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PRÓLOGO 

 

Wikipedia -la enciclopedia libre- nos da esta definición del Post-it: "Los 
post-it o pósit son unas pequeñas hojas de papel autoadhesivo de varias 
dimensiones, formas y colores, aunque predominan los amarillos. Se usan 
para escribir notas recordatorias, para pegarlas después en cualquier 
tipo de superficie. (é)" 
Lo que Wikipedia no dice es que los post-it son las secretarias que nunca 

he tenido. Son elocuentísimos, lo recuerdan todo. Muchos post-it campean 

por sus respetos en mi mesa de trabajo. No, perdón, no campean por sus 

respetos, los voy moviendo a mi antojo unas veces y otras condicionado 

por la urgencia, la importancia, etc. Los desplazo de un sitio a otro para 

verlos mejor, para que me hagan recordar más esto o aquello que no 

puedo dejar de hacer. Ya lo creo que no, no se puede decir que un post-it 

sea una simple hojita de papel autoadhesivo, ¡ni pensarlo! 

Tan así es que uno de ellos este último mes ha estado todo el tiempo 

llamando mi atención sin parar. Dice: "Félix/prólogo". Venga a ponerlo a un 

lado, a otro, frente a mí, a mi lado, echarlo un poco más para la izquierda, 

un poco m§s para la derechaé pero nada, ah² y ah², "F®lix/pr·logo". àSer§ 

posible que no pueda dejar de mirarlo? ¿Cómo podría dejar de mirarlo si 

tengo tan presente que he de escribir unas líneas para el libro de Félix? En 

realidad no necesitaría post-it ni nada para recordarlo, pero la tarea me 

parece tan dif²cilé Y el post-it amarillo, insistente: "Félix/prólogo", 

"F®lix/pr·logo"é 

Haré lo posible por escribir este prólogo sin más dilación porque es un 

honor muy grande, pese a que no escribo desde hace ya muchísimo 

tiempoé bueno, escribo cartas todos los d²as, eso s². No son manuscritas, 

ni las guardo en sobres, ni les pongo sellos porque con el correo 

electrónico prescindimos de todo esto, lamentablemente. En fin, 

lamentablemente no, es simplemente otra manera de escribir cartas, 

como las de mi amigo Félix, que surgieron así, gracias a Internet, el correo 

http://es.wikipedia.org/wiki/Papel
http://es.wikipedia.org/wiki/Nota_%28anotaci%C3%B3n%29
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electrónico y los teclados, sí, benditos teclados, porque, ¡ay de mí y de 

todos los lectores si hubiéramos tenido que leer sus cartas manuscritas!. 

¡Díganmelo a mí que cuando por allá por los ochenta me enviaba cartas 

-como las de antes- o tarjetas postales de los sitios que el turista y 

curioso impenitente visitaba ya frenéticamente, tenía que llamarlo por 

teléfono días después para conseguir descifrarlas! En aquel entonces todo 

era decirle "Félix, ¿por qué no te compras una máquina de escribir?" No 

vean la letra de médico que se gasta Don Félix, sí señor. Pero parece que 

se ha ido enmendando, a juzgar por su caligrafía en las dedicatorias 

manuscritas de sus libros, que se pueden leer y entender. Se trataba de 

decir algo sobre el autor que no se hubiese dicho hasta ahora, ¿no? 

No sé qué podría decir de los libros de Félix después de todo lo que tan 

brillantemente ya se ha escrito en los prólogos a sus libros, en la sección 

"Su opinión me interesa" de su página web, en las cartas que ha recibido 

en las entregas de premios, pero bueno, aunque nos repitamos, hablemos 

de las Cartas a Ofelia. 

Podr²a empezar as²: "Queridé" No, no, no, calma, calma. Podr²a empezar 

escribiendo "Querido Félix:" Nadie más que Félix puede escribir "Querida 

Ofelia". Es un honor todo suyo. Todos los que hemos leído sus cartas 

hemos conocido a Ofelia y aprendido a quererla. Y sabemos que ella recibe 

sus cartas y se llena de orgullo y de satisfacción, como toda su familia 

aquí, allá o acullá y todos sus amigos diseminados por todo el mundo. 

Querido Félix: 

¿Quién nos iba a decir, cuando nos conocimos, que un día ibas a escribir 

libros y que ibas a ser merecedor de tantas distinciones y premios? No 

nos lo podíamos ni imaginar. Bueno, qué digo, a lo mejor tú sí. Pero creo 

que eres el primer sorprendido por el devenir de aquellas primeras 

Cartas a Ofelia, que llegaran a recopilarse una primera vez, una siguiente, 

y otra, y otra.... Me parece que fui el primero o uno de los primeros en 

llamar crónicas a tus relatos, fueran relatos de viaje o del tema que 

fuesen. Las Cartas a Ofelia son, ante todo, eso, crónicas. Recuerdo muy 
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bien cuando leí las primeras y te escribí para decirte cuánto me habían 

gustado. 

Tus crónicas de la vida cotidiana en Cuba durante tu infancia, tu juventud, 

son verdaderas joyas para todo aquel que quiera conocer de la vida y las 

costumbres de una familia cubana. Son enjundiosas, costumbristasé 

Tus relatos de viajes son incomparables. ¡Qué Guía Azul ni qué Guía 

Michelin! ¡Guías Félix! Esas son las guías que hay que tener a mano cuando 

se prepara un viaje. Efectivamente, lo primero, ver si Félix ya nos contó 

algo sobre ese lugar donde queremos ir. Si es así, no necesitamos más 

guías, todo lo contrario. Y el colmo de los lujos y del placer es recorrer 

una ciudad contigo, querido amigo Félix. ¡¿Cómo olvidar cada vez que 

hemos estado en París y nos has llevado a algún sitio que nunca antes 

habíamos visitado, cómo olvidar esos sitios que no aparecen en las guías 

que nos has hecho conocer?! 

¡Cuántas veces no he leído crónicas de viajes que has realizado que me 

han trasladado al lugar de tal manera que al final casi creo que los he 

visitado! ¡Es tan trascendente tu manera de contar! Me viene a la mente el 

viaje a Islandia, por ejemplo. ¿Lo leí, me lo contaste de viva voz, lo soñé? 

No lo sé. Nunca he estado en Islandia, pero de alguna manera lo conozco. 

Te estoy viendo a ti y a nuestra querida Martha recorrer esas calles que 

hay que calentar para que sean transitables. 

¿Y qué te voy a decir de tus relatos sobre libros, sobre películas, sobre 

personalidades interesantes? ¡Cuánto hemos aprendido contigo, querido 

Félix, y de qué forma tan amena! 

Espero que quienes tengan la oportunidad de leer esta nueva recopilación 

de tus Cartas a Ofelia disfruten tanto como los que las hemos ido leyendo 

una a una a través de los años. En ellas hay de todo, para todos los gustos. 

 

Un abrazo muy fuerte, 

 

Miguel Ángel Maceo 
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Miguel Ángel Maceo es cubano. Obtuvo una licenciatura en lengua y literatura 
francesa en la Universidad de La Habana y vive en Francia con su familia desde 
hace más de treinta años. Actualmente está jubilado y uno de sus mayores 
placeres es ejercer  de abuelo cada vez que puede. 

----o---- 
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Miami, 23 de agosto de 2012.  

Profesor Félix José Hernández Valdés.  

Destacado Profesor: 

Despu®s de entrar a su p§gina web òCartas a Ofeliaó no me cabe la menor 

duda, de que su valioso historial literario, ha puesto de relieve ð¡para 

orgullo y honra de todos! ð en el ámbito de las letras, el nombre de 

nuestra patria, en un loable logro aproximativo de Cuba, a esa Francia, 

cuna indiscutible de la Democracia, (en su más genuina manifestación) y 

todo el espectro de libertades que la nutren; a esa Francia, a la que dieran 

gloria con su brillante pluma Víctor Hugo, Alejandro Dumas, Julio Verne, 

Albert Camus, Jean Paul Sartre, Charles Baudelaire, Arthur Rimbaud, Paul 

Valéry y tantos otros, que haría la lista interminable; a esa Francia de vieja 

tradición intelectual, que un día supo acogerlo como un refugiado político 

cubano, que solo buscaba, en esas hospitalarias tierras, oxigenar sus 

pulmones con el aire puro de la Libertad. 

  

Puede estar seguro, que aquella isla caribeña que lo vio nacer está más 

que orgullosa de contarlo entre sus hijos, as² como que sus òCartas a 

Ofeliaó, quedar§ en la historia patria, como uno de los más genuinos 

símbolos (en su vertiente exílica) de la perseverancia y el estoicismo de 

un hombre que, vencedor de esos peculiares obstáculos que le presenta la 

vida a todo exiliado, supo tener fe en sí mismo, hasta llegar alcanzar el 

pináculo de todas sus aspiraciones intelectivas, viendo convertidos, casi 

todos sus sueños, en tangible realidad. 

  

Al aquilatar tanta grandeza me place robustecerla con el hecho de poder 

contar entre las filas de nuestro Colegio Nacional de Periodistas de Cuba 

(en el exilio) con persona de tal valer; lo que, obviamente, justifica el que 

haya sido escogido este año, para recibir el Premio Internacional de 
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Periodismo, que anualmente otorga, el Colegio Nacional de Periodistas de 

Cuba (en el exilio), a toda figura intelectual, que, en este amargo destierro 

que todos sufrimos, dignifique y glorifique- dándole estatura universal ð a 

nuestro amada CUBA.  

 

En nombre de la Comisión de Cultura del CNPC (e) que me honro en 

presidir, lo felicito por este justo reconocimiento que por su fecunda labor 

literaria, ha de otorgarle nuestra Institución (hoy en el destierro), el 27 de 

octubre del presente año.  
 

Ahí lo esperamos con los brazos abiertos, siguiendo el apotegma martiano 

de que òhonrar, honraó.  
 

Sin otro particular, queda de Ud., con la más alta consideración:  
 

Sergio Galán Pino 

 

P/d Aprovecho la oportunidad para enviarle un afectuoso saludo de 

nuestro común amigo y colega Roosevelt F. Bernal. 

 

*Sergio Galán-Pino, es poeta, periodista y Presidente de la Comisión de 
Cultura del Colegio  Nacional de Periodistas de Cuba en el Exilio. 

----o---- 
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SALVADOR DALÍ AU CENTRE POMPIDOU 
 

 

Paris le 10 août 2012. 

 

Le Centre Pompidou rend hommage ¨ lõun des cr®ateurs 

les plus complexes et prolifiques du XX
ème 

siècle: Salvador 

Dalí. Plus de trente ans après la rétrospective que 

lõinstitution lui avait consacr®e en 1979-1980, cette exposition demeure à 

ce jour le plus grand succès de fréquentation de son histoire.  

 

Dal² est ¨ la fois lõune des figures magistrales de lõhistoire de lõart 

moderne et lõune des plus populaires. Il est aussi lõun des artistes les plus 

controvers®s, souvent d®nonc® pour son cabotinage, son go¾t de lõargent 

(on le surnomma «Avida Dollars») et ses prises de position politiques 

provocatrices.  

 

Cõest ¨ la fois toute la force de son oeuvre et toute la part quõy tient sa 

personnalité, dans ses traits de génie comme dans ses outrances, que 

cette exposition, in®dite, se propose dõaborder frontalement. 

 

Plus de deux cents oeuvres (peintures, sculptures, dessinsé) sont 

présentées dans un parcours conçu en sections chrono-thématiques: le 

dialogue entre lõoeil et le cerveau du peintre et du spectateur; Dalí, 

pionnier de la performance, auteur dõoeuvres ®ph®m¯res, manipulateur 

des m®dias consid®rant lõart comme un fait global de communication; 

lõinterrogation de la figure (persona) de lõartiste face ¨ la tradition.  

 

Dalí « promène » constamment le spectateur entre deux infinis, de 

lõinfiniment petit ¨ lõinfiniment grand, contraction et dilatation qui se 

polarisent: la précision minutieuse flamande (référence  à Vermeer) et le 
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baroque spectaculaire de la peinture ancienne quõil met ¨ lõoeuvre dans  

son «musée-théâtre» de Figueres. Cette oscillation se fonde sur un 

questionnement g®n®ral  de lõidentit® dans lequel le monde est double: son 

frère mort, appelé également Salvador, le couple rêve-réalité, 

lõhermaphrodismeé 

 

Cet entre-deux est aussi un moment de lõhistoire et dõune g®n®ration: 

entre-deux-guerres, montée des totalitarismes, affrontements 

idéologiques, migrations, scènes artistiques croisées (Paris / Barcelone / 

New York).  

Parmi les chefs-dõoeuvres expos®s, on pourra admirer quelques grandes 

icônes - La Persistance de la mémoire (Montres molles), 1931, Le Grand 
masturbateur, 1929, Le spectre du Sex appeal, 1934 ou encore Lõ£nigme 
sans fin, 1938 - et d®couvrir une centaine dõoeuvres sur papier, des objets, 

des projets pour le théâtre ou le cinéma, des films, des photographies et 

des extraits dõ®missions de t®l®vision qui rendent compte de lõactivit® 

intense de çlõhomme de spectacleè quõest aussi Dal².  

 

La r®trospective retrace lõensemble de lõoeuvre et ®claire le personnage 

de Dal² ¨ travers un choix exceptionnel dõoeuvres majeures gr©ce ¨ une 

collaboration très étroite nouée avec le Museo  Nacional Reina Sofía de 

Madrid, qui pr®sentera lõexposition du 23 avril au 2 septembre 2013,  et 

une participation conjointe de la Fundació Gala-Salvador Dalí, Figueres, et 

du Dalí Museum,  Saint Petersburg, Floride. 

 

Lõexposition montre ®galement les innombrables oeuvres éphémères, 

réalisées par Dalí devant  une assistance ou une caméra, qui font de lui un 

précurseur de la performance et du happening. 
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SALVADOR DALÍ. 21 novembre 2012- 25 mars 2013. Exposition organisée 

par le Centre Pompidou avec le MNCARS, Madrid en partenariat avec la 

Fondation Gala-Salvador Dalí et le Salvador Dali Museum. Commissaire 

général: Jean-Hubert Martin. Commissaires: Montse Aguer, Jean-Michel 

Bouhours, Thierry Dufrêne. Jean-Hubert Martin: ë lõoccasion de cette 

exposition-®v®nement, lõancien directeur du Mus®e national dõart moderne 

fait son retour  au Centre Pompidou dont il a marqu® lõhistoire ¨ travers 

des expositions majeures comme «Magiciens de la Terre» en 1989. Montse 

Aguer, directrice du Centre dõEstudis Dalinians de la Fundaci· Gala-

Salvador Dalí. Jean-Michel Bouhours, conservateur au Mus®e national dõart 

moderne / Centre de création industrielle. Spécialiste de cinéma 

expérimental, ancien directeur du Nouveau Musée de Monaco. Thierry 

Dufrêne, professeur dõhistoire de lõart contemporain ¨ lõuniversit® Paris 

Ouest Nanterre, adjoint au directeur g®n®ral de lõINHA La sc®nographie, 

réalisée par Laurence Le Bris et Oscar Tusquets, architecte et 

collaborateur de Dalí, mettra en scène cette double échelle du détail et du 

spectaculaire. Des publications sont éditées par les Éditions du Centre 

Pompidou: catalogue, monographie, album ainsi quõun num®ro sp®cial  des 

Cahiers du Musée. 

  

Félix José Hernández. 

----o---- 
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MARTE Y LA REVOLUCIÓN DIGITAL 

 

 
Curiosity. 

 

París, 10 de agosto de 2012. 

Mi querida Ofelia: 

 

Acabamos de llegar de un bello viaje por Ucrania, en un barco de 

dimensiones humanas, con excelente ambiente cultural. Zarpamos en el 

Mar Negro desde Odessa hacia  Sebastopol y Yalta. Después navegamos 

por el río Dniéper hasta Kiev. Ya te escribiré sobre todas las experiencias 

vividas en esas dos semanas. Aquí en casa encontré este interesante 

artículo que me hizo llegar nuestro amigo Yndamiro, te lo envío para que lo 

hagas circular entre nuestros conocidos allá en San Cristóbal de La 

Habana.  

 

òDespu®s de viajar 500 millones de kil·metros, nuestro amigo Curiosity 
llegó a Marte. Obviamente, es evidente que Estados Unidos lidera la 
Revolución Digital, que implica un proceso de cambio de mentalidad. Sin 
embargo, Curiosity, representa a la humanidad. No solamente porque un 
avance científico de esta magnitud sea beneficioso para toda la humanidad 
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sino porque en la preparación de nuestro amigo Curiosity, participaron un 
sinnúmero de científicos de diferentes nacionalidades. ¿Y por qué 
Curiosity es norteamericano y al mismo tiempo, es universal? Pues, 
porque Curiosity es una obra creadora de científicos libres y el 
conocimiento, por supuesto, es universal.  

 
De cualquier manera, algunos propagandistas políticos dicen que Estados 
Unidos roba cerebros. Pero este sofisma intenta escamotear la relación 
simbiótica, que existe entre la ciencia y la libertad; entre la creación y la 
libertad; entre la vida consciente y la libertad. La filosofía y la democracia 
surgieron prácticamente juntas en la Grecia Clásica. Los sabios bizantinos 
huyeron a la Península Itálica cuando la caída de Constantinopla. El 
Renacimiento tiene una de sus raíces más robustas en la tolerancia de 
Toledo, donde coexistieron musulmanes, cristianos y judíos. Es decir, la 
historia del pensamiento demuestra que las inteligencias superiores de la 
especie necesitan de la libertad como del aire que respiran. Recordemos 
que en el siglo XX los grandes pensadores vinieron para Estados Unidos 
huyendo de la barbarie totalitaria del comunismo y del fascismo. La 
Escuela de Frankfurt, casi toda, vino para los Estados Unidos, por sólo 
mencionar un caso. 
Por tanto, el sofisma de los propagandistas políticos, enemigos de la 
libertad, se cae por sí mismo. Nadie se roba a nadie: El ser humano es 
inevitablemente libre y los grandes creadores buscan la libertad, para 
gozar ese placer superior que disfrutan, quienes buscan la inteligibilidad, 
quienes pretenden descifrar los códigos secretos del universo.  
 
Nuestro amigo Curiosity llegó a Marte. Obra Magna de los científicos 
norteamericanos y de toda la humanidad. Y curiosamente, Curiosity arribó 
a Marte, al mismo tiempo, que en el norte de África se derrumban 
regímenes autoritarios y cientos de personas en Mali, impidieron que le 
cortaran un brazo a un joven, que había cometido un delito. Por supuesto, 
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esto no es casualidad: es sincronía, es humanización, es cambio de 
mentalidad: Es la Revolución Digital y la agonía de los dictadores que 
solamente buscan perpetuarse en el poderó. Yndamiro Restano 
 

Un gran abrazo desde La Ciudad Luz, 

Félix José Hernández. 

----o---- 
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CAõ PESARO 

 

 
 

Venezia, 10 agosto 2012. 

Il grandioso palazzo, ora sede della Galleria Internazionale dõArte Moderna, 

sorge nella seconda metà del XVII secolo, per volontà della nobile e 

ricchissima famiglia Pesaro, su progetto del massimo architetto del 

barocco veneziano, Baldassarre Longhena, cui si devono anche la Chiesa 

della Salute e Caõ Rezzonico. I lavori iniziano nel 1659 a partire dal 

versante di terra, con il cortile caratterizzato dalle originali logge, che 

risulta completato entro il 1676; la prestigiosa facciata sul Canal Grande 

raggiunge il secondo piano già nel 1679, ma, alla morte di Longhena nel 

1682, il palazzo è ancora incompiuto. I Pesaro ne affidano il completamento 

a Gian Antonio Gaspari che lo porta a termine certo entro il 1710, 

rispettando sostanzialmente il progetto originario. Nel realizzare Caõ 

Pesaro, capolavoro dellõarchitettura civile barocca veneziana, Longhena si 

ispira alla classicità sansoviniana, elaborando soluzioni e linguaggi capaci 

di esprimere una nuova sontuosa armonia. Ne è esempio la grandiosa 

facciata sul Canal Grande, dalla composizione complessa, possente eppure 

equilibrata: sopra uno zoccolo scandito da protomi leonine e mostruose si 

eleva un severo bugnato a punte di diamante percorso da due file di 
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finestre, aperto al centro da due portali gemelli sormontati da mascheroni 

e statue.  

 

Al primo piano appare pi½ esplicito il motivo sansoviniano nellõinsistito 

ritmo chiaroscurale degli archi profondi e delle colonne in evidenza. Al 

secondo piano, per mano di Antonio Gaspari, la facciata si arricchisce di 

ornamentali nei pennacchi e nella trabeazione. Non meno regale è il 

vastissimo androne, ben disposto lungo lõasse di tutto lõedificio, spazioso e 

rigoroso nella penombra che si contrappone alla chiara luminosità 

del cortile, articolato attorno alla monumentale vera da pozzo, cinto da 

una terrazza e percorso da un porticato a bugne, scandito da lesene 

doriche e piani superiori a finestre architravate.Sontuoso e imponente, ma 

armonico e organico nella struttura, il palazzo è arricchito costantemente, 

già durante i lunghi anni della costruzione da un altrettanto importante 

apparato ornamentale degli interni. Di esso, il palazzo conserva ancora 

oggi alcuni decori a fresco e a olio dei soffitti, dovuti ad artisti come 

Bambini, Pittoni, Crosato, Trevisani, Brusaferro; tra essi anche il soffitto di 

G.B. Tiepolo con Zefiro e Flora trasportato da qui al Museo di Caõ Rezzonico 

nel 1935. Ma ben pi½ cospicue risultano dai documenti dõarchivio esser 

state le collezioni della famiglia Pesaro, che annoveravano numerosissime 

opere di artisti tra cui Vivarini, Carpaccio, Bellini, Giorgione, Tiziano, 

Tintoretto, oltre ai più noti artisti del Seicento e del Settecento veneziano. 

Questo ingente patrimonio risulta disperso definitivamente entro il 1830, 

anno di morte dellõultimo dei Pesaro, che ne ha venduto allõasta a Londra la 

maggior parte. Dopo i Pesaro, il palazzo passa ai Gradenigo, poi ai Padri 

armeni Mechitaristi, che lo utilizzano come collegio. Acquistato infine dalla 

famiglia Bevilacqua, diviene proprietà della duchessa Felicita Bevilacqua La 

Masa. ĉ lei a destinare il palazzo allõarte moderna, lasciandolo a questo 

scopo alla città. 
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La collezione municipale dõarte moderna a Venezia ¯ avviata nel 1897 in 

concomitanza con la seconda edizione della Biennale. Nel 1902 il Comune di 

Venezia designa Caõ Pesaro, prestigioso palazzo barocco da poco donato 

alla città dalla duchessa Felicita Bevilacqua La Masa, quale sede 

permanente della Galleria Contemporaneamente nellõammezzato vengono 

ospitate, negli anni tra il 1908 e il 1924, le storiche Mostre Bevilacqua La 

Masa che, in vivace contrapposizione alle Biennali di Venezia, favoriscono 

una giovane generazione di artisti tra cui Boccioni, Casorati, Gino Rossi, 

Arturo Martini. La collezione si arricchisce nel tempo attraverso acquisti e 

donazioni. Per i primi, si tratta sostanzialmente delle opere acquistate del 

Comune, alle Biennali veneziane: si privilegia fino agli anni õ50 lõarte 

europea, in accordo con la Galleria Nazionale dõArte Moderna di Roma, che 

dalle Biennali rileva invece opere dõarte italiana. A partire dagli anni õ60 

una nuova politica di acquisti si rivolge invece proprio a questa. Ne 

risultano in particolare incrementate le opere del gruppo di artisti già 

citati che con le Mostre Bevilacqua La Masa e le battaglie ad esse legate 

avevano reso famosa Caõ Pesaro come centro propulsore di rinnovamento 

dellõarte italiana.Notevole ¯ inoltre la collezione di opere dellõOttocento 

veneziano. Per quanto riguarda le donazioni, esse hanno avvio con quella 

fondativa del 1897 da parte del principe Alberto Giovanelli, seguito dal 

barone Edoardo Franchetti, dal barone Ernst Seeger, da Filippo Grimani, 

ma soprattutto dallõAssociazione Industriali e Commercianti Veneziani. Nel 

1914 vengono acquisite le più prestigiose cere di Medardo Rosso, negli anni 

õ60 il lascito De Lisi che arricchisce la Galleria di opere di Morandi, De 

Chirico, Carrà oltre che di Kandisky, Mirò, Matta a coprire dei vuoti che la 

politica comunale di acquisti aveva lasciato, via via fino alla preziosa 

donazione Wildt del 1990. 

 

Félix José Hernández. 

----o---- 
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MIRCEA CANTOR 
 

 
 

Paris le 12 août 2012. 

Du 3 octobre et jusquõau 7 janvier, avec le soutien de lõADIAF, le Centre 

Pompidou invite Mircea Cantor, lauréat du Prix Marcel Duchamp 2011, à 

exposer dans lõespace 315. 

Figure de la nouvelle g®ographie de lõart contemporain, nomade, se 

revendiquant sans ancrage, Mircea Cantor crée des oeuvres - vidéos, 

photographies, dessins, sculptures et installations - à la fois minimales, 

po®tiques et m®taphysiques. En finesse, vigilantes, faites dõune mati¯re 

sensible tout à la fois radicale et subtile, elles imposent Cantor sur la 

scène contemporaine. 

çAujourdõhui, déclare-t-il, lõessentiel nõest pas de parler global, en jouant 

la carte des multinationales, mais de parler universel, ce qui est le 

contraire du global. Cõest ce que la globalisation an®antit è. 
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À propos de ses travaux, Cantor parle aussi de « la nécessit® dõincertitude 

è parce quõil veut cr®er des oeuvres ouvertes ¨ la multiplicit® des 

regards, des lectures. Poreuses, elles se laissent traverser par le monde 

contemporain, se nourrissent du réel, des contradictions humaines à 

travers un procédé discursif ; une superposition de plusieurs métaphores 

qui entrent en harmonie ou en collision. Lõartiste met en jeu des mythes, 

des éléments de diverses cultures anciennes, sans nostalgie, mais attentif 

à la survivance des signes du passé dans le présent. 

Pour lõespace 315, Mircea Cantor a choisi de présenter quatre oeuvres 

dont deux ont été conçues spécialement pour cette exposition : Sic Transit 

Gloria Mundi, 2012 ; Dontõ judge, Filter, shoot, 2012; Epic Fountain, 2012, 

Wind orchestra, 2012. 

Dans la vidéo Wind orchestra, 2012, une vid®o qui ouvre lõexposition, on voit 

un enfant jouer ¨ faire tomber un couteau en soufflant dessus ; lõenfant le 

redresse, pointe en haut, et recommence. Simple, répété, ce geste montre 

la possible domination de la vie sur la mort. 

Avec Epic Fountain, 2012, trois doubles h®lices dõADN compos®es dõ®pingles 

de suret® en or 24 carats soud®es les unes aux autres, lõartiste 

sõinterroge sur la notion dõhumanit®, soulignant sa capacit® ¨ la 

perpétuelle renaissance tout en insistant sur sa mutation. 

Dans le film Sic Transit Gloria Mundi, 2012, littéralement « Ainsi passe la 

gloire du monde », une jeune femme vêtue comme une prêtresse déroule 

une mèche imprégnée de poudre et embrasée sur les paumes ouvertes de 

mendiants prosternés en cercle. Inspir®e du c®r®monial dõintronisation 

des papes, durant lequel on brûle trois fois une mèche pour signifier au 

nouvel élu combien la gloire comme la vie sont éphémères, cette oeuvre 

oppose lõhumilit® de celui qui demande ¨ la vanit® de celui qui donne, 

auquel se rappelle le caractère inéluctable de la mort. 

Oeuvre produite sp®cialement pour lõexposition, Dontõ judge, Filter, shoot, 

2012, est une rosace monumentale composée de tamis de bois entrelacés. 

Sur leurs rebords, des balles de fusil en béton et en or sont fixées. 



Reflexiones de viajes 
Serie òCartas a Ofeliaó 

Félix José Hernández Valdes 

 

 20 

Lõensemble est accroch® au mur, au centre de lõespace. Le filtre, comme le 

dit le titre de lõoeuvre, est une parabole de notre capacit® de jugement, de 

discernement, décrite ici comme altérée. 

Le travail de Mircea Cantor a été présenté dans le cadre dõexpositions 

monographiques, parmi 

lesquelles Sic Transit Gloria Mundi, 2012 au MACRO, Museo di Arte 

Contemporanea à Rome, More cheeks than slaps, 2011, au Credac, à Ivry 

sur Seine, Tracking Happiness, 2009, au Kunsthaus Zurich ainsi que dans 

de nombreuses expositions collectives, parmi lesquelles TRACK, S.M.A.K., 

2012, à Gand, Our magic Hour, 2011, «Yokohama Trienale», à Yokohama, The 

world is yours, 2009, Louisiana Museum of Modern Art, au Danemark. 

Né en 1977 à Oradea en Roumanie, Mircea Cantor vit et travaille à Paris. Il 

est représenté par la galerie Yvon Lambert, la galerie Magazzino di arte 

moderna à Rome et par la galerie Dvir à Tel Aviv. 

 
MIRCEA CANTOR. Prix Marcel Duchamp 2011. Centre Pompidou  de Paris. Du 

3  octobre 2012 au 7 janvier 2013. 

Félix José Hernández. 

----o---- 
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LUCAS DE LEYDE 
 

 
Lucas Van Leyden (1494-1583). "Portrait d'un jeune 

homme avec une tête de mort" / Crédit : Petit Palais / Roger-Viollet 

 

Paris le 13 août 2012. 

 

Venu au monde ç le pinceau et lõoutil de graveur ¨ la main è, selon le 

biographe des peintres Karel van Mander, Lucas de Leyde doit être compté 

parmi les artistes les plus doués et les plus productifs de la première 

moitié du XVIe siècle européen. Ses accomplissements sont dõautant plus 

remarquables que les talents du maître furent multiples et son existence 

br¯ve, une quarantaine dõann®es environ.  

Cependant, tandis que lõïuvre peint du ma´tre ne compte aujourdõhui que 

35 tableaux et retables, son ïuvre grav® sõ®l¯ve ¨ quelques 200 pi¯ces, 
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pour la plus part des gravures au burin, datées entre 1508 et 1530. Les 

d®buts du ma´tre se placent sous lõ®gide de son immense contemporain, 

lõAllemand Albrecht D¿rer (1471-1528), alors que sa production finale 

atteste lõinfluence de lõart italien par le truchement de lõïuvre de 

Marcantonio Raimondi et de lõitalianisant Jan Gossaert. 

Le Petit Palais conservant lõïuvre grav® complet de lõartiste, deux 

présentations successives permettront au public dõappr®cier le talent 

narratif et expressif du premier artiste hollandais à avoir acquis de son 

vivant une réputation internationale en tant que graveur. 

Lucas de Leyde (Leyde, vers 1494- Leyde, 1533) Du 17 juillet au 21 octobre 

2012. Le Petit Palais. Musée des Beaux - Arts de la Ville de Paris. 

Félix José Hernández. 

----o---- 
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GENERATION DESIGN ELLE DECORATION 
 

 
 

Paris le 14 août 2012. 

Le Mus®e dõArt moderne de la Ville de Paris reçoit le magazine ELLE 

D®coration qui, ¨ lõoccasion de ses 25 ans, pr®sente une exposition d®di®e 

au design. Les grandes salles Dufy et Matisse, o½ c¹toient des ïuvres 

emblématiques comme La Fée Electricité de Dufy, les deux triptyques 

monumentaux des Danses de Matisse et lõensemble de Daniel Buren, 

accueilleront les objets et mobiliers dõune trentaine de jeunes designers 

internationaux. 

ELLE Décoration a confié le commissariat à Gérard Laizé, directeur 

général du VIA (Valorisation de lõInnovation dans lõAmeublement) et la 

sc®nographie de lõexposition à son équipe; avec le concours de Dominique 

Gagneux, conservatrice au Mus®e dõArt moderne et responsable de la 

collection dõarts d®coratifs. 

Reflets de leur époque, les pièces présentées illustrent la création 

internationale actuelle: des solutions fonctionnelles, épurées, modulables, 

démontables et éco-responsables. Une écriture formelle caractéristique 

de cette génération et une réponse à la question essentielle qui se pose 

aujourdõhui et que Gérard Laizé résume ainsi: «Comment produire mieux 

plutôt que plus?» 
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Pour Sylvie de Chirée, directrice de la rédaction de ELLE Décoration, 

«cette exposition vient rappeler les valeurs de la marque: dénicher les 

grands noms de demain et soutenir les jeunes talents, le credo du 

magazine depuis sa création. Pour nos 25 ans, cõ®tait une belle occasion 

dõen faire la d®monstration!» 

Lõexposition G®n®ration Design plongera le public au cïur de la cr®ation 

dõobjets ¨ lõheure de la 2¯me ®dition de la Paris Design Week et donne 

lõoccasion au Mus®e dõArt moderne de mettre ¨ lõhonneur le dynamisme de 

la jeune création internationale en cette rentrée 2012. 

 
GENERATION DESIGN. ELLE Décoration. Mus®e dõArt moderne de la Ville de 

Paris. Du 11  au 30 septembre 2012. 

Félix José Hernández 

----o---- 
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BERTILLE BAK: CIRCUITS 

 

 
© Bertille Bak 

 

Paris le 12 août 2012. 

Le Mus®e dõArt moderne de la Ville de Paris présente une exposition 

consacrée à Bertille Bak, jeune artiste française née en 1983. Circuits 
d®veloppe un parcours dont Paris est le point dõancrage des deux derniers 

projets de lõartiste: Ô quatrième portant sur le questionnement existentiel 

de religieuses retirées dans un couvent et Transports ¨ dos dõhommes, 

projet in®dit r®alis® avec les habitants dõun campement tsigane. 

Films courts, sculptures mécanisées, objets bricolés, dessins et archives 

témoignent avec humour, poésie et engagement, des conditions 

dõexistence et de moments de vie ®prouvants. Ces r®cits imaginaires 
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puisent leur inspiration dans la mémoire de familles ou de communautés 

souvent unies dans lõadversit®, se trouvant au seuil dõun d®part, en 

situation dõexil ou de migration. Le travail de Bertille Bak ne se limite pas à 

lõobservation et au t®moignage. Elle sõattache ¨ recr®er des liens, ¨ 

consigner les traditions, les histoires, les identités des groupes avant leur 

dispersion ou leur disparition.  

Lors de ses précédents travaux, son int®r°t sõest port® sur la r®volte 

dõune cit® mini¯re du Nord-Pas de Calais et celle des habitants dõun 

quartier de Bangkok menac®s dõexpulsion, sur la survivance de la culture 

polonaise perpétrée à New York par ses représentants émigrés. Les 

digressions narratives de Bertille Bak associent des anonymes qui nõont 

pas habituellement le droit de parole. Elles témoignent de son engagement 

et participent à la fabrication de nouvelles mythologies. 

 

CIRCUITS. Bertille Bak .Mus®e dõArt moderne de la Ville de Paris. Du 28 

septembre 2012 au 16 décembre 2012. 

Félix José Hernández. 
----o---- 
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ROMAN ONDÁK 

 
 

Paris le 12 août 2012. 

Le Mus®e dõArt moderne de la Ville de Paris a propos® ¨ Roman Ond§k, lõun 

des artistes phares de la scène artistique actuelle, de concevoir une 

exposition pour les espaces de lõARC. 

Le travail de Roman Ondák se développe généralement à partir du contexte 

dans lequel il est invité à intervenir. En sõint®ressant aux r®miniscences, ¨ 

des décalages infimes ou aux apparences de déjà-vu, lõartiste accorde ¨ la 

mémoire une valeur centrale et offre un espace libre à l'imagination. 

Lõexposition devient ainsi le r®ceptacle dõexp®riences individuelles et 

collectives. 

 

Au del¨ du principe dõune r®trospective, lõartiste entend offrir avec cette 

exposition un panorama de ses recherches actuelles. Parmi les ïuvres 

présentées, Measuring the Universe, réalisée pour la première fois en 

France, tisse un lien immatériel avec ses interventions antérieures. A 

travers cette pièce évolutive qui implique la participation des visiteurs et 

des équipes du musée, chacun peut voir inscrit sur le mur son prénom, sa 

taille et le jour de sa visite. La forme de la pièce se construit ainsi petit à 

petit en fonction du nombre de visiteurs qui se pr°tent ¨ lõexp®rience. 

Le travail de Roman Ondák vise à créer des situations, des points de vue 

inhabituels à partir desquels le regard posé sur le monde extérieur se 

transforme imperceptiblement. 
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Son travail sõinscrit depuis le d®but des ann®es 1990 dans le sillage de 

lõart conceptuel et de lõart minimal, tout en se confrontant aussi aux 

formes particuli¯res ¨ lõEurope de lõEst. Une ïuvre complexe en r®sulte, 

ouvrant sur diff®rents niveaux dõinterprétation. 

 

Roman Ond§k est n® en 1966, ¨ Ĥilina (Slovaquie). Il vit et travaille à 

Bratislava. 

 
ROMAN ONDÁK. Mus®e dõArt moderne de la Ville de Paris. Du 28 septembre 

au  16 décembre 2012. 

Félix José Hernández 

----o---- 
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L'ART EN GUERRE, FRANCE 1938-1947 
 

 
Marc Chagall Résistance et les autres, 1937-1948 Huile sur toile de lin Musée National 
dõArt Moderne, Centre Pompidou, Paris É RMN / G®rard Blot É ADAGP, Paris 2012. 

 

Paris le 14 août 2012. 

Lõexposition du Mus®e dõArt moderne de la Ville de Paris montre comment 

les artistes ont modifi® en profondeur les contenus et les formes de lõart 

en France de 1938 ¨ 1947, dans un contexte mena­ant dõoppression et de 

pénurie. Pr¯s de 400 ïuvres de plus de 100 artistes sont pr®sent®es en 

une dizaine de séquences fortes complétées par de nombreux points 

documentaires et filmiques inédits. 

En introduction, lõExposition internationale du Surréalisme de janvier 1938 

apparaît comme prémonitoire au moment de la montée des périls, avant 

m°me les accords de Munich et çsous lõangle du sombre» et de 

«lõ®touffant» défini par André Breton et Marcel Duchamp. Certains de ses 
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exposants seront bientôt arrêtés alors que les autres tenteront de sõexiler 

sans que ce soit toujours possible. 

Apr¯s la dr¹le de guerre et la d®faite de la France, avec lõOccupation nazie 

et lõinstauration du r®gime de Vichy, jusque dans les nombreux camps 

dõinternement et les prisons en France, on crée encore: des ïuvres de 

survie traduisent lõ®nergie d®sesp®r®e dõartistes qui adaptent leur 

processus de création et leurs matériaux - cire, ficelle, pierre, papier à 

musique ou dõemballage, etc. (Bellmer, Brauner, Ernst, Freundlich, Gotko, 

Gumichian, Hamelin, Kolos-Vary, Lévy, Nussbaum, Payen, Prieto, Rosenthal, 

Salomon, Soos, Springer, Taslitzky, Warszawski, Wolsé) 

Les artistes sont condamn®s ¨ sõadapter aux nouvelles r®alit®s des ann®es 

noires et, pour certains dõentre eux, ¨ la clandestinité dans les refuges: à 

Marseille, Grasse, Sanary ou Dieulefit (Arp, Brauner, Sonia Delaunay, 

Hausmann, Magnelli, Masereel, Rªderscheidt, Steib, Taeuber, Tita é). Dans 

la partie la plus visible de la scène parisienne, dominent les maîtres 

référents, Matisse, Picasso, Bonnard, Rouault, et les «jeunes peintres de 

tradition françaiseè qui sõen r®clament (Bazaine, Est¯ve, Fougeron, 

Lapicque, Manessier, Singieré). Lõouverture partielle du Mus®e national 

dõart moderne, en 1942, au Palais de Tokyo, permet de saisir le go¾t timoré 

de lõ®poque expurgée de ses «indésirables»: juifs, étrangers, 

anticonformistes, etc. Par contraste, la galerie Jeanne Bucher est lõune 

des rares exceptions ¨ pr®senter (sans publicit®) des pi¯ces dõartistes 

jugés « dégénérés » par la propagande totalitaire en Allemagne mais aussi 

en France. (Klee, Domela, Kandinsky, De Sta±lé). 

Quant ¨ Picasso, lõaudace est intacte: interdit dõexposition et reclus dans 

son atelier des Grands-Augustins, il multiplie les chefs-dõïuvre: LõAubade, 

le Grand nu, les Têtes de mort, les dessins érotiques, Tête de taureau ou 

sa pièce de théâtre Le désir attrapé par la queue. 

Entre 1944 et 1947, les ïuvres de lõapr¯s-guerre répondent à la violence 

faite aux corps et aux esprits depuis des années. Cette partie de 

lõexposition questionne la red®finition des grands mouvements modernes, 
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les uns assurent la «Reconstruction» ñ autour du Parti communiste 

fran­ais (Fougeron, Herbin, Pignoné) et du renouveau de lõArt sacr® ñ, les 

autres empruntent une ligne de fuite radicale: tachisme, informel, art brut, 

lettrisme, r®cup®ration de d®chets ou dõobjets rejet®s par la guerre. Tout 

t®moigne de lõirr®pressible d®compression psychique ¨ lõïuvre comme 

seule r®ponse ¨ lõhistoire (Atlan, Bissi¯re, Debr®, Fautrier, Giacometti, 

Hartung, Leduc, Masson, Richier, Riopelle, Soulages, Schneider, Tal-Coaté). 

Le premier vrai scandale après la Libération est déclenché en 1946 par 

lõexposition Dubuffet à la galerie Drouin: Mirobolus, Macadam et Cie. 
Hautes Pates, mis en relation avec tout ce qui compte alors en matière 

dõart çautre» chez les naïfs, les anonymes dans les asiles ou chez tous les 

«anartistes» (Artaud, Bryen, Chaissac, Corbaz, Duf, Forestier, Hyppolite, 

Michaux, Miro, Pujolle, Villegl®, Wolsé). 

Lõexposition b®n®ficie de pr°ts exceptionnels des plus grandes institutions 

nationales et internationales ainsi que de très nombreux collectionneurs 

privés. 

Plus de 100 artistes présentés dont des anonymes, Antonin Artaud, Jean-

Michel Atlan, Jean Arp, André Breton, André Bauchant, Willi Baumeister, 

Jean René Bazaine, Hans Bellmer, Jésus Guillen Bertolin, Roger Bissière, 

Pierre Bonnard, David Brainin, Georges Braque, Victor Brauner, Camille 

Bryen, Bernard Buffet, Alexander Calder, Marguerite Caudan, Marc Chagall, 

Gaston Chaissac, Jean Gabriel Chauvin, Giorgio De Chirico, Aloïse Corbaz, 

Olivier Debré, Sonia et Robert Delaunay, Paul Delvaux, André Derain, César 

Domela, Jean Dubuffet, Marcel Duchamp, Gaston Duf, Max Ernst, étienne-

Martin, Jean Fautrier, Auguste Forestier, André Fougeron, Otto Freundlich, 

Alberto Giacometti, Edouard Goerg, Henri Goetz, Julio Gonzales, Jean 

Gorin, Jacques Gotko, Francis Gruber, Stella Gumichian, Etienne Hajdu, 

France Hamelin, Hans Hartung, Raoul Hausmann, Jean Hélion, Auguste 

Herbin, Hector Hyppolite, Srul Jarzembeski, Vasily Kandinsky, Paul Klee, 

Sigismond Kolos-Vary, Wifredo Lam, André Lanskoy, Charles Lapicque, 

Henri Laurens, Fernand Leduc, Jean Le Moal, Fernand Léger, Jane Lévy, 
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Myriam Lévy, Jacques Lipchitz, Kurt Löw, Alberto Magnelli, Man Ray, Frans 

Masereel, Alfred Manessier, André Masson, Henri Matisse, Roberto Matta, 

Henri Michaux, Joan Miro, Felix Nussbaum, Roger Payen, Francis Picabia, 

Pablo Picasso, Edouard Pignon, Guillaume Pujolle, Prieto, Anton 

Räderscheidt, Hans Reichel, Germaine Richier, Jean-Paul Riopelle, Horst 

Rosenthal, Georges Rouault, Le Douanier Rousseau, Charlotte Salomon, 

Gérard Schneider, Joseph Soos, Pierre Soulages, Chaïm Soutine, 

Ferdinand Springer, Nicolas de Staël, François Stahly, Giordano Stroppolo, 

Boris Taslitzky, Joseph Steib, Sophie Taeuber-Arp, Jotz Taitz, Pierre Tal-

Coat, Tita, Julius Turner, Raoul Ubac, Vago, Bram Van Velde, Victor 

Vasarely, Vieira da Silva, Yves Tanguy, Jacques Mahé de la Villeglé, Maurice 

de Vlaminck, Gérard Vulliamy, Abram Warszawski, Arthus Weisz, Wols, etc. 

 
L'ART EN GUERRE, FRANCE 1938-1947. De Picasso à Dubuffet. Du 12 octobre 

2012 au 17 f®vrier 2013. Exposition du Mus®e dõArt moderne de la Ville de 

Paris. Le catalogue édité par Paris Musées sous la direction de Laurence 

Bertrand Dorl®ac et Jacqueline Munck, r®unit, sous forme dõab®c®daire 

illustré, 200 essais signés de plus de 140 auteurs internationaux. 

 

Félix José Hernández 

----o---- 
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LA COLLECTION MICHAEL WERNER 
 

 
Francis Picabia Printemps 1942 - 1943 Huile sur toile Collection 

Michael Werner © ADAGP, Paris 2012 photo © Thomas Mueller, New York. 

 
Paris le 14 août 2012. 

Lõexposition «La Collection Michael Werner», au mus®e dõArt moderne de 
la Ville de Paris, r®unit pr¯s de 900 ïuvres dont une partie des 127 

peintures et sculptures données récemment au musée par le marchand 

dõart allemand. Rassemblant une quarantaine dõartistes, cette pr®sentation 

rendra hommage au travail accompli par Michael Werner au cours des 

cinquante années de son activité de galeriste et de collectionneur.  

La collection de Michael Werner se distingue par lõint®r°t que celui-ci 

porte ¨ des tendances qui vont ¨ lõencontre des canons ®tablis, et 

particulièrement au travail du «peintre-sculpteurè sõexprimant librement 

et sans hiérarchie dans les domaines de la peinture, de la sculpture ou du 

dessin. Plut¹t que de pr®senter les mouvements dõavant-garde, cette 

exposition propose un regard singulier sur la création artistique du XXème 

si¯cle, et offre une lecture diff®rente de lõart moderne et contemporain. 



Reflexiones de viajes 
Serie òCartas a Ofeliaó 

Félix José Hernández Valdes 

 

 34 

Les ïuvres ont en effet ®t® choisies non selon les classifications 

traditionnelles, mais selon les affinités profondes qui lient les artistes, si 

diverses que soient leurs pratiques et leurs démarches, dans leur 

recherche inlassable de formes et de figures nouvelles. Les ïuvres sont 

saisies ¨ leur origine, dans ce quõelles ont dõin®dit dans lõart de leur 

époque. Les regroupements, les rapprochements que fait toute exposition 

sont ici atypiques, non conformes au discours historique, mêlant des 

ïuvres rest®es dans lõombre et celles devenues embl®matiques dõun 

mouvement artistique. 

La r®f®rence centrale de lõexposition est Paris - terre dõadoption pour de 

nombreux artistes étrangers comme Wilhelm Lehmbruck et Otto 

Freundlich, rassemblés autour de lõEcole de Paris ð mais aussi le point de 

d®part de lõint®r°t de Michael Werner pour lõart contemporain. Cõest en 

effet ¨ partir dõartistes parisiens, en particulier, Jean Fautrier et Francis 

Gruber, d®couverts au mus®e dõArt moderne de la Ville de Paris dès les 

ann®es soixante, que Michael Werner commence sa collection et lõenrichit 

des plus grands artistes allemands de son temps, constituant au fil des 

années une «Ecole du Nord», véritable alternative à la scène parisienne. 

Michael Werner ouvre la galerie Werner & Katz, à Berlin en 1963 avec la 

premi¯re exposition de peintures de Georg Baselitz. En 1968, il sõinstalle ¨ 

Cologne puis à New York en 1990. Il découvre des artistes majeurs de 

lõapr¯s-guerre, tels que Georg Baselitz, Marcel Broodthaers, James Lee 

Byars, Jörg Immendorff, Markus Lüpertz, Per Kirkeby, A. R. Penck et 

Sigmar Polke et les a soutenus durant toute leur carrière. Sa vision et sa 

volonté de défendre avec ferveur et constance les mêmes artistes durant 

près de cinquante ans lui donnent une place toute particulière parmi ses 

contemporains. Cette singularit® se double dõune grande ouverture de ses 

champs dõint®r°t en histoire de lõart allant de Jean Arp, Jean Fautrier, 

Ernst Ludwig Kirchner, Yves Klein, Piero Manzoni, Francis Picabia, à Kurt 

Schwitters. Dans les ann®es 1980, la collection de Michael Werner sõ®tend 

¨ des ïuvres plus conceptuelles, comme celles de Marcel Broodthaers, 
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James Lee Byars, Joseph Beuys, Robert Filliou, Tomas Schmit et Niele 

Toroni. 

 

Liste des artistes exposés: 

Arman, Georg Baselitz, Joseph Beuys, Marcel Broodthaers, Günter Brus, 

James Lee Byars, Gaston Chaissac, André Derain, Gérard Deschamps, Otto 

Dix, Louis Michel Eilshemius, Étienne-Martin, Jean Fautrier, Robert Filliou, 

Lucio Fontana, Otto Freundlich, Francis Gruber, Raymond Hains, Antonius 

Höckelmann, Jörg Immendorff, Per Kirkeby, Yves Klein, Jannis Kounellis, 

Wilhelm Lehmbruck, Eugène Leroy, Markus Lüpertz, Henri Michaux, A. R. 

Penck, Francis Picabia, Sigmar Polke, Raymond Queneau, Bernard 

Réquichot, Mimmo Rotella, Tomas Schmit, Eugen Schönebeck, Friedrich 

Schröder-Sonnenstern, Niele Toroni, Don Van Vliet, Jacques Villeglé. 

 
Donation Michael Werner  

Le marchand dõart et collectionneur allemand Michael Werner fait un don 

exceptionnel de 127 ïuvres de sa collection personnelle au mus®e dõArt 

moderne de la Ville de Paris. Cette donation rassemble les ïuvres de 

Marcel Broodthaers, James Lee Byars, Gaston Chaissac, André Derain, 

Otto Freundlich, Etienne-Martin, Robert Filliou, Antonius Höckelmann, Jörg 

Immendorff, Per Kirkeby, Wilhelm Lehmbruck, Markus Lüpertz, A. R. Penck, 

Bernard Réquichot, Niele Toroni et Don Van Vliet. 

La donation reflète les artistes contemporains promus par Michael Werner 

au fil de sa carri¯re, ainsi quõun ensemble dõïuvres de ma´tres modernes 

tels que Lehmbruck, Freundlich et Derain. Les ïuvres donn®es ont ®t® 

s®lectionn®es par le directeur du mus®e dõArt moderne de la Ville de Paris, 

Fabrice Hergott, en fonction de leur pertinence pour les collections du 

musée. 

Présent à Berlin, Cologne, New York et prochainement à Londres, Michael 

Werner est lõun des galeristes les plus influents sur le plan international. Il 

a apporté son soutien à des artistes majeurs du vingtième siècle tels que 
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Georg Baselitz, Markus Lüpertz, Jörg Immendorff et Sigmar Polke et a 

contribu® ¨ la reconnaissance internationale de lõart allemand de lõapr¯s-

guerre. Constituée à partir des années soixante, sa collection documente 

plus de cinquante ann®es dõactivit®. 

A propos de cette donation, Michael Werner précise: «Cõest 

fondamentalement un choix sentimental. Cõest une visite dans ce mus®e, 

très tôt dans ma carrière, qui a profondément modifié ma compréhension 

et mon rapport ¨ lõart. En 1962, jõ®tais venu ¨ Paris avec Georg Baselitz 

voir ici une exposition de Jean Fautrier qui mõa boulevers®. Lõexposition, 

qui réunissait plein de peintures étranges et extraordinaires, et son 

atmosph¯re prenante mõont vivement ®mu. Bien que travaillant dans une 

galerie depuis quelques ann®es d®j¨, je nõavais jamais encore ®t® touch® 

aussi fortement par lõart. Lõeffet que mõavait fait cette exposition a marqu® 

ma v®ritable entr®e dans le monde de lõart et d®termin® mon parcours. Je 

ne suis pas un homme religieux, mais cela ressemblait bien à une 

conversion religieuse.» 

Fabrice Hergott, directeur du mus®e dõArt moderne de la Ville de Paris se 

félicite: «La donation Michael Werner est le plus grand enrichissement de 

nos collections depuis le legs du docteur Maurice Girardin en 1951, qui fut à 

lõorigine de la cr®ation du Mus®e dõArt moderne de la Ville de Paris.» 

Pour marquer cette donation, une importante exposition des ïuvres 

issues de la collection Michael Werner sera présentée au musée du 5 

octobre 2012 au 3 mars 2013. 

 
LA COLLECTION MICHAEL WERNER. Jõai assis la Beaut® sur mes genoux. (é) 

Et je lõai injuriée. Rimbaud. Du 5 octobre 2012 au 3 mars 2013. Mus®e dõArt 

moderne de la Ville de Paris. 

 

Félix José Hernández. 

----o---- 
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LA CHANSON 
 

 
JOHANNA BILLING.  

Magical World, 2005 

 

 París, 14 de agosto de 2012. 

 

Querida Ofelia: 

 

El Centro Andaluz de Arte Contemporáneo presenta la exposición titulada 

òLa Chansonó enmarcada en la sesi·n expositiva, òLa canci·n como fuerza 

social transformadoraó, en la que participan obras de catorce artistas y 

grupos internacionales.  

 

¿Cuál es la motivación de titular esta exposición colectiva como La 

Chanson? La muestra, que agrupa diversas instalaciones visuales y 

sonoras, toma prestado su nombre del movimiento musical francés de los 

años 50 y 60 del pasado siglo protagonizado, entre otros, por Edith Piaf, 

Jacques Brel, Boris Vian, Serge Gainsbourg, Juliette Gréco, Georges 

Brassens o Léo Ferré. La razón no es la búsqueda de paralelismos entre el 

pasado y el presente, si no más bien algo esencial a la mayoría de los 

protagonistas del movimiento musical de la Chanson: la combinación 

antagónica que realizaron de manera natural en sus canciones.  
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Por ejemplo: el empleo de la ironía, pero también del dramatismo; la 

dedicación plena a temas amorosos, pero sin olvidar nunca otros de 

carácter político; la utilización de lo sencillo y directo, junto a lo teatral y 

metafórico; el protagonismo de la preocupación por lo sentimental, pero a 

un mismo nivel que lo social. Es, por tanto, en estos antagonismos 

reunidos con aparente facilidad por el movimiento de la Chanson en lo que 

se centra esta exposición colectiva que -como el resto de sus compañeras 

de la sesión expositiva dedicada a la fuerza social transformadora 

atribuida a la canción- intenta analizar el papel, en muchos casos 

catalizador, que la música popular de las últimas décadas ha tenido como 

desencadenante de importantes cambios, tanto de índole personal como 

colectivo. Si hasta ahora la influencia del rock en el arte contemporáneo 

había sido objeto de estudio en algunas exposiciones, la aportación de esta 

muestra estaría en el camino de redimensionar la importancia capital de 

los movimientos musicales populares ðy especialmente de la canción- en 

los cambios operados en la segunda mitad del siglo XX. Estos cambios son, 

por una parte, de índole cultural: costumbres individuales y grupales, 

manera de vivir la sexualidad, de vestir, de relacionarse con los demás, de 

pensar y compartir determinados momentosé O tambi®n de orden social, 

ya sean de tipo político (desencadenantes o asociados a determinadas 

luchas obreras y reacciones colectivas, por ejemplo) o económico 

(nacimiento y desarrollo de la más potente industria cultural durante 

años). Por tanto, lo que La Chanson, como exposición colectiva, intenta 

indagar es en cómo combinar lo personal y lo político a través de un 

formato musical -la canción ligera- reutilizado como medio por 

numerosos artistas contemporáneos que ven en él una manera de 

enfrentarse a la cultura popular mediante una forma cultural muy 

implicada en la vida diaria que ha provocado numerosos cambios de orden 

privado y colectivo. 
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La música pop no sólo viene acompañándonos en nuestra vida diaria, sino 

que también ha ayudado y fomentado en numerosas ocasiones cambios 

profundos en las mentalidades y en las formas de vida. También ahora, que 

ha perdido su preeminencia como primera industria cultural y que se 

debate en una crisis generalizada, tiene todos los ingredientes para que 

artistas actuales se fijen en ella como instrumento de comunicación, de 

propaganda, de transformación y de vida.  

ExposiciónòLa Chansonó. Artistas: Jérôme Bel, Jeleton, Douglas Gordon, 

Mata de Gonzalo y Publio Pérez Prieto, Phil Collins, Mathias Poledna, 

Discoteca Flaming Star, Johanna Billing, John Baldessari, Susan Philipsz, 

Juan Pérez Agirregoikoa, Paul Rooneyv, Mika Taanila y Alonso Gil.  

Producción: Centro Andaluz de Arte Contemporáneo. 

 

Un gran abrazo desde La Ciudad Luz, 

Félix José Hernández.  

----o---- 
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CERCANÍAS DE ROGELIO LÓPEZ CUENTA 
 

 
 
 

París, 14 de agosto de 2012. 
 

Querida Ofelia: 
 

El Centro Andaluz de Arte Contemporáneo presenta la exposición Rogelio 

L·pez Cuenca (Nerja, M§laga. 1959), titulada òCercaníasó.  
 

òCercan²asó es un trabajo de crítica que, de varias maneras y a través de 

diferentes obras, nos permite reflexionar sobre una de las más violentas 

formas de dominación de Occidente: la representación.  
 

Como algunas de sus obras más recientes, en este proyecto expositivo 

Rogelio López Cuenca se centra en Andalucía elaborando un mapa de ruta 

que pasa por la historia, la memoria, Al-Andalus, el orientalismo, las 

migraciones, el turismo y las personalidades icónicas para evidenciar un 
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tejido hecho de pol²ticas de dominaci·n. òCercan²asó puede pensarse como 

un acto político, no solo por los temas que aborda o por el lugar que ocupa 

el artista, sino porque trabaja con los materiales y signos de la política 

para realizar un desmontaje desde el interior de la propia lógica de la 

representación.  
 

En este contexto, se comienza analizando el impacto turístico como radical 

transformador de la vida, con obras como el proyecto todavía en proceso 

sobre la picassización de Málaga, la videoinstalación "Nerja Once" o la 

intervenci·n "Holidays in the sun". òCanto VIó o òBienvenidosó, enfrentan 

turismo y migraciones, dos formas que tensan y cambian drásticamente el 

territorio.  
 

Finalmente, òEl para²so es de los extra¶osó aborda la construcci·n de la 

imagen del mundo árabe-isl§mico en Occidente con videos como òHaramó 

(2000) o òVoyage en Orientó (2000). Por un lado, se glorifica el pasado 

árabe como herencia histórica del lugar y por otro, se vive con temor el 

cambio estético y político que sucede en las ciudades con las migraciones, 

sobre todo, en el caso de Andalucía, africano-musulmanas. Así, en trabajos 

como òLa Alhambra sobrevivi·ó, instalaci·n que simula una tienda de venta 

de objetos turísticos, el artista utiliza el souvenir para que el recuerdo no 

sea producido solo por la òbaratijaó sino tambi®n por la contrainformaci·n 

ahí dispersada. 
 

ROGELIO LĎPEZ CUENTA. òCERCANĊASó. Producción del  Centro Andaluz de 

Arte Contemporáneo.  

 

Félix José Hernández. 

----o---- 
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FOTOGRAFÍAS EN UNA AZOTEA MADRILEÑA 

 
 

Madrid, 15 de agosto de 2012. 

 

Querida Ofelia: 

FTI y el Círculo de Bellas Artes de Madrid presentan una nueva edición de 

la exposición fotográfica llevada a cabo por los alumnos del Master 

Internacional de Fotografía de EFTI que podrá verse del 1 de agosto al 29 

de agosto bajo el títuloòPasi·n: Fotograf²as en la Azoteaó. Exposición 

colectiva donde 50 artistas emergentes nos muestran su nuevo discurso 

visual, diversas ópticas, diversos puntos de partida, una exposición que 

muestra la visión de la joven fotografía y las últimas tendencias de la 

imagen contemporánea.  

Los jóvenes talentos nos ofrecen un repaso por las nuevas miradas más 

interesantes del panorama artístico en una muestra repleta de pasión bajo 

el telón de fondo del cielo madrileño. Esta nueva generación de fotógrafos, 

enseñan con diferentes miradas, cada uno con su propia personalidad, 

hasta aportar una visión coherente y sugestiva en una colectiva repleta de 

talento y pasión. 

Una muestra en la que se atrapa la vida, se cuentan pequeñas historias, se 

define el pasado, se marca el futuro, se muestra a los otros y te muestras 

a ti mismo, se entiende la luz, se capta el silencio, innovar y seguir la 
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tradición van de la mano, entender la naturalidadé una muestra en la que 

se siente la vida.  

 

Con gran cariño desde nuestra querida Madrid, 

Félix José Hernández. 

----o---- 

 

 

 

 

 

 

 

 

 

 

 

 

 

 

 

 

 

 

 

 

 

 

 

 

 



Reflexiones de viajes 
Serie òCartas a Ofeliaó 

Félix José Hernández Valdes 

 

 44 

A LAS CIUDADES SE LAS CONOCE COMO A LA 

PERSONAS, EN EL ANDAR 
 

 
Jesús Palomino Stop TV. Holy World. 2004. 

Instalación. Colección del CAAC. 

 

Sevilla, 15 de agosto de 2012. 

 

Querida Ofelia: 

 

 El Centro Andaluz de Arte Contemporáneo presenta la exposición titulada 

òA las ciudades se las conoce como a las personas, en el andaró, en la que 

se muestran más de 250 obras de cerca de cincuenta artistas, la mayoría 

de la colección del CAAC, acompañadas de otras que han servido para 

completar el discurso que se plantea. 

 
Decir, como en su momento escribi· Robert Musil, que òno se debe rendir 

tributo especial al simple nombre de la ciudadó quiz§s sea problem§tico 

desde un lugar tan connotado y aparentemente orgulloso de sí como lo es 

Sevilla. Aunque el autor de El hombre sin atributos se refería a Viena en un 

momento de cambio, utilizar ahora la expresión desde Sevilla y en el 

contexto de una exposición basada en una de las líneas de la colección del 

Centro Andaluz de Arte Contemporáneo -que tiene a la ciudad y al paso de 
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lo rural a lo urbano como ejes- no busca más que trazar una panorámica 

amplia en el sentido que Musil escrib²a en esa novela: evidentemente òen 

asunto tan complejo como es una ciudad en la que se vive, se quisiera 

conocer todas sus peculiaridadesó, pero ese entrar en todos y cada uno 

de los detalles ònos desv²a de lo m§s importanteó. En este sentido, como 

Viena en el texto de Robert Musil, Sevilla está en el fondo de nuestro relato 

expositivo aunque no se quiera òrendir tributo especialó a su nombre. 

De Musil y de esa novela está también prestado el título de la exposición, 

puesto que su polisemia puede señalar al menos tres direcciones 

diferentes pero conectadas. La primera dirección pone el énfasis en la 

acción, en el andar en sí como práctica estética. La segunda hace hincapié 

en la cuestión temporal, puesto que es en el transcurrir de los años como 

se construye la identidad humana y urbana. Y la tercera, más evangélica, 

se¶ala que òpor sus hechos los conocer®isó, en el sentido de que se 

necesita experimentar cómo actúa una ciudad o una persona para 

conocerla. Recorrer, observar y vivir resultan, por tanto, acciones 

esenciales para el conocimiento. A partir de estas tres direcciones 

colindantes se intenta explicar el sentido de una exposición temporal de la 

colección permanente que transita desde el concepto de metrópolis al de 

ciudades imaginadas, de la vida ordinaria en la ciudad al espectáculo, de 

las periferias en construcción a lo natural domesticado.  

 

Exposición: A LAS CIUDADES SE LAS CONOCE COMO A LA PERSONAS, 
EN EL ANDAR. Comisarios: Luisa López Moreno y Juan Antonio Álvarez 

Reyes. Centro Andaluz de Arte Contemporáneo. Monasterio de la Cartuja 

de Santa María de Las Cuevas. Sevilla. 

 

Un gran abrazo desde la bella capital andaluza, 

 

Félix José Hernández. 

----o---- 
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CANTANDO MI MAL ESPANTO 
 

 
ALONSO GIL. Graffiti Celestial, lo que tú me  desees te deseo yo, 

2011. Foto: Guillermo Mendo 

 

Sevilla, 15 de agosto de 2012. 

Querida Ofelia: 

 El Centro Andaluz de Arte Contemporáneo presenta la exposición titulada 

òCantando mi mal espantoó, enmarcada en la sesi·n expositiva òLa 

canci·n, como fuerza social transformadoraó. La muestra recoge una 

selección de obras en diversos formatos de Alonso Gil, entre ellas algunas 

producidas expresamente para la exposición, como la serie de acuarelas 

agrupadas bajo el t²tulo gen®rico de òTrabajadoresó, el v²deo òCantando mi 

mal espantoó, que da t²tulo a toda la exposici·n, o un mural dorado de gran 

formato titulado òGraffiti Celestialó, con el que rinde homenaje a uno de los 

grandes iconos de la cultura popular y del flamenco como es el cantaor 

Camarón de la Isla. 

 

 Desde que Alonso Gil se instaló en Sevilla en 1983, fijó su mirada en el 

flamenco buscavidas o callejero, reactualizando esa curiosidad en un 

doble sentido. Nacido en Badajoz, uno de los límites naturales del 

flamenco, el interés de Alonso por captar lo inasible de su ambiente, más 

que serle indiferente se diría que le es connatural. No se trata aquí de 

aquella búsqueda romántica de exotismo ðconvenientemente atrezzadoð 
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que constituía el atractivo para los viajeros europeos, por el contrario, 

Alonso va a invertir el objetivo. 

En alguna de sus obras pone de manifiesto el contraste de este òcolectivoó 

de extranjeros, los turistas, frente a otros modos de presencia foránea en 

nuestras ciudades, como son los inmigrantes, refugiados o exiliados. 

Mientras ese animal depredador donde los haya que es el turista, se 

entretiene consumiendo una diferencia cultural estandarizada, Alonso, a la 

par que a lo foráneo, dirige su atención a lo autóctono desplazado, a los 

olvidados que ya no son exóticos ni despiertan curiosidad y, aunque 

auténticos, están en vías de extinción, pues no forman parte del 

espectáculo de la industria cultural 

Alonso Gil concibe la práctica artística como una herramienta valiosa para 

incitar a la reflexión y construir miradas críticas sobre nuestro entorno. 

Realiza su trabajo en un espacio donde se cruzan leyenda, realidad, 

experiencia, ensoñación y denuncia, recurriendo para su desarrollo a 

diversos medios como pintura, fotografía, música, ediciones, vídeo, 

intervenciones urbanas, grafiti, acciones, ropa pintada...  

Existen artistas que sin ser músicos investigan y trabajan con el sonido 

como un material más de su obra, tratando de ubicarlo en una nueva 

dimensión estética. En este sentido podríamos hablar de algunos trabajos 

de Alonso Gil, aunque no dir²amos que es un òartista sonoroó, tal como se 

suele entender este término. Tampoco es ajeno al interés de las últimas 

tendencias artísticas que persiguen efectos polisensoriales. 

 

Exposición: Cantando mi mal espanto. Artista: Alonso Gil. Producción: 

Centro Andaluz de Arte Contemporáneo. Cartuja de Santa María de Las 

Cuevas. Sevilla. 

 

Un gran abrazo desde la bella Sevilla, 

Félix José Hernández. 

----o---- 
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HALLAN ESCULTURA ROMANA EN  BAELO CLAUDIA 
 

 
Escultura romana de un personaje 

masculino hallada en Baelo Claudia 

 

Madrid, 16 de agosto de 2012. 

 

Querida Ofelia: 

 

El viernes 20 de julio durante las excavaciones que actualmente se 

realizan al sur de la puerta oeste de la ciudad, fue hallada una estatua de 

mármol de un personaje masculino desnudo que, aunque fragmentada, 

cabe decir que presenta un buen estado de conservación.  

 

La talla fue extraída el 23 de julio de su ubicación, y se suma a las seis 

halladas en anteriores campañas realizadas en el Conjunto Arqueológico. 

Es una escultura en mármol a tamaño real que se encontraba a más de un 

metro de profundidad. La pieza está incompleta, pues le falta la cabeza, la 

totalidad de una pierna, la mitad de la otra, un brazo completo y el 

antebrazo del otro. Se ha localizado un pie de la misma y se espera que el 

resto de la escultura se encuentre en las proximidades, bajo las capas de 

rellenos arqueológicos. Asimismo, se han recuperado otros objetos de 

valor, como restos de un mosaico. 
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Las excavaciones en las cuales se han producido estos hallazgos, son 

parte de un proyecto general de investigaci·n denominado òEconom²a 

Mar²tima y actividades hali®uticas en Baelo Claudiaó, dirigido por el 

profesor de la Universidad de Cádiz D. Darío Bernal Casasola, que fue 

autorizado por la Consejería de Cultura en el año 2010. 

 

El contexto del hallazgo se relaciona con una zona a extramuros de la 

ciudad de Baelo Claudia, en su sector oeste, junto a la playa, donde 

afloraban unas líneas de muros que probablemente ya fueron de manera 

parcial documentadas por los investigadores franceses (Pierre Paris y 

George Bonsor) de principios del siglo XX. 

 

Prospecciones geofísicas llevadas a cabo en 2010 pusieron de manifiesto 

un edificio de considerables dimensiones, integrado, entre otras 

dependencias, por una posible cisterna. Esa construcción se interpretó 

que pudiese tratarse de un elemento relacionado con la pesquería y su 

transformación -como un faro o una torre para el avistamiento de 

túnidos-, por lo que su estudio se incluyó en ese proyecto general de 

investigación sobre las actividades industriales pesqueras del Dr. Bernal. 

 

Este año, con la ampliación de los trabajos arqueológicos, se ha 

comprobado la existencia de una gran piscina perteneciente, 

probablemente, a unas termas. Dentro de la piscina, en su esquina 

noreste, se ha localizado la pieza. 

 

La importancia de la ciudad de Baelo Claudia residía en la producción de 

salazones y salsas de pescado (garum), principalmente de atunes; es 

decir, era una urbe eminentemente industrial, por lo que sus edificios 

carecen de la monumentalidad de otros núcleos como Gades, Carteia, 

Itálica etc. De hecho, son pocas las muestras escultóricas que se conocen 

de este núcleo urbano: la del emperador Trajano, dos esculturas de 
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togados, otras dos femeninas y restos de la estatua de Juno, a la que hay 

que sumar la ahora encontrada. Esta escultura, de buena talla, con torso 

atlético muy marcado, viene a demostrar que no todos los edificios de 

Baelo Claudia tenían carácter austero y que, al modo de la metrópolis, 

Roma, existían edificios públicos decorados con ornamentación 

escultórica de gran calidad. 

 

Un gran abrazo desde nuestra querida España, 

 

Félix José Hernández. 

----o---- 
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UN JARDÍN EN EL MUSEO O UN MUSEO EN EL JARDÍN 
 

 
 

Córdoba, 16 de agosto de 2012. 

 

Querida Ofelia: 

 

El Museo Arqueológico y el Real Jardín Botánico de Córdoba organizan un 

itinerario temático centrado en la flora natural y su empleo como tema 

decorativo y simbólico a lo largo de la historia. 
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Desde la más remota antigüedad, la vegetación ha formado parte de los 

sistemas ornamentales con los que la humanidad ha realizado algunas de 

sus obras más importantes: los elementos arquitectónicos que formaban 

parte de los edificios en los que transcurría su existencia y muchos de los 

utensilios empleados en su vida cotidiana, elevándolos así a objetos de 

arte. La columna, por ejemplo, no es sino una interpretación del árbol: su 

esquema básico de basa, fuste y capitel se corresponde con las raíces, el 

tronco y la copa de aquél. 

 

¡Este es un jardín muy particular!, hecho de árboles, hojas, flores y frutos 

esculpidos en piedra o dibujados en la cerámica. Están ahí, dando vida a 

capiteles, sarcófagos, jarras, frisos...  

 

Recorriendo el museo se pueden encontrar acantos, jazmines, manzanos, 

olivos, margaritas, narcisos, piñas, uvas, palmeras..., imágenes de plantas 

vivas, con las que hemos convivido y todavía lo hacemos, desde hace 

milenios.  

 

Así, a modo de recorrido temático transversal, en el museo se pueden 

conocer piezas romanas, visigodas e islámicas que contienen esas 

representaciones vegetales y se nos facilita la información sobre esas 

especies concretas, que se conservan en el Real Jardín Botánico de 

Córdoba, donde se destacarán las especies vegetales y se indicarán en 

qué piezas del museo se representan. Todo ello a través de una 

información y carteles especiales junto a cada pieza en concreto.  

Con gran cariño desde esta bella ciudad andaluza cargada de historia,  

  

Félix José Hernández 

----o---- 
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PIETAS POPULI 
 

 
Cartel de la Exposición 

 

Cádiz, 16 de agosto de 2012. 

 

Querida Ofelia: 

 

Con motivo de la conmemoración del bicentenario de la Constitución 

gaditana de 1.812, el Consejo Local de Cofradías organiza una exposición en 

el Museo de Cádiz, con la que pretenden reflejar la importante dimensión 

cultural de las corporaciones religiosas gaditanas a lo largo de varios 

siglos y su situación en la encrucijada que supuso la reunión de las Cortes 

Generales en Cádiz.  

 

Desde la Baja Edad Media y, sobre todo, a lo largo de la Edad Moderna las 

cofradías se han involucrado en el devenir histórico de Cádiz, formando 
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parte esencial de su identidad y legando un importante patrimonio 

material e inmaterial. 

 

La exposición reflexiona acerca de esa presencia cofrade desde sus 

testimonios más antiguos hasta inicios del siglo XX, abordando en sus 

distintos apartados la íntima relación de estas corporaciones con la 

ciudad a través de sus diferentes tipologías: gremiales, sacramentales, 

penitenciales... 

 

Para ello se han utilizado piezas de alto valor artístico y cultural que 

permiten a su vez mostrar la rica variedad de manifestaciones generadas 

por el culto externo e interno, obras que sin lugar a dudas son parte 

esencial de nuestro patrimonio cultural. 

 

La estructura de esta muestra es la siguiente: 

 

- Cofradías y ciudad: arraigo de las grandes devociones. Cofradías y 

sociedad. 

- Diversidad de devociones: el culto sacramental, el culto pasionista, el 

culto mariano, los santos.  

- Plasmación del culto: culto interno. Culto externo. 

  

Un gran abrazo desde esta bella ciudad que tanto se parece a nuestra San 

Cristóbal de La Habana, 

 

Félix José Hernández. 

----o---- 

 

 

 

 



Reflexiones de viajes 
Serie òCartas a Ofeliaó 

Félix José Hernández Valdes 

 

 55 

LOS JARDINES DE LUZ DE SOROLLA 
 

 
Cartel de la Exposición 

 

Granada, 16 de agosto de 2012. 

 

Querida Ofelia: 

 

El pintor valenciano Joaquín Sorolla (1863-1923) òregresaó de nuevo a la 

Alhambra este verano con sus òJardines de luzó, una exposición itinerante 

que tendrá como escenario tres sedes diferentes: el Palazzo dei Diamanti 

sede de la Gallerie dõArte Moderna e Contemporanea di Ferrara (Italia), el 

Museo de Bellas Artes del Palacio de Carlos V en Granada y el Museo 

Sorolla de Madrid. Este proyecto expositivo ha visto la luz esta primavera 

en el Palazzo dei Diamanti en Ferrara (Italia), donde por primera vez se 

expone la obra del artista español.  
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La exposición, comisariada por un comité de expertos compuesto por 

Tomás Llorens, Blanca Pons-Sorolla, María López Fernández y Boye 

Llorens, mostrará la fascinación y el descubrimiento que experimentó el 

artista en los jardines, afianzado tras su viaje a Andalucía y sobre todo 

desde su experiencia en la Alhambra y el impacto visual que le causó el 

manto blanco que cubría Sierra Nevada.  

 

Sala de exposiciones temporales del Museo de Bellas Artes de Granada. 

Palacio de Carlos V. Conjunto Monumental de la Alhambra y Generalife. Del 

29 de junio al 14 de octubre de 2012. 

 

Ha sido un placer recorrer esta exposición del gran pintor que tanto te 

gusta. Tú estuviste presente en mi memoria durante toda la visita.  

 

Te envío un fuerte abrazo desde la espléndida Granada, 

Félix José Hernández. 

----o---- 
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DEL PASADO EFÍMERO DE RUTH EWAN 
 

 
RUTH EWAN. A Jukebox of People Trying to Change the World 

(Una máquina de discos de gente que intenta cambiar el mundo) 
Archivo en curso. Máquina  de discos de CD Sound Leisure  con más de 1.000 canciones 

 

Sevilla, 16 de agosto de 2012. 

Querida Ofelia: 

òCuando una canci·n trasmite un mensaje, la m¼sica ya no es simplemente 

m¼sica, sino que tiene una raz·n m§s de ser.ó (Arnold Perris, òLa m¼sica 

como propagandaó, 1984) 

El Centro Andaluz de Arte Contempor§neo presenta la exposici·n òDel 

pasado ef²meroó, de la artista brit§nica Ruth Ewan, enmarcada en la 

sesi·n expositiva titulada òLa canci·n como fuerza social 

transformadoraó. Es la primera muestra de la artista en España, que ya ha 

expuesto en la Tate Modern, en la Tate Britain y en enel ICA de Londres 

(Reino Unido). 

Ruth Ewan, (Aberdeen, Escocia, 1980), trabaja desde hace años explorando 

ejemplos pasados y recientes de activismo cultural. Analiza cómo las ideas 
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circulan por canales no oficiales como la tradición oral, las canciones o 

los mitos; estudia además cómo un movimiento, acontecimiento o 

producto cultural del pasado puede producir reacciones en el presente; y 

de qué modo esas reacciones pueden ser controladas, transferidas o 

atemperadas para producir nuevos significados e interpretaciones. 

Al trabajar con diversos tipos de personas como historiadores, activistas, 

colegiales, músicos y compositores, Ewan organiza y crea obras también 

variadas, en forma de dibujos, impresos o instalaciones. Son obras que 

tienen una base conceptual pero poseen también un desarrollo social, y 

hacen referencia tanto a historias recientes como a otras más alejadas en 

el tiempo. Para la artista, la historia no es un pasado remoto sino algo 

vivo, conectado al presente y cargado de ideas para un futuro. Del pasado 

efímero reúne, además, de un nuevo trabajo, cinco proyectos anteriores 

que nunca antes habían aparecido juntos y que exploran el lirismo como 

comentario social: la manera en que la gente ha utilizado los procesos 

creativos, como el proceso de componer una canción o de escribir poesía, 

para expresar su deseo de una sociedad más justa, intentando así 

reformar y reestructurar el mundo en el que vivimos. A Jukebox of People 

Trying to Change the World (Una máquina de discos de gente que intenta 

cambiar el mundo) es un archivo de música que Ewan comenzó en 2003 al 

observar la falta de canciones con ideología de izquierdas en la cultura 

popular y en el que ha incluido canciones protesta activistas. Para esta 

muestra el archivo ha sido ampliado con canciones en castellano que el 

público puede hacer sonar al visitar la exposición. Fang Sang está 

inspirado en la vida de un músico, poeta y escritor independiente. Did you 

kiss the foot that kicked you? (¿Besaste el pie que te dio la patada?) es un 

proyecto en el que participaron más de cien músicos callejeros para 

elaborar una performance pública coordinada durante más de una 

semana, en las calles y espacios públicos de la ciudad de Londres. 

Unrecorded Future Tell Us What Broods There (Futuro incierto dinos qué 

se cuece ahí), reúne una serie de textos impresos concebidos 
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originalmente para ser leídos en alto por un pregonero con 

proclamaciones basadas en el libro del activista antieugénico Gustav 

Spiller. 

El vídeo The Cutty Wren es una versión de esta canción tradicional que al 

parecer se remonta a la revuelta de los campesinos ingleses de 1381. 

Además, la exposición cuenta con el proyecto específico Six Signs (Seis 

señales) realizado por la artista para el Centro Andaluz de Arte 

Contemporáneo. 

 

Exposición: òDel pasado ef²meroó. Ruth Ewan. Del 30 de junio al 16 de 

octubre. Centro Andaluz de Arte Contemporáneo. 

 

Un gran abrazo desde la bella Andalucía, 

Félix José Hernández. 

----o---- 
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EL LIBRO INFINITO 
 

 
 

Madrid, 18 de agosto de 2012. 

 

Querida Ofelia: 

 

La Biblioteca Nacional de España y Acción Cultural Española (AC/E) 

presentan el espectáculo teatral El libro infinito. Biblioteca Nacional de 
España, tres siglos, con texto de José Ramón Fernández y dirección 

escénica de Fefa Noia que sirve para conmemorar el tricentenario de la 

fundación de la Biblioteca Nacional de España por el rey Felipe V, a partir 

de los textos elaborados por el mismo autor para el programa Viaje al 
interior de la cultura, organizado por Telefónica, y en el que la BNE 

participa desde 2009. 

En esta obra dramática los personajes vinculados a la institución y a sus 

colecciones recorren su historia, su dedicación y sus funciones a lo largo 

de estos trescientos años, en un viaje por diversos momentos y escenas 

en los que la Biblioteca es la verdadera protagonista. 
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A través de los relatos de Felipe V, que firmó el decreto fundacional en 1711, 

Miguel de Cervantes, Francisco de Goya, Francisco Asenjo Barbieri y la 

propia Biblioteca Nacional de España, los espectadores descubren la 

institución cultural más antigua de las existentes en España. 

 

Con gran cariño desde la culta Madrid, 

 

Félix José Hernández 

----o---- 
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DEL GRECO A GOYA  EN PONCE 
 

 
San Juan, El Greco. 

 

Ponce, 19 de agosto de 2012. 

 

Querida Ofelia: 

 

En cada viaje que hemos hecho a esa bellísima isla que es Puerto Rico, 

nunca hemos dejado de ir a esa ciudad tan parecida a nuestra Cienfuegos 

que es Ponce, donde recorremos: el Museo de los Bomberos, El Parque 

Central donde se alza frente a una bella fuente  la Catedral de Nuestra 

Señora de Guadalupe, el Mirador de la Cruz desde donde la vista domina 

toda la ciudad, el  Parque de las Iguanas, La Majestuosa Ceiba, su cercana 

playa con la terraza formidable del Hotel Ponce Hilton y El moderno Museo 

de Arte.  

El cierre temporal por reforma del Museo de Arte de Ponce permitió que 

una selección de obras de sus fondos recorriera algunos de los mejores 

museos del mundo, ofreciendo al público de diferentes países la 
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oportunidad de conocer una colección diversa y representativa de la 

historia y arte generados en África, América y Europa, las tres culturas 

que han dado forma a Puerto Rico. 

El Museo del Prado fue uno de los elegidos y, en 2009, acogió la exposición 

La bella durmiente. Pintura victoriana del Museo de Arte de Ponce, una 

ocasión idónea para recibir obras de escuela inglesa, una de las menos 

representadas en los fondos del Prado y en las colecciones españolas y de 

la que, en cambio, el Museo puertorriqueño posee piezas extraordinarias. 

La calidad y presencia de la pintura europea entre las obras del Museo de 

Arte de Ponce ðque lo ha convertido en el centro de referencia sobre 

cultura europea para América y el Caribe- favorece de manera especial la 

relación y diálogo con los fondos de la principal pinacoteca española que, 

en ese sentido, reúne una de las colecciones más excepcionales del 

mundo. 

Y es en este contexto de conocimiento recíproco, de difusión y de relación 

artística donde surge la ocasión de responder al primer encuentro entre 

ambas instituciones, organizando una muestra sobre el Museo del Prado 

en el Museo de Arte de Ponce. El Greco, Velázquez, Zurbarán, Rubens, Van 

Dyck o Goya son algunos de los grandes maestros cuyas obras puede 

admirar el público puertorriqueño. 

 

Un gran abrazo desde nuestro Caribe, 

Félix José Hernández. 

----o---- 
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GÓNGORA: LA ESTRELLA INEXTINGUIBLE 
 

 
Retrato de Luis de Góngora y 
Argote por Velázquez (1622). 

 

Madrid, 17 de agosto de 2012. 

 

Querida Ofelia: 

 

La exposición Góngora: la estrella inextinguible. Magnitud estética y 
universo contemporáneo, organizada por Acción Cultural Española 

(AC/E) para clausurar el 450 aniversario del nacimiento del poeta 

cordobés, cerrará sus puertas el próximo 19 de agosto en la Biblioteca 

Nacional de España y se trasladará a Córdoba donde podrá verse a partir 

del 13 de septiembre. 

Más de 30.000 personas han podido conocer mejor la figura del poeta 

cordobés y la influencia del universo gongorino en la literatura universal a 

través de cuadros, manuscritos, grabados, dibujos, cartas, esculturas, 

instrumentos musicales, tapices, partiturasé dos centenares de piezas 

como los tres volúmenes del Manuscrito Chacón o un retrato pintado por 

Velázquez. 

Entre los visitantes que han recorrido la Sala Recoletos de la BNE se 

encuentra Gabriel, un joven italiano estudiante de filología hispánica de 
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vacaciones en Madrid. òEs muy accesible para todos los p¼blicos ðdice-, a 

pesar de que Góngora es un escritor complejoó. 

Silvia Gonz§lez se muestra muy satisfecha con la muestra: òme parece 

muy interesante porque nos acerca al autor, ayuda a entender el universo 

de G·ngora de una manera sencillaó, afirma. òMe ha gustado todo, pero 

especialmente la parte mitológica y los c·dicesó. 

Salvador es un madrileño que ha acudido a la BNE con el propósito 

concreto de visitar la exposición, pues está interesado en la figura del 

poeta. òHe venido porque me avis· un amigo, soy amante de la cultura e 

intento ver regularmente exposiciones de este tipoó. 

La muestra, organizada por AC/E con la colaboración de la BNE, el 

Ayuntamiento de Córdoba y la Universidad de Córdoba y comisariada por 

Joaquín Roses, profesor titular de Literatura Española e 

Hispanoamericana de la Universidad de Córdoba, se divide en cuatro 

bloques:  

En orbe de oro luminosa estrella: vida y contextos, òAquel que tiene de 
escribir la llaveó: el triunfo de G·ngora en el siglo XVII, Motivos cotidianos, 
poemas estelares, mitos inagotable: sugerencias de la forma, la línea y el 
color, y La galaxia de Góngora en el siglo XX.  
Cada uno de los cuales repasa diferentes aspectos de la vida y obra del 

autor, desde el siglo XVII al XX. 

 
Góngora. La estrella inextinguible podrá verse en la Sala Vimcorsa y 

Centro de Arte Pepe Espaliú de Córdoba, del 13 de septiembre al 11 de 

noviembre. 

 

Un gran abrazo desde nuestra querida Madrid, 

 

Félix José Hernández. 

----o---- 
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EL CAMINO A BAEZA DE ANTONIO MACHADO 
 

 
 

Baeza, 19 agosto 2012. 

Querida Ofelia: 

 Los siete años que el poeta sevillano Antonio Machado pasó en la localidad 

jiennense de Baeza, dando clases en el Instituto de la Santísima Trinidad, 

centran el último corto del cineasta Juan Manuel Bajo Ulloa y que recoge 

la nostalgia del autor de Campos de Castilla a su llegada a la localidad tras 

la muerte en Soria de su joven esposa, Leonor. 

Una de las escenas que recoge Camino a Baeza es el encuentro en 1916 

entre Machado, que contaba con 40 años, y Federico García Lorca, 

entonces estudiante, que llega a la ciudad en una excursión con la 

Universidad de Granada. El encuentro tuvo lugar en el Casino de Artesanos 

y en el documental se ha recreado en el Nuevo Casino de Baeza, con la 

participación de setenta figurantes, además de los protagonistas 

encarnados por Diego Ortega (Machado) y Juan José Hurtado (Lorca). 

También tiene cabida en este corto, producido por Acción Cultural 
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Española (AC/E), su esposa Leonor, interpretada por Teresa Alba, que 

toma vida, en forma de recuerdos. 

 

Teatro de Montemar (Baeza, Jaén. España). Producido por  Acción Cultural 

Española y el Ayuntamiento de Baeza. Director: Juan Manuel Bajo Ulloa. 

 

Un gran abrazo desde nuestra querida España, 

 

Félix José Hernández. 

----o---- 
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DE TERTULIA CON VALLE-INCLÁN 
 

 
Valle-Inclán en el estudio de Julio Romero de Torres. 

 

Madrid, 19 de agosto de 2012. 

Querida Ofelia: 

El documental, rodado en Madrid y Galicia, pone el foco en los personajes 

de ficción creados por Valle-Inclán. Ellos son los encargados de explicar la 

figura del genio, reflexionar sobre sus obras, comentar sus declaraciones 

y exponer sus vivencias. Son Juan Diego y Juan Luis Galiardo los 

encargados de dar vida a Don Juan Manuel de Montenegro y al Marqués de 

Bradomín. Junto a ellos, como narrador, Javier Godino (Los muertos no se 
tocan, nene, El secreto de tus ojos) y Fátima Rey (profesora de la Escuela 

de Teatro Valle-Innova de la Fundación Valle-Inclán). Xerardo Pardo de 

Vera, conocido admirador y estudioso de la obra valleinclaniana, será el 

encargado de interrumpir el diálogo entre ambos y sus respectivos 

monólogos. 

Junto a estos actores, aparecen los escritores Suso del Toro, Manuel 

Rivas e Ignacio Amestoy, además de los estudiosos de la figura de Valle-

Inclán: Margarita Sánchez Zas, del Departamento de Literatura Española 

de la Universidad de Santiago de Compostela; Jesús Rubio Jiménez, del 

Departamento de Filología Española de la Universidad de Zaragoza; Javier 
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Serrano, profesor de la Facultad de Humanidades de Santiago; Pepi Bauló, 

del Taller dõInvestigacions Valleinclanianes; ćngela Ena Bordonada, del 

Departamento de Filología Española de la Complutense; Julia Labrador, 

Alberto Insúa y José Luis García Barrientos, los tres pertenecientes al 

Centro de Ciencias Humanas y Sociales, y el periodista Manolo Gómez. 

Producen: Acción Cultural Española (AC/E) y  Gona. Dirección: José Luis 

García Sánchez. Guión: Silvio Martínez Vicente. Duración: 45 mn.  

 

Con gran cariño y simpatía, 

Félix José Hernández. 

----o---- 
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RISONANZE DI BEATRICE HELG 
 

 
 

Roma, 19 agosto 202. 

 

Béatrice Helg, fotografa svizzera, da trentõanni concentra la sua ricerca 

artistica sullo spazio, la materia, la luce, la nozione del tempo e del 

divenire. Architetto dellõimpalpabile, crea spazi monumentali, dove 

scultura, pittura, scenografia e soprattutto il contrasto tra luce e oscurità 

si fondono e compongono visioni di silenziosa meditazione. 

 

Ben lontani dallõessere iperrealisti o narrativi, i lavori dellõartista 

rappresentano delle forme astratte, dei mondi luminosi. Più di ogni altra 

cosa nei suoi lavori la luce è la materia senza la quale lõopera non esiste. 

Utilizzando dei materiali grezzi, recuperando lastre di metallo arrugginite 

o dei moduli di vetro dalla trasparenza incerta, o carta, lõartista costruisce 

nel suo atelier delle istallazioni dallõequilibrio precario. Queste forme 

scultoree, geometriche, appaiono nelle sue fotografie in sospensione, fuori 

dal tempo reale. Sovrapposizioni di piani, effetti di trasparenza, forme 

galleggianti da cui nasce la sensazione di un perpetuo muoversi, di 

risonanze. 
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òRisonanzeó è la prima esposizione museale dellõartista in Italia e 

comprende una selezione di ventidue lavori fotografici a colori, di cui varie 

opere inedite create appositamente per Palazzo Fortuny. Nellõambito del 

programma òAutunno a Palazzo Fortunyò dal 1 settembre al 19 novembre 

2012. Coordinamento: Daniela Ferretti. 

 

Félix José Hernández. 

----o--- 
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TIEMPOS DE CAMBIOS EN LA 

MÚSICA DE CÁMARA EN CÁDIZ 
 

 
The Soloists of London 

 

Cádiz, 19 de agosto de 2012. 

 

Querida Ofelia: 

 

La música de clásica vuelve a vestirse de largo en una nueva edición de los 

conciertos de música de cámara, del programa Tiempo de Cambios, 

organizado por el Consorcio para la Conmemoración del II Centenario de 

la Constitución de 1812 y Acción Cultural Española (A/E). 

  

Los repertorios de los ocho conciertos recuperan la memoria de los 

músicos de la Corte española anteriores a la invasión francesa, avanzando 

en el tiempo hasta aquellos que hubieron de salir de España con la 

restauración de Fernando VII y que, buscando ambientes más liberales o 

propicios, se exiliaron a Francia o Inglaterra. Todo ello combinado con las 

figuras más relevantes del clasicismo y el primer romanticismo musical 

en Europa. Desde el antecedente de los músicos barrocos y preclásicos -

Boccherinni Brunetti- se llevará a cabo un estudio del modelo del 

clasicismo, Haydn, con su influencia en los músicos españoles, para 
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después analizar el momento cumbre de la música europea con Beethoven 

y llegar a los románticos que coronan la época de la Constitución. 

La primera cita de este ciclo será con el pianista Josep Colom, que 

interpretará la Sonata op. 14 nº 2 en Sol mayor, la Sonata 21 op 53 en Do 

mayor (Waldstein) y la Sonata nº 32 op. 111, todas ellas de Ludwig Van 

Beethoven. 

El Cuarteto Quiroga será el protagonista del segundo de los conciertos de 

este ciclo. Aitor Hevia y Cibrán Sierra (violines), Dénes Ludmány (viola) y 

Helena Poggio (violonchelo) amenizarán la velada con el Cuarteto nº2 de 

Juan Crisóstomo Arriaga y el Cuarteto op.59 nº1 de Beethoven. 

Tomará el relevo la actuación de la Orquesta Barroca de Sevilla. Este 

concierto, excepcional en este ciclo, contará con un programa que incluye 

la Obertura L`isola disabitata Hob. XVIII/9 de Haydn, el Aria Accademica nº 

2 Se non ti moro allato, para soprano y cuerda de Boccherini y, por último, 

la Sinfonía nº 23 en Fa Mayor y el Aria: Involarmi il mio tesoro, para tiple y 

orquesta Scena: Non so piu dovìo sia, para tiple y orquesta Sinfonía nº 33 

con Violoncello solo El Maniático de Brunetti. 

 

The Soloists of London se sumarán al cartel de este ciclo con un 

repertorio compuesto por el Cuarteto n. º 14 en re menor, D. 810 La 
muerte y la doncella (versión octeto de Mahler) de Schubert y el Octeto de 

cuerdas en Mi bemol mayor, Op. 20. de Mendelssohn. 

 

El quinto de los conciertos estará a cargo de la mezzosoprano Elena 

Grajera y del pianista Antón Cardó. Los dos intérpretes ofrecerán un 

amplio repertorio conformado por obras de Vicente Martín y Soler, Pablo 

Esteve, Jacinto Valledor, Santiago de Masarnau, Blas de la Serna 

Castellanos, Manuel García y Sebastián Iradier. 

El pianista Roger Vignoles y el barítono Florian Boesch tomarán el testigo 

con un homenaje a Franz Shubert con Viaje de Invierno. 
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El programa se retomará el 16 de octubre con el joven pianista David 

Kadouch, que interpretará Variaciones en fa menor (Hob.XVII.6) de Haydn, 
Coro de las hilanderasõ de El holandés errante de Wagner-Liszt, Gran 
Sonata en fa menor opus 14 de Schumann y por último, Preludios de 

Chopin. 

 

El ciclo finalizará el 6 de noviembre con Michael Thomas (violín), Adolfo 

Gutiérrez (violonchelo) y Graham Jackson (piano) i. Interpretarán el Trío 

Archiduque de Beethoven y el Trío en Si bemol Mayor de Schubert. 

Este ciclo de m¼sica completa el III Seminario Permanente ôCampus 

Cl§sicaõ, que en esta ocasi·n se dedica al tema Clasicismo y 
Romanticismo. Este curso; organizado por el Consorcio del Bicentenario, 

Acción Cultural Española (AC/E) y la Universidad de Cádiz; pretende 

formar nuevos públicos en el ámbito de la música clásica y posibilitar el 

contacto directo con conciertos a partir de explicaciones a cargo de 

expertos. 

 

Ciclo música de cámara. Tiempo de cambios 2012. Cádiz (España). 

 

Un gran abrazo desde la culta España, 

 

Félix José Hernández. 

----o---- 
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NILS FRAHM EN EL MUSEO REINA SOFIA 
 

 
Nils Frahm 

 
Madrid, 21 de agosto de 2012. 

Querida Ofelia: 

El pianista alemán Nils Frahm cerró con su actuación la tercera edición del 

ciclo Espacio Acústico Art Impressions Mahou, tras los conciertos de 

Philippe Petit & Murcof y de Bradien & Eduard Escoffet.  

Nils Frahm pertenece a una generación de jóvenes músicos de formación 

clásica que realizan un acercamiento poco convencional a los 

instrumentos, utilizando estructuras y sonoridades influenciadas por las 

corrientes musicales actuales. 

En septiembre se reanudarán las citas musicales con la cuarta edición del 

ciclo, en la cual podremos descubrir las sonoridades dubstep, IDM y 

ambient creadas con batería y bases electrónicas de Shigeto (26 de 

septiembre de 2012); la confluencia de estructuras jazzísticas, rock, funk o 

surf de los madrileños Dead Capo (24 de octubre de 2012); y el virtuosismo 

del saxofonista Colin Stetson (15 de noviembre de 2012). 
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El Museo Reina Sofía, en colaboración con Mahou, ofrece, desde el año 

pasado, este ciclo de conciertos que aúna propuestas nacionales e 

internacionales a través de distintas vertientes de la creación sonora 

contemporánea. Tras las dos ediciones de 2011, en las que participaron los 

músicos Peter Broderick, Bugge Wesseltoft, Cibelle, Oy, Mastretta y Lonely 

Drifter Karen, el Museo Reina Sofía continúa su apuesta por la música con 

nuevas y heterogéneas concepciones musicales, que abarcan la 

electrónica, las sonoridades pop, la experimentación jazzística, las 

influencias del ambiente y los ritmos del hip hop. 

El ciclo Espacio Acústico Art Impressions Mahou es una apuesta tanto de 

esta compañía como del Museo Reina Sofía para acercar las nuevas 

corrientes sonoras al público, en el marco de una institución cultural de 

referencia internacional, a través de una programación en la que tienen 

cabida todos los géneros musicales, así como artistas emergentes. 

Nils Frahm (1982) es un pianista y compositor alemán residente en Berlín. 

Forma parte, junto con Sylvain Chaveau, Olafür Arnalds y Peter Broderick, 

de una generación de jóvenes músicos de formación clásica que realizan 

un acercamiento poco convencional a los instrumentos, utilizando 

estructuras y sonoridades influenciadas por las corrientes musicales 

actuales. Su música evoca paisajes llenos de sonidos delicados y 

melancólicos. 

 

Con gran cariño desde nuestra querida y  culta Madrid, 

Félix José Hernández. 

----o---- 
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LõIMPRESSIONNISME ET LA MODE 
 

 
Édouard Manet (1832-1883) 

Jeune dame en 1866, dite aussi la femme au perroquet 
1866, huile sur toile, 185,1 x 128,6 cm 

New York, The Metropolitan Museum of Art, 
© The Metropolitan Museum of Art, Dist. RMN / image of the MMA 

 

Paris le 21 août 2012. 

 

Si les impressionnistes n'ont cessé de capturer les mouvements de la 

nature, leur apport révolutionnaire ne se limite cependant pas à la 

peinture de paysage. L'acuité de leur regard en a également fait les 

témoins sensibles des mutations urbaines et du comportement des 

citadins. Soucieux de rendre compte de la vie contemporaine, les 

impressionnistes se sont attachés à représenter la figure humaine dans 

son milieu quotidien et à saisir l'homme "moderne" de manière 

instantanée dans ses activités professionnelles et ses moments de 

détente. Manet et Degas sont de parfaites illustrations de ce nouveau type 

parisien qu'est le «flâneur», fin et désinvolte observateur de la vie 
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«moderne» et de ses acteurs quotidiens. Bien qu'il ne s'attache pas à la 

représentation scrupuleuse de la physionomie, du costume et de l'habit, il 

n'en rend pas moins compte des modes et des attitudes de son temps par 

sa volonté de considérer le portrait comme l'instantané d'un homme dans 

son cadre familier, par sa capacité à renouveler, du double point de vue de 

la typologie et de la topographie, la scène de genre et surtout par son 

attention, pour reprendre l'expression de Baudelaire, à «la métamorphose 

journalière des choses extérieures». 

 

Dans la peinture impressionniste, figures et vêtements perdent, pour 

reprendre le constat de Mallarmé à propos de Manet, «un peu de leur 

substance et de leur solidité» ou, selon les Goncourt, «sont transfigurés 

par la magie des ombres et des lumières". La silhouette, qu'elle soit en 

mouvement ou au repos, s'en trouve davantage intégrée dans 

l'atmosphère environnante. La réalité descriptive de la femme et de 

l'homme des années 1860-1880 et de leur mise journalière subit certes 

une altération plastique en raison de telles positions esthétiques. En 

revanche la restitution de la gestuelle et du jeu des étoffes sur le corps 

gagnent, grâce à la rapidité de l'évocation, en authenticité. Aussi en 

apprenons-nous beaucoup plus sur le "look" des contemporains qu'à 

travers le portrait mondain posé ou la scène de genre faussement 

naturelle. 

 

Ce constat s'appuie sur une soixantaine de chefs-d'oeuvre de Manet, 

Monet, Renoir, Degas, Caillebotte. Certains d'entre eux n'ont pas été 

présentés à Paris depuis plusieurs décennies tels que le portrait de 

Madame Charpentier et ses enfants de Renoir (New York, The Metropolitan 

Museum of Art) ou Nana de Manet (Hambourg, Hamburger Kunsthalle) qui 

avait figuré à la rétrospective Manet en 1983 (Galeries nationales du 

Grand Palais) ou encore La Loge de Renoir du Courtauld Institute de 

Londres. 
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Pour mieux appréhender l'approche des impressionnistes, feront 

contrepoint des oeuvres de leurs contemporains - Tissot ou Stevens par 

exemple - davantage préoccupés par la représentation de la Parisienne et 

de la société élégante du Second Empire et des débuts de la Troisième 

République. Mais la confrontation avec la réalité est beaucoup plus 

instructive. Elle pourra se faire grâce à la présence d'une cinquantaine de 

robes et d'accessoires - dont une dizaine de chapeaux - qui dresse un 

panorama de la mode féminine à l'époque des impressionnistes, mode 

essentiellement marquée par l'abandon progressif de la crinoline au profit 

de la tournure. La mode masculine, moins variée, plus uniforme, sera 

évoquée par une vingtaine de pièces. Tous ces éléments textiles 

appartiennent aux collections publiques et privées françaises. Enfin un 

appareil documentaire important rassemblera des dessins, des gravures 

de mode, des journaux de mode - dont La dernière Mode, éphémère revue 

rédigée par Mallarmé - ainsi que des photographies sortant de l'atelier du 

Disdéri. 

 

Lõexposition est organis®e par le mus®e dõOrsay, Paris, The Metropolitan 

Museum of Art, New York, et The Art Institute of Chicago. Elle est réalisée à 

Paris avec la participation exceptionnelle de Galliera ð Musée de la Mode 

de la Ville de Paris. Commissariat général: Gloria Groom, conservateur à 

lõArt Institute de Chicago Guy Cogeval, Président des musées d'Orsay et de 

l'Orangerie, Paris Philippe Thiébaut, conservateur général au musée 

d'Orsay, Paris Susan Stein, conservateur au Metropolitan Museum of Art, 

New York. Scénographie: Robert Carsen, scénographe et directeur 

artistique et Nathalie Crinière, Agence NC, architecte-ma´tre dõïuvre. 

Autres étapes: 19 février - 27 mai 2013, New York, Metropolitan Museum of 

Art 29 juin - 22 septembre 2013, Chicago, The Art Institute. 

 

Félix José Hernández. 

----o---- 
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MELANCHOTOPIA 
 

 
 

Madrid, 21 de agosto de 2012. 

Querida Ofelia: 

Ricardo Okaranza es el artista español invitado a participar en la 

exposición colectiva en la que alrededor de 50 artistas internacionales 

han sido invitados por el Centro de Arte Contemporáneo Witte de With 

(Rótterdam, Holanda) para producir obra nueva o instalar obra ya 

existente en diferentes lugares de la ciudad de Rótterdam. La petición de 

los comisarios, Nicolas Schafhausen (1965, Dusseldorf, Alemania, director 

del Witte de With desde 2006), y Anne-Claire Schmitz (1981, Bruselas, 

Bélgica) es que los artistas no trabajen con los monumentos más 

emblemáticos o con la arquitectura moderna más famosa de la ciudad 

sino que se centren en los espacios urbanos que forman parte de la vida 

cotidiana de sus habitantes. 

Desde intervenciones a gran escala a gestos sutiles, Melanchotopia 

prefiere la intuición y la emoción a las aproximaciones frías y analíticas 

sobre el contexto urbano. Witte de With quiere dirigir la mirada a la rica 

textura de la vida pública e pide a los artistas que investiguen la vida de la 
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ciudad a partir de ese planteamiento. Melanchotopia es una exposición 

sobre la realidad de la vida de hoy en Rótterdam. 

La sede de Witte de With se convertirá en el epicentro de la exposición 

donde se facilitará información sobre la ubicación de las obras de arte en 

la ciudad. El edificio tiene una tienda de libros, un restaurante y en su 

espacio multidisciplinar tendrá lugar el programa de actividades que se 

celebrará paralelamente. 

El título Melanchotopia hace referencia a los dos sentimientos que provoca 

la ciudad en sus habitantes. Por un lado la melancolía, un sentimiento 

nostálgico hacia el pasado, y por otro, la utopía, la visión de futuro de sus 

habitantes. 

El artista español Ricardo Okaranza (1959, España) es artista y 

coleccionista. Desde hace más de quince años colecciona jarrones de 

cerámica de producción industrial de los años 50 y 60 que encuentra en 

mercadillos en, sobre todo, la ciudad de Berlín. Recientemente el artista 

ha empezado a fotografiar su colección de jarrones en casa. Más que 

simples fotografías que registran, son composiciones de lo cotidiano 

donde la presencia de flores y los juegos de luz funcionan como metáfora 

del paso de tiempo. Los bodegones contemporáneos de Okaranza evocan 

sentimientos de soledad. Una soledad que se puede entender como 

símbolo de la enajenación moderna o de sentirse diferente. 

Durante Melanchotopia Okaranza trabajará en el Bilderberg Park Hotel. En 

el lobby y los espacios donde está ubicado el bar del hotel, el artista 

instalará bodegones, composiciones de jarrones con flores. Los diferentes 

arreglos florales cambiarán cada semana en estrecha colaboración con la 

persona que se ocupa de esta tarea habitualmente. Las primeras 

composiciones serán fotografiadas por Okaranza. Y se colocarán en las 

paredes del hotel, al lado de los bodegones òrealesó. As², durante la 

exposición, se experimentan dos tiempos a la vez: el de la fotografía y el de 

las composiciones florales, que se encuentran en continuo cambio. 
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Entre los artistas invitados se encuentran: Alex Morrison; Adam Gillam; 

Arnoud Holleman; Daan van Goleen; Danaï Anesiadou; Dirk Bell; Eric van 

Lieshout; Filip Gilissen; Gareth Moore; George van Dam; Guillaume Bijl; 

Harald Thys & Jos De Gruyter; Henrik Plenge-Jakobsen; International 

Festival; Tor Lindstrand & Marten Spangberg; Isa Genzken; Kostis Velones; 

Lawrence Weiner; Lidwien van de Ven; Markus Schinwald; Martha Rosler; 

Michael Beutler; Minouk Lim; Murray Gaylard; Octavian Trauttmansdorff; 

Olivier Foulon; Peter Wächtler; Pierre Bismuto; Ricardo Okaranza; Saâdane 

Afif; Slavs & Tartars; Kasia Korczak; Payam Sharifi; Boy Vereecken; Swen 

Augustijnen; Thea Djordjaze; Trisha Donnely; Tobias Spichtig y Toma Savic-

Gecan. 

 

Con gran cariño desde la capital de nuestra querida España, 

Félix José Hernández. 

----o---- 
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PAESI, PASTORI E VIANDANTI A 

SANTO STEFANO DI SESSANIO 

 

Firenze, 21 agosto 2012. 

Si rinnova la ôcondivisione di affettiõ tra Firenze e Santo Stefano di 

Sessanio.  Fino al 30 settembre 2012, una nuova mostra di opere dõarte 

dalla Galleria degli Uffizi nel borgo abruzzese dedicata ai temi del 

paesaggio e della pastorizia. 

La mostra, promossa dagli Uffizi, aspira - come ¯ ormai nellõuso della 

Galleria - a indirizzare lõattenzione del pubblico verso opere meno 

celebrate di artisti pur sempre noti e verso creazioni di maestri di minor 

fama, ma non per questo meno poetici. La scelta delle opere ha un filo 

conduttore legato a elementi antropologici ma soprattutto celebra 

l'integrità paesaggistica caratteristica della montagna Abruzzese e in 

particolare di questo piccolo borgo montano, difesa da tempo 

dallõamministrazione comunale, dagli enti e dai privati che hanno creduto 

nella tutela e nella cultura come risorse fondamentali dellõeconomia locale. 

 

Sono ventinove le opere esposte, provenienti dal patrimonio del museo 

fiorentino, che andranno a impreziosire la sede municipale (predisposta 

magistralmente dagli allestitori della stessa Galleria) e alcuni suggestivi e 
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caratteristici locali distribuiti nel centro storico del borgo ð Le Carceri e 

le Botteghe dellõartigianato domestico, dei decotti e dei fermentati, messi a 

disposizione dallõAlbergo Diffuso Sextantio, ð riproponendo una formula 

itinerante che la scorsa edizione aveva riscosso un ottimo consenso. 

MOSTRA PAESI, PASTORI E VIANDANTI. Via Benedetta snc ð 67020 Santo 

Stefano di Sessanio. Organizzazione: Monica Carugno. Ufficio Stampa: 

Ottavia Ricci. 

Félix José Hernández. 

----o---- 
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LA ABEJA Y EL ECONOMISTA 
 

 
 

  

Madrid, 21 de agosto de 2012. 
 

Querida Ofelia: 
 

El economista francés Yann Moulier Boutang analizó las claves de su 

último libro La abeja y el economista (Traficantes de Sueños, 2012), en el 

que esboza sus nuevas tesis sobre la crisis financiera actual que, según 

plantea, ha generado no sólo una crisis económica, sino también social y 

ecológica.  
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Para desarrollar su teoría, Yann Moulier Boutang se basa en la La fábula 
de las abejas, escrita por Bernard Mandeville a comienzos del siglo XVIII, 

en la que se retrata un panal donde los vicios privados provocan la 

prosperidad pública. Sin embargo, en su teoría, el ensayista francés 

invierte esta historia puntualizando que las abejas realizan una labor 

fundamental, más allá de producir miel y cera: la polinización y, de esta 

forma, la difusión de la vida.  

  

A partir de esta metáfora ecológica, el economista explora los parámetros 

necesarios para refundar una economía "de polinización y contribución" 

en la que el modelo dominante, basado en "la producción y el intercambio", 

resulta claramente desacreditado. Bienes comunes, economía pública, 

vínculo social y cuidado de la vida del conjunto de los seres vivos son las 

cartas de navegación que propone Yann Moulier Boutang en su último 

libro. 

  

Yann Moulier Boutang (1949) es codirector de la revista Multitudes y 

profesor de economía política. Su trayectoria arranca en los colectivos 

autónomos de los años setenta y de la colaboración con las luchas de los 

trabajadores migrantes en París. En los últimos años ha sido uno de los 

principales responsables del diseño teórico de la crítica de la economía 

política del nuevo capitalismo cognitivo. Además de sus contribuciones en 

la revista Multitudes, entre sus trabajos se encuentran: De la esclavitud al 
trabajo asalariado. Economía histórica del trabajo asalariado embridado 
(Madrid, 2006) y Le capitalisme cognitif ou la nouvelle grande 
transformation (París, 2008). 

 

Un abrazo desde nuestra querida España, 

Félix José Hernández. 

----o---- 
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EL MONUMENTO A BÉCQUER EN  SEVILLA 
 

 
 

París, 22 de agosto de 2012. 

Querida Ofelia: 

Deseo terminar hoy con nuestro viaje por Andalucía de la primavera 

pasada, antes de comenzar a contarte nuestras aventuras veraniegas 

ocurridas durante el crucero por el Mar Negro y el río Dniéper en Ucrania. 

Los Sres. Serafín y Joaquín Álvarez Quintero, ofrecieron en 1909  los 

derechos de autor de su comedia La rima eterna para costear un  

monumento a Gustavo Adolfo Bécquer. Se encargó la  obra al célebre  

escultor sevillano Lorenzo Coullaut Varela. 

En el bello parque de María Luisa, sobre una pilastra clásica se encuentra 

el busto del poeta, con una capa sobre el hombro izquierdo. A su  izquierda 

se puede ver la figura de Cupido  en bronce disparando flechas. Un poco 

más a la izquierda se encuentran sentadas tres muchachas, que 

representan al amor que llega, vive y  muere. A la derecha del busto de 
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Bécquer se puede admirar otra escultura de bronce de Cupido agonizando 

a causa de las heridas provocadas por las flechas del amor. El monumento 

está rodeado por un espléndido ciprés que fue plantado en 1850. 

 

Varios bancos rodean al monumento en  

ese lugar que es un verdadero oasis de paz 

y romanticismo. Al poco rato de estar 

sentados allí descansando,  recordé aquel 

bello poema que me enseñó mi inolvidable 

profesora de Literatura, la Dra. Dopico en 

el Instituto José Martí de San Cristóbal de 

La Habana en 1965, en el que Bécquer da 

rienda suelta a su pasión amorosa:  

 

Amor eterno 

Podrá nublarse el sol eternamente; 

Podrá secarse en un instante el mar; 

Podrá romperse el eje de la tierra 

Como un débil cristal. 

¡Todo sucederá! 

Podrá la muerte 

cubrirme con su fúnebre crespón; 

pero jamás en mí podrá apagarse 

la llama de tu amor. 

 

Un gran abrazo desde La Ciudad Luz, 

Félix José Hernández. 

----o---- 
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EL SEVILLANO PARQUE DE MARÍA LUISA 
 

 
 

París, 22 de agosto de 202. 

Querida Ofelia: 

La tarde que pasamos en el bellísimo Parque de María Luisa, te puedo 

asegurar que tú estabas allí con nosotros, pues no me fue difícil imaginar 

como te hubiera gustado pasear en coche con nosotros por él. ¿Te 

acuerdas como paseábamos en ese mismo tipo de coches en La Ciudad de 

Marta Abreu cuando íbamos los domingos a visitar a mi abuela paterna 

María? 

El parque fue un regalo de 

la duquesa de Montpensier 

a la ciudad en el siglo XIX. 

Grandioso debido a la 

diversidad de árboles, 

arbustos, estanques y 

edificios construidos en él 

con motivo de la Exposición 

Iberoamericana de 1929. Allí 
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se levanta la majestuosa Plaza de España, cuyo estanque central donde las 

familias se divertían remando en los botes, está bordeado por 58 bancos 

hechos con azulejos. Cada provincia española tiene un banco ilustrado con 

un episodio importante de su historia. 

Te reproduzco un popular poema dedicado a este bello lugar: 

 

El Parque de María Luisa 

  

Escuche usté, amigo: 

¿Ha estao usté en Sevilla? 

¿Ha visto usté el parque 

de María Luisa? 

¿Qué no lo conoce? 

¿Qué no ha estao usté allí? 

Pues..., usté no sabe 

lo que es un jardín. 

No, señó; 

No lo sabe usté, 

se lo digo yo. 

 

El parque - el paraíso. Está en la orilla 

del río más juncal y más cañí 

que hizo Dios, pa lucirse haciendo ríos... 

 

¡El Guadarquiví¡... 

el río de la gracia y del salero, 

que en eso da lecciones hasta el mar, 

porque el mar es más grande, tié más agua... 

pero menos sal. 

 

Un cachito e tierra 
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e un cachito e gloria 

se puso a echá flores, 

se puso a echá rosas, 

claveles y azahares, 

y nardos y aromas 

(¡vamos que las plantas 

se volvieron locas¡), 

y salió aquel parque... 

 

¡Ay, Jesú, qué cosa¡... 

Como pa er regalo 

de una reina mora 

o pa que los ángeles 

tuviesen alfombra... 

Un mantón de Manila 

con mil bordaos, 

donde los pajarillos 

no son pintaos, 

sino de veras... 

 

¡Hay ruiseñó que canta 

por peteneras¡ 

un mantón que deslumbra 

con sus reflejos, 

donde las rosas nacen 

entre azulejos, 

y por hermosas, 

también corren las fuentes 

sobre las rosas. 

 

¿Quién bordó ese pañuelo de pedrería? 
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El sol, el sol bendito 

de Andalucía... 

Pañuelo moro 

al que dio por flecos 

sus rayos de oro. 

 

En fin, que ése es un parque 

neto, serrano, 

andaluz, con hechuras, 

juncal, gitano..., 

¡la maravilla¡ 

¡El pañolón de flores 

de mi Sevilla¡ 

 

Pos...misté una cosa 

que no va a creé: 

Ese jardinillo 

lo jiso un francé. 

 

¿Qué tendrá mi tierra 

(yo me jago cruces), 

que hasta a los franceses 

los vuelve andaluces?... 

¿Qué dirá el gabacho 

cuando vaya al Boá?... 

Esto es cualquier cosa... 

Pa jardín...,¡allá¡ 

 

El querrá de fijo, 

si se va a París, 

jacer otro parque 
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como el hizo allí, 

y no va a salirle... 

¡Qué le va a salir, 

si el sol de su tierra 

parece un candil 

y a las hembras dicen 

Madán por gachí¡... 

 

Que venga primero, 

si quiere lucir, 

a aprender el Sena 

del Guadalquiví. 

Los claveles del parque 

de mi Sevilla 

se suben ellos solos 

a la mantilla. 

 

Con las que en mayo nacen 

en su lindero 

hay pa cubrir de rosas 

el mundo entero. 

Ca naranjillo tiene 

diez ruiseñores, 

y es aquello una orgía 

de luz y flores, 

cuando entre los rosales 

que besa el río 

pasa dándoles celos 

el mujerío. 

 

Aquello es gloria pura, 
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que Dios envía... 

Vamos...¡la borrachera 

de la alegría¡ 

To se ríe: las flores, 

la tierra, er viento... 

¡hasta el cielo parece 

que está contento¡.... 

que el cielo en estas tardes 

dice a Sevilla: 

¡Buen jardinillo tienes¡... 

¡Anda, chiquilla¡... 

Dios mismo es quien t'ha dao 

tu pañolón... 

¡Vaya si estás serrana 

con el mantón¡ 

 

¿Y usté no ha estao nunca 

en er parque aquel? 

Pues usté no sabe 

lo que es un vergel... 

 

No, señó: 

No lo sabe usté, 

¡Se lo digo yo¡  

 

                   J. Antonio Cavestany 
 

Un gran abrazo con cariño y simpatía, 

Félix José Hernández. 

----o---- 
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LA TORRE DE ORO DE SEVILLA 
 

 
 

París, 22 de agosto de 2012. 

Querida Ofelia: 

Con estas letras termino de contarte nuestro viaje por Andalucía. Podrás 

encontrar numerosas fotos en mi página de Facebook. 

Hoy día  La Torre alberga un pequeño museo naval. Es junto con la Giralda 

uno de los símbolos más conocidos de la ciudad. 

El revestimiento original de azulejos dorados que destellaba   se reflejaba 

en el Guadalquivir. Por tal motivo se le conoció con el nombre de La Torre 

de Oro. 

Abu-1.Ula fue el gobernador almohade que en 1220 la mandó edificar para 

defender la ciudad. Cerraba la entrada al puerto con una gruesa cadena 

que cruzaba el río y se sujetaba en otra torre en la orilla del barrio de  

Triana. Esta cadena fue partida por Don Ramón Bonifaz en 1248 durante la 

Reconquista.  

Cuentan que la Torre del Oro servía como refugio a las damas que 

cortejaba el Rey Pedro I el Cruel, cuya más famosa love story fue la que 
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mantuvo allí con doña Aldonza, mientras que su esposa, María de Padilla, 

habitaba en el Alcázar.  

Posteriormente La Torre fue capilla cristiana y cárcel. Llegó al siglo XVI en 

ruinoso estado, lo que obligó a realizar una importante obra de 

consolidación. Gracias a ello pudo soportar el terrible terremoto que 

destruyó a Lisboa en 1755 y que  sacudió a Sevilla.  

En 1760 se repararon los daños sufridos por el terremoto. El  marqués de 

Monte Realse había pedido su demolición para ensanchar el paseo de 

coches de caballo a orillas del Guadalquivir entre los puentes  de San 

Telmo y de Triana. Por suerte, la fuerte oposición del pueblo de Sevilla 

impidió que se cometiera algo irreparable.  

Durante la Revolución de 1868, los revolucionarios  apresuraron la 

demolición de las  murallas para poner a la venta  los materiales del 

derribo. Pero de nuevo la oposición popular salvó la Torre de Oro.  

Nos sentamos en la terraza de un café frente a ella, a la sombra de las 

palmeras, contemplamos el Guadalquivir y el barrio de Triana. Fue un  

momento con duende, difícil de olvidar. 

En mi próxima carta te comenzaré a contar las vacaciones de este verano, 

que terminarán el 1° de septiembre, 

Besos, 

Félix José Hernández. 

----o---- 
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RAFFAELE BOSCHINI. OPERE GRAFICHE 1912 - 1925 
 

 
Boschini. Profilo di donna con cappello. 

 

Venezia, 24 agosto 2012. 

 

Il ciclo delle mostre dossier di Caõ Pesaro, ospitate nella Sala 10 al primo 

piano del museo, prosegue con una mostra che si configura come una 

messa a fuoco dellõattivit¨ grafica di Raffaele Boschini (Venezia 1893 ð 

Milano 1960), nel tentativo di sottrarre lõartista veneziano 

dallõingiustificata òzona dõombraó nella quale ¯ stato sino ad oggi confinato. 
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Le cinquantadue opere grafiche esposte sono una selezione fra gli oltre 

novanta pezzi donati a Caõ Pesaro dalla famiglia nel 1977 e che formano 

una delle più cospicue raccolte del Gabinetto Disegni e Stampe del museo. 

Sono opere che coprono solo gli anni giovanili dellõartista, fino al 1922, 

ovvero dalla permanenza nello studio di Caõ Pesaro fino ai primi anni 

milanesi, ma probabilmente i pi½ interessanti nellõintera sua parabola 

artistica. Alla mostra è abbinata una pubblicazione della Fondazione Musei 

Civici di Venezia. 

 

Boschini è tra i primi ad usufruire di uno degli studi concessi ai giovani 

artisti dallõOpera Bevilacqua La Masa nel palazzo di Caõ Pesaro, dove si 

nutre degli insegnamenti e soprattutto delle frequentazioni con gli altri 

artisti òcapesarinió; poi a Milano praticher¨ come pittore, cartellonista, 

illustratore. 

 

Boschini allõinizio della carriera ¯ principalmente un disegnatore e un 

illustratore; scelta non inconsueta, considerato quante personalità hanno 

affidato ai mezzi grafici lõespressione del loro fare artistico e come le 

caricature e le storie illustrate siano state una palestra per molti giovani 

artisti dellõambiente capesarino. 

 

Anche se si muove entro i confini ben precisi dellõopera grafica, egli rivela 

una grande ricchezza e raffinatezza esecutiva, è un grafico elegante che, 

in particolare nei ritratti femminili, d¨ prova di una delicata abilit¨ nellõuso 

del tratto, conferendo con pochi tocchi luminosi di colore una 

straordinaria leggerezza e allegria. 

 

Usa la matita grassa o lõinchiostro di china, a volte anche la matita blu o 

viola, la mina di piombo, la sanguigna, lõacquerello; lo vediamo provare 

varie tecniche, per cogliere con tratto svelto, nervoso e dinamico, lo 

spirito elegante e disinvolto di una società borghese ma anche la vita che 
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sta dietro la òfacciataó, il lato un poõ òcanailleó di una umanit¨ particolare, 

testimoniandone gli aspetti più nascosti anche nella loro dissolutezza e 

drammaticit¨, temperando sempre per¸ tutto con un filo dõironia. 

 

Con questa mostra - a cura di Silvio Fuso e Cristiano Sant - prosegue così 

un percorso di studio, valorizzazione e riscoperta degli artisti legati alla 

sua storia e a quella dellõOpera Bevilacqua La Masa, ovvero a quella che ¯ 

stata per la nostra città lõistituzione privilegiata per la formazione dei 

giovani artisti, luogo centrale per la produzione artistica, da cui sono 

passati i futuri protagonisti della scena artistica veneziana e non solo. 

 
RAFFAELE BOSCHINI. Opere grafiche 1912 ð 1925. Caõ Pesaro, Galleria 

Internazionale dõArte Moderna, Venezia. 1 settembre / 30 settembre 2012. 

 

Félix José Hernández. 
----o---- 
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ENRICO CASTELLANI & GÜNTER UECKER 
 

 
Castellani. Superficie rigata in bianco e blu 

 

Venezia, 24 agosto 2012. 

 

Due grandi maestri dellõarte contemporanea, rappresentanti di rilievo 

dellõultima generazione del Gruppo Zero - mai presentati insieme in Italia in 

unõesposizione museale - si ritrovano dopo quasi cinquantõanni per questa 

mostra allestita nei suggestivi ambienti al secondo piano di Caõ Pesaro. 

 

Presentano una selezione di lavori storici tra i più rappresentativi della 

loro produzione, oltre a opere recenti, alcune realizzate appositamente 

per lõevento. 

 

Coprodotta dalla Fondazione Musei Civici di Venezia e dalla Fondazione 

Mudima di Milano, a cura di Lóránd Hegyi e Davide Di Maggio, la mostra 

offre un particolare confronto fra due contesti artistici, quello italiano e 

quello tedesco: due modelli di unõarte sistematica, concettuale ed anche 

sensoriale. 
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La presentazione in dialogo delle opere dei due artisti regala la possibilità 

di ripensare alle grandi linee dello sviluppo dellõarte nel secondo 

dopoguerra e di riflettere su una forma di concettualismo spirituale ma 

anche sensuale, un fenomeno tipico e profondamente europeo, elemento 

centrale nel lavoro di entrambi. Una riflessione intellettuale e filosofica 

dunque, ma anche una grande ricchezza visuale per il pubblico, senza per 

questo essere né didattica né accademica. 

 

Il percorso espositivo infatti costituisce lõoccasione per ammirare una 

selezione dei più significativi lavori dei due artisti: Enrico Castellani espone 

una ventina di lavori scelti tra i più significativi e importanti del suo 

percorso fino ad arrivare ad opere più recenti. Altrettante le opere di 

G¿nther Uecker, di grandi dimensioni e datate a partire dagli anni õ60. 

 

La mostra, visitabile con lõorario e il biglietto del museo, suggerisce, 

attraverso una lettura particolare dei monumentali spazi di Caõ Pesaro ð 

Galleria Internazionale dõArte Moderna, un importante riepilogo delle 

diverse tipologie del lavoro di Uecker e Castellani, dando lõopportunit¨ di 

analizzare le posizioni dei due artisti che lavorano nello spazio e con lo 

spazio, interpretandolo secondo il proprio contesto socioculturale, 

antropologico e politico. 

 

Accompagneranno lõesposizione due volumi, raccolti in unõunica edizione, 

ognuno dedicato a ciascun artista, editi dalla Fondazione Mudima e dalla 

Fondazione Musei Civici di Venezia. 

 

Enrico Castellani, nasce nel 1930 in provincia di Rovigo. Nel 1957 si 

stabilisce a Milano, e diviene esponente attivo della nuova scena artistica. 

Stringe rapporti di amicizia e collaborazione in particolare con Piero 

Manzoni. Dopo prime esperienze di carattere informale, ispirate all'action 

painting americana, riconoscendo questo tipo di arte come maturo per un 
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superamento, elabora con la collaborazione alla rivista Azimuth da lui 

fondata insieme a Manzoni, un nuovo inizio, che propone l'azzeramento 

totale dell'esperienza artistica precedente, basato su un nuovo patto con il 

progresso sociale.Tale azzeramento viene realizzato da Castellani insieme 

a Piero Manzoni e Agostino Bonalumi con l'utilizzo di tele monocrome 

(spesso totalmente bianche) estroflesse con varie tecniche in modo da 

creare effetti di luci ed ombre cangianti con l'inclinazione della sorgente 

luminosa. Si tratta di un'esperienza del tutto originale e considerata di 

fondamentale importanza nella storia dell'arte astratta del novecento, non 

solo per quanto riguarda la scena italiana, ma soprattutto di quella 

internazionale, la cui eco influenzò ed ispirò Donald Judd che in un articolo 

del 1966 definì Enrico Castellani padre del minimalismo. 

 

Da allora Enrico Castellani avvia un percorso rigorosissimo di studio ed 

analisi delle possibilità fornite dall'estroflessione della tela mediante 

l'utilizzo di chiodi, centine e di sagome di legno e metallo inserite dietro la 

tela. Nel 1959 realizza la sua prima superficie a rilievo, dando vita ad una 

poetica che sarà la sua cifra stilistica costante e rigorosa e definendo ciò 

che la critica ha chiamato òripetizione differenteó, considerata da molti 

critici di estrema purezza, dove la ripetizione accuratamente scelta dei 

pieni e dei vuoti data dalle ritmiche estroflessioni della tela costituisce un 

percorso sempre nuovo, anche se coerente ed intenso.. Da allora il suo 

procedere continua a svilupparsi nellõambito dellõestroflessione, ma nella 

sua compatta e coerente produzione ha realizzato e continua a farlo, 

opere che si discostano nettamente dalle superfici a rilievo, rivelando 

molto su temi a lui cari quali il tempo,il ritmo e lo spazio. 
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Uecker. Aufstand-Brief an Peking. 

 
Günther Uecker nasce nel 1930 a Wendorf, Mecklenburg, in Germania. 

Scultore, scenografo e artista cinetico, compie i suoi primi studi artistici a 

Wismar e allõAccademia di Berlin-Weissensse dal 1949 al 1953, realizzando 

inizialmente opere nello stile del Realismo Socialista. Fino al 1957 

frequenta lõAccademia di D¿sseldorf e in questi anni esegue i suoi primi 

dipinti con forme in rilievo. Nel 1957 inizia a dipinge opere nei colori bianco, 

nero o rosso con una struttura di punti o linee verticali o orizzontali che 

ne ricopre completamente la superficie. Allo stesso anno risalgono i primi 

lavori a rilievo in cui fa uso dei chiodi, primo passo di una sperimentazione 

che lo porta in seguito a porre sulla superficie del quadro altri oggetti, 

come ad esempio turaccioli o tubi di cartone. La superficie ricoperta di 

chiodi si pone come antitesi alla superficie dipinta e consente nello stesso 

tempo allõartista di esplorare lõarticolazione della luce attraverso le ombre 

create dai chiodi. Lavorando prima su sequenza matematiche regolari di 

chiodi, a partire dal 1960 lõartista introduce strutture organiche e realizza 

le sue prime strutture rotanti a forma di disco e le sue prime scatole 

illuminate (light boxes). Amico di Yves Klein, Heinz Mack e Otto Piene, nel 

1961 fonda con questi ultimi il Gruppo Zero, che sviluppa interessanti 
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ricerche cinetico visuali nellõambito della nascente Arte cinetica, della 

quale rappresenta il versante tedesco. Interessata al movimento, 

questõarte nuova ha inediti punti di contatto con la scienza e la tecnologia, 

rivelando inoltre agganci con il Dadaismo e il Futurismo. Il Gruppo Zero, 

diventa ben presto punto di riferimento e dõispirazione di molte tendenze 

europee di quegli anni, come il Gruppo T ed il Gruppo N in Italia e varie 

sperimentazioni di Optical Art in tutta Europa.  

 

La sperimentazione di Uecker si esprime attraverso strutture oscillanti, 

sedie, tavoli e pianoforti ricoperti di chiodi, comprendendo dal 1966 anche 

progetti con la corrente ad alta frequenza e, dal 1969, progetti di grandi 

dimensioni allõaperto. I suoi lavori comprendono anche stampe monocrome 

a rilievo, films e la realizzazione delle scenografie e i costumi per le opere 

Fidelio (1974) e Parsifal (1976). 

 

Enrico Castellani/Günther Uecker. Caõ Pesaro, Galleria Internazionale 

dõArte Moderna, Venezia. 1 Settembre 2012 / 13 Gennaio 2013. 

 

Félix José Hernández. 

----o---- 
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AUTUNNO A PALAZZO FORTUNY DI VENEZIA 
 

Venezia, 24 agosto 2012. 

 

I suggestivi ambienti di Palazzo Fortuny accolgono, per la nuova stagione 

espositiva, le opere di quattro artisti contemporanei: Franco Vimercati, 

Annamaria Zanella, MaurizioDonzelli, Béatrice Helg. 

 

Ogni òspazioó assume, allõinterno del palazzo, una propria specifica 

identità, che esalta linguaggi e tecniche espressive tra loro diversissime: é 

nella medesima tensione artistica che si crea il legame fra gli autori, 

l'architettura e le ineguagliabili atmosfere della casa-atelier di Mariano 

Fortuny, con le sue eclettiche creazioni, le collezioni, i tessuti e i dipinti. 

Una proposta ancora una volta unica per un luogo unico. 

 

 
Vimercati. Esperienze multiple. 

 
Franco Vimercati. Tutte le cose emergono dal nulla. 

 
Franco Vimercati (Milano 1940 ð 2001) credeva che nella fotografia 

esistesse una possibilità che nella pittura o negli altri media artistici non 

era riscontrabile: precisione ed essenzialità e anche realtà, concretezza, 

mondo, lavoro. Lõoggetto deve parlare da solo ed è la fotografia a farlo 
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parlare, tanto quanto esso fa parlare la fotografia. Eõ cos³ che nelle sue 

opere lõoggetto guadagna il centro della scena ed ¯ rispettato tanto quanto 

il medium, lõidea, senza sovraccarichi psicologici, n® ideologici, n® di altro 

genere. 

 

La mostra a Palazzo Fortuny rappresenta lõoccasione per vedere riuniti 

alcuni dei celebri lavori dellõartista: dalle serie di bottiglie di acqua 

minerale, al parquet, a una brocca, un bicchiere, una bottiglia, al ciclo della 

zuppiera, alla sveglia rovesciata, dove lõoggetto ¯ apovolto come lo òvedeó 

la macchina: nei lavori dellõartista protagonista ¯ un unico oggetto che ¯, 

però, all'origine di una riflessione profonda sul senso della visione e della 

percezione e sul significato del gesto fotografico. Lõoggetto ¯ sempre lo 

stesso, ciò che cambia è il modo di riprenderlo, ovvero la fotografia. 

 

 
Zanella.Veneziana  Rossa 

 
Annamaria Zanella. Oltre lõornamento 

Annamaria Zanella (Padova, 1966), designer di gioielli di Padova, dove ha 

studiato Arte dei Metalli presso il famoso Istituto Statale Pietro Selvatico, 

espone la sua ultima collezione. Come Mariano Fortuny, non soddisfatto dai 

consolidati metodi di stampa e tintoria, fu innovatore, così Annamaria 

Zanella va oltre le usuali tecniche dellõoreficeria e le sue opere incarnano 

una poetica sottile. 
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Attraverso lo studio e la ricerca sui metalli, Zanella dà vita a un materiale 

al tatto e alla vista simile alla seta ð il materiale di Fortuny ð che la attrae 

per le sue superfici e per le delicate colorazioni. Le sue sono opere 

sensuali, di una morbidezza che accarezza la pelle. Allõartista ci sono voluti 

anni per sperimentare le possibilità di applicazione sul gioiello di un 

materiale come il tessuto di acciaio industriale. Il risultato è morbido e 

lucente, come seta al tatto e agli occhi. 

 

I metalli preziosi, troppo lucidi e brillanti, non sono per lei rappresentativi 

della vita reale: Zanella da sempre cerca nuove strade per creare gioielli 

che vanno oltre al valore, attraverso lõuso di materiali poveri quali ferro 

arrugginito, reti metalliche, vetri rotti, smalto a fuoco graffiato e opaco, 

agli antipodi rispetto a quello smalto lucido applicato comunemente in 

gioielleria. I suoi gioielli, paragonabili a sculture, sono esemplari unici, 

riflesso e riflessione delle sue esperienze e sogni, incarnano le sue 

emozioni, i suoi rimpianti e i suoi desideri, inserendosi mirabilmente nel 

sontuoso ambiente del museo. 

 

 
Donzelli. Arazzo. 

 

Maurizio Donzelli. Metamorfosi 
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La mostra a Palazzo Fortuny consente un approccio esaustivo agli 

elementi poetici del lavoro di Maurizio Donzelli (Brescia, 1958). Su una 

prima linea dõindagine troviamo i grandi tappeti in lana e seta, annodati in 

Nepal, che trasferiscono la tematica del disegno, suo principale nucleo di 

speculazione estetica, nella dimensione orizzontale e sviluppano il concetto 

di specchio - inteso come lente di osservazione, alterazione e ridefinizione 

della percezione - e il problema della relazione tra colore e luce nella 

dimensione della luminescenza. 

 

Parallelamente, in mostra possiamo ammirare alcuni degli arazzi 

Jacquard, realizzati nelle Fiandre, appositamente realizzati per questo 

progetto, che mettono in atto una ricerca epifanica dell'immagine con una 

grazia stupefacente, un rispetto per i contenuti possibili e una maturità 

rispetto alla tradizione storica che li sospende nel tempo. La mostra 

presenta inoltre per la prima volta sia i Mirrors che gli acquerelli raccolti 

nei cicli intitolati Disegni del Quasi e Talisman. 

 

Félix José Hernández. 

----o---- 
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MARIANO FORTUNY Y MADRAZO 
 

 
Mariano Fortuny y Madrazo. Autoritratto (1947). Tempera su cartone. 

 

Venezia, 24 agosto 2012. 

 

Mariano Fortuny y Madrazo nasce a Granada nel 1871. Figlio dõarte, e assai 

presto inserito nel mondo artistico e culturale parigino, compie 

innanzitutto studi pittorici. Diciottenne si stabilisce a Venezia, dove 

frequenta circoli accademici e cenacoli artistici internazionali: tra i suoi 

amici Gabriele DõAnnunzio, Ugo Ojetti, Eleonora Duse, Hugo von 

Hofmannsthal, la marchesa Casati, Giovanni Boldini, il principe Fritz 

Hohenlohe-Waldenburg. 
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Dopo un viaggio a Bayreuth, fortemente attratto dalla musica di Richard 

Wagner, volge i suoi interessi dalla pittura alla scenografia e 

allõilluminotecnica.Nel 1900 realizza alcune scene e costumi per la prima 

assoluta del Tristano e Isotta alla Scala di Milano. Contemporaneamente 

inizia a prender corpo lõidea della òCupolaó, cio¯ quel sistema 

illuminotecnico complesso che libererà la scenografia teatrale dalle rigide 

impostazioni tradizionali mediante lõuso della luce indiretta e diffusa. 

Lõambiente teatrale parigino (da Adolphe Appia a Sarah Bernardt) gli 

dimostra attenzione, ma è poi con la mecenate contessa di Bearn che la 

rivoluzione scenotecnica di Fortuny trova completa applicazione: tra il 

1903 e 1906 il teatro privato della contessa viene dotato di un sistema 

integrato e rinnovato di cupola, luce indiretta, proiezione di cieli colorati e 

nuvole: ¯ la fama. Il sistema di Fortuny, prodotto dallõAEG, trova 

applicazione nei maggiori teatri tedeschi. 

Ma la creatività di Mariano cerca stimoli nuovi: inizia a creare stoffe e 

tessuti stampati, in sodalizio con Henriette, che sposerà nel 1924. Con lei 

crea Delphos, lõabito in seta plissettata che lo rende famoso in tutto il 

mondo. Nel 1919 a Venezia, alla Giudecca, fonda la fabbrica per la 

produzione industriale delle sue stoffe in cotone e apre boutique nelle 

maggiori capitali europee. Nel frattempo decora e illumina palazzi e musei 

in tutta Europa, riceve riconoscimenti e titoli onorifici. 

Parallelamente non viene meno lõinteresse per il teatro e la scenografia: 

sono di questi anni lõinstallazione della sua òCupolaó presso il Teatro La 

Scala di Milano e del 1929 lõapplicazione del suo dispositivo scenotecnico 

per la realizzazione dei òCarri di Tespió itineranti. Degli anni Trenta sono 

altre invenzioni: dalla carta da stampa fotografica ai colori a òTempera 

Fortunyó e agli interventi illuminotecnici sui grandi cicli pittorici veneziani 

di Tintoretto a San Rocco e di Carpaccio a San Giorgio. 

Sul finire del decennio, Mariano si ritira nella sua sfarzosa dimora di San 

Beneto, dove riprende lõattivit¨ pittorica e raccoglie le memorie della sua 
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eclettica produzione. Muore nel 1949 e viene sepolto al Verano, a Roma, 

accanto allõillustre padre Mariano Fortuny Marsal. 

Palazzo Pesaro degli Orfei è diventato oramai da più di un secolo Palazzo 

Fortuny: da quando cioè, il versatile artista,inventore,organizzatore 

culturale Mariano Fortuny vi ha collocato la sua abitazione, il suo studio, la 

sua azienda. Casa di moda, laboratorio per la produzione di 

unõoriginalissima tipologia di tessuti stampati, studio e gabinetto 

fotografico: Mariano Fortuny ha montato uno dei luoghi mitici della cultura 

europea tra Otto e Novecento. Lungo i diversi piani del palazzo, lõarticolarsi 

dellõesperienza e del genio di Fortuny, tra dipinti, tessuti, mobili, lampade, 

ha determinato il gusto e gli stili di vita fino ai giorni nostri. 

 

Mariano Fortuny y Madrazo. Autunno a Palazzo Fortuny, Venezia.  

1 settembre / 19 novembre 2012. 

 

Félix José Hernández. 

----o---- 
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LUCA PENNI, UN DISCIPLE DE RAPHAEL A 

FONTAINEBLEAU 
 

 
Luca Penni, Une Reine devant un roi, tenant un crâne, dite à tort La Vengeance de la femme 
dõOrigiagonte, huile sur bois transpos® sur toile, H. 1,02 ; L. 0,74 m, Paris, musée 

du Louvre, département des Peintures, RF 1973 -49 © RMN-GP (musée du Louvre) / Stéphane Maréchalle 

 

Paris le 8 septembre 2012. 

 

Luca Penni fit ses premières armes à Rome, auprès de collaborateurs du 

premier cercle de Raphaël. De cet apprentissage, il acquit une grande 

connaissance de lõoeuvre du ma´tre italien qui fut toute sa vie son modèle. 

Mais il ne le copia jamais: si ses compositions trouvent bien souvent leurs 

origines dans les oeuvres de Raphaël, le trait est pur et simple, héritage 

des années passées sur les chantiers de Fontainebleau aux côtés de Rosso 

et Primatice. 
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Bien que né à Florence, Luca Penni eut très probablement une formation 

totalement romaine auprès de son frère, Gianfrancesco Penni, et de 

Perino del Vaga, tous deux collaborateurs de Raphaël. Il suivit Perino à 

Gênes avant de rejoindre la première équipe de peintres qui travailla sur 

le chantier du ch©teau de Fontainebleau, ¨ lõinvitation de Fran­ois Ier. L¨, il 

travailla avec Rosso, conducteur des travaux, et Primatice, dont il fut un 

temps lõ®gal. Il fut moins impliqu® que ces derniers dans la conception du 

décor du château mais contribua largement, avec le concours de 

nombreux graveurs, ¨ faire conna´tre son style par lõestampe. Apr¯s la 

mort de François Ier en 1547, Luca Penni quitta Fontainebleau pour 

sõinstaller ¨ Paris. En collaboration avec des burinistes parisiens, il 

continua son travail de diffusion du style de Fontainebleau en le 

transposant dans tous les domaines ð armes, m®dailles, portraits é - et 

sõattacha ¨ le rendre accessible ¨ une client¯le nouvelle, faite non 

seulement dõaristocrates, mais aussi de bourgeois. 

Traduisant souvent des oeuvres de Raphaël, Penni réalisa de nombreuses 

compositions moralisantes et philosophiques et se livra ¨ lõinterpr®tation 

de textes antiques. Homère, Virgile et surtout Ovide et Les 
Métamorphoses, offrirent ¨ lõartiste la possibilité de mettre en scène son 

sens de la narration épique et de réaliser de grandes compositions. Penni 

fit par ailleurs montre dõun sens aigu de la m°l® et de lõenchev°trement 

des corps, multipliant les images fascinantes, érotiques ou historiques, 

séduisantes ou sanglantes, auxquelles il sut toujours donner un tour 

chor®graphique vif et gracieux. Lõoeuvre de Penni est ainsi le fruit de 

lõh®ritage rapha®lesque et de lõesth®tique de Fontainebleau. Une ®volution 

de style qui fera paradoxalement de lui lõinventeur du classicisme fran­ais 

à partir du maniérisme italien.  

Quand on a été enfant sur les échafaudages de Raphaël à Rome, jeune 

peintre dõun prince dans la mis¯re prosp¯re de la G°nes portuaire, 

collaborateur dõun ®trange artiste-chanoine italien sur un chantier royal 

au milieu des bois, en France, loin de chez soi, à Fontainebleau, quand on a 
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été maître-peintre et dessinateur de toutes choses dans le vieux Paris 

naissant, quand on dessiné les Saintes Ecritures et le Pêchers capitaux, 

quand on a dessiné la Fable, les peuples lointains, et les épopées sacrées 

et sanglantes, quand on a lu en latin et vu de vieux marbres pour dessiner 

les dieux et les déesses et ces autres divinités que sont les femmes, et les 

amours, et les violences, et les viols, et la vertu qui expire, et que lõon va 

mourir en bon chrétien, que peut-on espérer ¿Quand on a voulu donner un 

tour idéal, sublime, à tout cela et que la vie comme le temps vous quitte, 

que peut-on attendre encore? En quel au-delà des arts pouvait croire Luca 

Penni, dit le Romain, quand, sain dõesprit mais malade, il d®clinait rue de la 

Cerisaie et que le menuisier du roi, homme de confiance, lui rendait visite? 

Repensait-il, tourné vers le passé, à sescompagnonnages fructueux avec 

Perino del Vaga, avec Rosso le Florentin, avec Primatice le Bolonais, avec 

Thiry lõAnversois, avec Dorigny le Fran­ais? Songeait-il aux souverains ses 

maîtres, François Ier et Henri II, où aux estampes héroïques et érotiques 

quõil avait fait para´tre et dont il faisait ses affaires? Traçait-il au 

contraire des perspectives dõoubli?  

Luca Penni mourut en 1557, avant le printemps. Les burinistes 

continuèrent de graver ses dessins qui étaient excellents. Ses dessins 

furent recherchés. Les estampes furent recherchées. Louis XIV en acquit. 

Ce fut le d®but dõun engouement, discret dõabord, que le XXe si¯cle, attentif 

à la manière du XVIe siècle, a amplifié. Ce fut le socle de ce que le Louvre 

montre aujourdõhui avec le concours des collections parisiennes. 

Luca Penni. Un disciple de Raphaël à Fontainebleau. Exposition réalisée 

avec le concours exceptionnel de la Bibliothèque nationale de France. 

Commissaire de lõexposition: Dominique Cordellier, conservateur en chef, 

département des Arts graphiques, musée du Louvre. Du 11 octobre 2012 au 

14 janvier 2013. 

 

Félix José Hernández 

----o---- 
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GIULIO ROMANO AU MUSEE DU LOUVRE 
 

 
Giulio Romano, La Pêche aux poissons des abysses (détail), vers 1527-1528, plume et 

encre brune, lavis brun et gris, pierre noire, rehauts de blanc (noircis) ; H. 21,1 cm ; L. 36,8 
cm, département des Arts graphiques, musée du Louvre ð Inv 3560 © RMN (Musée du 

Louvre) / Jean-Gilles Berizzi 

 

Paris le 8 septembre 2012. 

 

Parmi les élèves de Raphaël, Giulio Pippi, dit Giulio Romano (Rome, 1492 ou 

1499 - Mantoue, 1546), peintre, architecte et audacieux dessinateur, nous 

surprend par la vigueur de ses inventions. Ainsi que lõ®crit Giorgio Vasari 

en 1568, cõest vraiment dans le dessin que ses idées atteignent la 

perfection absolue. Le choix dõune cinquantaine de feuilles parmi le tr¯s 

riche fonds de dessins de Giulio Romano conservé au musée du Louvre 

permet de parcourir la carri¯re de lõartiste et de montrer ses qualit®s de 

dessinateur hors du commun. 

 

Entr® tr¯s jeune dans lõatelier de Rapha±l, Giulio Romano devint un de ses 

plus proches collaborateurs d¯s 1516. Lõhabilet® du jeune assistant se 
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manifeste par la fréquente attribution de ses dessins de jeunesse à la 

main de Raphaël. Certaines des feuilles exposées se rattachent à cette 

p®riode romaine dõapprentissage, dõautres aux chantiers que le ma´tre 

laissa inachev®s ¨ sa mort en 1520, comme lõimposant carton Allégorie de 
la Modération, réalisé pour la Chambre de Constantin au Vatican. Giulio 

Romano reprit ces chantiers avec Giovan Francesco Penni, autre 

collaborateur de confiance de Rapha±l, jusquõen 1524. Cõest ¨ cette date 

quõil c®da aux pri¯res et aux promesses du comte Baldassarre Castiglione, 

ambassadeur du marquis Frédéric II Gonzague à Rome, et accepta sur son 

invitation de sõinstaller ¨ la cour de Mantoue. 

 

Le marquis, fils dõIsabelle dõEste, voulait faire de sa ville une nouvelle 

Rome. La collaboration de Frédéric II et Giulio Romano, sensiblement du 

même âge et tous deux passionnés par lõAntiquit®, fut b®n®fique ¨ lõartiste, 

dont la cr®ativit® put sõexprimer en toute libert®. En t®moignent les 

nombreuses feuilles destinées aux décors des fastueuses demeures des 

Gonzague, notamment le Palazzo Te, lieu de repos et de distraction de 

Fr®d®ric II, auquel Giulio Romano donna toute la splendeur dõune villa 

suburbaine romaine. Les dessins exposés, de la simple esquisse au carton 

piqué, permettent de découvrir les salles du Palazzo Te de la même 

mani¯re que sur place et dõen appr®cier la variété des décors. De la Sala 
di Ovidio à la Sala di Amore e Psiche, Giulio Romano déploie en effet tout 

son talent et toute son imagination dans les salles du palais, terminant en 

apothéose avec la Sala dei Giganti, couverte du sol au plafond par une 

oeuvre dõart totale ¨ lõeffet dramatique incroyable. 

 

Si les décors intérieurs sont particulièrement réussis, il en est de même 

pour lõext®rieur que Giulio Romano con­ut presque int®gralement en tant 

quõarchitecte. Mantoue ne disposant pas de carri¯re de pierres, lõartiste 

romain décida que le palais serait construit en briques mais que celles-ci 

seraient recouvertes de stucs et dõenduits de fa­on ¨ donner lõillusion de 
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la pierre. Une illusion aujourdõhui encore parfaite, preuve de la cr®ativit® 

et du talent débordants de lõartiste. 

 

Ne pouvant effectuer seul lõensemble des travaux, Giulio Romano sõentoura 

dõun important atelier ¨ la fa­on de Rapha±l. Il r®alisait cependant seul les 

dessins préparatoires, auxquels il ajoutait force indications afin que la 

réalisation corresponde exactement ¨ ce quõil avait imagin®. Les dessins 

étaient effectués principalement à la plume, technique particulièrement 

adaptée à son extrême rapidité. Outre la culture antiquisante et 

lõesth®tique rapha®lesque, Giulio Romano sait donner ¨ ses figures une 

ampleur, une rondeur qui lui sont propres et qui 

traduisent sa vivacité et son inventivité. 

 

Parallèlement à son travail au Palazzo Te, Giulio Romano réalisa des 

patrons pour des tapisseries. On pense que Primatice, qui se forma dans 

les chantiers du Palazzo Te avant de partir à Fontainebleau, les apporta en 

France en 1532 à la cour de François Ier. Le carton Triomphe de Scipion : 
officiers suivis de mules chargées de ballots, pr®sent® dans lõexposition, 

en est un exemple. Giulio Romano satisfit ®galement dõautres commandes 

notamment pour la basilique SantõAndrea ¨ Mantoue, pour laquelle il 

réalisa une Adoration des bergers entre saint Longin et saint Jean 

lõEvang®liste, impressionnant tableau de plus de trois m¯tres de haut 

(musée du Louvre). Il honora par ailleurs des commandes extérieures, 

comme celle pour le Duomo de Vérone, dont il renouvela le décor de 

lõabside¨ la demande de lõ®v°que Giberti en 1534. Giulio Romano red®cora 

également certaines salles du palais ducal de Mantoue à partir de 1536. 

 

En 1540, à la mort de Frédéric II, Giulio Romano, pourtant tenté de rentrer 

¨ Rome, d®cida de rester ¨ Mantoue et poursuivit son oeuvre avec lõappui 

du frère du marquis, le cardinal Ercole Gonzague. En 1541, Vasari, de 

passage à Mantoue, découvrit le travail de Giulio Romano et fut fasciné par 
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la multitude dõoeuvres quõil lui pr®senta. Giulio Romano mourut à Mantoue 

en 1546. 

 

Giulio Romano. Elève de Raphaël et peintre des Gonzague. 
Commissaires de lõexposition: Laura Angelucci et RobertaSerra, 

documentalistes scientifiques, département des Arts graphiques, musée 

du Louvre. Publication: Giulio Romano. Laura Angelucci et Roberta Serra. 

Collection «Cabinet des dessins». Coédition Le Passage / musée du 

Louvre éditions.  Au musée du Louvre, du 11 octobre 2012 au 14 janvier 

2013: «Luca Penni, un disciple de Raphaël à Fontainebleau» et 

«Raphaël, les dernières années». 
 
Félix José Hernández. 

----o---- 
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LA NUIT BLANCHE DE BRANDT BRAUER FRICK AU 

CENTRE POMPIDOU 
 

 
 

Paris le 8 septembre 2012. 
 

Dans le cadre de la Nuit Blanche 2012, le Centre Pompidou invite 

le collectif allemand Brandt Brauer Frick pour un concert 

exceptionnel sur les coursives en façade du bâtiment. Écho de 

la thématique propre à cette édition, cet événement fera 

dialoguer musique et architecture. 

 

Formé en 2008, le trio composé de Daniel Brandt, Jan Brauer et 

Paul Frick, musiciens de formation classique, crée une fusion 
improbable entre techno et musique contemporaine. 
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Puisant leur inspiration chez des musiciens aussi divers que 

Kraftwerk, John Cage, Steve Reich ou Jeff Mills, Brandt Brauer 

Frick forment aujourdõhui un trio phare de la sc¯ne ®lectro. 
 

Qualifi®s dõçintelligent techno», Brandt Brauer Frick 

revendiquent cependant une authenticité dans leur démarche 

de fusion musicale. Ils ne se bornent pas à utiliser des 

instruments issus dõun orchestre classique pour cr®er de la 

musique électronique. À la recherche de «la» tonalité, ils vont 

jusquõ¨ ®quiper leur piano de vis et dõ®lastiques et utilisent 

chaque partie des instruments pour produire des sons et 

composer des morceaux. 
 

Leur dernier live couvre un spectre stylistique très large. On y 

retrouve piano, clarinette, violon et tuba sur des rythmes 

syncopés avec parfois même des influences Dubstep. Si la 

techno a longtemps été issue de boîtes à rythme et autres 

sampleurs, Brandt Brauer Frick créent avec une précision quasi 

mécanique un live fluide rythmé mais résolument acoustique. 

 
Félix José Hernández. 

----o---- 
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XAVIER MONTSALVATGE EN SU CENTENARIO 
 

 
 

Madrid, 8 de septiembre de 2012. 

Querida Ofelia: 

La intensa vinculación del compositor y músico catalán con las artes 

plásticas y su relación con algunos destacados pintores, son los cimientos 

de la exposición Xavier Montsalvatge Compositor. Centenario 1912-2012, 

organizada por la Associació Xavier Montsalvatge Compositor y Acción 

Cultural Española (AC/E), con la colaboración del Círculo de Bellas Artes 

de Madrid. A partir de esta idea inicial, el objetivo de la exposición, 

comisariada por Jorge de Persia y Jesús Alvira, es ofrecer una visión del 

imaginario del compositor y recordar la historia del arte y la estética de la 

segunda mitad del siglo XX en España a través de documentos, obras de 

arte fotografías, manuscritos, cartas, artículos y un audiovisual que 

combina elementos biográficos con elementos artísticos. 

Desde un punto de vista estrictamente musical, la exposición incorpora 

distintos puntos de sonido con el objeto de ofrecer una visión crítica de la 

actividad musical de Xavier Montsalvatge y de su significado. Dichos 

puntos sonoros permitirán al visitante escuchar las obras del autor y 

relacionarlas con aquellas que tuvieron una especial significación para él. 

Dichas audiciones permitirán, además, contextualizar la obra de Xavier 

Montsalvatge comparándola con la música que se estaba haciendo en cada 
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momento de su vida, tanto en nuestro país como en el extranjero, por 

parte de los distintos movimientos de vanguardia. 

El recorrido por la vida y la obra de Xavier Montsalvatge se estructura en 

tres ámbitos: 

El violín. El apartado simboliza la etapa de aprendizaje y de influencias 

artísticas de un ambiente familiar profundamente intelectual, abierto y 

receptivo, que le permitió asimilar las influencias culturales y artísticas de 

la época. 

La butaca. Se destaca la importante tarea que desarrolló como crítico 

musical de conciertos desde la butaca del Palau de la Música. Colaboró 

como crítico musical en los diarios El Matí y La Vanguardia y en la revista 

Destino, de la que fue director entre los años 1968 y 1975. 

El piano. Este ámbito permite conocer el trabajo y la obra de Montsalvatge 

como compositor de un amplísimo repertorio de obras, sin olvidar la 

ópera, el ballet y la música para cine. 

Los visitantes podrán ver un audiovisual con entrevistas a Xavier 

Montsalvatge, que se emitió por Televisió de Catalunya y Televisión 

Española, entre otros canales, y escuchar una amplia selección de la 

mejor música del compositor en dos puntos de audición. 

La muestra forma parte de las actividades programadas por la Associació 
Xavier Montsalvatge Compositor incluida en la celebración del centenario 

del nacimiento de una de las figuras más relevantes de la música española 

de la segunda mitad del siglo XX. Tras su paso por Barcelona y Girona, la 

muestra pueda verse en el Círculo de Bellas Artes de Madrid del 14 de 

septiembre al 12 de octubre. Posteriormente, se exhibirá en Nueva York 

(Instituto Cervantes), del 15 de noviembre al 16 de diciembre. 

Un abrazo desde nuestra querida España, 

 

Félix José Hernández. 

----o---- 
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PINTURA SIN DISTANCIA EN MADRID 
 

 
Tsunami Rosa de Santiago Talavera 

XVII Premio Artes Plásticas UNED (2007 

 

Madrid, 8 de septiembre de 2012. 

 

Querida Ofelia: 

 
Con motivo del 40 aniversario de la UNED, la Sala Picasso del Círculo de 

Bellas Artes de Madrid acogerá una selección de obras adquiridas por la 

UNED a los participantes en su Certamen de Artes Plásticas. Un premio 

que durante sus 22 ediciones ha apostado por nuevos valores, muchos de 

los cuales con el paso del tiempo se han convertido en artistas con 

reconocimiento internacional.    

La exposición reúne por primera vez piezas significativas, valoradas en su 

día por jurados especializados. 

òLas Obras del Premio Artes Pl§sticas de la UNED nos acompañan en 

recibidores, salas, bibliotecas, pasillos de tránsito académico y estanciasó, 

explica el Rector, Juan A. Gimeno,óAl cumplir 40 a¶os, la UNED celebra su 
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aniversario compartiendo su conocimiento, proyectos y creaciones. 

Porque somos una universidad abierta a la sociedad, no solo en docencia 

reglada y en formación a lo largo de la vida; también en cultura y 

extensi·n universitariaó. 

 

Gracias a las 22 ediciones del Certamen de Artes Plásticas, uno de los más 

consolidados del país, la UNED atesora una selecta colección de arte de 

vanguardia. Un legado que se encuentra expuesto en las diferentes  

instalaciones universitarias, al alcance y para el disfrute de estudiantes y 

comunidad docente. A partir del 6 de septiembre podrá ser visto, además, 

por el público en general.  

 

La exposición de septiembre en el Círculo de Bellas Artes, comisariada por 

los académicos y catedráticos Víctor Nieto Alcalde y Simón Marchán Fiz, 

descubrirá a todos los públicos una selección de las adquisiciones más 

emblemáticas de las últimas décadas. Obras pictóricas, fotográficas y 

grabados, que se concentran por primera vez en un único espacio.  

 

Un gran abrazo desde nuestra querida y culta España, 

 

Félix José Hernández 

----o---- 
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EL VIAJE A LO EXÓTICO DE GAUGUIN 
 

 
Paul Gauguin. Dos mujeres tahitianas, 1899 
The Metropolitan Museum of Arte, New York. 

 

Madrid, 8 de septiembre de 2012. 

Mi querida Ofelia: 

Coincidiendo con la celebración del veinte aniversario de su apertura, el 

Museo Thyssen-Bornemisza presentará, a partir del 9 de octubre, la 

exposición Gauguin y el viaje a lo exótico. Con la huida de Paul Gauguin a 

Tahití como hilo conductor, la muestra descubrirá de qué forma el viaje 

hacia mundos supuestamente más auténticos produjo una renovación del 

lenguaje creativo y en qué medida esta experiencia condicionó la 

transformación de la modernidad. Gauguin y el viaje a lo exótico recorrerá 

un itinerario que comienza con las experimentaciones artísticas de Paul 

Gauguin en los Mares del Sur y continúa con las exploraciones de artistas 

posteriores como  Emil Nolde,  Henri Matisse,  Wassily Kandinsky, Paul Klee 

o August Macke, con el objetivo de dar a conocer la impronta de Gauguin 

en los movimientos artísticos de las primeras décadas del siglo XX.  
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Comisariada por Paloma Alarcó, jefe de Conservación de Pintura Moderna 

del Museo Thyssen Bornemisza, la exposición presentará 111 obras cedidas 

por museos y colecciones de todo el mundo como la Fondation Beyeler de 

Basilea, el Albertina de Viena, el Bellas Artes de Budapest o la National 

Gallery of Art de Washington y préstamos de especial relevancia como las 

obras de Paul Gauguin Matamoe (Muerte. Paisaje con pavos reales) (1892) 

del State Pushkin Museum of Fine Arts de Moscú; Dos mujeres tahitianas 

(1899) del Metropolitan Museum of Art de Nueva York o Muchacha con 

abanico (1902) del Museum Folkwang de Essen. También destaca la 

contribución de la Fundación Nolde que ha prestado seis acuarelas del 

artista de la serie Nativos de los Mares del Sur (1913-1914) o del Centre 

Pompidou de París con una importante representación de obras del legado 

Kandinsky.   

Gauguin y el viaje a lo exótico se enmarca en el contexto del debate en 

torno al primitivismo en el arte moderno. El interés de los artistas por 

explotar sus posibilidades formales y su potencial antimimético ðesencial 

en la evolución de los lenguajes artísticos de las vanguardiasð se 

abordará en esta exposición desde un nuevo enfoque: el de la experiencia 

viajera  a lo exótico en el contexto del cosmopolitismo colonial.  

El interés de los artistas por viajar a tierras lejanas surgió a finales del 

siglo XVIII fruto de la pasión romántica por la aventura y de la curiosidad 

científica de los ilustrados. El viaje artístico al norte de África comenzó a 

complementar al hasta entonces obligado Grand Tour y lo exótico pasó a 

ser considerado no sólo un estímulo para la imaginación artística, sino 

también una nueva forma de enfrentarse a la vida. A finales del siglo XIX, el 

creciente escepticismo en la sociedad moderna desató un deseo 

irrefrenable de recuperar la inocencia, de rencontrarse con el propio yo 

fuera de los convencionalismos occidentales. Ese sentimiento excitó el 

deseo de viajar a los confines con la esperanza de encontrar en los 

lejanos paraísos no contaminados la última oportunidad de salvación. Si 
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hay un artista que personifica mejor que ningún otro este impulso es Paul 

Gauguin.   

Hace más de seis años la exposición Gauguin y los orígenes del simbolismo  

(Museo ThyssenBornemisza y Fundación Caja Madrid, otoño 2004), dio a 

conocer el papel central de Paul Gauguin en la transformación del arte 

europeo, desde el impresionismo al simbolismo, a partir de un 

primitivismo inspirado en la cultura popular de Bretaña. Gauguin y el viaje 

a lo exótico arranca precisamente donde terminaba aquella muestra con 

la huida de Gauguin a Tahití, donde reconquistó el primitivismo por la vía 

del exotismo.   

La exposición se ha organizado en ocho capítulos con un itinerario 

cronológico y temático: 

Invitación al viaje. El recorrido arrancará con la obra de Eugène 

Delacroix Mujeres de Argel en un interior (1849). Delacroix es uno de los 

primeros artistas en viajar al norte de África y también un precursor en el 

modo de concebir la obra de arte como producto de la imaginación 

creadora. El movimiento rítmico y el seductor colorido de sus 

representaciones de Oriente, serán un precedente fundamental para los 

artistas de la modernidad. Las escenas de indolencia femenina como 

Paran api (¿Qué hay de nuevo?) (1892) del periodo tahitiano de Gauguin 

reflejan la influencia del pintor romántico francés.   

Idas y venidas, Martinica.La breve pero intensa estancia de Gauguin, 

junto al pintor Charles Laval, en Martinica en 1887, supuso un giro 

transcendental en su carrera. Esta primera experiencia artística ante la 

espesura tropical y el encanto de las gentes de la isla, cambiará 

definitivamente su lenguaje pictórico que tomará forma propia en obras 

como el famoso  Idas y venidas, Martinica (1887) que da título a este 

capítulo. 

Paraíso tahitiano. En Oceanía, Gauguin se volcó en la representación de 

la deslumbrante naturaleza y de la cultura maorí, en proceso de 

desaparición. Con su particular estilo sintetista, construido mediante 
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grandes superficies de color y un profundo contenido simbólico y mítico, 

pinta Matamoe (Muerte con pavos reales) (1892),  Dos mujeres tahitianas 

(1899) o  Mata mua (Érase una vez) (1892). En todas ellas la exuberancia 

salvaje de la isla se convierte en una utópica Edad de Oro cargada de 

fragancias y explosiones cromáticas. Pero los trópicos son lugares en 

donde el Paraíso y la perdición están muy próximos y, tras un progresivo 

deterioro de su salud física y mental, las composiciones de Gauguin se 

vuelven más misteriosas y siniestras. El deseado Paraíso tahitiano se  

convierte en el Paraíso perdido.   

Bajo las palmeras. El mundo de la jungla se convirtió en uno de los 

motivos recurrentes de la temática modernista. Ese universo bajo las 

palmeras proporcionaba un contrapunto que desbordaba los límites del 

lenguaje artístico vigente y un medio para superar la crisis de valores 

estéticos, morales y políticos. En las obras de Paul Gauguin, Henri 

Rousseau, Henri Matisse, Emil Nolde, Max Pechstein, August  Macke o Franz 

Marc la relación con la naturaleza salvaje, real o imaginaria, se convirtió 

en el modo idóneo de recuperar la inocencia y la felicidad, el verdadero 

sentido del arte.   

El artista como etnógrafo. La atracción por lo exótico se pone de 

manifiesto en una nueva relación de los artistas con la etnografía. Como 

defendía el etnógrafo francés Victor Segalen (1898-1919): òno nos 

preciemos en asimilar las costumbres, las razas, las naciones, de asimilar 

a los demás; sino por el contrario, alegrémonos de no poder hacerlo 

nunca; reserv®monos as² la perdurabilidad del placer de sentir lo Diversoó. 

Gauguin y los pintores expresionistas se sintieron atraídos por la 

òincomprensibilidad eternaó, la extra¶eza irreductible de las culturas 

exóticas, de sus costumbres, de sus rostros, de sus lenguajes. Muchacha 

con abanico (1902) de Gauguin o la serie de Emil Nolde sobre los nativos de 

los Mares del Sur (1913-1914) revelan la mirada òest®ticaó que 

establecieron frente al Otro. 
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Gauguin, el canon exótico. Paul Gauguin, el tránsfuga de la civilización, el 

artista mítico que se hizo salvaje para encontrar una nueva visión para el 

arte, se convirtió en los primeros años del siglo XX en el nuevo canon para 

los expresionistas alemanes, los primitivistas rusos y los fauves 

franceses. Mientras que muchos de ellos, como Ernst Ludwig Kirchner, 

Erich Heckel o André Derain estudiaron el arte primitivo en los museos 

etnográficos, otros, como Emil Nolde o Max Pechstein, se embarcaron 

hacia tierras lejanas en busca de lo exótico. Por otra parte, las diversas 

exposiciones de Gauguin que se celebraron tras su muerte en 1903, 

sirvieron para dar a conocer las innovaciones de su pintura a las nuevas 

generaciones de artistas.   

La luna del sur. A comienzos del siglo XX los artistas que viajaron al norte 

de África perseguían un nuevo lenguaje basado en la luz y el color. La 

experiencia estética de Wassily Kandinsky, durante un viaje a Túnez en 

1905, le descubrió una pintura de factura más experimental y un colorido 

más brillante que sería esencial para el desarrollo de la abstracción. Diez 

años después, August Macke y Paul Klee lograron la liberación de la forma 

y del color. El propio Klee, consciente de ello, dejó escrito en su diario: 

òCuando la clara luna del norte se levante, me recordar§ esta noche como 

reflejo mortecino y me servirá una y otra vez de advertencia. Será como 

mi novia, como mi otro Yo. Un estímulo para encontrarme. Yo mismo, soy 

la salida de la luna del suró.   

Tabú. Matisse y Murnau. La exposición se cerrará con la estancia de 

Henri Matisse en la Polinesia francesa en 1930 donde coincide con el 

rodaje de Tabu (1931) del director de cine expresionista alemán F.W. 

Murnau. Si Gauguin había planeado su viaje como una huida de la 

civilización, Matisse lo había proyectado como un viaje de placer, pero 

terminó convirtiéndose en el punto de arranque de una nueva etapa 

artística. Los recuerdos y ensoñaciones de Tahití se tradujeron en las 

experimentaciones de sus años finales con los papiers découpés, 
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reverenciados como la culminación de su carrera, y también en el último 

soplo de la utopía de las vanguardias. 

Gauguin y el viaje a lo exótico. Museo Thyssen-Bornemisza (Paseo del 

Prado 8. 28014. Madrid), del 9 de octubre de 2012 al 13 de enero de 2013. 

Comisaria: Paloma Alarcó, jefe de Conservación de Pintura Moderna del 

Museo Thyssen-Bornemisza. Comisaria técnica: Marta Ruiz del Árbol, Área 

de Pintura Moderna del Museo Thyssen-Bornemisza.  

 

Con gran cariño y simpatía desde la bella y culta Madrid, 

Félix José Hernández. 

----o---- 
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LOS ORIENTALISMOS DEL THYSSEN-BORNEMISZA 
 

 
Frederick Carl Frieseke. Malvarrosas (detalle), c. 1912-1913. 

Colección Carmen Thyssen-Bornemisza, en depósito en el Museo Thyssen-Bornemisza. 

  

Madrid, 8 de septiembre de 2012. 

 

Mi querida Ofelia: 

Siguiendo con la celebración del 20 Aniversario, el Museo Thyssen-

Bornemisza presenta a partir del 11 de septiembre la tercera entrega de 

Miradas Cruzadas, un ciclo que, a través de los cuadros de las colecciones 

del museo, busca incentivar en el público una mirada pausada y reflexiva 

que favorezca nuevas interpretaciones de las obras expuestas. 

 

Con el título Orientalismos en las colecciones Thyssen-Bornemisza, la 

instalación ðsituada en el balcón-mirador de la primera planta, de acceso 

directo desde el hall y entrada libre-, se centra en los diferentes modos de 
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representación de Oriente y lo exótico en la pintura occidental. A través de 

una selección de ocho obras de artistas como Eugène Delacroix, Antonio 

Guardi, William Merritt Chase o August Macke, el visitante encontrará un 

Oriente sin límites precisos, incluso a veces imaginado, que responde 

tanto a la necesidad de nuevas fuentes de inspiración como a la atracción 

por lo exótico como algo diferente y extraño. 

 

En el siglo XVIII, aunque la influencia oriental se centra en las artes 

decorativas, la pintura muestra la asociación que se hace de Oriente con 

el lujo y el esplendor. La Escena en el jardín de un serrallo (c. 1743) de 

Antonio Guardi, perteneciente a la serie del artista, dedicado a escenas de 

la corte de Constantinopla, es un claro ejemplo de esta tendencia. 

 

Ya en el siglo XIX la seducción por lo oriental llevó a muchos artistas a 

viajar al norte de África. Entre los pioneros, Eugène Delacroix, cuyo viaje 

se convirtió en una experiencia estética determinante: la deslumbrante 

luz, el paisaje, la sensualidad y el misterio de sus gentes produjeron una 

transformación innegable en su obra posterior. En la muestra se han 

incluido dos obras El duque de Orleans mostrando a su amante (c. 1825-

1826) y Jinete árabe (c. 1854) en la que, como consecuencia de su 

estancia, el pintor se aparta del exotismo descriptivo y tópico del cuadro 

anterior y muestra una imagen más cotidiana y real. 

 

La instalación también trata la influencia oriental que derivó hacia el 

Japonismo. Este nuevo diálogo con lo oriental ya no se basa en la 

suntuosidad, sino en sus propiedades formales que serán una referencia 

para los nuevos lenguajes de la modernidad, en especial el impresionismo 

y el simbolismo. Es el caso de los pintores americanos William Merritt 

Chase y Frederick Frieseke presentes con dos retratos, El quimono 
(c.1895) y Malvarrosas (c. 1912-1913), en los que la delicadeza del mundo 

femenino se vincula a la opulencia y la elegancia oriental. El recorrido se 



Reflexiones de viajes 
Serie òCartas a Ofeliaó 

Félix José Hernández Valdes 

 

 133 

cierra con otro retrato femenino del alemán August Macke, Mujer en un 
diván (1914), realizado en un viaje a Túnez junto a Paul Klee y Louis Moilliet 

e inspirado en un harén. 

 

Orientalismos en las colecciones Thyssen-Bornemisza. Del 11 de 

septiembre al 11 de noviembre de 2012. Comisaria: Paloma Alarcó. Jefe de 

Conservación de Pintura Moderna del Museo Thyssen-Bornemisza. Museo 

Thyssen-Bornemisza, Paseo del Prado, 8. Madrid. 

 

Un abrazo desde la bella y culta Madrid, 

 

Félix José Hernández 

----o---- 
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SONGS BY ANIKA STRÖM 
 

 
Manuscript song, 1999 (La canción del manuscrito). 

 

Sevilla, 8 de septiembre de 2012. 

 

Mi querida Ofelia: 

 

El Centro Andaluz de Arte Contempor§neo inici· una nueva òsesi·n 

expositivaó con la exposici·n òSongs by Anika Strºmó, la primera muestra 

del ciclo centrado en òLa canci·n como fuerza social transformadoraó. 

Esta sesión parte del supuesto de que la revolución más característica de 

la segunda mitad del siglo XX ha sido cultural -y, más concretamente, 

centrada en la música popular-. Por ello, intenta analizar el importante 

papel catalizador que ha tenido la canción en la vida personal y en los 

movimientos sociales. Esta revolución que de ella partió pronto caló hasta 

transformar las formas de vida hacia un profundo cambio de las 

mentalidades y costumbres individuales, además de las maneras de 

relación social.  
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Esta es la primera exposición individual de Annika Ström (Helsingborg, 

Suecia, 1964) en España. Su obra trata sobre la sinceridad. Sus vídeos, 

canciones y obras textuales se estructuran en torno a la transfiguración 

poética de lo ordinario.  En sus vídeo-diarios recurre a detalles de la vida 

cotidiana y a experiencias aparentemente insignificantes, la mayoría de 

las veces acompañados con sus propias bandas sonoras pop de baja 

fidelidad. En ocasiones trabaja con miembros de su familia para crear 

situaciones emotivas e íntimas. Sus canciones no son muy diferentes de 

muchas canciones pop, en el sentido de que suelen estar en primera 

persona y dirigirse a un òt¼ó no definido. Generalmente, las canciones que 

empiezan con òyoó y terminan con òt¼ó tratan sobre relaciones 

personales. Pero en otros aspectos no tienen nada que ver con las 

canciones pop, pues Ström no las interpreta con un grupo sino que 

acompaña su propia voz con los acordes y ritmos preprogramados de un 

pequeño teclado electrónico.  

 

Ofrece estas canciones de un modo minimalista, influidas por las 

convenciones formales del arte conceptual y sin considerarse a sí misma 

música, sino más bien amateur. Sus obras textuales paradójicamente se 

ajustan más a la categoría estética de arte conceptual. Están formadas 

por frases, que no suelen tener más que unas cuantas palabras, 

transcritas sobre hojas de papel, o, en ocasiones, sobre una pared. Casi 

nunca utiliza signos de puntuación ni letras mayúsculas, y a pesar de que 

las palabras de esas obras son en ocasiones diferentes de sus canciones, 

muchas veces es como si se tratara de títulos o de letras de ellas (I don´t 
know what to sing, I do sing anythingé sentimental, o bien Please help me). 

Estas frases, al igual que las canciones pop, son una combinación entre 

sinceridad y ambigüedad impersonal. Por ejemplo, cuando el texto dice 

òyoó, àSe refiere a Annika? Y si ese es el caso, cuando canta òt¼ó, àEst§ 

haciendo referencia a nosotros? La posibilidad de que exista esa cercanía 
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o intimidad nos perturba, y hace que la obra vaya mucho más allá de esa 

frialdad que formalmente parece tener.  

 
Centro Andaluz de Arte Contemporáneo. Cartuja de Santa María de Las 

Cuevas. Avda. Américo Vespucio 2. 41092 Sevilla. 

 

 Con gran cariño desde la bella capital de Andalucía, 

 

Félix José Hernández. 

----o---- 
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A TEST EXTENDING BEYOND THE ACTION 
 

 
KP BREHMER trabaja sobre Realkapital-Produktion, Berlín, 1974. 

© KP Brehmer Nachlass, Berlin, 2011. 

 

Sevilla, 8 de agosto de 2012. 

 

Mi querida Ofelia: 

 

El Centro Andaluz de Arte Contemporáneo presenta la exposici·n. òA test 

extending beyond the actionó primera muestra retrospectiva en Espa¶a 

del artista alemán KP Brehmer (1938-1997), y su primera exposición 

importante desde la que tuvo lugar en el Fridericianium de Kassel 

(Alemania), en 1998.  
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La exposición en el CAAC incluye todos los proyectos más destacados, 

entre ellos Trivialgrafik (1965/68), Ideale Landschaft (1968), Farbtest 

Nationalfarben (1969ð1972), Farbengeographien (1969ð1973) catalog 

raisonée Grafik des Kapitalistischen Realismus de René Block en 1971, 

Brehmer, una serie de films (1969ð1974), Seele und Gefühl eines Arbeiters 

(1978/80) incluyendo partituras musicales, Wärmebilder (1974ð1986) y 

aportaciones de Grafik des Kapitalistischen Realismus (1971).  

 

Como figura destacada del pop-art alemán, vinculado al Realismo 

Capitalista, que culminó con el famoso Catalog Raisonée Grafik des 
Kapitalistischen Realismus de René Block en 1971, Brehmer ha trabajado 

durante décadas en la inversión de la economía capitalista de la 

producción de conocimiento mediante la descodificación  de sus formas de 

nominación visual. Sus reflexiones sobre los medios de formalización en 

un contexto de exposición pública han permitido que lo político tenga lugar 

sin publicitarse como òpol²ticoó. Su expropiaci·n de conceptos 

occidentales de tipografía, cartografía, termografía y teoría del color 

sacan a la luz las maneras en las que la apariencia visual está implicada 

en la economía.  

 

Lo político se sitúa entre una imagen y su apariencia en una revista, en 

una muestra, en una película y en espacio para exposiciones. Es a partir 

de este intersticio cuando tenemos que preguntarnos: ¿qué hace que las 

imágenes contemporáneas sean tan diferentes, tan atractivas? Si nos 

acercamos a las muestras, películas, publicaciones, composiciones e 

instalaciones de Brehmer como òsistemas de notaci·nó de los procesos 

sociales, nos daremos cuenta de que existe cierta similitud con una 

partitura musical. Sólo al ser interpretadas salen a la luz las cuestiones 

planteadas por estas obras en las condiciones reales que se dan al 

hacerlas públicas. Exponer aquí se puede entender como un medio, pero 
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también como una preocupación por sacar a la luz todos esos procesos 

sociales: para KP Brehmer y para nosotros, hoy.  

 

KP Brehmer participó en la exposición inaugural Neodada, Pop, Decollage, 

Kapitalistischer Realismus de la Gallery René Block en 1964, junto con 

Gerhard Richter, Konrad Lueg, Wolf Vostell, Sigmar Polke. Con Joseph 

Beuys, Hans Haacke y Gustav Metzger, entre otros, KP Brehmer fue 

también invitado a conceptualizar el German Month en el Institute of 

Contemporary Art de Londres en 1974, que dio como resultado la 

importante exposición/publicación Art Ө Society. Años después, KP 

Brehmer se centró en la enseñanza, en la Facultad de Bellas Artes de 

Hamburgo y en la Academia de Bellas Artes de Hangzhou, en China (PRC). 

Entre sus últimas exposiciones cabe destacar la Istanbul Biennale 2009, 

TANAS Berlin, Neuer Berliner Kunstverein, Kunsthalle Schirn en Frankfurt y 

Tate Liverpool.  

 

Como parte de esta exposición se ofrece un libreto en español e inglés 

que, además de servir de acompañamiento a la misma, incluye la 

publicación por primera vez de una serie de textos de KP Brehmer en los 

cuales habla de sus propios proyectos y además de textos de René Block, 

Jürgen Becker y Doreen Mende. 

 

KP Brehmer. A test extending beyond the action. Centro Andaluz de 

Arte Contemporáneo. Monasterio de la Cartuja de Santa María de Las 

Cuevas. Avda. Américo Vespucio, 2. 41092, Sevilla. 

 

Un abrazo desde la bellísima Sevilla, 

 

Félix José Hernández 

----o---- 
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LOS MURALES DE JESSICA DIAMOND 
 

 
Being Necessitates Faith In Paper, 1989. Pintura acrílica y látex sobre muro. 

 

Sevilla, 8 de septiembre de 2012. 

 

Querida Ofelia: 
 

El Centro Andaluz de Arte Contemporáneo presenta la 

exposici·n òMuralesó de la artista norteamericana Jessica 

Diamond, que ocupa varios muros de los espacios exteriores 

del Monasterio de la Cartuja, sede del CAAC.  

 

Jessica Diamond (Nueva York, 1957) es conocida por sus 

irónicos e incisivos textos pintados directamente sobre la 

pared. La sensibilidad de esta artista norteamericana fue 
forjada en los años 80, en un momento en el que la pintura 

estaba siendo cuestionada. Desde entonces mantiene un 

sorprendente y sincero sentido de la identidad, utilizando el 
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lenguaje como base de su trabajo, que se caracteriza por su 

actitud crítica y satírica hacia la simbología de la cultura 

popular. Para expresarse, emplea de forma habitual la pintura 
mural, situándose por ello fuera del mercado del arte.  

 

Los dibujos y los fragmentos de texto que Jessica Diamond 

traza sobre los muros abordan la tristeza, la autoconciencia y 

lo òjocosoó en clave de tragicomedia. La artista deja una nota en 

la pared, una nota furiosa en la que reivindica el abandono  y la 

autoprotección mediante un código personal, pero sin caer en 

lo nostálgico o lo sentimental. Su nota, un mensaje escrito 

deprisa, arraigado en las tácticas de la América empresarial, es 
siempre enérgica, directa, una forma de reconstruir la 

individualidad frente a la despersonalización del mundo en que 

vivimos. Interpretar su obra fijándonos sólo en el poder 

coactivo de los eslóganes publicitarios, los medios de 

comunicación y la cultura de masas sería hacer una lectura 

engañosamente superficial y olvidar el lado complejo, sutil y 

contemplativo.  

 
Diamond habla en algunas de sus obras sobre las vicisitudes de 

ser una artista contemporánea, ya que para sobrevivir tiene 

que hacer, exponer y vender su trabajo. También ha expresado 

de forma concisa su punto de vista sobre el mercado del arte 

de Nueva York, que lo ve avaricioso y propenso a la inflación. 
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Murales. Jessica Diamond. Centro Andaluz de Arte 

Contemporáneo. Monasterio de la Cartuja de Santa María de 
Las Cuevas. Avda. Américo Vespucio, Sevilla. 

 

Con gran cariño desde Sevilla, 

 

Félix José Hernández. 

----o---- 
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CONFERENCIA DE MINISTROS DE CULTURA EN 

SALAMANCA 
 

 
Pintada de Juan Pablo II en una pared de la celebérrima Universidad de Salamanca 

 

Salamanca, 7 de agosto de 2012. 

 

Querida Ofelia: 

 

El ministro de Educación, Cultura y Deporte ha defendido esta tarde en la 

Conferencia de Ministros Iberoamericanos de Cultura que culmina hoy en 

Salamanca, la importancia de tomar conciencia del valor de la cultura 

iberoamericana en términos cuantitativos. 

 

Ante representantes de cerca de veinte países iberoamericanos, el 

ministro ha planteado la necesidad de alcanzar una convergencia 

estad²stica. òEsa conciencia est§ reclamando vigorosamente una narrativa 

que la soporte, y esa narrativa tiene que ser numérica, apoyándose en 

unas m®tricas robustas y convincentesó, ha dicho Wert. 
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El titular de Educación, Cultura y Deporte ha afirmado tambi®n que òhay 

que ser capaces de avanzar en la doble estrategia de la cooperación y la 

comunicación. No sólo porque desde el punto de vista convencional 

responde a algo que tiene importancia, como es la posibilidad de hacer 

más con menos, sino porque es importante para la definición de la 

comunidad iberoamericanaó. 

 

Wert ha destacado que òen la medida en la que hagamos m§s intensos los 

flujos de cooperación y de comunicación fundamentalmente en torno a los 

aspectos económicos, cobra la máxima relevancia la convergencia en la 

protección de la propiedad intelectual. Es ese entorno de seguridad 

jurídica sobre la propiedad intelectual la que tiene que contribuir 

decisivamente al fortalecimiento de esta comunidadó. 

 

José Ignacio Wert ha instado a que òtodo lo que podamos hacer en este 

terreno y que de vigor, visibilidad y robustez a nuestra comunidad cultural 

tiene que traducirse en un fortalecimiento, no solo de nuestras industrias 

culturales y creativas, sino en un fortalecimiento de nuestros países, de 

nuestras economías y nuestras perspectivas de futuroó. 

 

Un gran abrazo desde la celebérrima Universidad de Salamanca, 

 

Félix José Hernandez. 

----o---- 
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PREMIO NACIONAL DE CINEMATOGRAFIA 2012  A 

YVONNE BLAKE 
 

 
Yvonne Blake 

 
Madrid, 8 de septiembre de 2012. 

 

Querida Ofelia: 

 

Yvonne Blake fue galardonada hoy con el Premio Nacional de la 

Cinematograf²a correspondiente a 2012, por òdedicar su actividad 

profesional al cine español con rigor, elegancia y creatividad, convirtiendo 

el vestuario en uno de los aspectos más valiosos de las numerosas 

películas en las que ha participadoó. 
 

El fallo del jurado ha sido unánime y en esta ocasión se ha premiado una 

profesión técnica imprescindible para la industria cinematográfica. El 

premio lo concede el Instituto de la Cinematografía y de las Artes 

Audiovisuales (ICAA), organismo adscrito al Ministerio de Educación, 

Cultura y Deporte y está dotado con 30.000 euros. 
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El jurado, presidido por Susana de la Sierra, directora general del ICAA, ha 

estado formado por Rosario Alburquerque, subdirectora general de 

Promoción y Relaciones Internacionales del ICAA; Enrique González Macho, 

propuesto por la Academia de las Artes y las Ciencias Cinematográficas de 

España; Dolores Ben, propuesta por la Federación de Asociaciones de 

Productores Audiovisuales Españoles; Alfonso Suárez, propuesto por 

Autores Literarios de Medios Audiovisuales; Vicente Gisbert, propuesto por 

la Federación de Artistas del Estado Español; Gracia Querejeta, propuesta 

por la Asociación de Realizadores y Productores Audiovisuales (ARPA); 

Patricia Ferreira, propuesta por la Asociación de Mujeres Cineastas y de 

Medios Audiovisuales (CIMA); tres personalidades de prestigio en el mundo 

de la cinematografía designadas por el ICAA, Paula Ponga, Miguel Morales, 

y Alberto Bermejo; y el galardonado en la anterior convocatoria, Agustín 

Villalonga. 

 

Nacida en Manchester en 1938, Yvonne Blake es una figurinista española 

de origen inglés, ganadora de cuatro Premios Goya y un Oscar de la 

Academia. Fue titular de la casa de vestuario Bermans, donde diseñaba 

modelos para las películas de terror de la Hammer hasta vestuario para 

Margaret Rutherford. Con 22 años se responsabiliza por vez primera del 

vestuario de una película: La Venus de la ira, de Daniel Mann. En esa 

película tiene la oportunidad de vestir a Sofia Loren; un rodaje al que 

seguirán otros 55, el último en 2010: There be Dragons, de Roland Joffé. 

Ha trabajado con directores como Francois Truffaut, Albert Finney, 

Richard Quine, John Sturges, Richard Donner, Paul Verhoeven, Mark Rydell, 

Peter Bogdanovich, Milos Forman, Richard Lester o Al Pacino. También 

españoles, como Gonzalo Suárez, Vicente Aranda o Jaime Chávarri, 

vistiendo siempre a grandes estrellas, como Marlon Brando, Audrey 

Hepburn, Ava Gardner, Robert de Niro, Sean Connery o Elisabeth Taylor en 

títulos tan memorables como Robin y Marian, Fahrenheit 451, Jesucristo 
Superstar, Superman o Looking for Richard. Blake ha ganado cuatro Goyas 
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por Remando al viento de Gonzalo Suárez, Canción de cuna de José Luis 

Garci, Carmen de Vicente Aranda, y El Puente de San Luis Rey de Mary 

McGuckian. Ganó un Oscar de Hollywood al mejor diseño de vestuario por 

Nicolás y Alejandra (1971) de Franklin J. Shaffner. Fue candidata en 1976 

por Los cuatro mosqueteros de Richard Lester. Tiene otras dos 

candidaturas al EMI y a los Bafta. Ha ganado cuatro Goyas por Remando al 
viento, de Gonzalo Suárez; Canción de cuna, de José Luis Garci; Carmen, de 

Vicente Aranda, y El Puente de San Luis Rey, de Mary McGuckian. 

 

Filmografía seleccionada: La Venus de la Ira (Judith, Daniel Mann, 1966), 

Farenheit 451 (François Truffaut, 1966), Duffy (Robert Parrish, 1968), El 
último valle (The Last Valley, James Clavell, 1971), Jesucristo Superstar 
(Jesus Christ Superstar, Norman Jewison, 1973), Robin y Marian (Robin 
and Marian, Richard Lester, 1976), Bearn o la sala de las muñecas (Jaime 

Chávarri, 1983), 

Remando al viento (Gonzalo Suárez, 1988), Don Juan en los Infiernos 
(Gonzalo Suárez, 1991), Carmen (Vicente Aranda, 2003) y Los fantasmas de 
Goya (Goyaõs Ghosts, Milos Forman, 2006). 

 

Un abrazo desde la capital de nuestra querida España, 

 

Félix José Hernández. 

----o---- 

 

 

 

 

 

 

 

 



Reflexiones de viajes 
Serie òCartas a Ofeliaó 

Félix José Hernández Valdes 

 

 148 

ALESSANDRO PIERONI E LA LOGGIA DEGLI UFFIZI 
 

 
 

Firenze, 8 settembre 2012. 

 

La mostra è dedicata al pittore e architetto imprunetano Alessandro 

Pieroni (1550- 1607) e agli artisti che lavorarono con lui nel 1581 nella 

decorazione a grottesche della Loggia degli Uffizi sotto la direzione di 

Alessandro Allori: Giovanni Bizzelli, Giovanni Maria Butteri, Lodovico Buti e 

il giovane Cigoli. 

 

L'esposizione allestita nei suggestivi locali della basilica di Santa Maria all' 

Impruneta è la prima monografica dedicata a questo eclettico e poco 

conosciuto artefice, che rivestì un ruolo di prestigio alla corte dei Medici 

alla fine del Cinquecento e agli inizi del secolo successivo. 

Vi sono esposti, oltre a dipinti del Pieroni e degli artisti che collaborarono 

allõimpresa delle grottesche, affreschi staccati dal Corridoio Vasariano, 

disegni, incisioni e modelli architettonici provenienti dalla Galleria e dalle 

sue riserve, dal Gabinetto Disegni e Stampe degli Uffizi, dalla Galleria 

Palatina, dal Museo dell'Opera del Duomo e da altri importanti musei e 

biblioteche fiorentine. 

 

Nel Chiostro ¯ ospitata unõinteressante sezione documentaria di 

approfondimento dedicata ai legnaioli, fra i quali era attiva la famiglia 

Pieroni, e ai fornaciai dell'Impruneta nella Toscana del Cinquecento. 
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La città degli Uffizi - Alessandro Pieroni dall'Impruneta e i pittori della 

Loggia degli Uffizi nona mostra della serie ôLa Citt¨ degli Uffiziõ. 

Progettazione Antonio Godoli con Avatar-Architettura. Cura Annamaria 

Bernacchioni. Segreteria Rita Toma (Galleria degli Uffizi). 

 

Félix José Hernández 

----o---- 
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OMAGGIO AL DAVANZATI-FIORI 
 

 
 

Firenze, 8 settembre 2012. 

Palazzo Davanzati ospita dallõ8 settembre al 31 ottobre 2012 la mostra 

OMAGGIO AL DAVANZATI ð FIORI di Tano Pisano, poliedrico artista 

contemporaneo di origine siciliana, che risiede ormai stabilmente in 

Catalogna. Tano Pisano si è diplomato presso lõIstituto dõArte di Catania nel 

1964 ed ha frequentato lõAccademia di Belle Arti di Roma, dove ha seguito i 

corsi di Montanarini e Mino Maccari e ha già esposto con successo opere 

in importanti Gallerie dõArte in Italia e in Europa. 

 

La mostra di Palazzo Davanzati, curata da Elena Francalanci, costituisce un 

vero e proprio tributo che lõartista intende portare al Museo e alle 

collezioni che esso custodisce. Tano infatti ha dato vita ad una particolare 

rilettura degli oggetti di uso quotidiano che il visitatore incontra durante il 

percorso museale, interpretandoli in chiave moderna, in un suggestivo 

dialogo tra le opere del passato presenti nel palazzo e nelle collezioni del 

museo e quelle da lui realizzate per questa esposizione. 

 

La mostra è dedicata da Tano agli artigiani fiorentini, perché Palazzo 

Davanzati ospita nelle sue sale anche opere frutto di artigianato 

dõeccellenza e perch® il maestro considera se stesso prima di tutto un 

artigiano, diretto conoscitore delle tecniche artistiche, come nelle antiche 
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botteghe . In questa ottica quindi ¯ possibile leggere lõesposizione di Tano 

come un omaggio di un artigiano vivente ai suoi predecessori. 

 Lõevento ¯ organizzato in collaborazione con Ministero per i Beni e le 

Attività Culturali - Soprintendenza Speciale per il Patrimonio Storico, 

Artistico ed Etnoantropologico e per il Polo Museale della città di Firenze - 

Museo di Palazzo Davanzati Comune di Firenze, CNA Firenze e Fondazione 

Firenze Artigianato Artistico. Catalogo De Paoli Edizioni dõArte - catalogo a 

cura di Elena Francalanci. Ufficio stampa, Marco Ferri. 

  

Félix José Hernández. 

----o---- 
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TUTTE LE COSE EMERGONO DAL 

NULLA DI FRANCO VIMERCATI 
 

 
 

Venezia, 9 settembre 2012. 

La mostra documenta lõopera di Franco Vimercati (Milano 1940-2001) 

attraverso lõesposizione di oltre un centinaio di sue opere. Artista di 

grande rilevanza per il particolare cammino intrapreso nellõambito della 

sperimentazione contemporanea, Vimercati è ancora oggi poco noto al 

grande pubblico. Attraverso gli anni Vimercati si è in particolare 

concentrato sulla ripresa fotografica di oggetti del suo quotidiano, 

infondendo loro unõanima e una magia particolari: trentasei bottiglie 

dõacqua, le liste di legno del pavimento, un barattolo, un vaso, un 

bicchiereé òdieci anni passati a fotografare solo una zuppieraé 

óConcentrazione e serialit¨ sono le caratteristiche peculiari del suo 

lavoro, che ricordano le preghiere in cui la ripetizione ininterrotta e quasi 

infinita della stessa parola la svuota del suo significato primario 

trasformandola in suono puro, creando un contatto diretto tra lõessere e il 
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cosmo. In questa prospettiva lõattenzione ossessiva che Franco Vimercati 

rivolge a certi oggetti non ¯ altro che unõillustrazione della sua ricerca 

della purezza dellõimmagine. 

Vimercati credeva che nella fotografia esistesse una possibilità che nella 

pittura o negli altri media artistici non era riscontrabile: precisione ed 

essenzialit¨ e anche realt¨, concretezza, mondo, lavoro. Lõoggetto deve 

parlare da solo ed è la fotografia a farlo parlare, tanto quanto esso fa 

parlare la fotografia. Eõ cos³ che nelle sue opere lõoggetto guadagna il 

centro della scena ed è rispettato tanto quanto il medium, lõidea, senza 

sovraccarichi psicologici, né ideologici, né di altro genere. 

Nato nel 1940, Franco Vimercati ¯ studente ai corsi serali dellõAccademia 

di Brera dove intorno a sé il cosiddetto Realismo esistenziale di artisti 

come Bepi Romagnoni e Tino Vaglieri e gli ultimi sviluppi dellõArte 

informale, che anche lui scopre come una liberazione dalla concezione 

tradizionale della pittura e sperimenta nei suoi primissimi dipinti. In questi 

primi anni vi sono già anche alcune reazioni al tormento psicologico e 

formale di Spazialismo e Nuclearismo. Nel !959, anno della conclusione dei 

suoi studi, apre la galleria Azimut di Enrico Castellani e Piero Manzoni, che 

sono uno schock per Vimercati e si radicano profondamente in lui. 

Così si avvicina allo spazialismo, ma subito vuole òuscire dal quadroó, dalla 

superficie e dal rettangolo, e va verso lõoggettualit¨ che òdecostruisceó: la 

tela si fa supporto su cui vengono applicati, invece che dipinti, degli 

oggetti. 

Nel 1961 Vimercati viene selezionato al Premio San Fedele e in seguito 

invitato al Premio Lissone. In seguito Vimercati è costretto a partire per il 

servizio militare e successivamente a interrompere la sua attività di 

artista per impiegarsi come grafico per mantenersi. 

Per diversi anni, quindi, Vimercati non produce più opere e si allontana dal 

mondo dellõarte, ma grazie alla sua attivit¨ di grafico, che presto pratica in 

proprio, inizia a interessarsi alla fotografia. Nel 1972 conosce Ugo Mulas, 

che lo segnerà fortemente, e Luigi Ghirri, che frequenterà a lungo. 
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Nel 1973, nel villaggio dove si reca da qualche anno in vacanza dõestate, 

prende in mano la macchina fotografica, realizzando scatti degli abitanti 

del luogo in cui è già presente la sua impronta. Un soggetto fermo, per lo 

più al centro dellõinquadratura, nessuna enfasi, nessun evento, anzi la 

ricerca stessa della discrezione, quasi dellõinespressione, per far sparire 

lõio dietro un puro sguardo, attento e pensoso. Niente oggettualit¨, ma 

precisione ed essenzialità, realtà e concretezza. 

Niente deve distrarre e niente deve essere aggiunto: lõoggetto deve 

parlare da solo, è la fotografia a farlo parlare tanto quanto esso fa parlare 

la fotografia. Inizia così il lavoro con un gruppo di serie, in cui sembra 

riprendere ad uno ad uno tutti gli elementi presenti in quella delle Langhe, 

la figura, lo spazio, il tempo, la sequenza, la differenza, la composizione, il 

formato, mettendoli ciascuno al centro dellõanalisi, ognuno attraverso 

oggetti nuovi. ĉ cos³ che lõoggetto guadagna il centro della scena. 

A influenzare Vimercati sono nuove scoperte in ambito artistico, quelle del 

minimalismo, che in lui consolidano il ricordo di Castellani, tra cui i pittori 

Ad Reinhardt, Robert Ryman, Agnes Martin, e Giulio Paolini. Cambia anche 

formato, introducendo il tondo, e varia il rapporto figura-fondo, introduce 

ombre, riflessi, complica lõoggetto per forma e composizione. Finch®, a un 

certo punto del 1980-81, sembra concentrarsi su un unico oggetto, una 

brocca di ottone su cui riprende tutte le variazioni e altre ancora, in 

particolare sfoca per la prima volta lõoggetto, ma soprattutto abbandona la 

serie e produce anche immagini singole. Così ad essere potenzialmente 

infinita non è più la serie degli oggetti ma quella delle possibilità della 

fotografia sempre differente, nel duplice senso già indicato 

dellõespressione. 

Ancor meno didascalica delle serie precedenti, la progettualità si discioglie 

man mano in visione, in sguardo. Sar¨ lõinfluenza dellõOriente, che 

Vimercati ha cominciato a studiare, appassionandosi in particolare ai 

tappeti, fatti di figure pattern, ma soprattutto di intreccio, di gesti ripetitivi 

e di nodi, allõinterno di un progetto stabilito in partenza. Ora sembra 
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interessarlo appunto la dialettica tra progetto e libertà, tra immersione 

nella ripetizione e possibilit¨ di trovarvi un campo dõazione. 

Nel 1992 lõartista chiude il ciclo della zuppiera e interrompe di nuovo la sua 

attività, che riprende solo due anni dopo con un particolare trittico che ha 

come oggetto un vaso bianco di ceramica, dalla fattura vagamente antica, 

con scanalature lungo il corpo e decorazioni. Nel 1995 Vimercati 

abbandona le serie e si apre ai cicli, e gli oggetti si moltiplicano. Inoltre, gli 

oggetti sono capovolti, cioè in realtà come appaiono nel visore, come li 

òvedeó la macchina. È un modo ulteriore per parlare della fotografia 

piuttosto che dellõoggetto rappresentato, e per astrarsi dal processo 

fotografico e farlo diventare tutto meccanico, linguistico. Poi gli stessi 

oggetti vengono sfocati, sospesi su uno sfondo nero, metafora della 

condizione umana e del reale, sospesi tra lõessere il non essere. 

La fase pi½ estrema ¯ quella in cui evita anche lõuso dellõobiettivo, 

utilizzando dunque la macchina come un puro foro stenopeico. Infine torna 

al fuoco e raddrizza di nuovo le immagini, incominciando invece a variare 

le dimensioni. Nellõingrandimento guarda e invita a guardare con pi½ 

attenzione il dettaglio. Nel rimpicciolimento Vimercati pensa alla qualità 

grafica delle incisioni. 

Vimercati aveva compreso che nella discrezione sta il linguaggio e nel 

linguaggio la vera manifestazione dellõio. 

Nellõambito del programma òAutunno a Palazzo Fortunyó dal 1 settembre al 

19 novembre 2012. Franco Vimercati. Tutte le cose emergono dal nulla. A 

cura di: Elio Grazioli. Progetto di allestimento: Daniela Ferretti. 

 

Félix José Hernández 

----o---- 
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ARTHUR DUFF & NATHALIE JUNOD PONSARD 
 

 
Nathalie Junod Ponsard, Orizzonte Galleggiante, 2010 

 

Roma, 9 settembre 2012. 

 
Roma Capitale, Assessorato alle Politiche Culturali e Centro Storico ð 

Sovraintendenza ai Beni Culturali e MACRO ð Museo dõArte Contemporanea 

Roma presentano al pubblico le opere vincitrice del bando di concorso 

MACRO 2%: òRopeó di Arthur Duff e òOrizzonte Galleggianteó di Nathalie 

Junod Ponsard. 

 

Arthur Duff (Wiesbaden, Germania, 1973) e Nathalie Junod Ponsard 

(Compiegne, Francia, 1961), sfruttando le potenzialità della luce, tema del 

concorso, offrono al Museo e ai suoi visitatori due opere dõarte pubblica: 

nuovi modi per fruire gli spazi, trasformando anche le zone di passaggio in 

luoghi per lõincontro tra pubblico e arte contemporanea. 

 

Il concorso internazionale MACRO 2%, finalizzato alla realizzazione di due 

opere permanenti per la nuova ala del Museo, fa riferimento alla legge 717 

del 29 Luglio 1949 (conosciuta come òlegge del 2%ó) per cui: òle 
Amministrazioni dello Stato [é] e tutti gli altri Enti pubblici, che 
provvedano all'esecuzione di nuove costruzioni di edifici pubblici [é] 
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devono destinare all'abbellimento di essi mediante opere d'arte una quota 

non inferiore al 2 per cento della spesa totale prevista nel progettoó. 

 

Su indicazione dellõArchitetto Odile Decq, il bando di concorso ha richiesto 

che le opere proposte fossero destinate a due zone di passaggio 

allõinterno della nuova area espositiva, che tali opere fossero realizzate in 

armonia con lo stile architettonico della nuova struttura e che avessero 

come soggetto la òluceó ð òsi richiede un intervento di, dalla e sulla luceó. 

I luoghi individuati sono stati il vano ascensori, al primo livello interrato 

del MACRO ð òzona di passaggio dallõombra del parcheggio alla luce del 
foyeró ð e la scala che collega Via Nizza con la grande terrazza del museo 

ð òarea che indica riparo dallo spazio, progressione dalla strada 
allõapertura sulla terrazzaó. 
Lõimporto complessivo destinato alla realizzazione delle due opere ¯ stato 

di ŧ 405.233,12. 

 

 
Arthur Duff, Rope, 2010 

 

La commissione giudicatrice, presieduta dal Prof. Umberto Broccoli - 

Sovraintendente ai Beni Culturali di Roma Capitale - e composta 

dallõArchitetto Odile Decq - progettista del nuovo MACRO; la Dott.ssa Maria 

Vittoria Marini Clarelli - Soprintendente alla Galleria Nazionale dõArte 

Moderna e Contemporanea; la Dott.ssa Renata Piccininni - Curatore 
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Storico dellõArte, Capo dellõUfficio di Staff del Sovraintendente ai Beni 

Culturali di Roma Capitale; lõartista Daniel Buren; lõartista Nunzio (Nunzio di 

Stefano), dal Dott. Luca Massimo Barbero - Direttore del MACRO; e inoltre 

composta dalla Dott.ssa Tina Cannavacciuolo - Servizio di 

Coordinamento Attività Espositive MACRO, in qualità di Responsabile del 

Procedimento e dalla Dott.ssa Silvia Valle - U.O. Bilancio e Messa a Reddito 

Patrimonio della Sovraintendenza ai Beni Culturali di Roma Capitale con 

incarico di Segreteria, ha valutato oltre 45 dossier e ha deciso di premiare 

i lavori proposti dagli artisti Arthur Duff, òRopeó e Nathalie Junod Ponsard, 

òOrizzonte Galleggianteó. 

 

Lõopera di Arthur Duff, Rope, è costituita da unõinstallazione neon di colore 

rosso situata nei vani antincendio del parcheggio e si completa con una 

proiezione laser sul fondo degli ascensori vetrati, visibile solo quando sono 

in movimento. Il progetto mette in comunicazione i diversi livelli del museo 

unendo il parcheggio, il foyer, il primo piano e il grande terrazzo in una 

azione continua tra neon, laser, e movimento, per òconnettere, risolvere e 
far interagire dinamiche architettoniche estremamente dissonanti tra 
loroó. 
 

La scritta a neon è una citazione ripresa dalla prima pagina della 

sceneggiatura del film Rope (Nodo alla gola) di Alfred Hitchcock: òThe 
action of the story is continuous; there are no time lapses of any kind 
(Lõazione della storia ¯ continua; non ci sono scarti temporali di alcun 
tipo)ó, un messaggio che anticipa lõesperienza del pubblico una volta 
entrato negli ascensori vetrati: la continuità percettiva e la dialettica tra 
osservatore e osservato. Allõinterno degli ascensori vetrati i visitatori 

diventeranno inconsapevolmente parte attiva dellõopera, osservando lo 
spazio da una posizione unica, ma allo stesso tempo essendo loro stessi 
osservati da chi, gi¨ allõinterno del Museo, legger¨ una nuova scritta 

proiettata sul fondo degli ascensori: òCat and rat cat and rat only who is 
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the cat and who is the rató, altra citazione del film di Hitchcock. Il 
visitatore quindi, nellõaccedere al museo e nel percorrere gli spazi 

attraverso queste sequenze di racconto, vive attraverso le luci fisse dei 

neon una storia la cui azione è continua e senza interruzioni e di cui il 

laser lo fa diventare oggetto e soggetto in una sorta di delirante e 

imprevedibile inseguimento tra gatto e topo. 
Il lavoro di Nathalie Junod Ponsard, Orizzonte Galleggiante, è 

unõinstallazione led realizzata nel vano della scalinata che collega 

direttamente lo spazio esterno del nuovo MACRO alla grande terrazza. 

Lõartista ha creato un orizzonte luminoso composto da led colorati che 

accompagna simbolicamente i visitatori attraverso lõarchitettura, 

trasformando questo insolito spazio in un percorso dalla cromia intensa e 

variabile, e contrapponendo lo slancio e i tagli arditi dellõarchitetto 

allõorizzontalit¨ di una natura artificiale ma allo stesso tempo viva e 

mobile. Lo spazio concluso della scalinata del Museo si trasforma così in 

un ideale paesaggio aperto, in cui la luce varia continuamente definendo 

atmosfere dinamiche ed equilibri mutevoli. Lõorizzonte della Ponsard 

colora le grandi pareti bianche della scalinata in maniera sempre diversa 

con tonalità che vanno dal rosso al ciano, dallõarancione al blu indaco e del 

giallo al blu scuro. La mutevole e fluttuante luce creata dallõinstallazione 

aumenta di intensità con il reale calare del sole, avvolgendo lo spazio e 

portando idealmente i visitatori che attraversano lõarchitettura di Odile 

Decq in un luogo altro. Lõartista descrive cos³ la sua ricerca per Orizzonte 
Galleggiante: òLa linea dõorizzonte scende o sale, ¯ come un livello 
proposto dentro lo spazio della scalinata. Il museo offre livelli luminosi 
variabili che fanno perdere al visitatore i suoi riferimenti di altitudine 
mentre sale o scende la scalinata. Questo orizzonte si sposta come se il 
MACRO portasse i visitatori in un altro luogo, in un movimento verticale e 
luminoso che avvolge il pubblico e il passante non sa più se sale o scende 
perché i campi luminosi ondeggiano, mutevoli e fluttuanti. Lo spazio della 
scala si reinventa continuamente, non offre alcun orientamento, ma al 
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contrario determina una nuova dimensione del luogoé Il colore 
dell'orizzonte varia, ricorda il tramonto, ma anche il sole quando sale allo 
zenit. I colori luminosi sono complementari, determinano una potenza 
visiva. Il muro si sposta nella sua verticalità, lo spazio cambia. La 
dimensione laterale e mobile dell'opera di luce, procurando una certa 

instabilit¨, crea una decontestualizzazione del luogoó. 
 

MACRO. Via Nizza 138, angolo via Cagliari Roma. 

 

Félix José Hernández. 

----o---- 
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PROFUMI E SUONI NELLA GALLERIA  

DõARTE MODERNA DI ROMA 
 

 
 

Roma, 9 settembre 2012 

 

In concomitanza con la mostra Luoghi, figure, nature morte / Opere della 

Galleria dõArte Moderna di Roma Capitale a cura di Maria Elisa Tittoni, 

Maria Catalano, Federica Pirani e Cinzia Virno - prorogata fino al 30 

settembre 2012 - Roma Capitale, Assessorato alle Politiche Culturali e 

Centro Storico - Sovraintendenza ai Beni Culturali, in collaborazione con 

Zètema Progetto Cultura e con Campomarzio70, presenta una novità 

assoluta nel panorama museale nazionale. 

 

Dal 3 luglio 2012 le sale della Galleria dõArte Moderna di Roma Capitale 

saranno infatti attraversate da essenze e profumi legati al periodo storico 

delle opere in esposizione, che accompagneranno la suggestiva 

sonorizzazione dellõintero museo in base ad una accurata selezione 

musicale del Maestro Luca Bernardini secondo il tema delle sale e in 

relazione alle opere esposte. 

 

La Galleria dõArte Moderna di Roma Capitale, che ha riaperto lo scorso 19 

novembre dopo un lungo periodo di chiusura, uno dei più importanti 

patrimoni dõarte moderna con una collezione che raccoglie circa 4.000 
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opere, non solo è stata restituita al pubblico entrando a far parte del 

Sistema Musei Civici di Roma Capitale, ma diventa così il primo museo ad 

offrire ai visitatori una full immersion sensoriale, la possibilità di 

immergersi in unõatmosfera suggestiva in grado di raccontare le opere 

anche attraverso i profumi e la musica che le interpretano e ne esaltano la 

bellezza. 

 

Per l'occasione, Campomarzio70 ha creato ad hoc le tre fragranze Rubj, 

Kiki e Onda, della linea VERO PROFUMO, per la diffusione nelle sale della 

Galleria d'Arte Moderna di Roma Capitale. 

 

Il primo piano della Galleria sarà pervaso dalla fragranza Rubj, incentrata 

su un tripudio di fiori dõarancio, gelsomino e tuberosa, classiche note 

dell'epoca, che rappresenta la quintessenza della femminilità. Dal punto di 

vista sonoro, il primo piano è accompagnato da musiche che vanno dal 

melodramma alla canzonetta, dalle arie di Puccini agli scherzi di Gabrè, 

dalle romanze allõoperetta. Tema prediletto: la donna e l'amore. 

 

Al secondo piano sarà protagonista la fragranza Onda caratterizzata dalle 

note aromaticoesperidate che ruotano attorno ad alcuni degli elementi 

simbolo dellõarea mediterranea: il bergamotto, il limone, il mandarino, il 

basilico. Un cuore di miele, di cuoio e di iris a simboleggiare una forza 

controllata, ma nobile e consapevole. Una base quasi fumosa, viscerale, 

con il vetiver e il patchouli a sancire un legame indissolubile con la terra 

da cui provengono e al cui odore entrambi rimandano. 

 

Le musiche del secondo piano sono dedicate ai due compositori Ottorino 

Respighi (1879-1936) e Armando Trovajoli (1917), che hanno offerto alla 

città di Roma pagine sonore straordinarie. 
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Il terzo piano sarà invaso dalla fragranza Kiki in cui dominano le note 

fresche e delicate della lavanda con accordi chypre e foug¯re, cari allõarte 

profumiera degli anni Venti e Trenta, mischiate con sapienza a limone, 

bergamotto, caramello, muschio e patchouli. 

 

Le musiche al terzo piano sono trascrizioni per violino e pianoforte di 

brani del repertorio classico (tra cui George Gershwin, Frédéric Chopin, 

Wolfgang Amadeus Mozart, Claude Debussy, ma anche un bellissimo Tango 

per pianoforte di Franco Casavola), testimonianza della musica che si 

poteva ascoltare nei salotti del primo novecento. 

 

Anche per il Chiostro delle Sculture ¯ prevista unõapposita colonna sonora 

caratterizzata da brani musicali tra gli anni õ20 e gli anni õ40, in 

particolare dalle canzonette che imperversarono con lõinizio delle 

trasmissioni radiofoniche in Italia (1924) e dai successi delle prime stelle 

della musica leggera come il Trio Lescano. 

 

Ufficio Stampa Zètema Progetto Cultura Patrizia Morici. 

 

Félix José Hernández. 

----o---- 
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EL CHÉ GUEVARA EN EL ESCAMBRAY 
 

 
París, 9 de septiembre de 2012. 

 

Querida Ofelia: 

 

Te envío un nuevo testimonio del ex guerrillero del Escambray, el amigo 

Roger Redondo, gracias al cual se puede conocer otro acontecimiento de 

los tantos ocurridos en esa Sierra cubana en los años cincuenta, durante 

la lucha contra el régimen de Fulgencio Batista. 

 


