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                     PRÓLOGO 

                 

 
 

Florita Villar Bahamonde 

 

París, 17 de octubre de 2014. 

 

A finales de los años sesenta conocí a mi amigo, Félix José 

Hernández. Y cómo lo conocí, se preguntarán. Pues en una fiesta, 

en la pista de baile, en el reparto Habana del Este. Félix me invitó 

a bailar y quedé impresionada porque además de ser un buen 

periodista y un excelente profesor, Félix es un gran bailador. 

 

Después de la presentación habitual, Félix me dijo que vivía en 

Centro Habana, nada menos que en Soledad entre Zanja y San 

José. Descubrimos entonces que éramos vecinos y que no nos 

conocíamos. Nosotros vivíamos en Cayo Hueso, pero Cayo 

Hueso no vivía en nosotros. 

 

Todas nuestras actividades sociales y culturales, se desarrollaban 

fuera del barrio. Sí, conocía a su mamá, Ofelia, pero no a su hijo, 

quien se convertiría en uno de mis mejores y viejos amigos. 

 

¡Quién no conocía a Ofelia en el barrio de Cayo Hueso! 

 

Aquella señora confeccionaba sus flores en la sala de su casa. 

Recuerdo verla a través de la ventana, bien vestida, arreglada  
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como si fuera a trabajar a una oficina. Ofelia era una mujer 

presumida, agradable, en resumen, una gran dama. 

 

No hay que asombrarse de la elegancia y el buen gusto de Félix. 

En pleno corazón de Cayo Hueso, rodeado de delincuentes, Félix 

era lo que sigue siendo hoy en París: un hombre elegante, 

refinado, educado. 

 

¿Quién hubiera podido imaginar, aquella noche en La Habana del 

Este, que nos reencontraríamos en París? 

 

Después de la salida masiva de muchos de nuestros compatriotas 

(los llamados marielitos), de los años ochenta por el Puerto del 

Mariel, conocida como el Éxodo del Mariel, Félix y yo, ya 

casados respectivamente, nos encontramos desempleados, mal 

vistos en el barrio o ignorados por los que no querían 

comprometerse saludándonos. ¡Éramos gusanos! Sólo nos faltaba 

la estrella amarilla en el pecho.  

 

Nos seguimos viendo, seguimos conversando sobre nuestras 

respectivas situaciones personales y sobre todo sobre cómo salir 

del país. Un buen día Félix me comunicó, que la Embajada de 

Francia en La Habana, estaba dando algunas visas, allí fuimos mi 

esposo y yo obtuvimos las nuestras. 

  

 Félix salió de Cuba con su esposa e hijo en 1981. Un mes 

después, empezaron a  llegar las cartas de Félix a su querida 

Ofelia; nacen en ese momento Las Cartas a Ofelia. Aquellas 

misivas eran esperadas por un gran número de personas del barrio 

y yo era una de los fans de aquellas cartas-crónicas, 

que venían de Francia. Venían de otro mundo, de un mundo 

donde la gente tenía proyectos, sueños. De un mundo donde 

querer viajar, irse a otro país, no significaba ser apátrida. 



Desde las orillas del Sena 

 5 

 

 Félix le contaba a su madre, a través de este diálogo permanente, 

el acontecer sociopolítico francés, el  funcionamiento y los 

códigos de esa nueva sociedad a la cual él y su familia trataban de 

integrase. 

 

En 1982, reencuentro a mi amigo y familia, en su apartamento de 

las afueras de París. Tres años después, tuve el honor y el placer 

de tener a Ofelia sentada en la Catedral de Nuestra Señora de 

París, en el bautizo de mi hija Romy. 

 

 No es necesario explicar cómo Félix y su familia triunfaron, 

sencillamente lo lograron. Se hicieron de nuevas relaciones, 

trabajaron y le dieron una excelente educación y formación a su 

hijo, viajaron y viajan libremente por el mundo. Después de una 

gran pesadilla, el réconfort bien merecido. 

 

 De las crónicas de Félix, pues qué puedo añadir que no sepan 

todos sus amigos y lectores. Félix nos sorprende, nos distrae, nos 

enriquece intelectualmente. Sus crónicas son una paleta de 

curiosidades, de experiencias vividas. Con él vamos en un 

crucero por el Mediterráneo, visitamos los museos europeos, 

súbitamente estamos en Miami, días después nos encontramos en 

Camajuaní, su tierra natal, rodeados de todos esos recuerdos y 

anécdotas familiares, que sólo él sabe compartir con sus amigos. 

¡Cuántas experiencias, cuánta cultura, cuánta cubanía! 

 

 De todos los libros de Ernest Hemingway, hay uno que siempre 

ha retenido mi atención, se trata de París era una fiesta, en 

francés: Paris est une fête. 

 

Las crónicas de mi amigo, Félix, me hacen pensar en este libro 

porque Las Cartas a Ofelia son una serie de recuentos sobre 

lugares, ambientes, gentes, encuentros, a la manera de 

Hemingway. Aún cuando  aborda temas nostálgicos, Félix lo  
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hace con finesa, con elegancia. Hay siempre alegría y optimismo 

en las crónicas de Félix. 

 

Si ayer fui fan de las Cartas a Ofelia en la calle Soledad, hoy lo 

sigo siendo, virtualmente, en París. 

 

Gracias, Félix, por tus Cartas a Ofelia, gracias por tu amistad. 

 

 Flora Villar Bahamonde nació en La Habana. Bibliotecaria, 

trabajó como profesora en la Escuela de auxiliares de bibliotecas 

escolares en La Habana. Dirigió la biblioteca de la secundaria 

básica José Antonio Echeverrría, en 

La Manzana de Gómez en La Habana. Cursó estudios de 

Biblioteconomía e Información científica en La Universidad  de 

La Habana. Vive y trabaja como bibliotecaria en París desde 

1982. 
 

 

 

 
 
                     
 
 
 
 
 
 
 



Desde las orillas del Sena 

 7 

 
              CARTAS A OFELIA 

    

París, 23 de diciembre de 2014. 

Queridos amigos: 

Pueden encontrar cientos de crónicas en español, francés e 

italiano sobre: arte, literatura, viajes, política, entrevistas, 

testimonios (también fotos y vídeos), vida cotidiana en Francia, 

España, Italia y los EE.UU. fundamentalmente, en mi sitio web:  

www.cartasaofelia.com  

Reciban mis más cordiales saludos desde la espléndida Ciudad 

Luz, 

Félix José Hernández.                   

 

 

 

 

 

 

 

 

 

 

http://www.cartasaofelia.com/
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UNA MOSTRA IN RICORDO DI GIOVANNI PAOLO II 

 

 

                          
 

 

Roma, 26 settembre 2014. 

 

Un omaggio a Papa Giovanni Paolo II con una mostra che lo 

ricorda, composta da alcune delle più significative reliquie e da 

una  collezione di presepi di Piazza San Pietro e dei Palazzi 

Vaticani. 

 

È questo il contenuto della rassegna che si terrà dal 16 ottobre 

2014 al 2 febbraio  2015 al museo Checco Costa, nell’Autodromo 

Enzo e Dino Ferrari di Imola dal  titolo: “Omaggio a Giovanni 

Paolo II, i presepi di Piazza San Pietro e le reliquie del Santo”. 

 

La scelta del luogo non è casuale, ma risponde a tre diverse 

esigenze: la possibilità di esporre pezzi di grandi dimensioni nelle  
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capienti sale del museo, le favorevoli condizioni logistiche e di 

raggiungibilità, infine l'evocazione della sede stessa nella quale  

 

nel maggio 1986 il Santo Padre incontrò migliaia di persone e di 

giovani nell'ambito della sua storica visita a Imola e in Romagna.  

 

In occasione della recente canonizzazione di uno dei Papi più 

amati della storia della Chiesa, questa mostra assume un 

significato simbolico e iconico che va ben oltre quello non meno 

importante legato alla storia e alla divulgazione della vita di 

Karol Wojtyla e rappresenta l’ideale e commosso prolungamento 

di una forte e consolidata tradizione di fede. 

 

Grande impatto avranno sicuramente le reliquie appartenute al 

Santo Padre: in una cappella, ricreata per l’occasione all’interno 

dell’Autodromo, per garantire maggiore riservatezza e 

raccoglimento per i fedeli che arriveranno da tutto il mondo, sarà 

esposta un’ampolla con il sangue del Santo, un suo prezioso 

rosario, una papalina e parte di una veste da Lui indossata negli 

ultimi tempi. 

 

L’attenzione sarà però focalizzata sui presepi, che nella storia del 

Pontefice polacco sono sempre stati un punto fermo. Fu in 

occasione del Natale 1982 che Papa Giovanni Paolo II ebbe per la 

prima volta l’intuizione di un imponente presepe da realizzarsi ai 

piedi del grande obelisco egizio che si innalza al centro di Piazza 

San Pietro. Nell’autunno del 1999, poi, alle soglie del grande 

Giubileo dell’Anno Duemila, Giovanni Paolo II volle dare un 

nuovo impulso a questa tradizione decidendo di trasformare 

radicalmente la messa in opera del presepio di Piazza San Pietro. 

L’incarico venne affidato all’Architetto Angelo Molfetta che, 

negli anni successivi, ebbe la responsabilità, il compito e l'onore 

di progettare e curare, su istanza della Direzione dei Servizi 

Tecnici del Governatorato della Città del Vaticano, i presepi di  
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piazza San Pietro dal 1999 al 2004/2005, anno in cui venne a 

mancare il Santo Pontefice. Presenti in mostra anche i molti 

presepi che nel contempo vennero allestiti per i Palazzi e le 

stanze Vaticane. 

 

La mostra è esposta per la prima volta in Italia dopo aver avuto 

luogo con notevole successo in prestigiose sedi internazionali: a 

New Haven (Connecticut, U.S.A.), all'Istituto Italiano di Cultura 

di New York (U.S.A.), al Museo del Bicentenario, Casa Rosada, 

Buenos Aires (Argentina), infine negli spazi del Parlamento 

Europeo di Bruxelles (Belgio). 

 

L’esposizione, nel dettaglio, si articola più precisamente in 

quattro sezioni: nella prima, intitolata “I Presepi di piazza San 

Pietro”, sono presentati i modelli dei presepi realizzati 

nell’emiciclo Berniniano antistante la Basilica Vaticana.  

 

Nella seconda sezione sono presentati i presepi de “Le Natività 

della Collezione Vaticana sotto il Pontificato di Giovanni Paolo 

II” dove vengono esposti i presepi che, nel corso del pontificato 

di Giovanni Paolo II, vennero realizzati e collocati nei Palazzi e 

stanze Vaticane. 

 

La terza sezione è invece così titolata: “Karol Wojtyla e il natale 

polacco”. Essa racconta lo speciale e affettuoso legame 

dell’allora Cardinale Wojtyla con la rappresentazione della 

Natività. Vi sono pertanto esposti alcuni tipici presepi della 

tradizione polacca tra i quali le caratteristiche Szopka cracoviensi, 

le Natività intagliate nel legno tipiche dei monti Tatra dove il 

Santo Padre amava sciare e un singolare presepio scolpito nel 

carbone, proveniente dalle miniere di Auschwitz-Oswiecim. 
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Quarta ed ultima sezione della mostra quella dal titolo “Giovanni 

Paolo II a Imola”: essa ripercorre la storica visita del maggio ‘86 

del Santo Padre nella città di Imola, avvenuta nell’Autodromo  

 

Dino ed Enzo Ferrari dove ebbe modo di incontrare le migliaia di 

giovani presenti. 

 

Monsignor Tommaso Ghirelli, Vescovo di Imola, esprime grande 

soddisfazione per la realizzazione di questa mostra: “Imola ospita 

una mostra sul grande Giovanni Paolo II. E’ un evento culturale 

che si carica anche di significato ecclesiale, perché la devozione 

popolare verso “il Papa dei giovani” sta crescendo, essendo ben 

radicata nella nostra inquieta generazione. Non mancherò di 

valorizzarlo, sia collaborando con gli organizzatori – persone di 

notevole esperienza e sensibilità – sia promovendo delle 

celebrazioni liturgiche e delle conferenze divulgative”. Prosegue 

monsignor Ghirelli: “Ritengo che questa sia un’occasione 

speciale, nella quale l’impronta lasciata da Giovanni Paolo II con 

la sua visita del 9 maggio 1986 potrà ulteriormente approfondirsi, 

entrando nel sacrario dell’identità ecclesiale e civica di Imola. 

Anche il legame particolare con la Nazione polacca, formatosi in 

occasione della Liberazione e alimentato nell’ultimo ventennio 

dalla presenza di numerose lavoratrici domestiche, avrà modo di 

rinsaldarsi. Accolgo quindi la mostra come un’opportunità da non 

perdere e un dono postumo dello stesso Papa che per ultimo ha 

visitato la nostra città”. 

 

Nel solco di questa tradizione prende parte a questo importante 

evento anche Fondazione AVSI, ong attiva in 37 paesi del mondo 

da più di 40 anni e legata al territorio romagnolo fin dalla sua 

nascita a Cesena. AVSI in questo momento storico in cui i 

conflitti assumono sempre più le sembianze di scontri tra culture 

e religioni, vuole promuovere una cultura del dialogo e della pace 

tanto cara a Papa Giovanni Paolo II.  Ricordando il terribile  
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conflitto che sta infiammando in questi mesi il Medio Oriente, 

che è diventato teatro di quella che il Papa Francesco ha definito 

“terza guerra mondiale a pezzi”, AVSI promuove una raccolta 

fondi a sostegno dei profughi iracheni, in gran parte cristiani, che  

 

hanno trovato rifugio nell’area di Erbil, nel Kurdistan, in seguito 

agli scontri tra Stato Islamico e milizie curde nel nord-est 

dell’Iraq, per restituire loro condizioni di vita dignitose. 

 
Félix José Hernández. 
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PREMIÈRE GRANDE RÉTROSPECTIVE EN EUROPE 

DE FRANK GEHRY 

 

            
 

 
                Walt Disney Concert Hall, 1989-2003 (réalisé) 

               Los Angeles, Californie © Gehry Partners, LLP 

 
Paris, 27 septembre 2014. 

 

Pour la première fois en Europe, le Centre Pompidou présente 

une rétrospective complète  de l’oeuvre de Frank Gehry, l’une 

des figures majeures de l’architecture contemporaine. 

 

Mondialement reconnu pour des bâtiments dont nombre ont 

aujourd’hui valeur d’icône,  les créations emblématiques de 

Frank Gehry ont révolutionné l’esthétique de l’architecture,  son 

rôle social et culturel et son inscription dans la ville. 

 

C’est à Los Angeles que Frank Gehry initie sa pratique. Il côtoie, 

dès les années soixante,  la scène artistique californienne proche 

d’artistes tels que Ed Ruscha, Richard Serra, Claes Oldenburg, 

Larry Bell, Ron Davis... La rencontre avec les oeuvres de Robert  
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Rauschenberg et de Jasper Johns, ouvre la voie à la 

reconfiguration de sa pratique architecturale.  

 

L’extension de sa propre maison à Santa Monica en constitue un 

manifeste mondialement  connu. Le langage de Frank Gehry 

repose alors sur une interrogation des moyens d’expression  de 

l’architecture, sur un renouvellement de ses méthodes de 

conception et de ses matériaux comme, par exemple, 

l’introduction de l’usage des matériaux pauvres tels que le carton,  

la tôle et les grillages industriels. 

 

Alors que triomphent les postmodernismes, Frank Gehry, au 

contraire, s’en libère. Il s’en explique dans un dialogue resté 

célèbre avec le cinéaste Sydney Pollack qui réalise un film 

biographique « Esquisses » en 2005 (montré dans le parcours de 

l’exposition). Comment humaniser l’architecture ? Comment 

retrouver un second souffle après la première crise industrielle ? 

Ces questions traversent l’oeuvre de Frank Gehry tant dans son 

architecture, que dans la vision urbaine qu’elle porte.  

 
Frank Gehry est, en effet, tout autant un grand architecte qu’un 

grand urbaniste. Le musée Guggenheim, à Bilbao est un des 

exemples les plus flamboyants, érigé en emblème  d’une capacité 

de l’architecture à réactiver le tissu économique d’un territoire. 

Plastique et architectural de l’architecte américain tout au long 

des différentes périodes  qui jalonnent son parcours, des années 

1960 à aujourd’hui, à travers une soixantaine de ses grands 

projets : le Vitra Design museum en Allemagne (1989), 

Guggenheim à Bilbao (1997), le Concert hall pour  Walt Disney 

(2003), Beekman Tower à New York (2011)...  

 

Jamais jusqu’à lors, une exposition n’avait réuni un si grand 

nombre de projets - 225 dessins, 67 maquettes et des documents 

audiovisuels - , pour relire et restituer cette écriture architecturale  
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singulière. Le dispositif scénique de l’exposition, réalisé en 

étroite collaboration avec Frank Gehry Partners, révèle deux 

aspects qui traversent son oeuvre : urbanisme et mise en place de 

nouvelles procédures de conception et de fabrication numériques.  

 

L’exposition ouvrira alors que Frank Gehry multiplie les projets 

en France. Après avoir construit l’American Center dans les 

années 1990, deux projets majeurs relancent sa présence . Il y a 

quelques mois, était posée la première pierre de la Fondation 

Luma à Arles. A la fin du mois d’octobre sera inaugurée sa 

dernière oeuvre magistrale, la Fondation Louis Vuitton, à Paris.  

Pour accompagner l’exposition, les Éditions du Centre Pompidou 

publient un catalogue exhaustif, premier ouvrage de référence en 

langue française, sous la direction de Frédéric Migayrou et 

d’Aurélien Lemonier, commissaires de l’exposition. Cet ouvrage 

de 260 pages et de 600 illustrations, comprend un entretien 

exclusif avec Frank Gehry, des textes d’historiens d’art et de 

critiques d’architecture - Marie-Ange Brayer, Gwenaël 

Delhumeau, Eliza Culea et Andrew Witt - et présente les 60 

projets ou réalisations les plus spectaculaires, sous forme 

d’esquisses, de dessins, de plans, d’élévations et de 

photographies. Il ambitionne de devenir l’ouvrage de référence en 

langue française sur cet architecte. 

 

FRANK GEHRY. PREMIÈRE GRANDE RÉTROSPECTIVE 

EN EUROPE. 8 OCTOBRE 2014 - 26 JANVIER 

2015.GALERIE SUD, NIVEAU 1. Commissariat : Frédéric 

Migayrou,  directeur-adjoint du musée national  d’art moderne, 

service des collections  architecture et design ; Aurélien 

Lemonier  conservateur au service architecture du musée national 

d’art moderne. Assistés de Eliza Cuela ; Maud Desseignes, 

chargée de production et Corinne Marchand, 

architecte/scénographe. 

 
Félix José Hernández. 
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HERVÉ DI ROSA A LA MAISON TRIOLET-ARAGON 

 

            
 

 
Saint-Arnoult-en-Yvelines le 25 septembre 2014. 

 

L’artiste a accepté de faire escale à la Maison Aragon pour notre 

plus grand plaisir. Vous pourrez découvrir ces oeuvres durant tout 

l’été ! 

 

Hervé Di Rosa est l’un des fondateurs du mouvement de la 

figuration libre à la fin des années 70. Depuis les années 90, il a 

diversifié ses approches artistiques au contact d’artisans dans un 

tour du monde qui l’a mené en Bulgarie, au Ghana, au Bénin, en 

Ethiopie, au Vietnam, en Afrique du Sud, en Corse, à Cuba, au 

Mexique, aux États-Unis et au Cameroun dernièrement.  
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Sans revendiquer un style particulier, il pratique toutes les 

techniques de création : peinture, sculpture, bande-dessinée, 

tapisserie, estampe, fresque, laque, argent repoussé, céramique, 

dessin animé, images numériques, entre autres. 

 

Pionnier de l’art modeste, il fonde en l’an 2000, à Sète, le Musée 

International des Arts Modestes (MIAM) où il expose de 

nombreux artistes venus du monde entier et crée des expositions 

qui mettent à mal les frontières de l’art contemporain. 

 

Artiste voyageur, pionnier de l 'art modeste, He rvé  di  

Rosa  e st  l 'auteur  d 'une  pein tu re  influencée  par  la 

bande dessinée ,  le  rock e t  l e  g r ap h i sme .  Le  s u c cè s  

d e  l 'e xp o s i t i on ,  notamment auprès des jeunes publics 

est  dû au  ta lent  de  l 'a r t i s te  pour  en t remêler  le s  

m o d e s  d ' e x p r e s s i o n  i s s u s  d e  l a  c u l t u r e  populaire 

et  l 'art  contemporain.  

 

L'exposition de peintures numériques et de sculptures a 

déjà accueilli plus de 6000 v i s i t e u r s  d ep u i s  l e  1 7  

ma i .  Elle est prolongée jusqu'au 30 novembre tous les jours de 

14h à 18h (samedis, dimanches et jours fériés compris).  

 

Félix José Hernández. 

 

 Maison Triolet-Aragon. Moulin deVilleneuve.78730 

Saint-Arnoult en-Yvelines.  Tél. 01 30 41 20 15. 
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LA NATURA METALLICA DE MARIE LEJEUNE  

                

Saint-Arnoult-en-Yvelines le 27 septembre 2014. 

« Depuis une trentaine d’années, je crée un répertoire de formes 

que l’on apparente souvent à un alphabet. Néanmoins, mes objets 

ne sont pas des lettres que l’on met bout à bout pour former des 

syllabes ou des mots. Ce n’est pas une écriture ayant une 

signification propre mais une écriture poétique qui fait appel à 

d’autres champs perceptifs plus qu’à un champ rationnel, se 

rattachant au vocabulaire, à une étymologie, à une langue. » 

Pierre Marie Lejeune 

Outre les visites guidées des appartements du couple Triolet 

& Aragon, une visite chez  ce sera l'occasion de profiter 

des derniers jours de l'exposition Pierre Marie Lejeune 

Natura Metal lica dans le parc ainsi que du fonds 

permanent de la Maison à travers le jardin de sculptures 

dans sa  nouvel l e  scénographie .  Une vingtaine d'artistes  
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ont laissé leurs oeuvres après leur passage après leur 

passage, parmi eux :  

Ange Leccia : Un artiste qui ne se définit pas par les 

moyens qu'il utilise, mais par la tache qu'il s'assigne, la fin 

qu'il poursuit : perturber l’accoutumance et secouer 

l'impensé de notre  rapport au monde d'aujourd'hui afin 

d'engendrer le plaisir dans l'émotion en la conduisant 

jusqu'à l'intelligence d'elle-même... 

 

Agnès Colombier : Les Souriants. Le nom est joyeux. Ils 

sont en tôle, en l'air. Ils sont grands. Ils envahissent  tout. Ils  

aspirent l 'espace à eux et ils attirent le regard. Ils jouent 

avec les éléments, ils respirent, contents de vivre et d'être 

là... 

 

Jean Campa : Il n 'a  eu de cesse de sonder le métal, ce 

matériau têtu, afin de lui imposer toutes les formes, d'en 

extraire tous les sons, en phrasés, en sortilèges, en se 

transformant lui-même à chaque fois. ...La faune et la flore 

de la planète Campa n'en finissent pas de jauger l'échelle de 

notre perception, et notre prédisposition à nous projeter au-

delà des apparences." (G.Xuriguera) 

 

Fabrice Brunet : L'oeuvre et l'univers de l'artiste sont 

emprunts des deux arts pratiqués par Fabrice Brunet : la 

sculpture et l 'art martial. Les valeurs spirituelles et 

philosophiques communes aux deux tissent le lien. L'union 

s’exprime  et se ressent largement dans son oeuvre, jusque 

dans une matière taillée et ciselée : le bois. 

 

Noël Pasquier : Il  nous donne sa lecture  d'Aragon et d'Elsa  
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Triolet. L'artiste mêle ses graphismes aux textes des 

écrivains. La transparence inscrit la poésie dans le paysage, 

comme si elle en surgissait. 

 
Speedy Graphito : Sa marque de fabrique est celle d'un art 
joyeux et profond avec lequel il bouscule de façon ludique  
et ironique nos systèmes de perceptions. Dans cette 
démarche, il n'hésite pas à s'approprier pour la détourner 
toute l'imagerie de la culture populaire, des supers héros, des 
marques, réalisant ainsi un décryptage quasi-systèmatique  
de notre inconscient collectif. 
 
Aussi : Jean-Pierre Rives, Denis Monfleur, Kishda, Pat 
Andréa, Nicolas Sanhes et Jean Anguera. 
 
Félix José Hernández. 
 
Maison Triolet-Aragon. Moulin de Villeneuve.78730 
Saint-Arnoult en-Yvelines.  Tél. 01 30 41 20 15. 
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LA CASA DE ELSA TRIOLET Y LOUIS ARAGON 

 

                     
 

 
            La casa de Elsa  Triolet y Louis Aragón. 

 

Saint-Arnoult-en-Yvelines,  27 de septiembre de 2014.  

Querida Ofelia : 

“Hay  casas a las que se entra con precaución, tanta es la 

impresión que nos produce   cuando empujamos la puerta, de que  

forzamos la intimidad de los que continúan viviendo allí a través 

de las huellas que dejaron en ella. Es el caso del Molino de 

Villeneuve, que forma parte de esos lugares un poco mágicos, 

donde se espera ver a los dueños de los lugares guiarte ellos 

mismos por los meandros de un trayecto iniciático que se elaboró 

al ritmo de una aventura extraordinaria." François Vicaire 

Hay casas que son para vivir como las de Ernest Hemingway en 

Key West o en La Habana; otras son para mostrar la riqueza del 

propietario como La Villa Vizcaya en Miami o la de Flagler en 

West Palm Beach. A ésta última sólo le falta un anuncio lumínico 

bien grande sobre el techo que anuncie: “Miren como tengo 

dinero”. Algo al estilo de Tony Montana en el filme Scarface. 

La casa que acabamos de visitar donde vivieron los grandes 

escritores Elsa Triolet y Louis Aragón es maravillosa. Está  
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rodeada  por un gran jardín, ideado por Elsa, un prado y un 

bosque –donde se encuentra hogaño la tumba de ambos-. Es un 

ejemplo de buen gusto.  

Con un poco de  imaginación, se puede reconstruir en ese vasto 

volumen  de la gran sala, la fábrica antigua de los molineros de 

Villeneuve. La jaula de la rueda sigue recibiendo el salto de agua, 

aunque la rueda desapareció desde hace tiempo. A Aragón le 

encantaba abrir la compuerta y liberar las aguas en la gran jaula 

para el asombro de los visitantes que contemplaban la cascada 

detrás del cristal de la ventana interior. Hay que imaginar los 

engranajes, las piedras de afilar, las tolvas del molino, el polvo 

blanco de la harina, las poleas, evocar la rodadura de los 

enganches sobre el pavimento del patio, el va y viene de los  

hombres cargados de sacos, etc. 

El gusto refinado de Elsa supo convertir el molino en un lugar 

perfecto. La mesa inmensa y sus dos bancos acogieron  a 

innumerables amigos, como lo demuestran con fervor en sus 

escritos François Nourrisier, Edmonde Charles-Roux o Colette 

Seghers. Las altas bibliotecas que visten las paredes fueron 

instaladas por ambos escritores. En ellas se encuentran las 

colecciones en lenguas  extranjeras (alemana - española-italiana e 

inglesa) y los libros de arte. La biblioteca al lado del piano 

contiene los libros  de la infancia de Aragón. 

¡La casa posee más de treinta mil libros! 

 Los muebles de la gran sala son  originales. Aconsejada por el 

anticuario Delbée, Elsa recurrió a cesterías del  Extremo Oriente, 

que  se encuentran al lado de  dos mesas de carnicero.  Elsa lanzó 

su decoración como moda en los años cincuenta. 
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Aragón encendía, en invierno, un gran fuego en la chimenea. Elsa 

se envolvía en su gran mantón, cruzaba las manos bajo su mentón 

y comenzaban entonces aquellos intercambios preciosos, de los 

cuales  los amigos conservan en su memoria bellos recuerdos. 

También recuerdan los momentos de impaciencia de Elsa, irritada 

por el caminar incesante, a lo largo y  ancho de la sala, de Louis. 

Al  llegar para pasar el fin de semana, Aragón aportaba pilas de 

libros que a menudo colocaba sin orden  donde había espacio, con 

la perspectiva de hacer una clasificación alfabética que jamás 

llegó a establecer verdaderamente, pues se consideraba 

sumergido por "la marea de papel". Cuando llegaba al molino, 

durante  la mala temporada, Aragón se instalaba en zapatillas y 

chaqueta en su vieja butaca de cuero usado y marchito de su 

despacho y se ponía a leer o a escribir. Ernest ya había encendido 

el fuego en la chimenea. Fue en aquella atmósfera serena y 

cálida, a la luz de la lámpara escritorio, donde fueron escritas 

algunas de las páginas más famosas de Aragón: ensayos y 

artículos para Les Lettres françaises, los poemas de Yeux et la 

Mémoire, Roman inachevé,  Chambres, novelas como La 

Semaine sainte o Henri Matisse roman. 

En su oficina, Aragón estaba rodeado de objetos familiares, de 

recuerdos  traídos  de viajes, regalos ingenuos como una caja de 

música rusa que evoca la puesta en órbita del primer sputnik o 

más prestigiosos como la litografía sobre  la chimenea dedicada 

por Picasso. 

Martine, Blanche, Nathalie, Régis y Madeleine Lalande, son 

algunos de los tantos personajes de Elsa Triolet, que tuvieron 

origen en el escritorio portador de todos los signos de una 

presencia de la escritora, apenas detenida por el tiempo. Trabajó 

en el escritorio hasta que en  su última noche bajó al parque y  
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regresó a la casa donde el Ruiseñor se calló al amanecer. Al  

entrar al cuarto, uno  es atrapado por la personalidad de Elsa, la 

que organizó la naturaleza alrededor de su casa y la disposición 

de los objetos en todas las habitaciones. La butaca de descanso 

sigue cerca de la ventana, allí están los libros que quedaron sobre 

el escritorio desde el 16 de junio de 1970. Todo aquí evoca a Elsa 

que sueña, escribiendo, Elsa en su casa, en lo más íntimo de la 

vida. 

Las paredes azules de la oficina confirman la pertenencia de Elsa 

a la cultura rusa. La traductora en Francia del teatro de Chéjov, de 

textos de Gogol o de los poemas de Maïakovsky dispuso, sobre la 

pared de derecha, una serie de iconos. Junto a ellas hay  una 

imagen popular rusa que representan a dos campesinos rusos  que 

ofrecen a un francés en uniforme napoleónico una elección sin 

ambigüedad:"si vienes como amigo, he aquí el pan y la sal; si 

vienes como enemigo, he aquí la horca."  

La pared de izquierda privilegia un cierto número de imágenes o 

de fotografías que subrayan los momentos fuertes de una 

biografía: Tahití dónde Elsa vivió un año con su primer marido, 

André Triolet, Aviñón, "la ciudad de Elsa" cuyo plan antiguo se 

acompaña del poema autógrafo de Aragón, y  siempre Rusia en 

una madera con un  grabado popular, las fotos de Nadia, la amiga 

de juventud y las de Maïakovsky... 

Es en el dormitorio, en esa cama, donde  fue fulminada por un 

ataque cardíaco. Elsa se apagó en los brazos de Aragón. Todo allí 

lleva profundamente su marca. El camafeo azul evoca 

discretamente los tonos pastel de Rusia. Sobre la coqueta, al lado 

de los cristales azules, se pueden observar ver  las pelotas con 

alfileres de origen ruso, en forma de pequeños caballos. En las  
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paredes, hay   dibujos de Fougeron, una vista antigua de Moscú y 

un cuadro del pintor argentino Berni. 

Situado en el corazón del valle de Rémarde, la finca  del Molino 

de Villeneuve nos lleva a la intimidad de Elsa Triolet y de 

Aragón. Este molino bello y extraordinariamente romántico fue el 

decorado y la fuente de inspiración de los escritos de la pareja. 

Un paseo, a través de los prados y el bosque, le permite al 

visitante descubrir o redescubrir a dos grandes figuras literarias. 

Las malezas de la atmósfera húmeda,  crepuscular, y los prados  

deslumbrantes por su desnudez se bordean. La autenticidad del 

parque es reforzada por la presencia de una vegetación 

espontánea. Los sauces, cedros,  juncos, iris de los pantanos o 

incluso la menta y el myosothis de agua, se adaptan 

perfectamente a la humedad de los lugares. Este jardín  invita a 

un agradable paseo campestre. 

Fue  entre dos hayas de Villeneuve, hoy caídas, donde Elsa deseó 

ser inhumada, allí donde el Parque del Molino deja descubrir 

todos sus encantos. Aragón la acompañará, doce años más tarde, 

en 1982. Su casa, su patio de lozas, su río, sus sauces, su gran 

prado y su bosque, conectados  por pasarelas, esperan ser 

descubiertos por muchos que aún no conocen este magnífico 

lugar. En 2003, los accesos de la tumba fueron habilitados para 

crear un marco de verdor alrededor de ella. Los arbustos se 

mezclan con las  camelias, lo que nos recuerda esta romántica 

historia de amor que continúa por medio de sus obras que se 

cruzan. 

« El 12 de diciembre de 1970, poco después de  la seis de la 

tarde, Mstislav Rostropovitch interpretó para  Elsa Triolet la 

Zarabanda de Bach, en presencia de cuatro personas en  Saint 

Arnoult-en-Yvelines, bajo las hayas de Villeneuve, frente a un  
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gran lecho para dos personas, donde se me espera». Louis 

Aragón 

Estoy seguro de que te hubiera gustado tanto visitar esta 

espléndida casa y sus jardines. 

 

Un gran abrazo desde la Dulce Francia, 

 

Félix José Hernández. 

 
Maison Triolet-Aragon. Moulin de Villeneuve.78730 Saint-
Arnoult en-Yvelines.  Tél. 01 30 41 20 15. 
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HUBERT DE GIVENCHY EN EL  THYSSEN- 

BORNEMISZA 

                   
 

Audrey Hepburn en la película “Desayuno con diamantes” (1961).  

Vestido tubo de noche de satén negro, creado para ella. Maison Givenchy.  

 

 

Madrid, 30 de septiembre de 2014. 

 

Querida Ofelia: 

 

El Museo Thyssen-Bornemisza presenta, desde el 22 de octubre 

de 2014 hasta el 18 de enero de 2015, la primera gran 

retrospectiva del modista francés Hubert de Givenchy, un creador 

esencial del siglo XX y leyenda viva de la historia de la alta 

costura. La exposición, primera incursión del Museo en el mundo 

de la moda, está ideada por el propio Givenchy y ofrece por ello 

un enfoque excepcional de sus creaciones a lo largo de casi 

medio siglo, desde la apertura en 1952 en París de la Maison  
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Givenchy hasta su retirada profesional en 1996. El diseñador ha 

seleccionado alrededor de un centenar de sus mejores vestidos, 

procedentes de museos y colecciones privadas de todo el mundo 

y muchos de ellos inéditos para el público, que dialogan en las 

salas con un conjunto de obras de las colecciones Thyssen-

Bornemisza 

 

Desde la fundación de su propia casa de costura, las colecciones 

de Givenchy han cosechado un éxito continuado. Admirador de la 

obra de Cristóbal de Balenciaga, de él heredó una forma de hacer 

y de entender la costura que se caracteriza por la pureza de líneas 

y volúmenes. Givenchy fue el primer diseñador en presentar una 

línea de prêt-à-porter de lujo en 1954 y sus diseños vistieron a 

algunas de las grandes personalidades del siglo XX, como 

Jacqueline Kennedy, Wallis Simpson, Carolina de Mónaco o su 

gran amiga Audrey Hepburn. 

 

La exposición dedica un capítulo especial a esta fructífera 

relación profesional y de amistad que se inició en 1954 y se 

prolongó durante toda la vida de la actriz. Audrey vistió sus 

diseños en algunas de sus películas más conocidas, como 

Sabrina, Una cara con Ángel o Desayuno con diamantes, y 

declaró que “la ropa de Givenchy es la única con la que me 

siento yo misma. Es más que un diseñador; es un creador de 

personalidad”. Hepburn sirvió también de imagen para el primer 

perfume de la Maison Givenchy, L´Interdit, que se presentó en 

1957 y para cuya campaña la estrella fue inmortalizada por el 

fotógrafo Richard Avedon. 

 

Como coleccionista él mismo de pintura de los siglos XVII y 

XVIII, además de obras de artistas de comienzos del siglo XX, 

Givenchy ha reconocido en numerosas ocasiones la influencia de 

la pintura en su trabajo; ejemplo de ello es el hecho de que sus 

creaciones aúnan la elegancia clásica de la alta costura con el  
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espíritu innovador del arte de vanguardia. Este aspecto, no 

siempre fácil de reflejar, sale a la luz en las salas a través de los 

diálogos que sus vestidos establecen con una selección de obras 

escogidas de artistas como Zurbarán, Rothko, Sargent, Miró, 

Robert y Sonia Delaunay o Georgia O´Keeffe. La exposición 

presenta sus contenidos mediante un recorrido abierto e intuitivo, 

basado en referencias y conexiones temáticas, conceptuales y 

estéticas, subrayadas en muchos casos por ese diálogo con los 

cuadros del Museo. 

 

El recorrido empieza con un primer espacio dedicado a mostrar 

los comienzos de la Maison Givenchy, en 1952, con piezas 

destacadas de la que fue la primera colección en su propia casa de 

costura. Destaca entre ellas la famosa blusa Bettina, llamada así 

en honor de una de las modelos más bellas de la época y buena 

amiga del diseñador. Confeccionadas con un material tan 

económico como la tela blanca de algodón de camisa masculina, 

con cuello abierto y mangas adornadas con bordado inglés, estas 

blusas destilaban elegancia y belleza y constituyeron el primer 

gran éxito en su carrera y un primer paso en su consolidación 

internacional. A la blusa Bettina le siguieron otras creaciones 

surgidas de una imaginación adelantada a su tiempo, como unos 

vestidos de noche con el cuerpo suelto que podían llevarse 

también con falda o pantalón; elementos intercambiables que se 

dejaban a la imaginación y estilo de las clientas para combinarlos 

entre sí, de ahí su nombre: Separates. 

 

Una fantástica selección de vestidos cortos, piezas de 

indumentaria en piel y delicados trajes en seda y lamé 

protagonizan las salas siguientes para mostrar una de las 

principales enseñanzas de su maestro Balenciaga, la importancia 

de los tejidos. Este trabajo con los distintos materiales junto al 

tratamiento cromático que les daba, por ejemplo a las pieles, 

hicieron de él un diseñador innovador y rupturista, pero sin  
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perder nunca de vista la elegancia y la sencillez esencia de su 

talento. Esta parte del recorrido culmina con una muestra de 

vestidos que combinan el blanco y el negro, introduciendo ya 

aquí la que será una de sus mayores señas de identidad: la 

maestría en el trabajo con el color negro. 

 

El núcleo de la exposición está dedicado a mostrar las creaciones 

para algunas de sus principales clientas, figuras esenciales para 

contar y mantener una carrera continuada de éxito a lo largo de 

toda la vida de un modista. Destacan entre ellas cuatro mujeres 

icónicas de la historia de la moda que fueron además grandes 

amigas de Givenchy: la duquesa de Windsor, la princesa Grace 

de Mónaco, Jacqueline Kennedy y, principalmente, la actriz 

Audrey Hepburn, su musa y embajadora de su marca desde que 

se conocieron en 1954. Muchas de las piezas exhibidas forman 

parte de la historia del cine y de la memoria visual del siglo XX, 

como el vestido que llevó Jackie Kennedy en la recepción oficial 

que dio el general De Gaulle durante la visita oficial a Francia del 

presidente de los EE.UU., John Fitzgerald Kennedy, en 1961; o el 

vestido negro de Audrey Hepburn en la película Desayuno con 

diamantes, de ese mismo año. Junto a otras creaciones que 

Givenchy realizó para numerosas actrices y películas, estos 

vestidos subrayan la importancia del cine en la carrera del 

diseñador como excelente plataforma de proyección 

internacional. 

 

A continuación, el recorrido avanza a través de una selección de 

trajes que muestran el trabajo preciosista y artesanal en bordados 

y muselinas, presentes en piezas como los déshabillés, hasta 

llegar a otra de las señas de identidad del estilo Givenchy: la 

elegancia en el uso del color. Es aquí donde se puede observar de 

forma especial la influencia en sus diseños de los grandes 

pintores de la historia y cómo ha sido capaz de trasladar y 

transformar lo expresado en determinados lienzos, como las dos  
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obras de Sonia y Robert Dealunay presentes en este espacio, 

haciéndolos suyos y dando lugar a algunas de sus creaciones más 

destacadas. Estas conexiones continúan en la sala siguiente, 

donde se establece un diálogo directo entre cuadros de Miró, 

Rothko, Ernst, Fontana o van Doesburg con algunos de sus 

vestidos más espectaculares. 

 

Dos de los más importantes conjuntos de creaciones por los que 

alcanzó mayor fama internacional, los trajes de novia y los 

vestidos de noche, son los protagonistas absolutos del siguiente 

espacio. Los primeros han sido y siguen siendo una seña de 

identidad de la Maison Givenchy y han marcado durante años el 

estilo de este tipo de creaciones. Una selección de estos 

extraordinarios vestidos de novia, realizados en diferentes épocas 

y presentados con un atractivo montaje escenográfico, permitirá 

apreciar de nuevo el carácter innovador y rupturista de Givenchy 

en perfecta sintonía siempre con la belleza intemporal de la 

elegancia clásica. 

 

Y frente al blanco inmaculado de los trajes de novia, otra de las 

cimas de su talento: las creaciones para la noche, donde el negro, 

su color fetiche, destaca por encima del resto de tonos. Fue 

Givenchy quien consiguió por primera vez una maestría 

inigualable en el trabajo impecable del color negro con la 

culminación y popularización del famoso ‘little black dress’, una 

pieza de indumentaria que se convirtió desde entonces en 

indispensable en cualquier armario. En estos vestidos de aparente 

sencillez es donde mejor se aprecia la pureza de líneas y 

volúmenes que el maestro Givenchy sabía dotar a sus creaciones 

bajo la permanente influencia de Balenciaga. 

 

Ante la atenta mirada de las grandes top models de los años 

ochenta fotografiadas por Joe Gaffney, el recorrido termina con  
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unos trajes llenos del glamour de aquella época, uno de los 

últimos grandes momentos de la historia reciente de la moda. 

 

El conde Hubert James Marcel Taffin de Givenchy nació en 

1927 en el seno de una familia aristocrática y protestante en la 

localidad francesa de Beauvais. Criado y educado por su madre y 

su abuela materna tras el fallecimiento de su padre, fue de ellas 

de quienes heredó su pasión por los tejidos. Tras confirmar su 

vocación durante los desfiles de alta costura de la Exposición 

Mundial de 1937, comienza sus estudios en la Escuela de Bellas 

Artes de Paris en 1944. Poco después, amplía sus conocimientos 

de la mano de diseñadores como Jacques Fath, Robert Piguet, 

Lucien Lelong o la vanguardista Elsa Schiaparelli. En 1952 funda 

en París su propia casa de costura, la Maison Givenchy, con el 

lanzamiento de una sorprendente y revolucionaria colección que 

obtuvo inmediatamente un gran éxito por su innovación frente a 

otros diseños más conservadores del momento. 

 

Poco tiempo después conoció a Cristóbal Balenciaga, su gran 

amigo y maestro, del que se siempre se ha declarado un absoluto 

admirador y al que reconoce como fuente de inspiración. Ese 

cariño tan especial por Balenciaga es una de las conexiones de 

Givenchy con España, que se ha manifestado en numerosas 

ocasiones, como en su decidido apoyo a la creación del Museo 

Cristóbal Balenciaga, de quien es además Presidente Fundador de 

su Fundación. Por esta encomiable labor y por otros méritos, 

como sus donaciones al Museo del Traje de Madrid, el gobierno 

español galardonó a Hubert de Givenchy con la Orden de las 

Artes y las Letras en el año 2011. Tras décadas de éxito y 

reconocimiento, Givenchy vendió su firma en 1988 al grupo 

empresarial Louis Vuitton Moët Hennessey (LVMH) y se retiró 

definitivamente siete años después. 
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Un nuevo ciclo de cine acompañará también esta excepcional 

exposición. Se han programado una decena de películas que se 

podrán ver los sábados, con acceso gratuito, desde mediados de 

noviembre hasta que finalice la muestra.  

Entre las novedades que la tienda del Museo presenta con cada 

nueva exposición, se encuentran algunos diseños realizados 

especialmente para la ocasión por el propio Givenchy, como una 

selección de bolsos en tela de diversos tamaños y estampados, un 

paraguas, abanicos con su firma, fundas de gafas, cajas de 

lápices, libretas de piel, un bloc de dibujo, un antifaz para dormir 

confeccionado en encaje o una selección de carrés en seda. 

Todos ellos productos exclusivos que estarán a la venta también 

en la tienda online. 

 

 

HUBERT DE GIVENCHY.  Del 22 de octubre de 2014 al 18 de 

enero de 2015. Un proyecto de Hubert de Givenchy. Comisario: 

Eloy Martínez de la Pera. Comisaria técnica: Paula Luengo, Área 

de Conservación Museo Thyssen- Bornemisza. Asesor del 

proyecto: Philippe Venet. Museo Thyssen-Bornemisza. Paseo del 

Prado 8, 28014 Madrid, España Publicaciones: catálogo, edición 

en español e inglés, con textos de Hubert de Givenchy, Philippe 

Venet, Eloy Martínez de la Pera, Lourdes Fernández, Igor Uría 

Zubizarreta y PaulaLuengo.  App de la exposición para tabletas y 

smartphones, en español e inglés. 

Un gran abrazo desde nuestra querida y culta Madrid, 

Félix José Hernández. 
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                 HAY QUE REPENSAR LA ONU 

 

                 
 

                                 La Sra. Eleanor Roosevelt. 

  

París, 30 de septiembre de 2014. 

 

Querida Ofelia: 

 

Nuestro gran amigo, el poeta disidente cubano Yndamiro 

Restano, me envió ayer desde Miami este interesante análisis, que 

ahora te mando, para como de costumbre, lo divulgues en nuestra 

querida San Cristóbal de La Habana. 

 

“El título de esta nota es una frase de Barack Obama, presidente 

de los Estados Unidos. Esta propuesta del Sr. Presidente es una 

propuesta encaminada a superar la situación crítica en que se 

haya envuelta la humanidad. Pienso que habría que admitir 

como ya se está aceptando que lo que azota al mundo de hoy no 

es un conflicto entre civilizaciones sino un enfrentamiento entre 

civilización y barbarie. Por lo tanto, los criminales  
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internacionales que a nombre de un Dios, cualquiera que este 

sea, asesinen, torturen y atenten contra la paz y la estabilidad del 

planeta, son incivilizados. Así como cualquier religión que tenga 

entre sus dogmas fundacionales, la guerra santa contra todo el 

que no acepte su enfoque de la vida y de la historia, es una 

religión potencialmente peligrosa. ¿Cómo es posible que 

pretendan tener legitimidad, grupos de criminales que han 

declarado que su finalidad es hacer desaparecer al pueblo judío 

de la faz de la tierra?  

 

Pienso que el siglo XXI es un tiempo de grandes cambios en la 

humanidad. Las nuevas tecnologías globalizan la comunicación. 

Por esta razón, es necesario repensar la ONU y el orden 

internacional, a partir de un documento, en el que parecen 

confluir el Derecho Natural y el positivo, que es la Declaración 

Universal de los Derechos Humanos, que pudiera llegar a ser 

una Carta Magna para la humanidad, como anunciara Eleanor 

Roosevelt. Ella comprendió creativamente que el respeto a la 

plena dignidad humana es la base de la paz. Eleanor Roosevelt 

inició esta Revolución de la Conciencia, que es la única 

Revolución verdadera. Porque como ella alertó: la paz hay que 

construirla.  

 

La mentalidad autoritaria y represiva no cesará sino se 

establecen normas de conducta universales que, la aíslen por 

incivilizada y trágicamente cruel. Esta Guerra actual y sus 

trágicas consecuencias no es entre civilizaciones sino entre 

civilización y barbarie. El respeto integral a los Derechos 

Humanos que están más allá de cualquier dogma e ideología 

puede aportar mucho en esta búsqueda de la paz que siempre ha 

realizado la humanidad inteligente y sensible. Eleanor Roosevelt 

vio muy lejos cuando comprendió que es necesario respetar y 

percibir al ser humano como lo que es: Un Alma Libre que 

necesita un contexto de luz.  
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La mentalidad represiva debe ser superada por un pensamiento 

complejo y sensible, para que haya paz. Han existido 

Revoluciones de la Conciencia anteriores, que han cambiado al 

mundo en profundidad: la democracia griega, el nacimiento de 

Cristo, el renacimiento, la Revolución Francesa, la fundación de 

los Estados Unidos de América. Hoy, son los Derechos Humanos, 

ideados por una mujer, por una lumbrera, que no hubiera 

sobrevivido en un mundo regido por terroristas y fanáticos”. 

Yndamiro Restano 

 

Un gran abrazo con cariño y simpatía desde La Ciudad Luz, 

 

Félix José Hernández. 
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      DESDE VENEZUELA: LÓPEZ  VERSUS LÓPEZ  

 

         
 
                Leopoldo López Mendoza 

 

París, 29 de septiembre de 2014. 

 

Querida Ofelia: 

 

Te envío este interesante artículo escrito por nuestro viejo amigo 

Rafael  Orlando Marcano. Me lo hizo llegar ayer desde Caracas, 

ciudad donde reside. 

 

Caracas, 28 de septiembre de 2014. 

 

 “LA LIBERTAD, SANCHO, ES UNO DE LOS MÁS 

PRECIOSOS DONES QUE A LOS HOMBRES DIERON LOS 

CIELOS; CON ELLA NO PUEDEN IGUALARSE LOS 

TESOROS QUE ENCIERRAN LA TIERRA Y EL MAR: POR LA 

LIBERTAD, ASÍ COMO POR LA HONRA, SE PUEDE Y DEBE 

AVENTURAR LA VIDA”. MIGUEL DE CERVANTES 

SAAVEDRA 
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“En la reciente 69ª Asamblea de la ONU, el Presidente Barak 

Obama abogó por la libertad de Leopoldo López. Todos lo 

conocemos. 

Poco después, ante una no muy numerosa concurrencia, Nicolás 

Maduro, en el mismo escenario solicitó la liberación de otro 

López: Oscar López Rivera; quien cumple condena de presidio 

en una cárcel de USA por haber sido encontrado culpable 

(convited) de una serie de delitos vinculados con el terrorismo, 

pero que ha sido calificado por sectores políticamente 

interesados, como “preso político” por el mero hecho de ser un 

nacionalista puertorriqueño. 

 

Este “López” nació en 1943 y desde muy joven emigró a USA 

junto con su familia. Se alistó para ir a Vietnam y a su regreso, a 

comienzo de la década de los 70, se incorporó a las Fuerzas 

Armadas de Liberación (FALN) de Puerto Rico, un grupo 

guerrillero alzado en armas, con el cual pretendió instaurar en 

su isla natal un régimen marxista – estalinista inspirado en su 

reciente experiencia vietnamita y en su vecina Cuba. 

 

En 1981 López Rivera fue condenado y sentenciado a 55 años de 

prisión por sedición (violencia contra el orden público), robo con 

violencia, transporte de armas de fuego, transporte de explosivos 

para destruir bienes de propiedad pública y portador de 

documentos de identidad falsos. En 1988 fue condenado a 15 

años adicionales de cárcel por intento de fuga colectiva.  

En 1999, el Presidente Clinton le otorgó la libertad bajo palabra 

(Parole) con la condición de que desistiera de las prácticas 

terroristas para independizar a Puerto Rico, lo cual rehusó.  

Para quienes hemos tenido noticia del grado de eficiencia de la 

Administración de Justicia en USA, se nos hace cuesta arriba 

imaginar que este “López” esté privado de libertad por razones 

meramente político-ideológicas. También sabemos que en Puerto 

Rico existe desde hace mucho tiempo (1946), un partido  
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independentista muy conocido por sus siglas “PIP” – Partido 

Independentista Puertorriqueño, cuyos militantes no están presos 

por ser separatistas ni por ningún otro motivo que tenga que ver 

con su propuesta ideológica.  

Por lo que hemos visto brevemente es estas líneas, los casos del 

venezolano Leopoldo López Mendoza y del puertorriqueño Oscar 

López Rivera no son comparables”. Rafael Orlando Marcano 

Abreu 

 

Rafael Orlando Marcano Abreu. Nació en Caracas en 1944; se 

graduó de Economista en la Universidad Católica Andrés Bello 

(Caracas) en 1968 y de Abogado en 2001 en la misma 

universidad. Posgraduado en Administración de Empresas de la 

Universidad Central de Venezuela (1971) y en Comercio 

Marítimo Internacional, Mención Derecho, en la Universidad 

Marítima del Caribe (2007). En 2009 el “Ilustre Colegio de 

Abogados de Caracas” le otorgó una condecoración “En 

reconocimiento de las calificaciones personales y esfuerzos para 

contribuir al mejoramiento de las Instituciones Legales”. Ha sido 

profesor de Macroeconomía, Teorías del Comercio Internacional 

y otras materias de pregrado en el Instituto Universitario de 

Nuevas Profesiones, y Tutor-Asesor Metodológico en el posgrado 

de la Universidad Marítima del Caribe. 

 

romarcanoa@gmail.com 

 

Un gran abrazo desde La Ciudad Luz, 

 

Félix José Hernández. 

 

 

 

 

 

mailto:romarcanoa@gmail.com


Desde las orillas del Sena 

 40 

 

LITTLE BIG THINGS: CAPOLAVORI DALLA 

COLLEZIONE STORP 

                    

Venezia, 30 settembre 2014. 

La famiglia Storp, fondatrice nel 1911 a Monaco di Baviera della 

Drom Fragrances, ha raccolto con competenza e passione, per 

generazioni, una rarissima collezione di flaconi e contenitori per 

profumi che conta oggi oltre tremila pezzi e sei millenni di storia. 

La Fondazione Musei Civici di Venezia, con la collaborazione di 

MAVIVE e della casa essenziera tedesca Drom, presenta Little 

Big Things, una significativa selezione dei capolavori della 

Collezione Storp che dal 6 settembre 2014 al 6 gennaio 2015 

caratterizzerà l’inedita proposta museografica inerente la storia 

del profumo e delle essenze del rinnovato Museo di Palazzo 

Mocenigo – Centro Studi di Storia del Tessuto e del Costume, in 

cui una nuova sezione dedicata sta a testimoniare Il ruolo 

fondamentale di Venezia nella tradizione estetica e 

imprenditoriale del profumo. 

Opere d’arte esclusive, che celebrano un’arte antichissima 

diffusasi dal Medio Oriente in Grecia e a Roma per raggiungere 

Venezia al tempo delle Crociate, sono al centro della mostra che  
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valorizza una produzione manufatturiera di alto significato 

storico. 

Nella magica cornice di Palazzo Mocenigo le 4 sezioni tematiche 

della Collezione, rappresentative di tutte le epoche, spaziano dai 

rarissimi pezzi antichi, come il vaso portaolio in terracotta 

egiziano del III/II sec. a.C., i flaconi e scrigni in vetro, porcellana 

e biscuits datati dal XVI al XIX secolo, fino allo straordinario 

Flacone in vetro satinato realizzato su design di Salvador Dalì e 

alle più note creazioni delle maggiori case essenziere e di 

profumo moderne. 

LITTLE BIG THINGS. Capolavori dalla Collezione Storp. Fino 

al 6 gennaio 2015. Palazzo Mocenigo, Venezia. A cura di Chiara 

Squarcina. In collaborazione con Drom Fragrances e MAVIVE 

SpA.  Direzione scientifica Gabriella Belli. 

Félix José Hernández. 

 
 

 

 

 

 

 

 

 

 

 

 

http://mocenigo.visitmuve.it/it/mostre/mostre-in-corso/flaconi-collezione-storp/2014/09/8020/percorso-little-big-things/
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                 LA CASA DE CLAUDE FRANCOIS 

 

                 
 

     La casa de Claude François en Dannemois, Francia. 

 

París, 30 de septiembre de 2014. 

 

Querida Ofelia: 

 

Al fin pudimos ir tras las huellas del popularísimo cantante 

Claude François.   

 

Cuando llegamos a Francia en 1981, nos extrañó que no 

conocíamos a ese cantante  tan popular. Nació en 1939 en Egipto 

de padre francés autoritario  y de una madre italiana que lo rodeó 

de amor. Pero ella tenía el vicio del juego y llegó a jugarse y 

perder la casa en la que vivían en Francia, después de haber sido 

humillados y expulsados por Nasser de Egipto. Por tal motivo 

quedaron en la pobreza total. 

 

Al obtener éxito con sus canciones  y los espectáculos, fundó una 

casa de discos y se compró el Molino Municipal del pueblito de 

Dannemois. ¡Lo convirtió en un paraíso¡  Allí estuvimos hace una  
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semana. El Molino es hoy una sala de espectáculos y un 

restaurante, en donde almorzamos deliciosamente  por un precio 

correcto, con nuestros amigos Louis y Michelle. El jardín cruzado 

por el río, está tal como lo dejó Claude, con sus puentes de 

madera y uno de metal decorado con  notas musicales.  

 

La gran casa de dos pisos es bella. En la planta baja hay una gran 

sala, el comedor y la cocina. Por una escalera de caracol se llega 

a la terraza, a la sala de música y a los cuartos. Pude ver el piano 

(sobre el cual había una rosa), donde en una noche de 

desesperación a causa del abandono de la mujer que amaba en 

aquel momento, la cantante France Gall, compuso con la ayuda 

de dos amigos la música y letra de « Comme d’habitude », 

canción que cantarían posteriormente:  Elvis Presley, Paul Anka y 

sobre todo Frank Sinatra, con el título de “My Way”. Te 

recomiendo que la escuches por medio de este enlace:  

http://www.youtube.com/watch?v=n5BAXIcseak 

 

Toda la casa  está decorada al estilo de los años setenta. No hay 

biblioteca, pero sí varios revisteros. En el dormitorio que Claude 

compartió con su esposa – con la cual tuvo dos hijos- y con 

muchas de sus efímeras conquistas femeninas, hay una Biblia y 

varios iconos de La Virgen en la pared. El cuarto de baños es de 

color azul-violeta. 

 

Todas las habitaciones dan a una gran piscina en forma de 

corazón. Al fondo del jardín se encuentra la sauna y por una 

escalera se sube al solarium. Por esa casa pasó todo lo que 

brillaba no sólo en Francia de la música Pop de los años sesenta y 

setenta. 

 

Al fondo del jardín se conserva el coche Mercedes del cantante y 

en un pequeño museo se pueden admirar numerosos objetos de su 

vida cotidiana y artística: fotos, discos, posters, trajes, etc. Incluso  

http://www.youtube.com/watch?v=n5BAXIcseak
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los trajes de las Claudettes, las cuales eran seis muchachas (de 

orígenes étnicos diferentes), que bailaban con él mientras 

cantaba, en agotadoras coreografías, a tal punto que Claude se 

desmayó varias veces, agotado físicamente. 

 

En 1978, en plena gloria, murió electrocutado en el cuarto de 

baños de su apartamento parisino, cuando mojado, al salir de la 

ducha, trató de arreglar un candelabro eléctrico de la pared que 

estaba inclinado. 

 

Fuimos al cementerio del pueblo donde se encuentra la tumba del 

cantante al lado de la de su madre. Una estatua de  unos dos 

metros lo representa de pie sobre su tumba. Estaba cubierta de 

flores colocadas allí por sus admiradores, cuyas canciones quizás 

les haga recordar  los bellos momentos de su juventud. 

 

Hoy día las canciones de Claude François siguen siendo  símbolo 

de fiesta y todos las bailan. 

 

Un gran abrazo desde La Dulce Francia con gran cariño y 

simpatía, 

 

Félix José Hernández. 
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CONMEMORARÁN EN ESPAÑA EL V CENTENARIO 

DEL NACIMIENTO DE SANTA TERESA DE JESÚS 

                  
 
Madrid, 1 de octubre de 2014 

Querida Ofelia: 

Presentada la ‘Memoria de actividades para su presentación 

a patrocinadores’ que permitirá la colaboración de las 

empresas en esta celebración. El Ministerio lanza una página 

web que informará de todas las actividades desarrolladas por 

la Comisión Nacional para la conmemoración del V 

Centenario. 

La Comisión Ejecutiva de la Comisión Nacional del V 

Centenario del nacimiento de Santa Teresa de Jesús se  reunió el 

29 de septiembre  en la Secretaría de Estado de Cultura para 

avanzar en el desarrollo del Programa Oficial de actividades para  



Desde las orillas del Sena 

 46 

 

la celebración de este acontecimiento que tendrá lugar en el año 

2015. Durante la reunión se ha presentado la Memoria que 

incluye la versión inicial del Programa Oficial aprobada por la 

Comisión Ejecutiva, con el fin de que se puedan sumar empresas 

a esta celebración y expandir así el proyecto. 

La Comisión Ejecutiva ha aprobado un conjunto de proyectos de 

entre los más de doscientos presentados, tanto por instituciones 

públicas y privadas, así como por los propios artistas. En la 

selección realizada se ha tenido en cuenta el valor que podría 

aportar cada uno de ellos al conjunto del programa para dar a 

conocer la obra de Santa Teresa y el contexto en el que se 

produjo a través de distintos enfoques: artes plásticas, teatro, 

danza, música, audiovisual, publicaciones, congresos e 

intervenciones en patrimonio histórico. Destaca la presencia de la 

ciudad de Ávila como centro del programa. 

Patrona de los escritores españoles, Santa Teresa de Jesús 

contribuyó, junto a otras grandes figuras de la literatura española, 

a alumbrar el “Siglo de Oro” de nuestras letras. Sus dos vertientes 

serán desarrolladas por el programa cultural del Centenario que 

incluirá, entre otras actividades, dos grandes exposiciones: Las 

Edades del Hombre: Santa Teresa de Jesús, maestra de Oración, 

que mostrará la dimensión espiritual y doctrinal de la Santa, y la 

muestra de la Biblioteca Nacional, Teresa de Jesús, que narrará 

su vida a partir de su obra escrita y en la que se analizará su 

vinculación con importantes personajes de la época. En el 

apartado de teatro, destaca la programación de representaciones 

de La Lengua en Pedazos de Juan Mayorga y de Escrito por 

Teresa, de José Luis Gómez. 

En la reunión se ha presentado, además, la página web oficial de 

la Comisión Nacional del V Centenario del nacimiento de Santa 

Teresa de Jesús: www.500stj.es. La página, creada por el  

http://www.500stj.es/
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Ministerio de Educación, Cultura y Deporte, nace con un doble 

objetivo: por una parte la difusión de este acontecimiento a través 

de todas las actividades puestas en marcha por las instituciones 

participantes y el trabajo desarrollado por la Comisión Nacional 

y, por otra, ofrecer a las empresas colaboradoras información 

completa sobre el procedimiento para el reconocimiento de los 

beneficios fiscales. 

Un gran abrazo desde nuestra querida España, 

Félix José Hernández. 
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                SADE. ATTAQUER LE SOLEIL 

 

                   
 
Franz von Stuck (1863 -1928), Judith et Holopherne, 1927. 

Huile sur bois, 82 x 72 cm, collection particulière, © Droits réservés. 

 

Paris le 1 octobre 2014. 

 

Annie Le Brun, auteur de plusieurs ouvrages sur le sujet dont 

l’incontournable Soudain, un bloc d’abîme, Sade, se voit confier 

le commissariat général de l’exposition consacrée à Sade 

organisée par le musée d’Orsay à l’occasion du bicentenaire de la 

mort de l’écrivain. Le propos, tel qu’elle le définit elle-même, 

sera de « montrer comment, avant d’avoir une importance 

majeure dans la pensée du XXe siècle, l’oeuvre de Sade a induit 

une part de la sensibilité du XIXe siècle, quand bien même le 

personnage et ses idées y auront-ils été tenus pour maudits. 

 

Car si Baudelaire, Flaubert, Huysmans, Swinburne, Mirbeau… 

sans parler d’Apollinaire, s’y sont référés à titres divers, tout 

porte à croire que la force de cette pensée est d’avoir aussi 

rencontré, révélé, voire provoqué ce qui agite alors en  
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profondeur l’expression plastique, concernant autant 

l’inscription du désir que son pouvoir de métamorphose. 

 

C’est l’image du corps en train d’être bouleversée de l’intérieur, 

annonçant une révolution de la représentation. Que ce soit 

évident chez Delacroix, Moreau, Böcklin…, ce qui est en jeu n’est 

pas sans inquiéter aussi Ingres, Degas ou Cézanne et bien sûr 

Picasso. Et cela tandis que Félicien Rops, Odilon Redon, Alfred 

Kubin se rapprochant d’une expression restée jusqu’alors 

marginale (curiosa ou folie), avant que le surréalisme ne 

reconnaisse le désir comme grand inventeur de forme. 

 

À retrouver ce cheminement, il sera possible de mesurer 

combien, à dire ce qu’on ne veut pas voir, Sade aura incité à 

montrer ce qu’on ne peut pas dire. Ou comment le XIXe siècle 

s’est fait le conducteur d’une pensée qui, découvrant l’imaginaire 

du corps, va amener à la première conscience physique de 

l’infini.» 

 

Sade. Attaquer le soleil. Musée d’Orsay. Paris. Niveau 0, grand 

espace d'exposition. 14 octobre 2014 – 25 janvier 2015. 

Commissariat : Annie Le Brun, commissaire général. Laurence 

des Cars, conservateur général, directrice du musée de 

l’Orangerie. Exposition réalisée avec le concours exceptionnel de 

la Bibliothèque nationale de France et le soutien du musée Ingres 

de Montauban.  

 

Félix José Hernández. 
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LA GRECE DES ORIGINES ENTRE REVE ET 

ARCHOLOGIE 

 

                
 
Reproduction de la fresque dite « des acrobates au taureau » (détail), 

Cnossos, Crète, 1905 (original datant du Minoen Moyen III, 1800-1700 av. 

J.-C.), peinture à la gouache sur papier ; 166,4 x 96,5 cm, musée 

d’Archéologie nationale, achat en 1905 auprès d’Emile Gilliéron père, © 

Rmn-Grand Palais (musée d’Archéologie nationale) Photo Franck Raux 

 

Paris le 1 octobre 2014. 

 

 En France, à la fin du XIXe siècle, les archéologues et le public 

découvrent dans un grand fracas d’images, de motifs, d’or et de 

couleurs, les civilisations millénaires qui ont peuplé la Grèce. La 

science archéologique comme l’art moderne s’en trouvent 

profondément bouleversés.  

 

Grâce à des collections de nombreux musées français, de 

documents d’archives inédits et de photographies  d’époque, 

l’exposition La Grèce des origines, entre rêve et archéologie  
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montre comment ce passé le plus ancien de la Grèce fut interprété 

à la Belle Epoque.  

 

Ce voyage dans le temps est l’occasion de découvrir des 

personnalités originales, des géologues, des archéologues et des 

amateurs éclairés qui ont exploré le sol grec avec des méthodes et 

des idées qui rappellent les savants de Jules Verne, confiants dans 

le progrès et l’avancée de la science.  

 

Après les pionniers, qui parcoururent les Cyclades et permirent, 

par exemple, la découverte des premiers  vestiges sur l’île de 

Santorin, deux hommes se distinguèrent, aussi bien surdoués 

qu’imaginatifs, scientifiques de talent autant que grands rêveurs : 

Heinrich Schliemann et Arthur Evans. Ils écrivirent une autre 

histoire de la Grèce, bien antérieure à l’époque classique à partir 

des fouilles qu’ils réalisèrent sur les sites de Troie en Asie 

Mineure, Mycènes en Grèce et Cnossos en Crète.  

 

Ces découvertes fabuleuses furent relayées en France par le 

monde savant. Salomon Reinach, alors directeur du « Musée des 

Antiquités nationales » comme son ami Edmond Pottier, 

conservateur au Musée  du Louvre, firent leur possible pour 

présenter aux visiteurs des objets originaux et des reproductions 

caractéristiques de l’art de ces civilisations « égéennes ».  

 

Les visiteurs découvrent par exemple que même les plus beaux 

objets des musées grecs étaient présents grâce aux reproductions 

spectaculaires d’Emile Gilliéron, exceptionnellement présentées à 

Saint- Germain-en-Laye. 

 

Mais Schliemann et Evans, hommes modernes, diffusaient aussi 

eux-mêmes leurs découvertes par tous les médias possibles : 

livres, articles dans les journaux, photographies et dessins. C’est 

ainsi que Mycènes et Cnossos devinrent les nouvelles  
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destinations de voyage à la mode, où les artistes, comme Léon 

Bakst , allèrent puiser leur inspiration auprès d’un art neuf, 

vibrant et coloré. Décors de théâtre ou d’opéras, costumes, robes 

et écharpes célébrées par Marcel Proust raconteront aux visiteurs 

cette « Crétomanie  » qui s’abattit sur Paris.  

 

Les archéologues portent actuellement un regard différent sur ces 

civilisations découvertes il y a maintenant  plus d’un siècle : leurs 

méthodes ont changé, leurs questions aussi et il est important de 

savoir que l’archéologie se bâtit également sur des hypothèses, 

voire des illusions qu’il faut être capable parfois de déconstruire.  

 

Mais il est essentiel de continuer à rêver le passé des peuples de 

la mer Egée. Les créations des artistes, qu’ils soient couturiers 

comme Karl Lagerfeld, cinéastes ou dessinateurs de bandes 

dessinées, sont encore imprégnées de poulpes et de rosaces, de 

déesses aux serpents, de colonnes rouges et de masques d’or.  

 

La Grèce des origines  entre rêve et archéologie.  5 octobre 2014 - 

19 janvier 2015. Musée d’Archéologie nationale - Domaine 

national de Saint-Germain-en- Laye. Cette exposition est 

organisée par la Réunion des musées nationaux – Grand Palais en 

partenariat avec le Musée du Louvre et l’Ecole française 

d’Athènes. Commissaire : Anaïs Boucher, conservateur du 

patrimoine chargée des collections d’Archéologie comparée, 

musée d’Archéologie nationale. Commissaires associés : Pascal 

Darcque, directeur de recherche au CNRS, Haris Procopiou, 

maître de conférence  à Paris I et Zoi Tsirtsoni, chercheuse au 

CNRS. Scénographe : Pascal Rodríguez. Graphisme : Tania 

Hagemeister. 

 

Félix José Hernández. 
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 UN SIÈCLE DE PHOTOGRAPHIE DE MODE  CHEZ 

CONDÉ NAST  

 

                              
 
                                    Constantin Joffé (1911-1992). 

                                   Vogue américain, septembre 1945. 

 

Paris le 1 octobre 2014. 

 

L’exposition Papier glacé, un siècle de photographie de mode 

chez Condé Nast puise dans les archives de Condé Nast New 

York, Paris, Milan et Londres, pour réunir cent cinquante tirages, 

pour la plupart originaux, des plus grands photographes de mode 

de 1918 à nos jours.  

 

Les rédacteurs en chef et directeurs artistiques des magazines 

Vogue, Glamour ou plus récemment W, n’ont eu de cesse de 

révéler d’immenses talents, jouant un rôle déterminant dans le 

renouvellement de la photographie de mode. Le premier  
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photographe engagé par le groupe de presse est le baron Adolf de 

Meyer. Il sera suivi par Edward Steichen, George Hoyningen-

Huene, Horst P. Horst, Cecil Beaton, Erwin Blumenfeld, Irving 

Penn. Puis, à partir des années 1950, Guy Bourdin, William 

Klein, David Bailey, Helmut Newton, Bruce Weber, Peter 

Lindbergh, Steven Meisel, Inez van Lamsweerde & Vinoodh 

Matadin, Miles Aldridge …  

 

Cette exposition est l’occasion de redécouvrir le travail de quatre-

vingt photographes à l’orée de leur carrière. Organisée de 

manière thématique, elle permet de souligner les filiations entre 

ces photographes qui façonnent, au fil des pages, l’identité et 

l’histoire de Vogue. Des dialogues se nouent ainsi naturellement 

entre les intérieurs élégants du baron de Meyer et Henry Clarke ; 

les mises en scène narratives de Cecil Beaton et Deborah 

Turbeville ; les instantanés de Norman Parkinson et William 

Klein; les expérimentations visuelles d’Erwin Blumenfeld et 

Paolo Roversi ; les jeux surréalistes de Man Ray, John Rawlings 

et Guy Bourdin ; les corps glorifiés de Horst P. Horst et Herb 

Ritts ; les portraits de mannequins d’Irving Penn, Peter Lindbergh 

et Corinne Day.  

 

Les photographies sont accompagnées d’une quinzaine de 

vêtements de couturiers, issus des collections du Palais Galliera. 

Dans deux salons de lecture, une cinquantaine de magazines sous 

vitrine et des écrans permettent de « feuilleter » les sujets 

marquants des publications du groupe Condé Nast. Enfin, des 

films contemporains projetés sur grand écran esquissent l’avenir 

possible de la photographie de mode.  

 

Après Berlin, Milan, Edimbourg, l’itinérance se poursuivra à 

Zurich, West Palm Beach, Fort Worth et Tokyo.  
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Photo : Constantin Joffé (1911-1992).Vogue américain, 

septembre 1945. Robe conçue par Vogue, patron nº 261,bijoux 

John Rubel, manchon Gunther, chapeau John Frederics. 

Impression à jet d’encre d’après ektachrome original. Archives 

Condé Nast, New York. 

 

Papier glacé. UN SIÈCLE DE PHOTOGRAPHIE DE MODE  

CHEZ CONDÉ NAST. COMMISSARIAT : Nathalie 

Herschdorfer, curatrice, historienne de l’art, spécialiste de la 

photographie ; Sylvie Lécallier,  chargée de la collection 

photographique du Palais Galliera. SCENOGRAPHIE : Julie 

Boidin.  PALAIS GALLIERA,  MUSÉE DE LA MODE DE LA 

VILLE DE PARIS.  10, avenue Pierre Ier de Serbie, Paris. Cette 

exposition est organisée avec la Foundation for the Exhibition of 

Photography, Minneapolis. 

 

Félix José Hernández. 
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DAMIANI HA DONATO IL GIOIELLO “CHAKRA” AL 

MUSEO DEGLI ARGENTI DI PALAZZO PITTI 

 

                  
 

                         Il “Chakra” di Damiani 

 

Firenze, 1 ottobre 2014. 

 

Nella Sala del Fiorino della Galleria d’arte moderna, a Palazzo 

Pitti, la vice-Presidente della Damiani SpA, Silvia Grassi 

Damiani, ha donato ufficialmente la collana Chakra al Polo 

Museale Fiorentino, rappresentato dal Soprintendente Cristina 

Acidini. 
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La cerimonia si è svolta alla presenza, oltre che del 

Soprintendente Acidini e della Signoria Silvia Damiani, anche 

delle direttrici della Galleria d’arte moderna (che sta ospitando la 

suddetta mostra) Simonella Condemi, e del Museo degli Argenti, 

Maria Sframeli.  

 

“Grazie a questa donazione – ha detto il Soprintendente Cristina 

Acidini -, che fa seguito a un’iniziativa espositiva per il 90 anni 

di attività di questa ditta italiana, torna ad arricchirsi il settore del 

gioiello contemporaneo nel Museo degli Argenti: un successo del 

Polo Museale Fiorentino, capace una volta di più di dialogare 

positivamente col settore privato”.  

 

Da parte sua Silvia Grassi Damiani ha dichiarato: “La mia 

famiglia è lieta di donare questo collier a Palazzo Pitti, che ci ha 

fatto l’onore, questa estate, di ospitare la mostra ‘Damiani, 90 

Years of  Excellence and Passion’ per celebrare i nostri 90 anni. 

Il nostro legame con l’arte non poteva trovare migliore cornice 

espositiva. Voglio ringraziare di nuovo il Soprintendente Cristina 

Acidini e la Direttrice della Galleria d’arte moderna, Simonella 

Condemi per averlo permesso e la Direttrice del Museo degli 

Argenti, Maria Sframeli, che custodirà il nostro gioiello”.  

 

Il collier - Masterpiece Damiani vincitore del “Diamonds Trading 

Company Power of Love Award nel 2003” –  è visibile nella 

mostra ospitata nella Sala del Fiorino di Palazzo Pitti; quindi 

troverà spazio nella collezione permanente di gioielli 

contemporanei del Museo degli Argenti. 

 

Félix José Hernández. 
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             EL COFRE DE MIS RECUERDOS 

                            

París, 2 de octubre de 2014. 

Querida Ofelia: 

Acabo de disfrutar mucho con la lectura del tercer libro de la Dra. 

en Filosofía y Letras (Universidad de La Habana, 1956),  Doña 

Matilde L. Álvarez.  

Este libro consta de cinco poemarios de los cuales tres fueron 

escritos recientemente: Poesías al mar, Poesías cubanas y Vejez 

y dos: Recuerdos Malditos II y Recuerdos Malditos III en sus 

primeros años en el exilio. Además, y en prosa, el libro contiene 

catorce relatos titulados Recuerdos de mi juventud. Todos ellos 

reflejan con sencillez y sensibilidad su mundo de nostalgias, 

sueños y recuerdos. 

La presentación de El Cofre de mis Recuerdos por parte de la 

autora, tuvo lugar el pasado 3 de septiembre en el Instituto de 

Estudios Cubanos y Cubano Americanos de la  Universidad de 

Miami. Te recomiendo que la veas por medio del enlace: 

http://www.youtube.com/watch?v=slQ2znajHVc 

http://www.youtube.com/watch?v=slQ2znajHVc
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La autora carismática - que desplegó gran sentido del humor - 

estuvo acompañada por doña Rosa Leonor Whitmarsh, don 

Alexis Ortiz y don Modesto Arocha, éste último de Alexandria 

Library. 

En el prólogo, doña Ellen Lismore Leeder hace un análisis 

profundo de este bello libro que recomiendo a todos. 

A continuación, te reproduzco el último párrafo del mismo: 

 

“Para finalizar, al recorrer el texto de Matilde, reconocemos que 

nos encontramos ante una escritora plena de alta sensibilidad y 

ternura. Cuando recuerda el mar que le trae la paz anhelada, 

cuando rememora su amada patria y cuando nos comunica los 

ardientes amores hacia sus seres queridos, podemos apreciar sus 

vivencias, lo que logra estremecer al lector. A través de sus poemas y 

relatos en prosa nos muestra su sencillez y sinceridad donde palpitan 

unas muy profundas y sentidas emociones. Con una prosa sencilla, 

nítida y cadenciosa, Matilde nos lleva por su maravilloso mundo 

colmado de experiencias y recuerdos inolvidables”. Ellen Lismore 

Leeder 

 

De Poesías al mar, escogí este poema: 

 

Un amigo me preguntó por qué, mi mar, te amo tanto 

y es más, que ya sin ti, mi mar, nunca podrá vivir. 

En las alas de tus blancas gaviotas por ti a volar aprendí 

 para entre las nubes tocando el cielo sentirme feliz. 

 

Me enseñaste a oír en tus olas lo que me querías decir,  
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en mi balandro me llevaste a navegar contigo 

para que viera como tú convertías en diamantes mi llanto  

para que así encontrara en ti la paz que necesitaba tanto. 

 

En tus cálidas arenas me preparaste de amor un remanso;  

al caer la noche siempre trajiste todas las estrellas 

para mí sola, y ponerlas en mis manos 

y con tu silencio y con tu brisa se esfumaron 

todas mis tristezas y quebrantos 

es por todo eso que soy tuya y que te amo tanto. 

 

De Poesías cubanas te reproduzco la siguiente: 

 

Mi triste verso 

 

Nace mi verso como lava encendida 

que corre veloz para tapar una herida 

nace mi verso como plumas de gaviotas 

que al viento doy de regalo, esparcidas 

para que esfumen el dolor de mi alma entristecida. 

 
Nace mi verso como quimeras de mi alma marina  

cuando le hablo al mar que amo tanto y que alivia  

ese dolor que tengo dentro, que me abruma y hostiga  

cuando extraño a mi tierra y la veo tan perdida. 

 

Nace mi verso soñando con mis palmas erguidas  



Desde las orillas del Sena 

 61 

 

oyendo a mis sinsontes, soñando con mi campiña  

¿Cómo ocultar entre estos versos la nostalgia 

por mi tierra lejana, por mi isla querida? 

Nace un verso, mi verso, el màs triste 

porque la veo tan lejos... porque la siento perdida  

aun cuando en mi corazón siempre está 

aun cuando cierro los ojos y la traigo a mi vida. 

Nace mi verso en una tarraya, 

pues oculta entre corales y perlas escondida  

está la amarga nostalgia que invade mi vida 

 

y el dolor silente de mi alma entristecida 

porque nace este verso con el dolor de mi patria perdida 

que ha dejado en mi corazón para siempre una herida. 

 

Es también muy bello el poema  Cierro los ojos.  

 

La poetisa nos comunica su nostalgia por la Patria 

perdida, tan cercana a ella geográficamente y al mismo 

tiempo tan lejana. La gaviota que vuela libremente sobre 

el mar hacia un feliz pasado, allá  en su hogar de La 

Habana Vieja con sus padres, sus libros, los sinsontes y el 

canario. Tantos recuerdos de niñez, adolescencia y 

juventud son contados con gran sensibilidad y una belleza  
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espiritual extraordinaria. 

 

 Ahora, al llegar a La Vejez,  es hora de hacer el balance:  

 
Llegaron ya los años del invierno; 

apenas los sentí llegar, pero lo hicieron. 

No lamento los hijos que no tuve 

ni lamento ya los sueños que truncos 

en el aire se perdieron 

porque cierro los ojos y miro al cielo 

y pretendo que todos en estrellas se volvieron. 

 

Cuando miro ahora lo gris en mi pelo 

cuando antaño tan negro fuera, 

sueño que son mis recuerdos 

que en plata se volvieron. 

Las marcas que los años en mi rostro dejaron,  

sueño que son de las sonrisas que he regalado  

y de los besos que de cariño he dado; 

después de todo, ese es mi único consuelo... 

 

En Recuerdos de mi juventud, la poetisa pasa a la prosa 

para contarnos sus simpáticas anécdotas, aventuras y 

desventuras sobre esa bella etapa de su vida. Nos 

divierten las que se refieren al viaje por: Madrid, 

Zaragoza, Granada, Málaga y…Tánger. 
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Para mí ha sido una muy agradable sorpresa el haber 

descubierto a doña Matilde L. Álvarez. Ya estoy tratando 

de encontrar el tiempo necesario para leer sus dos libros 

anteriores, sobre los cuales te escribiré. Te haré llegar a 

San Cristóbal de La Habana  El cofre de mis recuerdos, 

por la vía acostumbrada,   para que después de leerlo, lo 

hagas circular entre los amigos- como sueles hacerlo-. Es 

nuestro pequeño combate contra la censura del régimen 

de los Castro. 

 

Un gran abrazo desde La Ciudad Luz con gran cariño y 

simpatía, 

 

Félix José Hernández. 

 

EL COFRE DE MIS RECUERDOS. Matilde L. Álvarez.  

Alexandria Library Publishing  House.  Miami. EE.UU.  Diseño: 

Kiko Arocha.  
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          LE PERUGIN, MAITRE DE RAPHAEL  

 

                         
 
Le Pérugin, Pietro Vannucci, dit (vers 1450-1523) Vierge à l’Enfant. Vers 

1500. Huile sur bois, 70,2 x 50 cm. Washington, National Gallery of Art, 

Samuel H. Kress Collection. © Courtesy National Gallery of Art, 

Washington. 

 
Paris le 2 octobre 2014. 

 

Après le succès de l’exposition Fra Angelico et les Maîtres de la 

lumière en 2011, le Musée Jacquemart-André propose de 

redécouvrir un autre grand maître de la Renaissance italienne, le 

Pérugin (vers 1450-1523). Connu pour son influence sur le jeune 

Raphaël, le Pérugin est avant tout un peintre novateur dont la 

renommée, très importante dans toute l’Italie au début du XVIe 

siècle, aura un écho particulier en France jusqu’à l’époque 

contemporaine. Intitulée Le Pérugin, Maître de Raphaël, cette 

exposition rassemble une cinquantaine d’oeuvres.  

 



Desde las orillas del Sena 

 65 

 

Considéré par ses contemporains comme l’un des plus grands 

peintres d’Italie, le Pérugin (vers 1450-1523) a initié pendant les 

dernières décennies du XVe siècle et les premières du XVIe 

siècle une nouvelle manière de peindre, qui a profondément 

marqué son époque. Son art cristallin, fait de transparences et de 

lumières théâtrales, a suscité un très grand engouement et les 

effets inédits de grâce et de séduction qu’il a développés font de 

lui l’un des plus grands représentants de la Renaissance italienne. 

Le raffinement de ses oeuvres, l’attention portée à l’harmonie des 

couleurs et au modelé des corps témoignent de la grande maîtrise 

technique du Pérugin. Inventeur de nouvelles règles de 

composition, il a créé un langage pictural dont l’influence s’est 

étendue par-delà les frontières. Le Pérugin devient le chef de file 

d’un courant artistique de portée internationale qui va se diffuser 

dans l’Europe tout entière, par l’intermédiaire du jeune Raphaël 

(1483-1520), dont les oeuvres rencontrent à leur tour un vif 

succès. 

 

Au-delà de l’étude chronologique du parcours du Pérugin, 

l’exposition permettra de mettre en lumière les apports essentiels 

de ce peintre à l’art et à la culture de son époque. Dans cette 

perspective, la cinquantaine d’oeuvres réunies à cette occasion 

retracera les grandes étapes de la carrière du Pérugin, de sa 

formation, marquée par la peinture florentine de la seconde 

moitié du XVe siècle, à ses grands succès à Rome et Pérouse.  

 

Figure artistique aussi importante qu’originale, le Pérugin va 

exercer une influence majeure sur ses contemporains, en 

particulier sur Raphaël dont 10 oeuvres seront présentées à titre 

exceptionnel dans l’exposition. On montrera ainsi comment le 

Pérugin a élaboré et porté à sa perfection un langage artistique 

que le jeune Raphaël s’est ensuite réapproprié avec une grande 

sensibilité.  
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Réalisée en partenariat avec la Surintendance pour les Biens 

historiques, artistiques et ethno-anthropologiques de l’Ombrie qui 

prête 6 chefs-d’oeuvre de la Galleria Nazionale dell’Umbria, 

l’exposition bénéficie du parrainage de Son Excellence Monsieur 

Giandomenico Magliano, Ambassadeur d’Italie en France, et du 

soutien de l’Institut culturel italien. À titre exceptionnel, la 

Pinacoteca Comunale de Deruta a accordé le prêt d’une fresque 

détachée représentant Saint Romain, saint Roch et vue de Deruta. 

D’autres grandes institutions italiennes, parmi lesquelles les 

Surintendances de Florence, Rome, Pérouse, Naples et Urbino, 

ont également accordé des prêts exceptionnels pour l’exposition, 

ainsi que les plus grands musées français et internationaux, dont 

le Louvre, le Royal Collection Trust et la National Gallery au 

Royaume-Uni, la National Gallery of Art de Washington. 

 

Le Pérugin, Maître de Raphaël.  Au Musée Jacquemart-André. 

12 septembre 2014 – 19 janvier 2015. Madame Vittoria 

Garibaldi, commissaire générale de l’exposition. Directrice de la 

Galleria Nazionale d’Ombrie à Pérouse de 1988 à 2011 a exercé 

de nombreuses responsabilités dans l’administration culturelle 

italienne. Directrice générale des Biens Culturels d’Ombrie 

(2006-2007), puis de Campanie (2007-2008), elle a été 

Surintendante pour les Biens historiques, artistiques et ethno-

anthropologiques de l’Ombrie de 2008 à 2011. Monsieur Nicolas 

Sainte Fare Garnot, commissaire de l’exposition, est conservateur 

du Musée Jacquemart-André depuis 1993. Depuis sa nomination 

au Musée Jacquemart-André, cet historien de l’art spécialiste de 

la peinture française et italienne a non seulement réorganisé la 

distribution des collections selon le programme d’origine et lancé 

des campagnes de restaurations et d’inventaires, mais s’est aussi 

appliqué à mettre en valeur les collections italiennes du musée. 

 

Ouvert au grand public depuis un siècle, le Musée Jacquemart-

André, demeure de collectionneurs de la fin du XIXe siècle,  
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abrite de nombreuses oeuvres d’art portant les signatures les plus 

illustres de : l’art de la Renaissance italienne : Della Robbia, 

Bellini, Mantegna, Uccello; la peinture flamande : Rembrandt, 

Hals, Ruysdaël et la peinture française du XVIIIe siècle : 

Boucher, Chardin, Fragonard, Vigée-Lebrun…  

 

Sont présentés également des éléments de mobilier significatifs 

du goût d’Édouard André et Nélie Jacquemart pour les arts 

décoratifs. Cet ensemble unique, tant par la qualité que par la 

diversité des oeuvres qui le composent, bénéficie de conditions 

d’accueil et de visites exceptionnelles qui le rendent accessible à 

tous. Avec plus de quatre millions de visiteurs depuis sa 

réouverture en mars 1996, le Musée Jacquemart-André est l’un 

des premiers musées de Paris.  

 

L’hôtel André est très vite devenu l’hôtel Jacquemart-André, tant 

le rôle que Nélie Jacquemart put jouer dans son évolution et son 

aménagement fut important. Cet hôtel et ses collections 

apparaissent aujourd’hui comme le témoignage qu’a voulu laisser 

à la postérité ce couple fortuné et sans descendance, qui a voué sa 

vie à l’art dans ce qu’il a de plus beau. Légataire de ce bien, 

l’Institut de France s’emploie depuis lors à respecter les volontés 

de Nélie Jacquemart et à faire connaître au plus grand nombre ses 

collections rassemblées avec passion.  

 

Aujourd’hui, ce sont quinze salons exceptionnellement décorés, 

des pièces de réceptions magnifiques aux pièces plus intimes, que 

le visiteur du Musée Jacquemart-André peut découvrir sur près de 

2 000 m².  

 

Les travaux de restauration et de mise en valeur entrepris en 

1996, en vue de la réouverture au public, ont eu pour objet de 

rendre au lieu, dans la mesure du possible, son atmosphère de 

demeure habitée, afin que chaque visiteur puisse s’imprégner de  
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la chaleur d’un cadre vivant, sensible, plus que didactique. L’art, 

raison de vivre d’Édouard et Nélie André, a permis à ce couple de 

collectionneurs de rassembler en quelques décennies près de 5 

000 oeuvres, dont beaucoup sont d’une qualité exceptionnelle. 

Pour satisfaire leur souci d’éclectisme, les époux André ont su, 

avec rigueur et détermination, faire appel aux plus grands 

antiquaires et marchands, parcourir le monde à la recherche de 

l’objet rare, dépenser des sommes considérables pour des oeuvres 

de maîtres, sacrifier des pièces de second ordre – et parfois même 

les renvoyer au vendeur – afin de respecter un choix 

d’excellence, qui fait de l’hôtel Jacquemart-André un musée 

international de premier rang. À l’image de la Frick Collection de 

New York et de la Wallace Collection de Londres, le Musée 

Jacquemart-André allie la présentation d’une exceptionnelle 

demeure de collectionneurs du XIXe siècle à des conditions 

d’accueil et de visite adaptées aux attentes des visiteurs 

d’aujourd’hui.  

 

Propriété de l’Institut de France, le Musée Jacquemart-André est 

administré par Culturespaces depuis 1996.  

 

Félix José Hernández 

 

 

 

 

 

 

 

 

 

 

 

 



Desde las orillas del Sena 

 69 

 

PALLADIO E LA RUSSIA DAL BAROCCO AL 

MODERNISMO 

        

Vasilij Polenov Il giardino della nonna. Mosca, Galleria di Stato Tret’jacov. 

Venezia, 3 ottobre 2014. 

Il manoscritto della prima traduzione in russo del famoso Trattato 

di Architettura di Andrea Palladio (pubblicato a Venezia nel 

1570), attribuita al principe Dolgorukov, porta la data del 1699: 

da allora il grande architetto italiano divenne punto di riferimento 

imprescindibile anche nelle terre degli Zar. 

La mostra “Russia Palladiana. Palladio e la Russia dal Barocco 

al Modernismo“ è organizzata dal Ministero della Cultura della  
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Federazione Russa nell’ambito delle celebrazioni ufficiali 

dell’Anno del Turismo Italia-Russia 2014. 

La scelta di focalizzare l’esposizione sull’influenza che l’opera 

del leggendario Maestro del tardo Rinascimento ebbe sulla storia 

dell’architettura russa trova profonde ragioni nel ruolo che 

Andrea Palladio esercitò nella storia dell’architettura. Egli fu 

infatti, così come universalmente riconosciuto, la figura che più 

influenzò l’Arte del costruire nel mondo. 

In Russia, il nome di Andrea Palladio ha da sempre avuto un 

significato particolare, non solo perché riconducibile alle 

eccellenze del Rinascimento italiano ma anche come principale 

fonte d’ispirazione per la progettazione architettonica del Paese, 

oltre che come modello per la formazione della coscienza e della 

vita quotidiana. 

Per fare un esempio noto, il fenomeno culturale prettamente russo 

della costruzione dell’usad’ba, ovvero della villa di campagna, ha 

come fonte d’ispirazione proprio l’opera di Palladio. 

Nata da una collaborazione tra la Fondazione Musei Civici di 

Venezia e il Centro espositivo-museale di Stato ROSIZO di 

Mosca, con il sostegno del Museo statale di architettura A. V. 

Ščusev – Mosca, e lo CSAR (Centro Studi sulle Arti della Russia 

dell’Università Ca’ Foscari Venezia), la mostra, a cura di Arkadij 

Ippolitov e Vasilij Uspenskij del Museo Ermitage di San 

Pietroburgo, nasce da un progetto di Zelfira Tregulova, Direttore 

del Centro espositivo-museale di Stato ROSIZO. 
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L’esposizione, del tutto inedita per i contenuti e i risultati 

scientifici pubblicati in catalogo, ma anche per la sua ideazione, 

permette per la prima volta di seguire la storia, ormai 

tricentenaria, del palladianesimo russo attraverso un numero 

significativo di materiali ignoti al pubblico, provenienti dai fondi 

dei più prestigiosi musei e archivi della Russia. 

Tra coloro che hanno partecipato al progetto ricordiamo 

l’Ermitage e il Museo di Stato Russo di San Pietroburgo, il 

Museo di Stato delle arti figurative A. S. Puškin, la Galleria di 

Stato Tret’jakov di Mosca, il Museo Statale di Architettura A. V. 

Ščusev, il Museo Storico di Stato, il Museo moscovita della 

tenuta di Ostankino, il Museo di Stato delle ceramiche Tenuta di 

Kuskovo del XVIII secolo, il Museo-tenuta Arhangelskoe, 

l’Archivio russo di Stato dei documenti antichi, il Museo della 

Storia di San Pietroburgo, il Museo dell’Accademia russa di Belle 

Arti, il Museo-appartamento di I. I. Brodskij, il Museo-riserva 

statale Peterhof, il Museo-riserva statale Pavlovsk, il Museo-

riserva statale Carskoe Selo, la Biblioteca Nazionale russa, la 

Biblioteca dell’Accademia delle scienze, la Galleria d’arte della 

regione di Tver, l’Unione museale di Čerepovec, il Museo-riserva 

statale dell’architettura e delle arti di Pskov e il Museo d’arte 

moderna di Perm. 

RUSSIA PALLADIANA. Palladio e la Russia dal Barocco al 

Modernismo. Dal 27 settembre – 10 novembre 2014 Museo 

Correr, Venezia. 

Félix José Hernández.  
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LA DIVINA MARCHESA. ARTE E VITA DI LUISA 

CASATI DALLA BELLE EPOQUE AGLI ANNI FOLLI 

                                   

Venezia, 3 ottobre 2014. 

Venezia rievoca la figura e il mito della donna che affascinò 

d’Annunzio e con le sue follie divenne la musa dei più grandi 

artisti del tempo: da Boldini a Bakst, da Marinetti a Balla, da 

Man Ray ad Alberto Martini, da Van Dongen a Romain e Brooks. 

Palazzo Fortuny a Venezia – una delle città da lei più amate, 

palcoscenico delle sue stravaganti esibizioni – sarà la sede della 

prima straordinaria mostra interamente dedicata alla “Divina 

Marchesa“, come la definì d’Annunzio: la donna che a inizio 

Novecento, con il trucco esagerato, le trasgressive ed eccentriche 

performance e una vita sopra le righe, fu capace di trasformare se 

stessa in opera d’arte, leggenda vivente, conturbante e 

sorprendente rappresentazione di modernità e avanguardia. 

Ideata da Daniela Ferretti, curata da Fabio Benzi e Gioia Mori e 

coprodotta dalla Fondazione Musei Civici di Venezia e da 

24ORE Cultura – Gruppo 24, la caleidoscopica esposizione conta 

oltre un centinaio tra dipinti, sculture, gioielli, abiti, fotografie di 

grandi artisti del tempo provenienti da musei e collezioni 

internazionali, riuniti in quella che fu la casa-atelier di Mariano  
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Fortuny, che con le sue ricercate sete e i famosi Delphos vestì – 

insieme a Paul Poiret, Ertè e Léon Backst – i sogni e le follie di 

Luisa Casati. 

Tra le innumerevoli amanti di Gabriele D’Annunzio,fu l’unica 

che egli stimò veramente, ammaliato per anni dal fascino 

inimitabile di quella donna che il Vate – come tanti altri – citò e 

ricordò in numerose sue opere. 

Dinnanzi al suo fascino e ai suoi favori s’inchinarono stuoli di 

pittori, scultori, fotografi che la immortalarono: Alberto Martini, 

Augustus Edwin, John, Giacomo Balla, Umberto Boccioni, Kees 

Van Dongen, il barone Adolph de Meyer, Cecil Beaton. Ma 

anche Romaine Brooks, Ignacio Zuloaga, Jacob Epstein, Man 

Ray. 

Artisti che la mostra riunisce nuovamente, a ricordare la Corè 

dannunziana – dark lady decadente ma anche musa di surrealisti, 

fauvisti, dadaisti e futuristi – facendone convivere mito e storia, 

vita ed arte. 

La Casati infatti non fu solo bizzarra ed eccessiva (dai pitoni veri 

al collo al nude look), spettacolare e trasformista, megalomane e 

narcisista: il percorso espositivo e gli inediti studi pubblicati nel 

catalogo (edito da 24 ORE Cultura) le restituiscono una 

dimensione più consapevolmente “artistica”, rintracciando la sua 

attività di collezionista e restituendo alle sue azioni e ai suoi 

mascheramenti una dimensione estetica che la rende 

un’antesignana dell’arte performativa e della body art. 
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In pochi anni trasformò il suo volto in un’icona impressionante di 

belle dame sans merçi disegnato da profonde ombre nere, con le 

pupille dilatate e rese lucenti dalla belladonna, le labbra dipinte di 

rosso scarlatto, i capelli tinti di rosso. 

Dilapidò la sua immensa fortuna in travestimenti mozzafiato e in 

feste spettacolari di cui fu ideatrice e principale interprete 

(memorabili quelle veneziane), in case allestite come musei, in 

opere d’arte. Morì a Londra nel 1957 nella più triste indigenza. 

La Divina Marchesa. Arte e vita di Luisa Casati dalla Belle 

Époque agli Anni folli. Dal 4 Ottobre 2014 all’ 8 Marzo 2015. 

Palazzo Fortuny, Venezia. Ideata da Daniela Ferretti. A cura di 

Fabio Benzi e Gioia Mori Co-produzione di 24 ORE CULTURA. 

Félix José Hernández. 
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PARADOSSI. INCONTRI INATTESI TRA ANTICO E 

CONTEMPORANEO 

           

Venezia, 3 ottobre 2014. 

Grazie al restauro reso possibile da Dom Pérignon, la Galleria 

Internazionale d’Arte Moderna di Ca’ Pesaro a Venezia apre un 

suo nuovo spazio dedicato all’incontro tra giovani artisti e opere 

che fanno parte della collezione storica: una serie che offre la 

visione di “Paradossi“, incontri inattesi tra l’arte dei nostri giorni 

e quella del XIX – XX secolo. 

La mostra sarà ospitata all’interno del nuovo “Spazio Dom 

Pérignon” dal 17 ottobre 2014 al 18 gennaio 2015. 

Lo spazio si propone come una singolare « project room » in cui 

si mescolano e si contaminano a vicenda il «vecchio» e il 

«nuovo». 
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L’idea di una tale serie di presentazioni viene dalla Fondazione 

Musei Civici di Venezia, diretta da Gabriella Belli che, con 

l’architetto Daniela Ferretti, ha progettato la riapertura di queste 

due straordinarie sale che si affacciano sul Canal Grande. 

La serie “Paradossi” e la mostra che la inaugura sono a cura di 

Angela Vettese. 

Per l’apertura dello “Spazio Dom Pérignon”, il giovane artista 

vicentino Alberto Tadiello (1983) si misurerà con l’imponente 

opera di Giulio Aristide Sartorio (1860-1932), i cui teleri intitolati 

Il Poema della vita umana – ciclo pittorico realizzato per la 

Biennale d’Arte del 1907 – raffigurano le allegorie de La Luce, 

Le Tenebre, l’Amore e La Morte intramezzate da dieci pannelli 

verticali (le Cariatidi, che rappresentano la Grazia e l’Arte 

sorrette dall’energia virile). 

Attraverso queste opere l’artista ha voluto proporre una visione 

altamente drammatica dell’esistenza. Una complessa iconografia, 

approvata anche da D’Annunzio, che appare come la sintesi tra 

mondo mediterraneo e cultura nordica, con evidenti richiami alla 

concezione dell’eterno ritorno di Nietzsche. 

Privo di elementi architettonici e risolto in monocromia, il ciclo 

pittorico si segnala per l’eccezionale dispiegamento di figure in 

movimento dal chiaro intento simbolico. 

Tadiello compenetra il suo intervento con lo straordinario lavoro 

di Sartorio, quasi a farne un’unità nuova. 
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Le opere di Tadiello nascono sempre dal tema della diffusione 

dell’energia. In questo caso l’incipit di una composizione 

musicale è stato registrato e ripetuto molte volte in modo sfalsato, 

come a mostrare il risultato di una torsione. 

I lavori del giovane artista vicentino, infatti, assumono spesso 

l’aspetto di interventi sonori, in cui diventano sculture proprio gli 

elementi tecnici che servono a generare il volume acustico. 

Le opere sottolineano il valore della tensione, come modo per 

rendere esplicito l’impegno, così come l’entusiasmo: una maniera 

di porsi di fronte all’esistenza che non ha nulla di banale o 

leggero, ma anzi calza con l’esigenza di compenetrarsi nella 

fatica fruttuosa della natura, nel modo in cui fluiscono in essa 

fasci di attività, suono, linfa. 

Dal rapporto di dipendenza con la natura nascono anche il 

ricorrere frequente del “brusio”, del “frinire”, della “ripetizione 

sonora”, così come della “simmetria formale”: è così che 

dobbiamo comprendere “margherite” di altoparlanti, “raggi” di 

fili elettrici e il rincorrersi dei rumori come “richiami” e “respiri”. 

Paradossi. Incontri inattesi tra Antico e Contemporaneo. Le 

lesene di Giulio Aristide Sartorio e l’installazione sonora di 

Alberto Tadiello. Dal 17 ottobre 2014 al 18 gennaio 2015. 

Ca’Pesaro, Venezia. 

Félix José Hernández. 
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        LA IGLESIA SAN FELIPE DE ROULE EN PARIS 

            

Vitrales del techo de la Iglesia San Felipe de Roule, 

París. 

París, 4 de octubre de 2014. 

Querida Ofelia: 

Después de haber visitado el bellísimo Museo Jacquemart-André, 

símbolo del refinamiento y del buen gusto de la gran burguesía 

francesa, decidimos ir a la cercana Iglesia de San Felipe de Roule. 

En estos momentos está cubierta por andamios, ya que  restauran su 

techo y paredes exteriores. Su interior en casi penumbras, sigue 

siendo tan acogedor como cuando la visitamos hace ya más de veinte 

años. Tome algunas fotos que podrás ver en mi  página de facebook   
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yendo  a álbumes. 

La aglomeración de Roule existe desde de la época merovingia. 

Alrededor del 1200 la poderosa corporación de los monederos de 

París, compró allí una casa para asistir a los obreros leprosos. 

En 1217, la población era bastante numerosa para justificar la 

construcción de una capilla dedicada a los santos Felipe y 

Santiago, patrones de los monederos. 

En el siglo XVI, ya casi no había leprosos y la leprosería se 

convirtió en una granja, cuyas tierras alcanzaron las 33 hectáreas a 

comienzos del siglo XVII. 

 

La urbanización de París se acercó a continuación de la calle del 

Faubourg Saint Honoré. La población de Roule se estimaba 

en 75 familias con 180 niños. Finalmente la vieja capilla se 

transformó en una parroquia en 1697, pero el edificio terminó en 

ruinas, por lo cual  fue destruido en 1739. 

 

Hasta 1774 los feligreses tuvieron  sólo un establo para celebrar 

las misas. La construcción de la iglesia actual empezó a  partir de   

los planos de Chalgrin. En 1784 el edificio fue finalmente 

terminado. 

Esta iglesia se caracteriza por el neoclasicismo de mediados del 

siglo XVIII, el que impuso un retorno a la arquitectura antigua. El 

plano de basílica fue preferido al plano en cruz de las primeras 

basílicas cristianas de Roma. 

 

La fachada parece la de un templo antiguo, con un peristilo de  
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columnas dóricas, coronado por un frontón ornado por una figura de la 

religión obra del escultor François-Joseph Duret. 

 

La nave y sus lados bajos forman un cuadrado perfecto: la nave es dos 

veces más ancha que los lados bajos. Varias columnas sostienen la 

bóveda de maderaje, cubierta por una tela decorada de artesones. 

 

El coro antiguamente estaba cerrado por una pared en hemiciclo 

ornado de estatuas en unas hornacinas. Su aspecto actual viene de 

mediados del siglo XIX cuando Hipolyte Godd dispuso en 1845 un 

deambulatorio abierto sobre una capilla dedicada a la Virgen, en el eje 

del coro. 

 

El altar es moderno al igual que las fuentes bautismales, en razón de 

la  reforma litúrgica del Vaticano II. Esta nueva disposición fue 

dotada en   1853 de  la  capilla  de los catequistas, 

const ruida  por  Vícto r  Bal ta rd  y l a  que  es  perpendicular 

al cuerpo principal, a la izquierda del coro. Las modificaciones de 

1843-1846 fueron dirigidas por el padre Aussoures, párroco de 

San Felipe de 1842 a 1856. 

 

Un gran abrazo desde La Ciudad Luz, 

 

Félix José Hernández. 
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       MALEVAJE: TREINTA AÑOS DE TANGOS 

             

Madrid, 5 de octubre de 2014. 

Querida Ofelia : 

En sus más de treinta años de trayectoria, Malevaje (hoy 

integrado por los músicos Antonio Bartrina, Fernando Gilabert y 

Adrián Sacri Delfino, junto a los bailarines Marcelo Francesqui y 

Alicia Gonzal), ha defendido la inmortalidad del tango 

modernizando sus composiciones en busca de una manera propia 

de cantar los sentimientos de siempre pero sin olvidar nunca el 

respeto absoluto a las raíces del género. 

Estamos ante un grupo que germina en plena movida madrileña, 

allá por el año 1984, en aquel club legendario y ya desaparecido 

llamado El Salero, que tantos músicos cobijó bajo la bóveda de su 

cueva en aquella época. Desde entonces hasta hoy, muchos han 

sido los músicos y bailarines que han compartido escenario con 

ellos. Y en un día tan especial como éste, muchos serán los que 

les acompañarán sobre el escenario del Círculo de Bellas Artes: 

Edi Clavo, Ramón Godes, Virginia Díez, Celes Albizu, Ariel  

http://www.circulobellasartes.com/ficha.php?s=fich_bio&id=301
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Hernández y Jorge Taramasco son sólo algunos de los nombres 

confirmados.  

La agrupación madrileña repasará, con un acompañamiento de 

lujo, los temas más significativos de su diario vital, desde la 

primera época, caracterizada por un sonido de joven 

personalidad, hasta el Malevaje de los últimos tiempos, más 

asentado, más sabio, más tanguero. 

Un gran abrazo desde nuestra querida España, 

Félix José Hernández. 

MALEVAJE: TREINTA AÑOS DE TANGOS. 31.10.2014 a la 9 

p.m. SALA Teatro Fernando de Rojas. Madrid. 
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               SURROUND DE MALACHI FARRELL  

 

             
 
Paris le 5 octobre 2014. 

 

La Galerie des enfants est un espace d’exposition temporaire 

pluridisciplinaire dans lequel le jeune public, accompagné de sa 

famille, développe, par l’observation et l’expérimentation, son 

regard sur le monde. En cette rentrée et jusqu’au printemps 

prochain, la Galerie des enfants accueille Malachi Farrell pour 

une exposition-atelier interactive conçue pour les enfants de 3 à 

10 ans qui pourront ainsi découvrir l’univers de l’artiste et se 

sensibiliser à la création contemporaine tout en prenant 

conscience de certains enjeux liés à l’environnement. 

 

Pour SURROUND Malachi Farrell crée une déambulation 

poétique, à la fois sonore et visuelle, autour d’une de ses 

préoccupations majeures : l’environnement. Les enfants, 

sensibilisés par l’école, leur famille ou les médias, se sentent eux-

aussi de plus en plus concernés par la dégradation de la planète et 

prennent conscience de l’urgence qu’il y a à réagir. 

 

Artiste franco-irlandais, Malachi Farrell met en scène, depuis sa 

découverte de l’art électronique dans les années 1990, de  
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surprenantes et singulières machines qui nous racontent ses 

combats politiques, sociaux et écologiques. 

 

Avec SURROUND, l’artiste écrit une fable contemporaine pleine 

de générosité, d’humour et de malice. Structurée en trois univers 

successifs, la Galerie des enfants invite le public à une plongée 

dans l’océan, à une balade en forêt puis à une exploration du 

monde urbain. 

Dès l’entrée, enfants et adultes, confortablement installés dans 

des transats, se laissent bercer par le son des «océan-drums». Le 

rêve n’est pas loin de la réalité, il rattrape et questionne les 

visiteurs : « la mer est-elle propre ? », « comment faire pour agir 

? » Autant de questions fondamentales que les enfants se posent 

et nous posent. 

 

Plus loin, au coeur de l’exposition, les visiteurs entrent dans une 

forêt faite de squelettes de poissons et de bouteilles de lait qui 

s’animent à leur passage. Êtres vivants ou simples déchets 

recyclés, ces rebuts organiques ou plastiques sont un clin d’oeil 

mi-amusé, mi-désabusé à notre futur proche. 

 

Enfin, le monde urbain, dur, bruyant et toujours en mouvement, 

apparaît sous la forme d’un théâtre. Des tuyaux suspendus et 

vêtus comme monsieur et madame tout le monde s’abandonnent 

dans une danse mécanique, facétieuse et syncopée. Une façon de 

voir les êtres humains comme des robots désenchantés, des 

machines à recycler, d’ailleurs, aux yeux de Malachi Farrell « la 

beauté [réside] dans le moteur, aux sens propre et figuré, dans ce 

qui met en mouvement, dans ce qui illustre la vie et ses 

variations. Et l’art d’aujourd’hui réside dans la possibilité de 

recréer de la vie grâce au recyclage, par exemple. À travers 

l’oeuvre, on développe des moteurs, la beauté est un moteur, elle 

est composée de tellement de définitions différentes. L’art permet  
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aussi d’être constructeur, de vivre, faire revivre et partager une 

émotion commune. » 

 

Au cours de leur visite, les enfants sont invités à s’approprier 

cette vision de l’artiste, à manipuler, à créer, à réaliser de petits 

films, des images animées pour les diffuser dans les 

praxinoscopes, ces jouets optiques mis à leur disposition. Ainsi 

pourront-ils conduire les adultes sur le chemin d’un 

environnement idyllique, d’un environnement tel qu’on le 

souhaite. 

 

Né à Dublin en 1970, Malachi Farrell reste très imprégné par la 

culture punk et industrielle que l’on retrouve dans la théâtralité de 

ses oeuvres, qui nous racontent des fables contemporaines 

empreintes d’une forte charge émotionnelle et d’un imaginaire 

favorisant la prise de conscience. Ses dispositifs se construisent 

comme des chorégraphies d’objets, animés par des circuits 

électroniques «high-tech» dont il dessine lui- même les plans, 

enrichis d’une pléiade de moyens à l’aspect bricolé, plutôt «low-

tech» comme le son, la lumière, les images ou les mots. 

 

S’il met en scène la violence contre l’humanité et les systèmes 

qui l’activent, ce n’est pas pour s’en faire le fidèle reporter, mais 

pour la mettre à nu, interpeller et surprendre le spectateur dans sa 

déambulation. C’est en collant une image ironique et crue sur la 

situation actuelle, l’enchaînement des conflits, la sur-

médiatisation, la «sur- manipulation», que Malachi Farrell évite 

de glisser vers un discours moralisant, pour trouver une distance, 

nécessaire à tout projet artistique. 

 

Si le spectateur est amené, par les oeuvres, à prendre conscience 

du devoir d’engagement face à une société extrêmement brutale, 

cette violence n’en est pas mois catalysée par l’humour et l’ironie  
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que Malachi Farrell insuffle dans son travail et ses constructions à 

l’aspect «bricolé», propres à l’univers du jeu et de la parodie. 

 

Parmi ses dernières expositions personnelles Schrin Kunsthalle 

Frankfurt, Allemagne 27 juin 2014 - 24 octobre 2014, 

Rolandseck Arp Museum, Allemagne 8 avril 2014 - 31 aout 201, 

Métropolitain Museum Mexico City, Mexique Avril 2014, Centre 

Pompidou-Metz 27 février - 09 juin 2014 . 

 

SURROUND.UNE EXPOSITION-ATELIER AUTOUR DE 

MALACHI FARRELL. 18 OCTOBRE 2014 - 24 MARS 2015. 

GALERIE DES ENFANTS, NIVEAU 1. Centre Pompidou.75191 

Paris. Commissariat : Catherine Boireau, 

chargée de projets, direction des publics, service de l’action 

éducative et de la programmation publics jeunes. 

 

Félix José Hernández. 
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         PARK EUN SUN INNESTI E CONNESSIONI 

 

 
 
Roma, 5 ottobre 2014. 

 

In occasione del 130mo Anniversario delle relazioni bilaterali tra 

Italia e Corea del Sud che ricorda il trattato di amicizia, 

commercio e navigazione firmato il 26 giugno del 1884 tra il 

Regno di Joseon e il Regno d’Italia, i Mercati di Traiano Museo 

dei Fori Imperiali presentano dal 27 settembre al 30 novembre 

2014 una grande mostra dedicata alla scultore coreano Park Eun 

Sun e curata da Gabriele Simongini. Park Eun Sun (classe 1965), 

uno degli scultori più noti in Corea del Sud, vive e lavora in 

Italia, a Pietrasanta, da ventidue anni. Nella mostra ai Mercati di 

Traiano “Park Eun Sun. Innesti e connessioni” promossa da 

Roma Capitale, Assessorato alla Cultura, Creatività e Promozione 

Artistica – Sovrintendenza Capitolina ai Beni Culturali, 

dall’Ambasciata della Repubblica di Corea in Italia e realizzata 

dallo Studio Copernico di Milano, con i servizi museali di 

Zètema Progetto Cultura, l’artista esporrà 13 sculture di grandi  
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dimensioni, alcune delle quali realizzate per l’occasione, site-

specific. 

 

La più imponente è “Accrescimento- colonna infinita III”, alta 

ben sette metri. E proprio il confronto-dialogo sul motivo della 

colonna, nel cortocircuito fra colonne romane e colonne scolpite 

da Park con l’ibridazione di tradizioni diverse (dalle antiche torri 

di pietra coreane dei templi buddisti all’architettura romana e 

romanica, fino all’eredità di Constantin Brancusi), sarà uno dei 

punti di forza della mostra. 

 

Ai Mercati di Traiano l’innesto contemporaneo originato da 

queste due civiltà antichissime prende forma concreta nelle 

sculture di Park Eun Sun, coreano trapiantato in Italia ma anche, 

al tempo stesso, nella mostra “Le chiavi di Roma. La città di 

Augusto” in cui la celebrazione del bimillenario della scomparsa 

del primo imperatore romano viene supportata con le 

avanzatissime tecnologie di Samsung, forse il brand a cui in tutto 

il mondo viene associata con immediata riconoscibilità la potenza 

economica coreana. 

 

« Le mie sculture si devono inserire con rispetto – afferma 

l’artista - in questo maestoso contesto, assecondando e 

sottolineando la bellezza dei suoi ritmi spaziali ed architettonici, 

di volta in volta espansi con un andamento orizzontale o 

verticale. La mia è come un’offerta devota a questo magnifico e 

potentissimo scenario ». Come nota Simongini nel catalogo 

pubblicato da Silvana editoriale, « nella mostra di Park, oriente ed 

occidente, tradizione coreana e civiltà italiana non instaurano 

semplicemente un dialogo effimero ma si vengono incontro 

reciprocamente, intrecciandosi ed ibridandosi con la creazione di 

un nuovo “organismo” culturale che non è più locale né 

globalizzato, e neppure “glocal”, costituendo invece un nuovo, 

possibile e paritario modello di innesto fra civiltà diverse ». Nelle  
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sue opere astratte un’articolata dualità riconciliata in nuovi innesti 

è ben visibile sia nella bicromia di superficie (granito rosso e 

nero, marmo bianco e grigio, ecc.) che nel congiungimento 

organico e fecondante di solidi apparentemente inconciliabili (il 

cubo e la sfera, ad esempio). 

 

Fra le mostre personali di Park Eun Sun spiccano quelle 

all’Università di Zurigo (2006), al Museo Marino Marini di 

Firenze (2009), alla Fondazione Villa Bertelli di Forte dei Marmi 

(2012), al Parco “‘La comune de Hesperange”, a Hesperange 

(Lussemburgo, 2013), nell’intero centro cittadino di Lugano 

(2013), alla Galleria Lacke & Farben di Berlino (2014) e sempre 

quest’anno nel Museo Municipale di La Baule (Francia). Sue 

opere figurano in collezioni prestigiose, fra cui quelle coreane del 

National Museum of Modern Art di Seoul, del Seoul 

Metropolitan Museum of Art, di grandi aziende come Samsung, 

Hyundai, Hana Bank, GM Korea (ex Daewoo) e in Europa 

nell’Università di Zurigo, nella sede centrale della Banca 

Regionale Europea di Torino, ecc. 

 

Il catalogo pubblicato da Silvana editoriale propone un 

interessante saggio di Gabriele Simongini e l’intervista di 

Luciano Caprile all’artista. 

 

PARK EUN SUN Innesti e connessioni inserts and 

connections.MERCATI DI TRAIANO MUSEO DEI FORI 

IMPERIALI 27 settembre - 30 novembre 2014. A cura di 

Gabriele Simongini. Organizzazione Studio Copernico – Milano. 

 

Félix José Hernández. 
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CONMEMORARAN EL NACIMIENTO DE JOHN 

LENNON EN MADRID 

 

               
 

Madrid, 6 de octubre de 2014. 

 

El Círculo de Bellas Artes celebrará el nacimiento de John 

Lennon -9 de octubre- con un viaje por el blues y la música negra 

norteamericana de los años ´50 a cargo del legendario grupo 

Short Fuse Swamp Blues Band. El proyecto que lidera el bajista, 

armonicista y cantante Steve Coleridge tenderá justificados 

puentes musicales entre el blues estadounidense de mitad del 

siglo pasado y el rock & roll germinal de The Beatles, cuyo eco 

todavía hoy palpita entre las nuevas generaciones de intérpretes, y 

que sigue descubriendo en la figura de John Lenon a uno de sus 

autores más reconocibles e influyentes. 

 

La actuación de la Short Fuse Swamp Blues Band servirá para 

recordar esos sonidos que conectaron el blues y el rock, a través 

de un viaje musical que incluirá un tributo a la Creedence 

Clearwater Revival. Parte del repertorio que abordará la banda 

está incluido en su último disco, Bare Arms, publicado este año 

con las colaboraciones invitadas de artistas de altura como el  
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guitarrista texano Bob Kirkpatrick o el pianista estadounidense 

Henry Gray. Asimismo, y a lo largo de su trayectoria, el grupo ha 

contado con la participación de otras referencias del blues, caso 

Rudi Richard, Clarence Edwards, Chris Thomas King, Errol 

Linton o Ike Cosse, entre otros muchos más. 

 

La conmemoración del nacimiento de John Lennon a cargo de de 

la Short Fuse Swamp Blues Band ofrecerá otros componentes 

emocionales añadidos, por cuanto tanto John Lennon y el grupo 

de Coleridge compartieron y comparten particular fascinación por 

Almería. La banda de blues hoy tiene fijada su residencia en 

tierras almerienses, mientras que de todos es conocida la estancia 

que el Beatle realizara en 1966 en este rincón del levante español 

en 1966 para grabar la película Como gané la guerra, y que 

recientemente, y a su manera, recreara el cineasta David Trueba 

en una de las cintas triunfadoras de la última edición de los 

Premios Goya, Vivir es fácil con los ojos cerrados. 

 

Actualmente Short Fuse Swamp Blues Band está compuesta, 

además de por su líder, Steve Coleridge, por el guitarrista inglés 

Jake Jaguar; el baterista californiano Floyd Pintado; y el 

percusionista senegalés Abdou Thior, a los que se sumarán en el 

Círculo de Bellas Artes los guitarristas Danny Ogden y Fred 

Wood, entre otros. Con más de una veintena de títulos en su 

catálogo discográfico, Short Fuse Swamp Blues Band ofrece un 

viaje musical teñido de sonidos negros y música swamp desde 

Louisiana hasta las costas del Cabo de Gata. 

 

SHORT FUSE SWAMP BLUES REVUE. Tributo a John 

Lennon y Creedence Clearwater Revival. Círculo de Bellas Artes 

de Madrid (C/ Alcalá, 42). Jueves 9 de octubre de 2014. Hora: 9 

p.m. 

 

Félix José Hernández.  
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              I COLORI DEL DISEGNO DI TIEPOLO 

 

                  
 

Roma, 6 ottobre 2014.  

 

Sulla grande scena della civiltà figurativa del Settecento, la 

personalità di Giambattista Tiepolo (1696-1770), con le sue 

molteplici aperture europee, grandeggia prepotente e carismatica 

come pochissime altre. E l'impressionante quantità e varietà di 

disegni di Tiepolo si staglia come il più grande monumento della 

grafica settecentesca. 

 

La sua straordinaria visione pittorica trova il naturale momento 

fondante nel disegno, l’aspetto che lo vide esprimersi come 

geniale e fecondissimo artefice. Il carattere progettuale della 

pratica del disegno, ma anche le sue valenze di studio, di analisi 

compositiva o di documentazione, gli consentirono di organizzare 

e dirigere la diversificata attività della sua singolare bottega 

familiare. Tiepolo guidò a diverse finalità anche l’attività grafica 

dei figli Giandomenico e Lorenzo, in quello che fu l’ultimo 

grande esempio di una secolare tradizione veneziana di atelier 

d’arte. 
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La mostra ai Musei Capitolini vuole essere omaggio quindi alla 

natura multiforme del disegno dei Tiepolo presentando, per la 

prima volta in maniera organica a Roma, gli esiti della grafica 

veneziana del Settecento ai suoi livelli più alti, ed entrando nelle 

dinamiche inventive e produttive di così grandi modelli figurativi, 

grazie a un’analisi del loro strumento operativo, il disegno, 

appunto. Nello stesso tempo l'esposizione riunisce una scelta di 

opere provenienti da raccolte italiane rimaste poco conosciute al 

grande pubblico, con fogli sinora raramente se non mai esposti. 

 

L’esposizione, promossa da Roma Capitale, Assessorato alla 

Cultura, Creatività e Promozione Artistica, Sovrintendenza 

Capitolina, è prodotta e organizzata dall'Associazione Culturale 

MetaMorfosi e da Zetema Progetto Cultura, e ideata e curata da 

Giorgio Marini, vicedirettore del Gabinetto Disegni e Stampe 

degli Uffizi, insieme a Massimo Favilla e Ruggero Rugolo 

ricercatori e storici dell’arte veneziani. 

 

Una mostra che vuole offrire una scelta rappresentativa di fogli in 

grado di svelare la “meccanica” del processo creativo tiepolesco 

nel suo sempre cangiante vocabolario espressivo: le balenanti 

illuminazioni in cui le “prime idee” si fissano in segni abbreviati 

e stenografici sul foglio, le diverse modalità in cui i termini 

compositivi e i rapporti luministici prendono forma nei “progetti 

operativi”, le composizioni autonome dei “disegni finiti”, 

concepiti per la vendita o il collezionismo, o ancora le “notazioni 

estemporanee” che catturano elementi paesistici, spunti decorativi 

o soggetti caricaturali. 

 

Le quattro sezioni della mostra riuniscono disegni e una scelta di 

acqueforti secondo nuclei tematici salienti, declinandoli al 

contempo secondo la gamma delle loro modalità tecniche: dal 

progetto ai ‘pensieri’, dai ‘ricordi’ ai ‘divertimenti’ e alle repliche  
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sempre originali di Giandomenico e Lorenzo, come esercizio 

emulativo dell’opera paterna. 

 

Nella prima sezione, Idea, progetto, composizione: i paradigmi 

della figura, si può cogliere la “meccanica” del disegno: fissare le 

prime idee, studiarle in una progressione sempre originale di 

soluzioni, valutarne i rapporti e le connotazioni cromatiche. 

Attraverso i differenti tipi di carta e nell'utilizzo di diverse 

tecniche espressive, Tiepolo riesce a rendere il disegno pittorico: 

tratteggi a penna, inchiostro nero e bruno diluito in diverse 

gradazioni e steso con il pennello, lumeggiature a biacca, tocchi 

di matita rossa, a “pietra nera”, danno vita a un sorprendente 

cromatismo. Nelle opere esposte in questa sezione già si 

intravede il tratto morbido della sua pittura. Ne danno ampia 

testimonianza in mostra L'Annunciazione e L'Olimpo, entrambi 

dal Museo Stefano Bardini di Firenze (n. 2 e n.5) e lo studio per il 

dipinto dall'omonimo soggetto oggi a Madrid Morte di Giacinto 

(n.6) dal Museo Civico Sartorio di Trieste. 

 

L'ironia, ulteriore aspetto del mondo poliedrico di Giambattista 

Tiepolo, è la protagonista della seconda sezione, Caricatura ed 

esotismo: i caratteri dell'ironia. Vero e proprio antidoto per 

sfuggire agli schemi obbligati della società dell'epoca, l'ironia 

trova la sua realizzazione grafica nella caricatura. Tiepolo, 

attraverso uno sguardo arguto e pungente, eppure mai malevolo, 

riesce a restituire, tipizzate, fisionomie tratte dalla quotidianità: 

nobili imparruccati, orientali misteriosi, frati panciuti, abati 

rinsecchiti, signori in bauta, cicisbei incipriati, servi trafficoni. 

Sono ritratti psicologici di un'imprevista carica emotiva, gli stessi 

che si riverberano nelle commedie di Carlo Goldoni. Questo 

repertorio visivo elaborato da Giambattista e splendidamente 

rappresentato in mostra dalla Testa di Orientale e dalla 

Caricatura di gentiluomo con tricorno sotto il braccio e spadino 

(n. 9 e n. 11) entrambi provenienti dal Museo Civico Sartorio di  
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Trieste, verrà raccolto dal figlio maggiore Giandomenico, il 

quale, dotato di uno spirito ludico inesauribile, saprà cogliere i 

particolari più inconsueti dell'universo paterno e ne porterà alle 

estreme conseguenze le sottili e garbate allusioni. 

 

Nella sua vastissima produzione grafica, Giambattista Tiepolo si 

è poi cimentato nel ritrarre anche frammenti di paesaggio: è il 

tema della terza sezione della mostra, Visioni d'Arcadia: 

paesaggio, natura e mito. Si tratta di appunti di taccuino trasferiti 

sulla carta per cogliere, en plein air, gli effetti della luce dell'aria 

sulle cose. È il caso degli eleganti Cani levrieri, che si 

ritroveranno anche nei suoi dipinti, caratterizzati da un segno 

esile come se la penna accarezzasse il foglio, realizzati a penna e 

inchiostro bruno diluito, provenienti dal Museo Civico Sartorio 

ed esposti in questa sezione, o come il Cavallo in un paesaggio 

con edifici, realizzato da Giandomenico e in prestito dalla 

veneziana Fondazione Cini, Collezione Fiocco (n.13). Per altri 

versi, il figlio Giandomenico mostrerà una particolare 

inclinazione al mondo fantastico dei Satiri e dei Centauri calati in 

una campagna veneta trasfigurata in Arcadia, ben esemplificato 

in mostra dalla presenza, tra gli altri, de Il combattimento dei 

Satiri, proveniente da una collezione privata di Firenze. 

 

Infine, la quarta sezione, All'antica:decorazione e design, 

raccoglie gli esempi che meglio rappresentano l'attenzione ai 

dettagli che sempre caratterizzò l'opera di Tiepolo: non esibizione 

di ricercato virtuosismo fine a se stesso quanto, invece, una 

riflessione su un'antichità che gioca, con il rilievo classico e la 

grottesca, su due piani: simbolico e utilizzo quotidiano. Esempio 

ne sono in mostra i Vasi, realizzati da Giambattista a penna e 

inchiostro bruno, inchiostro diluito bruno, su traccia di grafite e in 

prestito dal Museo Civico Sartorio di Trieste. Alcune della sue 

celebri raccolte di stampe raccolgono proprio un vasto repertorio 

di vasi, cippi e ornamentazioni tratte dall'antico, variamente  
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rielaborato e riproponibile per una produzione d'arredo che oggi 

chiameremmo di design e décor. 

 

Ai disegni si aggiunge una calibrata selezione di dipinti, di 

Giambattista e dei figli Giandomenico e Lorenzo, con il compito 

di introdurre e in qualche modo rappresentare gli esiti pittorici di 

ciascuna tipologia grafica. Alcuni molto noti, come La 

Tentazione di Antonio (n.15) dalla Pinacoteca di Brera, o come 

L'Abramo e i suoi figli, realizzato da Giandomenico, dalle 

Accademie di Venezia (n.16), altri invece riemersi o riconosciuti 

solo dalle ricerche più recenti. Tutti, però, contribuiscono a 

penetrare le dinamiche del linguaggio tiepolesco, la cui 

eccezionale fertilità immaginativa non esclude una costante 

innovazione nella iterazione dei modelli. 

 

Tiepolo non fu mai a Roma, ma non gli mancarono i rapporti con 

la città: nel 1758 gli furono richieste due grandi pale per la chiesa 

di San Marco annessa a Palazzo Venezia, sede dell’ambasciata 

della Serenissima Repubblica, ma l’incarico sfumò perché il 

pittore era oberato da impegni. Roma fu anche il luogo della 

controversa “riabilitazione” dell’arte tiepolesca, in particolare 

nell’opera di Giandomenico, un cui progetto per la veneziana 

Scuola Grande della Carità fu sottoposto al parere 

dell’Accademia di San Luca, e venne giudicato come «il più 

spiritoso e che più tenga di un certo carattere di valent’uomo». 

Ma in quegli stessi anni un altro grande veneziano, Giovanni 

Battista Piranesi, che si era trasferito nella città eterna conquistato 

dal fascino delle rovine classiche, trasformerà con le sue stampe 

l’immaginario della Roma antica, dopo essere stato, intorno al 

1740, nella bottega dei Tiepolo. 

 

Le opere, oltre 90 disegni dal prevalente carattere di “fogli 

d’album” data la loro tipica natura “di lavoro”, provengono in 

larga misura dal ricco fondo Sartorio dei Musei Civici di Trieste,  
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cui si affiancano disegni dalle raccolte della Fondazione Giorgio 

Cini di Venezia e altri, assai meno noti per non essere stati 

esposti nell’ultimo mezzo secolo, dalle collezioni riunite nel 

secondo Ottocento a Firenze dagli studiosi Herbert Percy Horne, 

Frederick Stibbert e Stefano Bardini, ora conservate negli 

omonimi musei fiorentini. Un'ulteriore selezione arriva ancora dai 

fogli ben noti del Museo di Bassano del Grappa, e da 

un'importantissima raccolta di fogli veneziani del Settecento 

riunita all'inizio del secolo scorso dal pittore di origine goriziana 

Italico Brass, oggi in parte dispersa. 

 

TIEPOLO I colori del disegno. Roma, Musei Capitolini 3 ottobre 

2014 – 18 gennaio 2015.  

 

Félix José Hernández. 
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            OMAGGIO AL MAESTRO  PIERO TOSI   

 

           
 
Elisabetta- Sissi. 

 
Firenze, 7 ottobre 2014. 

 

Dal 1° ottobre 2014 fino all’11 gennaio 2015 la Galleria del 

Costume di Palazzo Pitti ospita la mostra dedicata a Piero Tosi 

nell’anno del conseguimento del premio Oscar onorario alla 

carriera con la seguente motivazione “Piero Tosi, un visionario i  
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cui incomparabili costumi superano il tempo facendo vivere l'arte 

nei film”.  

 

Il Maestro ha lavorato per anni come costumista teatrale, poi 

affermandosi soprattutto nel cinema a fianco di grandi registi fra i 

quali vanno ricordati Luchino Visconti ed altri che hanno 

contribuito a fare la storia del cinema italiano come Vittorio De 

Sica, Federico Fellini, Mauro Bolognini, Liliana Cavani, Franco 

Zeffirelli e Pier Paolo Pasolini.  

 

Tosi si è avvalso di sartorie teatrali di prestigio, come quella di 

Umberto Tirelli, con la quale collabora ancor oggi a distanza di 

anni dalla scomparsa di quest’ultimo.  

 

La mostra, dal titolo “Omaggio al Maestro Piero Tosi. L'arte dei 

costumi di scena dalla Donazione Tirelli”, propone una 

quindicina di abiti di scena di Piero Tosi; questi sono esposti 

nella sala da ballo del museo, nell’allestimento coordinato 

dall’architetto Mauro Linari, e costituiscono un nucleo di grande 

importanza storica e di innegabile fascino della ricca donazione 

fatta da Umberto Tirelli alla Galleria del Costume nel 1986, 

comprendente abiti storici e costumi teatrali e cinematografici.  

 

“Questa selezione di abiti di scena tratti dalla Donazione Tirelli - 

come afferma il Soprintendente per il Polo Museale Fiorentino, 

Cristina Acidini - non solo rappresenta la nota creatività di Tosi 

in una varietà di epoche e di tipologie, ma ci porta attraverso i 

migliori film dei più grandi registi italiani del Novecento”. 

Tra i costumi di scena disegnati da Tosi che è possibile ammirare 

in mostra ricordiamo Medea (film: Medea, regia di Pier Paolo 

Pasolini, interprete: Maria Callas), Elisabetta (Sissi) (film: 

Ludwig, regia di Luchino Visconti, interprete: Romy Schneider), 

Giuliana Hermil (film: L’innocente, regia di Luchino Visconti, 

interprete: Laura Antonelli); questi due ultimi sono frutto del  
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sodalizio con Luchino Visconti che diede vita a veri e propri 

capolavori fondati su un rigore filologico perfetto, “al quale sono 

complementari - come spiega la Direttrice della Galleria del 

Costume, Caterina Chiarelli -, svelando la complessità di 

espressione del Maestro, l’inventiva e la creatività sprigionata 

dai personaggi atavici, quasi tribali nel film Medea”. 

Domenica 12 ottobre 2014, in occasione della “Giornata 

Nazionale delle Famiglie al Museo”, la Sezione Didattica del 

Polo Museale Fiorentino e la Galleria del Costume di Palazzo 

Pitti, propongono una serie di visite alla mostra "Omaggio al 

maestro Piero Tosi. L'arte dei costumi di scena dalla Donazione 

Tirelli". L’occasione offrirà alle famiglie e ai loro bambini la 

possibilità di partecipare a un percorso alla scoperta degli abiti 

creati per attori di cinema e teatro dalle abili mani di Piero Tosi, 

costumista, artista e poeta che con la sua arte riuscì a "vestire i 

sogni". 

 

Félix José Hernández. 
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                     LES BORGIA ET LEUR TEMPS 

 

                             
 
Fra’Bartolomeo. PORTRAIT DE JÉRÔME SAVONAROLE 

1499-1500. Huile sur bois. H.72 ; L.56 cm. Florence, Museo di San Marco 

© Su concessione della SSPSAE e per il Polo Museale della città di Firenze 

 
Paris le 7 octobre 2014. 

 

La famille Borgia doit sa célébrité à ses hommes d’État, à ses 

papes et à ses personnalités hors du commun. Leur sulfureuse 

réputation a fasciné au cours des siècles des écrivains aussi 

différents que Victor Hugo, Alexandre Dumas, aux auteurs de 

BD Jodorowski et Manara jusqu’au manga japonais « Cesare » de 

Fuyumi Soryo (qui fait fureur auprès des jeunes en ce moment). 

Les séries télévisées qui leur ont été récemment consacrées ont 

passionné les téléspectateurs. 
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Dans l’exposition le visiteur découvrira à travers leurs portraits 

leur véritable visage, ainsi que celui des protagonistes majeurs de 

l’époque, princes, philosophes, scientifi ques et théologiens. Une 

période bouleversée par la découverte de l’Amérique et les 

guerres d’Italie, sur un fond d’agitations fomentées par le moine 

Savonarole, déjà annonciatrices de la Réforme protestante à 

venir. À l’aube du XVIe siècle, Érasme et Luther illustreront le 

renouveau philosophique. 

 

Cette famille extraordinairement éclairée fut mécène des plus 

grands artistes de la Renaissance, dans les différentes cours 

d’Italie avec lesquelles ils entretenaient d’étroites relations. 

 

Des oeuvres des plus grands artistes seront présentées, Giovanni 

Bellini, Della Robbia, Dosso Dossi, Andrea Mantegna, Melozzo 

da Forlì, Michel- Ange, Pinturicchio, Raphaël, Titien, Luca 

Signorelli, Verrocchio, Léonard de Vinci au centre d’un univers 

foisonnant. 

 

Les plus importantes institutions italiennes et européennes ont 

collaboré à cette exposition. Certaines oeuvres seront à Paris pour 

la première fois. Les prêts de prestigieuses collections privées 

internationales permettront de découvrir exceptionnellement des 

oeuvres conservées dans les familles depuis des générations. 

 

Le parcours sera construit autour des trois figures incontournables 

de la famille : 

 

ALEXANDRE VI, (Rodrigo Borgia, né à Xàtiva en Espagne, 

1431-1503), élu pape en 1492, est le personnage central de la 

famille. Un homme brillant et redoutable, débauché et corrompu 

(on lui doit l’origine du mot népotisme1). Parmi ses nombreuses 

maîtresses, Vannozza Cattanei lui 

donnera plusieurs enfants. 
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CÉSAR BORGIA (1476-1507) dit le Valentinois, condottiere et 

homme politique ambitieux qui rêva de faire de l’Italie un vaste 

royaume aux ordres du Pape. Nicolas Machiavel s’en inspirera 

pour son célèbre ouvrage Le Prince, premier traité de politique 

moderne. César fut très proche de Léonard de Vinci, son 

ingénieur militaire. Il s’entoura également des grands artistes de 

l’époque, parmi eux Pinturicchio et son jeune élève Raphaël. 

 

Sa soeur, LUCRÈCE BORGIA (1480-1519), fut une des femmes 

les plus extraordinaires de la Renaissance. On lui prête une 

renommée d’empoisonneuse. Grande amie d’Isabelle d’Este, elle 

devint duchesse 

de Ferrare en 1505. Dans cette cour très raffi née elle fréquenta 

les artistes les plus célèbres, Andrea Bregno et Dosso Dossi. 

 

Chacun d’eux a protégé un grand nombre d’artistes tels que 

Pinturicchio, auteur des magnifiques fresques des appartements 

Borgia du Vatican, 

Paolo da San Leocadio qui travailla à Valence pour le compte de 

Rodrigo Borgia ou encore Piermatteo d’Amelia qui réalisa les 

fresques de la voûte de la chapelle Sixtine, recouvertes plus tard 

par celles de Michel-Ange. 

 

Rome, sous l’impulsion des Borgia, avec Melozzo da Forlì, Le 

Filarète et Antoniazzo Romano, connaîtra une grande renommée.  

 

Ils entretiennent des liens forts avec les autres grands foyers 

artistiques d’Italie : à Venise, Giovanni Bellini et Titien ; à 

Florence Verrocchio et Luca Signorelli ; à Mantoue Andrea 

Mantegna ou encore à Urbino Francesco di Giorgio Martini.  

 

Michel-Ange, qui révolutionnera la scène artistique, terminera le 

parcours. 
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Des armures, épées et bijoux reconstitueront l’environnement de 

la famille, ainsi que l’atmosphère du siècle. 

 

LES BORGIA ET LEUR TEMPS. MUSÉE MAILLOL.59-61 rue 

de Grenelle. 75007 Paris. PRÉSIDENT DE LA FONDATION 

DINA VIERNY - MUSÉE MAILLOL OLIVIER LORQUIN. 

DIRECTRICE DU PROJET / DIRECTRICE ARTISTIQUE DU 

MUSÉE MAILLOL PATRIZIA NITTI. SCÉNOGRAPHE 

HUBERT LE GALL. COMMISSARIAT : CLAUDIO 

STRINATI Historien de l’art. 

 

Félix José Hernández. 
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RAFAEL CHIRBES GANÓ EL PREMIO NACIONAL DE 

NARRATIVA 2014 CON SU NOVELA “EN LA ORILLA” 

                                 
 
                                                   Don Rafael Chirbes. 

 
Madrid, 7 de octubre de 2014 

El escritor Rafael Chirbes, con la obra En la orilla, ha obtenido 

hoy el Premio Nacional de Literatura en la modalidad de 

Narrativa. El jurado ha premiado esta obra por ser “una novela de 

extraordinaria construcción literaria, que tratando de la realidad 

actual, no se limita al realismo, mostrando una riqueza formal y 

recursos poéticos que lo trascienden”. 

El premio lo concede el Ministerio de Educación, Cultura y 

Deporte, a propuesta del Jurado, para distinguir una obra de autor 

española escrita en cualquiera de las lenguas oficiales y editadas 

en España durante 2013. Está dotado con 20.000 euros. 

Rafael Chirbes (Tavernes de la Valldigna, Valencia, 1949) 

estudió Historia Moderna y Contemporánea en Madrid, y durante 

algún tiempo se dedicó a la crítica literaria y posteriormente a 

otras actividades periodísticas, como las reseñas gastronómicas y 

los relatos de viajes. 

Su primera novela, Mimoun (1988), quedó finalista del Premio 

Herralde de Novela, y su obra La larga marcha (1996) fue  
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galardonada en Alemania con el Premio SWR/Die Bestenliste 

Prize. Con esta novela inició una trilogía sobre la sociedad 

española desde la posguerra hasta la transición, que se completa 

con La caída de Madrid (2000) por el que recibió el Premio de la 

Crítica Literaria Valenciana, y Los viejos amigos (2003). Con 

Crematorio (2007), novela sobre la evolución política y moral de 

una generación, recibió el Premio Cálamo Libro del Año (2007) y 

el Premio de la Crítica de Narrativa (2008). Su continuación En 

la orilla (2013) es considerada como la novela definitiva sobre la 

crisis y recibe el Premio Francisco Umbral al Libro del Año y el 

Premio de la Crítica de Narrativa. 

El jurado ha estado presidido por Teresa Lizaranzu, directora 

general de Política e Industrias Culturales y del Libro, y Mónica 

Fernández, subdirectora general de Promoción del Libro, la 

Lectura y las Letras Españolas, ha actuado como vicepresidenta. 

Han formado parte del jurado como vocales Carme Riera, 

propuesta por la Real Academia Española; María Dolores 

Sánchez, por la Real Academia; Miren Karmele Azkarate, por la 

la Real Academia de la Lengua Vasca; José Luis Ferris, por la 

Conferencia de Rectores de las Universidades Españolas 

(CRUE); Julia Otxoa, por la Asociación Colegial de Escritores de 

España (ACE); Ángel Basanta, por la Asociación Española de 

Críticos Literarios; María de Carmen del Riego, por la Federación 

de Asociaciones de Periodistas de España (FAPE); María 

Magdalena García, por el Centro de Estudios de Género de la 

UNED; Javier Rodríguez Marcos, por el ministro de Educación, 

Cultura y Deporte; y José María Merino, autor galardonado en la 

edición de 2013. 

Un abrazo desde nuestra querida Madrid, 

 

Félix José Hernández. 
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PERGAMENE FIORITE PITTURE FLOREALI DALLE 

COLLEZIONI MEDICEE 

 

          
 
Firenze 8 ottobre 2014. 

 

Fino al 14 dicembre 2014 gli spazi del Museo della natura morta, 

alla Villa medicea di Poggio a Caiano, ospiteranno la mostra 

Pergamene fiorite. Pitture floreali dalle collezioni medicee. 

Curata dalla direttrice della villa, Maria Matilde Simari, allestita 

da Opera Laboratori Fiorentini-Civita Group e corredata dal 

catalogo bilingue edito da Sillabe, l’esposizione si propone come 

percorso tra i fiori dipinti su pergamena nel Seicento e nel 

Settecento, per illustrare un aspetto poco noto del collezionismo 

mediceo con opere che uniscono il fascino poetico e cromatico  
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dei fiori e i loro significati simbolici, all’attenzione della 

raffigurazione botanica.  

 

“Il valore di questa riscoperta – afferma Cristina Acidini, 

Soprintendente per il Polo Museale Fiorentino - sta anche 

nell’evocare la voga che si affermò tra la nobiltà fiorentina e 

specialmente nell’ambito della corte medicea, in pieno Seicento, 

di arredare interi ambienti con una fitta tessitura di “quadretti di 

miniatura” di soggetto naturalistico. Solo la pittura su pergamena 

–a lungo detta miniatura per la finezza calligrafica della stesura – 

ha infatti la proprietà di spandere intorno una sorta di tenue luce 

interiore, che attraversa le tinte sovrapposte rendendole diafane e 

preziose. Benché il repertorio sia quasi lo stesso del commesso di 

pietre dure, e l’epoca di massimo sviluppo sia il pieno Seicento 

per entrambi i generi creativi, si è al capo opposto dell’effetto 

estetico: quanto gli animali e i vegetali del commesso appaiono 

compatti, saldamente inseriti in tenebrose lastre di paragone o di 

nero del Belgio, tanto sono lievi e quasi aeree le forme campite a 

tempera che si spiccano dai pallidi fondali”.  

 

“La mostra si configura come un piccolo tassello – aggiunge 

Maria Matilde Simari, Direttrice della Villa medicea di Poggio a 

Caiano - che s’inserisce nel grande panorama della natura morta 

toscana dove tante figure minori, che furono però importanti 

agenti diffusori di un genere, devono essere ancora studiate o 

approfondite; con questa mostra si fa luce su alcuni di questi 

artisti con notizie biografiche ed opere inedite.  

 

Le pergamene presentate sono abitualmente conservate in diverse 

collezioni dei musei statali fiorentini (Galleria Palatina, Gabinetto 

Disegni e Stampe degli Uffizi, Educandato della SS. Annunziata 

al Poggio Imperiale, Villa di Poggio a Caiano) e, per problemi 

conservativi, raramente sono esposte al pubblico.  
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L'elemento comune delle pergamene esposte sta nella presenza di 

fiori dipinti, raccolti in superbi mazzi o in delicati bouquet, 

oppure accompagnati di frutti o da volatili, così come raffigurati 

solitari nella loro  cadùca bellezza. I fiori, dunque, nelle varietà 

coltivate e spontanee, negli esemplari rari o comuni e con i loro 

simboli talora nascosti, sono i protagonisti di questa rassegna. 

 

Sia nella mostra, sia nel catalogo curato da Maria Matilde Simari 

e da Elisa Acanfora, le opere esposte sono accompagnate da 

grafici esplicativi che permettono di individuare in modo 

puntuale le varietà floreali, grazie agli studi appositamente 

effettuati da Paolo Luzzi dell'Orto Botanico di Firenze.  

 

Per tre mesi nelle sale della Villa medicea di Poggio a Caiano, si 

potranno ammirare 26 pitture di fiori eseguite su pergamena che 

testimoniano un genere che ebbe grande successo nel XVII 

secolo e che finora non era stato organicamente preso in esame 

dalla critica e dagli studi.  

 

Il supporto compatto della pergamena o carta pecora – come 

tradizionalmente veniva chiamata – consentiva una definizione 

lenticolare e cromaticamente variegata del soggetto raffigurato: le 

cromie stese sulla pergamena conservavano densità e consistenza, 

molto più che sulla carta, e il disegno poteva avere la precisa 

definizione di una miniatura.  

 

Negli inventari antichi questi dipinti venivano definiti “quadretti 

di miniatura”, congiungendo l’idea di un tipo di pittura minuziosa 

e per tradizione di piccolo formato (utilizzata anticamente per 

ornare i manoscritti) al concetto di quadro, pittura che ha invece 

una sua autonomia di rappresentazione.  

 

I “quadretti di miniatura” affollavano le pareti di alcune ville 

medicee – soprattutto la Villa di Poggio Imperiale - ed erano  
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oggetto di appassionato collezionismo da parte di alcuni 

personaggi medicei, Vittoria della Rovere e Violante di Baviera 

in primis.  

 

I dipinti su pergamena esposti alla mostra Pergamene fiorite nella 

Villa di Poggio a Caiano coprono un arco cronologico all’incirca 

di un secolo, dai primi decenni del Seicento ai primi decenni del 

Settecento e mostrano un aspetto particolare e raffinato del vasto 

panorama della Natura morta toscana: la pittura di fiori su 

pergamena. In questo genere le qualità cromatiche compatte e 

dense si univano alla precisione scientifica della resa puntuale 

della specie botanica. 

Dalla metà del secolo XVII, nelle pergamene dipinte con fiori 

provenienti dalle collezioni medicee si accresce la cura descrittiva 

e la lucida resa delle specie botaniche raffigurate. La presenza a 

Firenze di della celebre miniatrice ascolana Giovanna Garzoni, 

dal 1642 e fino al 1651, lasciò sicuramente un segno indelebile 

nella cultura artistica fiorentina che assorbì e fece proprio il modo 

analitico di osservare le specie naturali. Fondamentale fu anche 

l’attività di ricerca e sperimentazione dell’Accademia del 

Cimento (1657-1667) che indirizzò gli artisti fiorentini di natura 

morta verso l’attenzione al dato naturale. D'altra parte a Firenze 

già esisteva una tradizione di attenzione alla descrizione botanica 

giacchè già la pittura di Jacopo Ligozzi nella seconda metà del 

Cinquecento aveva lasciato un segno incisivo.  

 

Sono presenti in mostra alcune splendide pitture su pergamena di 

Giovanna Garzoni (1600-1670) con variegati mazzi di fiori, oltre 

a pergamene dipinte da Lorenzo Todini (1646 - fine del sec. 

XVII), dalla monaca benedettina suor Teresa Berenice (al secolo 

Luisa Maria Vitelli, 1687-1738) e da aristocratici appassionati 

della pittura di fiori quali Alessandro Marsili e Ferdinando 

Narvaez, agli inizi del Settecento. Nomi noti e meno noti  
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esemplificano il successo riscontrato da questo genere pittorico 

per oltre un secolo.  

 

Incuriosisce in particolare la figura di Suor Teresa Berenice i cui 

dati biografici sono stati individuati nel corso delle ricerche per 

questa mostra dove si espongono diverse sue opere inedite. Luisa 

Maria Vitelli, appartenente ad una grande famiglia aristocratica 

legata alla corte granducale, prese i voti nel monastero di Santa 

Apollonia a 16 anni lasciando il suo patrimonio ai cinque fratelli 

minori, trascorse poi tutta la vita nel monastero dedicandosi alla 

raffigurazione di fiori, frutti e uccelli su pergamena conciliando la 

piacevolezza estetica alla precisione scientifica. 

 

 

Pergamene fiorite. Pitture di fiori dalle collezioni medicee. 

Museo della Natura morta della Villa medicea di Poggio a 

Caiano.  13 settembre - 14 dicembre 2014. Progetto e direzione 

della mostra  Maria Matilde Simari, Direttrice della Villa 

medicea di Poggio a Caiano. Allestimento  Alessandra Di Curzio, 

Alessandra Di Curzio. Opera Laboratori Fiorentini S.p.A.–Civita 

Group.  Catalogo a cura di Maria Matilde Simari ed Elisa 

Acanfora.  Testi  Elisa Acanfora, Filippo Capellaro, Paolo Luzzi, 

Livio Nappo, Maria Matilde Simari.  Consulenza botanica  Paolo 

Luzzi.  Collaborazioni alla realizzazione della mostra e del 

catalogo Maurizio Catolfi, Alessandra De Curzio, Anna Floridia.  

Catalogo in italiano – inglese  edito da Sillabe – Livorno. 

 

Félix José Hernández.  
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                 DAVID KAKABADZÉ - PASSAGES 
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David Kakabadze. AUTOPORTRAIT, 1917 - Huile sur toile, métal H.103 
; L.70 cm 

 
Paris le 8 octobre 2014. 

 

Exposition rétrospective organisée à l’occasion du 125e 

anniversaire de l’artiste, dans le cadre du programme de 

rapprochement entre la Géorgie et l’Union Européenne, avec le 

soutien du Ministère de la Culture et de la compagnie de 

télécommunications Silknet  
 

DAVID KAKABADZÉ (1889-1952), est un artiste avant-

gardiste géorgien, peintre, dessinateur, décorateur de théâtre et de 

cinéma, théoricien de l’art et inventeur. Il est l’un des premiers 

peintres géorgiens qui contribua au rapprochement de l’art 

géorgien avec le mouvement moderniste international. 

 

Parallèlement à ses études d’histoire naturelle à la faculté de 

physique et de mathématiques de l’université de Saint-

Pétersbourg, il continue son instruction dans l’atelier de peinture 

de Dmitriev-Kavkazski. Cet enseignement scientifique renforce 

son intelligence rationnelle et lui permet de s’affi rmer en tant 

que théoricien, savant, peintre et artiste. À Saint-Pétersbourg, il 

s’intéresse fortement aux tendances modernes de l’art. En 1919, il 

part pour Paris. Au coeur de la civilisation, il perçoit l’époque 

qu’il nomme “une époque de machinisme et de 

cinématographie”. 

 

Il continue en France ses expériences modernistes et expérimente 

le cubisme, le futurisme et l’abstraction. En 1921 il est l’un des 

premiers peintres à créer une série d’oeuvres abstraites en 

utilisant des formes organiques, embryonnaires et biomorphiques. 

Il étudie les techniques du cinéma, crée une installation 

cinématographique et reçoit des brevets de différents pays  
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(France, Grande-Bretagne, Danemark, Belgique, Italie, Espagne, 

USA, Allemagne, Hongrie etc.). 

 

En 1926 à New York, au Musée Brooklyn, la Société Anonyme 

de Katherine Dreier, Marcel Duchamp et Man Ray organise une 

exposition internationale d’art moderne, où étaient présentées 16 

aquarelles (1921) de Kakabadzé et son unique sculpture Z – 

poisson transpercé (1925). 

 

Parmi 1020 oeuvres de la collection d’art moderne de l’université 

de Yale, on trouve les chefs-d’oeuvre de l’avant- garde - de 

Mondrian, Gabo, Kandinsky, Duchamp, Man Ray, Brancusi, 

Pevsner, Boccioni, Moholy Nagy, Malevitch ainsi que 16 

aquarelles (1921) de David Kakabadzé. 

 

Sa sculpture Z – poisson transpercé fait partie de l’exposition 

permanente. Kakabadzé travaille également comme peintre au 

théâtre et au cinéma, et poursuit simultanément des recherches 

sur l’archivage des monuments architecturaux géorgiens. Grâce à 

cette entreprise, des photographies, puis des films  documentaires 

sont réalisés sur les monuments géorgiens. Mais le gouvernement 

soviétique n’étant pas favorable à cette initiative, tous ces 

documents furent détruits. 

À son retour en Géorgie, David Kakabadzé est nommé recteur et 

professeur à l’Académie des arts de Tbilissi. En 1940, accusé de 

formalisme, il est exilé et ses créations interdites. Il n’a alors plus 

la possibilité ni de travailler comme peintre, ni comme enseignant  

ou savant, ni même comme professeur de français. David 

Kakabadzé meurt en 1952 d’un infarctus. 

 

DAVID KAKABADZÉ – PASSAGES. Musée Maillol. 59-61 

rue de Grenelle. Paris 7
e
. 

 

Félix José Hernández. 
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            J’AI MIS MON FILS CHEZ LES CATHOS 

 

                           
 

Paris le 8 octobre 2014. 

 

Au coeur d'un collège catholique, une mère raconte l'année 

scolaire cauchemardesque de son fils. Derrière les valeurs 

chrétiennes revendiquées par l'établissement, une autre réalité 

apparaît. Ce récit en rapporte les faits et gestes. 

 

«L'attention et l'écoute portée aux élèves les plus en difficulté, la 

grande disponibilité de l'équipe enseignante et éducative et les valeurs 

de respect mutuel auxquelles nous sommes indéfectiblement 

attachés font de l'établissement un lieu où chacun se sent considéré 

et trouve sa place dans un cadre qu'on peut qualifier de "familial". 

» 

La présentation est idyllique. Sans compter les « locaux 

entièrement neufs », des outils pédagogiques d'avant- garde, 

des équipements informatiques exceptionnels qui font de ce 

collège « l'établissement d'enseignement privé catholique le plus 

innovant de France ». 

 



Desde las orillas del Sena 

 116 

 

On m'a fait visiter. On est au début du mois de juin, il fait 

doux, un air de vacances souffle déjà sur la cour où piaillent des 

enfants qui semblent tout droit sortis des pages de Madame 

Figaro. Ils sont beaux, ils ont l'air heureux de ceux qui ne 

risquent rien, me disent gentiment « Pardon madame » quand 

ils me bousculent. 

Pas de doute, mon fils sera bien… » 

Septembre 2012 : T., 13 ans, fait sa rentrée en classe de 4ème 

dans un collège catholique des beaux- quartiers. C'est sa 

troisième rentrée dans cet établissement. Après une première 

aimée supportable et une deuxième plus difficile, cette 

dernière année va ressembler à un enfer. 

 

Tout avait pourtant bien commencé. Le collège se présentait 

comme un lieu ouvert et accueillant, où apprentissage se 

conjuguait avec plaisir et modernité. On y vantait l'attention 

portée à chaque élève. Des arguments auxquels la mère de T. 

est particulièrement sensible : son fils, dyslexique, connaît 

quelques difficultés scolaires. 

 

Mais au fur et à mesure des semaines et des mois qui 

passent, la bonté et la charité chrétiennes vont montrer un 

autre visage : humiliations, punitions injustes ou excessives, 

professeurs psychorigides, communication désastreuse, 

devoirs et contrôles pléthoriques... Un gouffre sépare les 

promesses et la réalité. 

 

C'est sur un ton vivant et enlevé que Véronique de Bure 

raconte cette année particulière, choisissant l'humour ou 

l'ironie pour raconter des épisodes parfois tragiques. 

 

« Moi aussi, on m'a mis chez les cathos. 
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Je ne m'en suis pas remis. 

J'en garde encore des souvenirs brûlants.  

Chaque vendredi matin, il arrivait dans la classe, comme un 

orage. Noir dans le bruissement de sa soutane, un cahier rouge à 

la main. C'était le supérieur de Saint-Joseph. 

Il nous appelait par ordre alphabétique et lisait nos notes. 

Le dernier avant moi, c'était Désiré Duflot, élève discret, docile 

et soumis, comme il les aimait. Que des 8 et des 7. C'était sur 

10 ; 8, c'était très bien, 3, c'était très mal. 

 

Avant la lecture de mes notes, il y avait toujours un grand silence, 

comme avant un tremblement de terre. 

-Conduite en classe : 3. 

-Tenue : 4. 

-Discipline générale : 4. 

-Travail: 6. 

Il se déchaînait. J'étais un bon à rien, je ne ferais jamais rien dans 

la vie. Mon 6, assez bien, en travail, une performance pour 

moi, n'était même pas pris en compte. Je n'étais pas docile, 

je n'étais pas sage, c'était impardonnable. 

Apparemment, soixante ans plus tard, les choses n'ont pas 

changé. Ne sont canonisés que les enfants sages.  

 

J'étais une honte pour mes parents, pour l'institution, pour 

la France, pour l'humanité. Dieu devait regretter de m'avoir 

créé. 

 

Des grandes crevasses s'ouvraient sous mes pieds. J'allais 

être englouti et frire éternellement dans une marmite 

d'huile bouillante tandis que des diables noirs et poilus me 

piqueraient les fesses avec des grandes fourchettes». 

Jean-Louis Fournier  

 

Véronique de Bure est l'auteur de trois ouvrages, tous trois  
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publiés chez Stock, Une confession (« la Bleue », 2009), 

Retrouver Estelle (avec Eric Mouzin, « la Crème », 2011) et Un 

retraité (« la Crème », 2011). Elle est également éditrice. 

 

Félix José Hernández. 

 

J'ai mis mon fils chez les cathos. Véronique de Bure. © Belfond 

2014. Collection : Documents Récits Témoignages. 240 pages. 

Prix : 18,00 euros. 
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IL RECUPERO DI DUE OPERE IMPORTANTI: 

GHIRLANDAIO E ARCANGELO DEL SELLAIO 

 

                  
 
Santo Stefano tra i Santi Giacomo maggiore e  

Pietro di Domenico Ghirlandaio 

 
Firenze, 8 ottobre 2014. 

 

È stato presentato nella Sala del Colosso della Galleria 

dell’Accademia, il recupero di due importanti tavole dipinte del 

XV secolo. Si tratta di Santo Stefano tra i Santi Giacomo 

maggiore e Pietro di Domenico Ghirlandaio e della Pietà e i santi 

Giacomo, Michele Arcangelo e Maria Maddalena di Arcangelo 

di Jacopo del Sellaio.  

 

Alla presentazione hanno presenziato Cristina Acidini 

(Soprintendente per il Patrimonio Storico, Artistico ed 

Etnoantropologico e per il Polo Museale della città di Firenze), 

Angelo Tartuferi (Direttore della Galleria dell’Accademia), 

Nicoletta Pons (specialista di pittura toscana del ‘400) e le 

restauratrici Muriel Vervat e Manola Bernini.  
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“Con la presentazione dei due dipinti quattrocenteschi recuperati 

dal restauro - ha detto il Soprintendente Acidini -, la Galleria 

dell’Accademia conferma la puntualità e la sollecitudine della 

tutela esercitata al proprio interno nei confronti delle raccolte 

pittoriche, che fanno di questo museo uno dei punti di riferimento 

principali per lo studio e la fruizione dell’arte dai ‘Primitivi’ fino 

al Rinascimento inoltrato. Il duplice intervento è esemplare anche 

per quanto attiene il sostegno finanziario, in cui sono compresenti 

risorse italiane pubbliche e risorse straniere private, a conferma 

della capacità d’attrazione esercitata dai nostri beni culturali”.  

 

“’Non solo mostre’ alla Galleria dell’Accademia  

dell’Accademia, viene spontaneo affermare - ha aggiunto il 

Direttore Tartuferi - presentando questi due importanti interventi 

di restauro eseguiti, rispettivamente, da Muriel Vervat su Santo 

Stefano, Giacomo maggiore e Pietro, capolavoro autentico della 

fase estrema di Domenico Ghirlandaio, e da Manola Bernini sulla 

Pietà e i santi Giacomo, Michele Arcangelo e Maria Maddalena 

di Arcangelo di Jacopo del Sellaio. Il restauro del Ghirlandaio è 

stato reso possibile grazie al Comitato organizzativo della mostra 

‘Arte a Firenze da Botticelli a Bronzino: verso una maniera 

moderna’ che si svolgerà al Metropolitan Museum of Art a Tokyo 

(11 ottobre-14 dicembre 2014), mentre quello sulla tavola del 

figlio di Jacopo del Sellaio si deve a fondi ministeriali”. 

 

I TRE SANTI DI DOMENICO GHIRLANDAIO  

 

Il dipinto proviene dalla chiesa di Santa Maria Maddalena de’ 

Pazzi, in Borgo Pinti, e fu commissionato da Stefano di Pietro di 

Jacopo Boni per la sua cappella costruita nel 1493, la quarta sulla 

destra entrando nell’edificio: i santi raffigurati richiamano, infatti, 

i nomi del committente, del padre Pietro e del nonno Jacopo. Il 

primo restauro documentato risale al 1865, quando l’opera, che si 

trovava nella chiesa di Santa Maria Maddalena de’ Pazzi, venne  
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trasferita alla Galleria degli Uffizi. I documenti riportano la 

notizia della rimozione di una pesante ridipintura, che aveva 

trasformato santo Stefano in un san Girolamo. L’intervento di 

pulitura è risultato complesso perché il colore originale era reso 

opaco da uno strato compatto di colla e vernice fortemente 

invecchiato, che aveva assunto una colorazione grigio scuro. 

Dopo la pulitura e il consolidamento del colore si sono ristuccate 

le parti mancanti con stucco di gesso e colla animale. Si è quindi 

proceduto a una prima verniciatura a pennello con vernice 

mastice sciolta in trementina. Le rifiniture e le piccole 

reintegrazioni sono state realizzate con colori a vernice e, a 

lavoro concluso, si è effettuata una seconda verniciatura con la 

stessa vernice nebulizzata.  

 

LA PIETÀ E SANTI DI ARCANGELO DI JACOPO DEL 

SELLAIO 

La tavola proviene dalla chiesa di San Jacopo Soprarno o de’ 

Barbetti, dove ornava in origine la cappella di San Francesco, di 

patronato della famiglia Ermini. Francesco di Jacopo di Michele 

Ermini, infatti, nel 1491 fonda la cappella intitolata al santo 

protettore, cappella che, secondo la dichiarazione catastale 

(Decima), nel 1498 risulta già edificata e officiata. La tavola, che 

presenta i santi patroni degli stretti congiunti del committente 

(Jacopo, Francesco e Michele), rivela la mano di Arcangelo del 

Sellaio, figlio del più noto Jacopo, presso il quale verosimilmente 

svolse il suo tirocinio e del quale seguì le orme stilistiche. Il 

dipinto non aveva evidenti problemi conservativi dello strato 

pittorico: si è deciso perciò di conservare questo intervento in 

modo da non modificare l’equilibrio ottenuto dal supporto. Dopo 

la pulitura sono emerse zone maggiormente danneggiate, già 

evidenziate da un’osservazione ai raggi infrarossi. Le integrazioni 

delle lacune sono state eseguite a velature nel caso di quelle più 

contenute e col metodo della selezione nella parte bassa, 

dov’erano quelle più estese. 
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Firenze, Galleria dell’Accademia. 

 

 Restauro del dipinto del Ghirlandaio. Direzione: Angelo 

Tartuferi. Restauro: Muriel Vervat in collaborazione con Daniela 

Lippi. Progetto per le indagini diagnostiche: Eva Mariasole 

Angelin, Giovanni Bartolozzi, Serena Carlesi, Andrea Casini, 

Veronica Marchiafava, Marcello Picollo, Marco Poggesi, 

Lorenzo Stefani: IFAC-CNR, Sesto Fiorentino (Fi); Susanna 

Bracci, Roberta Iannaccone, Donata Magrini: ICVBC-CNR, 

Sesto Fiorentino (Fi). Foto: Antonio Quattrone. 

 

Restauro del dipinto di Arcangelo di Jacopo del Sellaio. 

Direzione: Angelo Tartuferi. Restauro: Manola Bernini. Foto: 

Lionel Koenig, Firenze. 

 

Félix José Hernández. 
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                         MICHAEL KENNA, PARIS  

 

                      
 
         Passing Barge, Paris, France 1988. © Michael Kenna, Courtesy  

        Galerie Camera Obscura - musée Carnavalet. 

 

Paris le 8 octobre 2014. 

 

 Au coeur d’une atmosphère embrumée, à l’aube comme à la 

tombée de la nuit, les ponts, les quais et les monuments parisiens 

livrent leurs secrets sous l’objectif de Michael Kenna. Les prises 

de vues vous plongent dans l’intimité d’une ville où le temps 

semble s’être arrêté.  

 

Dans le cadre du Mois de la Photo à Paris, novembre 2014, de la 

publication d’un livre sur la France aux éditions Nazraeli et d’une 

importante donation de l’artiste, le musée Carnavalet – Histoire 

de Paris présente l’exposition « Michael Kenna, Paris ». Une 

cinquantaine de photographies de la capitale sont ainsi exposées 

du 28 octobre 2014 au 1er février 2015.  
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Avec de petits formats, toujours en noir et blanc, Michael Kenna 

immortalise la poésie des paysages. Qu’ils soient naturels ou 

travaillés par l’homme, les lieux sont toujours mystérieux et se 

contemplent comme des trésors dans un cabinet de curiosité. 

Privilégiant une composition graphique, l’artiste joue avec les 

lignes et les volumes, le visible et l’invisible. Les temps de pose 

longs « gomment » la présence humaine, laissant entrevoir des 

paysages pareils à la rêverie d’un promeneur solitaire.  

 

Prague, New York, San Francisco… toutes ces villes ont fasciné 

le photographe. Mais c’est à Paris, la Ville Lumière, que l’artiste 

se plait à poser un regard tendre sur les lieux qui forgent l’identité 

de la capitale. Du Pont des Arts à la Tour Eiffel, de Notre-Dame 

au Palais-Royal, Michael Kenna magnifie Paris par des jeux 

d’ombres et de lumières.  

 

Né en 1953 à Widnes (Angleterre), Michael Kenna définit très 

tôt son mode opératoire en réalisant des séries autour de lieux 

qu’il explore inlassablement. Influencé par Bill Brandt mais aussi 

par Eugène Atget et Brassaï, le travail de Michael Kenna rejoint 

la veine des grands photographes paysagistes. Avec lui, la ville 

moderne prend une dimension merveilleuse, parfois étrange. 

Depuis de nombreuses années, publications et expositions, telle 

que la rétrospective de la Bibliothèque nationale de France en 

2009-2010, rendent hommage à son oeuvre. 

Exposition  Michael Kenna, Paris. 28/10/2014-01/02/2015.  

Commissariat  Françoise Reynaud, conservatrice chargée des 

collections photographiques du musée Carnavalet – Histoire de 

Paris. Musée Carnavalet Histoire de Paris.  16, rue des Francs- 

Bourgeois 75003 Paris. 
 

Félix José Hernández. 
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  CARMEN LAFFÓN. EL PAISAJE Y EL LUGAR  

 

                             
 
                CARMEN LAFFÓN. La Cal. Bidon rojo. 2012.  
                Carbón, témpera y óleo sobre madera. 218,5 x 147 cm. 
 

Sevilla, 10 de octubre de 2014. 

 

Querida Ofelia: 

 

El Centro Andaluz de Arte Contemporáneo presenta la 

exposición “Carmen Laffón. El paisaje y el lugar”, que reúne 

alrededor de ciento veinte obras de la artista sevillana de varias 

épocas e incluso algunas de ellas inéditas hasta la fecha y 

realizadas durante 2014.  

 

Se trata de la exposición más importante realizada en Andalucía 

sobre la pintora y la más amplia desde la retrospectiva que se hizo 

en 1992 en el Museo Nacional Centro Arte Reina Sofía de 

Madrid. La exposición reúne obras de diversas instituciones tales 

como el Patronato de la Alhambra y el Generalife, la Universidad 

de Sevilla o el CAAC así como numerosas colecciones privadas y 

de la propia artista. La exposición se presentará la próxima 

primavera en Granada. 
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Carmen Laffón ha alcanzado, en su última etapa creativa, una 

libertad formal que radicaliza su concepción del paisaje entendido  

 

como contemplación. Como ha ocurrido con otros grandes 

artistas, es entonces cuando la exploración y la investigación 

artística se liberan de una parte de las ataduras del pasado e 

inician una nueva travesía que sorprende y deslumbra 

precisamente por esa libertad y radicalidad respecto a lo ya 

hecho. Es este momento creativo el que ha querido recoger la 

exposición del Centro Andaluz de Arte Contemporáneo, a partir 

de las grandes series iniciadas ya traspasado el segundo milenio. 

Series entendidas como un viaje que son trasunto de su 

trayectoria vital y artística, que transita desde la orilla del 

Monasterio de la Cartuja de Sevilla hasta las bajamares del 

Guadalquivir en su desembocadura en Sanlúcar de Barrameda. 

Un recorrido que ha sido, literalmente, un ir y venir por el río, un 

continuo bajar y remontar, hasta ensanchar su estilo justo en el 

tramo final del recorrido. En esta muestra se pueden contemplar 

obras de Carmen Laffón de diferentes técnicas. Así, se presentan 

óleos sobre lienzo, dibujos de carbón sobre papel, pastel y óleo 

sobre papel y esculturas en hierro pintado, hierro, escayola, 

madera y aluminio, bronce pintado y témpera y carbón sobre 

madera. 

 

Con motivo de esta muestra se ha editado un libro-catálogo en 

colaboración con el Centro de Estudios Andaluces que reúne a 

especialistas del panorama artístico español como Francisco 

Calvo Serraller, Jacobo Cortines, Lorena Martínez de Corral y el 

propio comisario de la muestra, Juan Bosco Díaz-Urmeneta, que 

analizan la obra y trayectoria de Carmen Laffón.  

 

En palabras del comisario, “esta exposición puede verse como un 

prolongado viaje a lo largo del Guadalquivir, desde la ribera de 

La Cartuja, cuando aún era terra ignota, hasta su llegada al mar  
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en Sanlúcar de Barrameda. Pero el viaje cambia al viajero y las 

obras de Carmen Laffón, midiéndose con los diversos temples del 

río, abren un segundo camino a través del propio paisaje: paisajes  

 

del encuentro inesperado en La Cartuja, de la vitalidad de las 

márgenes del río en Bonanza, de la mirada que espera y espía el 

vigor de la luz sobre el Coto desde Sanlúcar, de la inminencia del 

mar, en La Jara. Aún cabe señalar otro trayecto, modelado por la 

misma pintura: medidos trazos en Sevilla, materia ascendente en 

Bonanza, arquitectura del color en el Coto, serena sucesión de 

formas paralelas en La Jara. El viaje exige un lugar de retiro y 

Laffón lo encuentra junto al río, en la viña que rodea su estudio 

de La Jara. Cómplice de la tierra, La viña ofrece a la vez acogida 

y fecundidad, bajo cielos que apuntan al incesante ir y venir de la 

naturaleza. La viña es así paisaje y lugar, como también lo son los 

dibujos del Generalife que oponen al esplendor de la vid la 

reservada sensualidad del jardín árabe. El lugar crece con quien 

lo habita. Laffón lo ve formarse en los objetos que condensan ese 

esfuerzo, sea intelectual o físico: en los textos e imágenes que 

permiten rastrear el mundo poético del autor de El Quijote pero 

también en los materiales y herramientas que jalonan el día a día 

de un taller metalúrgico o en el modesto utillaje que sostiene la 

milenaria cultura de la cal. 

 

La muestra al fin completa un gran ciclo: vuelve a La Cartuja, al 

Jardín de la Prioral, como si la autora trasladara su estudio al 

enclave que, en 1976, indagaron los dibujos que abren la 

exposición”.  

 

Carmen Laffón (Sevilla, 1934) tuvo una vida diferente desde su 

niñez. Sus padres, que se habían conocido en la Residencia de 

Estudiantes de Madrid, deciden no llevarla al colegio. Su 

educación se lleva a cabo en su casa. Sus inicios en la pintura 

tienen lugar a los 12 años de la mano del pintor Manuel González  
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Santos, amigo de la familia y antiguo profesor de dibujo de su 

padre, por cuya indicación ingresa en la Escuela de Bellas Artes 

de Sevilla, a los 15 años de edad. Tras cursar estudios en esta 

institución durante tres años se traslada a Madrid, en cuya  

 

Escuela de Bellas Artes finaliza su carrera. En ese mismo año, 

1954, hace su viaje de fin de estudios a París, donde queda 

especialmente impresionada por la obra de Marc Chagall. Al año 

siguiente realiza una estancia de estudios en Roma con una beca 

del Ministerio de Educación. 

 

A su regreso a Sevilla en 1956 continúa pintando en la casa de 

verano familiar en La Jara, frente al Coto de Doñana, que acabará 

siendo el lugar central de su actividad artística. Allí tiene 

actualmente su estudio, y el Coto de Doñana y su paisaje se han 

convertido en principal protagonista de su pintura. 

 

En 1967 se acerca al mundo de la enseñanza y junto a Teresa 

Duclós y Pepe Soto crean la Escuela El Taller y en 1975 se 

incorpora a la Cátedra de Dibujo al Natural de la Escuela de 

Bellas Artes de Sevilla. En 1998 es nombrada académica de la 

Real Academia de Bellas Artes de San Fernando de Madrid. El 

16 de enero del 2000 pronunció el discurso de ingreso titulado 

"Visión de un paisaje" que versó sobre su relación con Sanlúcar 

de Barrameda y el Coto de Doñana. Carmen Laffón es Hija 

Predilecta de Andalucía. Está en posesión del Premio Nacional de 

Artes Plásticas y de la Medalla de Oro al Mérito a las Bellas 

Artes entre otras distinciones.  

 

De su vida y su relación con Sevilla y Sanlúcar de Barrameda, 

Carmen Laffón dice: «El Guadalquivir es el río de Sevilla, mi 

ciudad de nacimiento, que me lleva a Sanlúcar de Barrameda, mi 

otra ciudad, donde comencé a pintar y a soñar». 
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Exposición: “CARMEN LAFFÓN. EL PAISAJE Y EL 

LUGAR”. Del 9 de octubre de 2014 al 8 de febrero de 2015.  

Organiza: Centro Andaluz de Arte Contemporáneo, Patronato de 

la Alhambra y Generalife, y Centro de Cultura Contemporánea de 

la Universidad de Granada.  

 

Un gran abrazo desde la bella capital de Andalucía, 

 

Félix José Hernández. 

   
 

 

 

 

 

 

 

 

 

 

 

 

 

 

 

 

 

 

 

 

 

 



Desde las orillas del Sena 

 130 

 

 EL PALAZZO STROZZI  DE FLORENCIA MUESTRA 

CERCA DE 90 OBRAS DE LA COLECCIÓN DEL MUSEO 

REINA SOFÍA 

 

             
 

Óscar Domínguez. Composición cósmica, 1938. Óleo sobre lienzo.  

50,2 x 73 cm. © Oscar Domínguez, VEGAP, Madrid, 2012. 

 

Madrid, 10 de octubre de 2014. 

 

Querida Ofelia: 

 
El Palazzo Strozzi de Florencia abrió al público el próximo  la 

exposición Picasso y la modernidad española, una muestra 

organizada por el Museo Reina Sofía y la Fundación Palazzo 

Strozzi. Las cerca de 90 obras que se exhiben hasta el 25 de enero 

de 2015 pertenecen a la colección del Museo madrileño, a 

excepción de un par de ejemplares de la biblioteca de Florencia 

que se exhiben como material  

 

complementario. Entre ellas destacan algunas tan importantes 

como el Retrato de Dora Maar, Busto y paleta o El pintor y la  
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modelo, de Picasso; Siurana, el camino, de Miró; El violín, de 

Juan Gris; o Composición cósmica, de Óscar Domínguez. 

 

Comisariada por Eugenio Carmona, la muestra presenta una 

variada gama de piezas -42 de ellas de Picasso- entre pinturas, 

esculturas, dibujos y grabados que conforman una cuidada 

selección de obras de una de las figuras más importantes del siglo 

XX, que permite reflexionar sobre su influencia y comparar su 

producción con la de otros 35 artistas españoles también 

representados en la exposición como Joan Miró, María 

Blanchard, Salvador Dalí, Juan Gris, Jorge Oteiza, Pablo 

Gargallo y Óscar Domínguez, entre otros.  

 

Distribuida en nueve secciones, la exposición Picasso y la 

modernidad española pretende realizar un acercamiento a las 

poéticas, las constantes estéticas y los fundamentos plásticos del 

quehacer artístico de Picasso y de los creadores españoles que 

participaron en el desarrollo del Arte Moderno en nuestro país. 

Asimismo, la muestra no sólo trata de plantear la influencia de 

Picasso en el Arte Moderno español sino también cómo 

contribuyó esa relación entre el genio malagueño y los otros 

artistas a ubicar el arte español en el escenario internacional.  

 

La lista completa de artistas españoles está compuesta por Rafael 

Barradas, Aurelio Bibiano de Arteta, María Blanchard, Francisco 

Bores, Eduardo Chillida, Martín Chirino, Pancho Cossío, Leandre 

Cristòfol, Salvador Dalí, Josep de Togores, Óscar Domínguez, 

Equipo 57, Ángel Ferrant, Pablo Gargallo, Julio González, Juan 

Gris, José Guerrero, Antonio López, Maruja Mallo, Manuel 

Millares, Joan Miró, Manuel Ángeles Ortiz, Jorge Oteiza, Pablo 

Palazuelo Pablo Picasso, Benjamín Palencia, Alfonso Ponce de 

León, Alberto Sánchez, Antonio Saura, José Gutiérrez Solana, 

Joaquín Sunyer, Antoni Tàpies, Joaquín Torres García, José Val 

del Omar, Daniel Vázquez Díaz y Esteban Vicente.  
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La Colección del Reina Sofía Viaja  

 

Picasso y la modernidad española forma parte de las tres 

exposiciones organizadas por el Museo Reina Sofía con fondos 

de su Colección que viajan al extranjero entre este año y 2016. 

Tras exhibirse en Seattle, la exposición Miró: La experiencia de 

mirar puede visitarse actualmente en el Nasher Museum of Art. 

Duke University de Durham, en Estados Unidos. Posteriormente 

irá al Denver Art Museum, de Denver, y cerrará su gira en el país 

norteamericano en el McNay Art Museum de San Antonio en 

enero de 2016. Por su parte, la exposición Salvador Dalí, tras 

haber pasado por Río de Janeiro, podrá contemplarse en el 

Instituto Tomie Ohtake de São Paulo (Brasil) desde el 19 de 

octubre hasta el 11 de enero 2015. También está prevista para 

2015 otra exposición con fondos del Museo dedicada al artista 

José Val del Omar, que recalará en Badajoz y Santiago de 

Compostela. 

 

Un gran abrazo desde nuestra querida y culta Madrid, 

 

Félix José Hernández. 
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LA OTRA MIRADA DEL CINE ESPAÑOL LLEGA AL 

MUSEO REINA SOFÍA DE MADRID 

         

       Joaquín Jordá. De Nens. Película 2003. 

Madrid, 11 de octubre de 2014. 

Querida Ofelia: 

El Museo Reina Sofía ofrece un nuevo ciclo de cine titulado 

Memoria del descrédito, que ha sido organizado por el Museo y 

el ICAA (Instituto de la Cinematografía y de las Artes 

Audiovisuales). Se trata de la tercera edición de estos programas 

cinematográficos que han tratado el cambio de estructuras, 

narraciones y modos de hacer del cine reciente en España. Entre 

el 22 de septiembre y el 22 de octubre, se proyectarán películas 

de nombres como Luis López Carrasco, Pere Portabella, Jacinto 

Esteva, Eloy Domínguez Serén o Joaquín Jordá, entre otros. 

Con tres ediciones hasta la fecha, estos ciclos buscan recoger la 

sacudida que supuso el llamado “otro cine” español,  
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caracterizado por el uso de una imagen precaria, el empleo del 

acontecimiento dentro de la ficción o el análisis permanente de lo 

real. La edición de este año nos muestra como este otro cine 

inventa su propia genealogía, ensayando una historia discontinua 

y rebelde del audiovisual. Así, películas contemporáneas dialogan 

en dobles sesiones con films históricos, estableciendo debates y 

análisis entre ambas propuestas. 

A finales de los sesenta y durante la década de los setenta, un 

destacado número de cineastas apostó por una ruptura estilística y 

discursiva con el cine producido en España en ese momento, en la 

línea con los escasos films de vanguardia que se podían ver en 

filmotecas, institutos culturales extranjeros o en revistas 

internacionales. Este gesto supuso una confrontación con el 

modelo institucional y administrativo entonces vigente, lo que 

significaba automáticamente no gozar del permiso de exhibición 

pública y no beneficiarse de distribución comercial, 

convirtiéndose así en películas casi marginales condenadas a la 

clandestinidad y a la invisibilidad, lo que motivó que la 

historiografía denomine esta filmografía como cine invisible.  

Estas películas iban desde el cine de reforma narrativa a la 

experimentación, pasando por el documentalismo o el cine 

militante clásico. Aunque era un cine de temáticas muy diversas, 

compartía una misma actitud subversiva, de resistencia a la 

frivolización cultural y a la desactivación política que el tardo-

franquismo imponía. El periodista y escritor Julio Pérez Perucha 

lo definió como “un cine generalmente al margen del sistema, 

cuyo denominador común era el deseo de cambiar la realidad, de 

cambiar la vida […] Un cine articulado con vocación, voluntad 

práctica y conciencia de vanguardia”. Esta amalgama de películas 

dispares fue denominada de formas diversas: “extraterritorial” 

(Santos Zunzunegui), “insular” (Eugeni Bonet) o “heterodoxa”  
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(Carlos Muguiro). De esta manera, no es extraño que el texto de 

uno de los ciclos más completos dedicados a este movimiento 

tuviera un subtítulo bastante elocuente: Cine marginal en España 

(experimental, clandestino, independiente, marginal, marginado, 

corto, pobre, underground, militante, alternativo, substandard, 

subversivo…). Sin embargo, todas estas categorías acabaron 

incluyéndose en un mismo concepto: el de cine independiente, 

que, si bien en ocasiones se puede definir como un cine de 

vanguardia artística y política, es insuficiente y genérico. 

La otra mirada del cine español llega al Museo Reina Sofía. 

Hasta el 22 octubre, 2014 - 19:00 h / Edificio Sabatini, Auditorio. 

Un gran abrazo desde nuestra querida España, 

Félix José Hernández. 
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ANTONIO HERNÁNDEZ, GALARDONADO CON EL 

PREMIO NACIONAL DE POESÍA 2014 

 

                          
 

                    El poeta Antonio Hernández 

 

Madrid, 9 de octubre de 2014. 

Querida Ofelia: 

El poeta Antonio Hernández ha sido galardonado hoy con el 

Premio Nacional de Literatura en la modalidad de Poesía por la 

obra Nueva York después de muerto. El premio lo concede el 

Ministerio de Educación, Cultura y Deporte para distinguir la 

obra de autor español escrita en cualquiera de las lenguas 

oficiales del Estado y editada en 2013. Está dotado con 20.000 

euros. 

El jurado ha considerado Nueva York después de muerto como 

una obra “totalizadora, arriesgada y comprometida que recoge la 

herencia literaria y ecos históricos; un libro que rehumaniza y 

salva del olvido” 
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Nacido en Arcos de la Frontera (Cádiz), en 1943, Antonio 

Hernández cultiva narrativa, ensayo, periodismo, y, sobre todo, 

poesía, con títulos como: El mar es una tarde con campanas, Con 

tres heridas yo, Sagrada forma, Habitación en Arcos, El mundo 

entero, Insurgencias (Poesía 1965-2007) o Nueva York después 

de muerto. 

La obra de Antonio Hernández ha sido reconocida con un 

importante número de prestigiosos premios: Premio de la Crítica 

de Poesía, Premio Andalucía de Novela, Gran Premio del 

Centenario del Círculo de Bellas Artes, Premios Rafael Alberti, 

Gil de Biedma, Miguel Hernández o Tiflos de poesía, entre otros. 

La totalidad de su trayectoria ha sido reconocida con el Premio 

Andalucía de la Diputación Provincial de Almería, el Premio 

Valencia de Literatura de la Diputación Provincial de Valencia o 

el Premio de las Letras Andaluzas Elio Antonio de Nebrija. 

Su obra ha sido traducida a más de veinte idiomas, entre ellos 

francés, italiano, inglés, ruso, serbio, árabe, chino o coreano, 

además de gallego, portugués, catalán y valenciano. 

Es Presidente de Honor de la Asociación Andaluza de Escritores 

y Críticos Literarios y miembro de las directivas de CEDRO 

(Centro Español de Derechos Reprográficos) y de la ACE 

(Asociación Colegial de Escritores). Es Hijo Predilecto de su 

pueblo natal, Arcos de la Frontera. 

El Jurado ha estado compuesto por Antonio Carvajal, 

galardonado en la edición 2012; Manuel Carlos Álvarez, 

galardonado en la edición 2014; Luis María Ansón, designado 

por la Real Academia Española; Jon Kortazar, por la Real 

Academia de la Lengua Vasca; Marta Pessarrodona, por el 

Instituto de Estudios Catalanes; Julia Barella, por la Conferencia 

de Rectores de las Universidades Españolas (CRUE); Rogelio  
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Blanco, por la Asociación Colegial de Escritores de España 

(ACE); Noni Benegas, por la Asociación Española de Críticos 

Literarios; Carmen Guaita, por la Federación de Asociaciones de 

Periodistas de España (FAPE); Brigitte Leguen, por el Centro de 

Estudios de Género de la UNED; y Luis Miguel García Jambrina, 

por el ministro de Educación, Cultura y Deporte. Ha actuado 

como presidenta la directora general de Política e Industrias 

Culturales y del Libro, Teresa Lizaranzu, y como vicepresidenta 

la subdirectora general de Promoción del Libro, la Lectura y las 

Letras Españolas, Mónica Fernández. 

Un gran abrazo desde nuestra querida y culta España, 

Félix José Hernández. 
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    FLEURS IMPERIALES AU GRAND TRIANON  

 

                   
 

 

Versailles le 13 octobre 2014. 

 

 Deux chrysantèmes géants ou «Ozukuri», symboles impériaux 

au Japon, fleuriront de centaines de fleurs le péristyle du  « palais 

de Flore » à l'automne 2014. Habituellement présentés au coeur 

du parc impérial du Shinjuku Gyoen à Tokyo, ils ont parcouru dix 

mille kilomètres pour rejoindre Versailles. Ces arbres «dessinés» 

selon un rituel unique sont accueillis pour la première fois en 

France, leur voyage par mer lors de l'exposition universelle de 

paris en 1900 ayant eu raison de leur survie. Ils se sont 

aujourd'hui épanouis dans une serre de Trianon grâce à l'expertise 

et au savoir-faire des jardiniers du parc impérial, qui les ont 

accompagnés au Château de Versailles pour préparer leur 

floraison. 
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Aujourd’hui, au Grand Trianon, ils marquent le 90
e 

anniversaire 

du partenariat culturel franco-japonais inspiré par Paul Claudel, « 

l’ambassadeur-poète » qui voulait renforcer la connaissance 

mutuelle entre les deux pays. 

 

 Un échange des savoirs-faire botaniques. Le Château de 

Versailles et le parc du Shinjuku Gyoen ont signé en 2012 un 

partenariat destiné à renforcer leur coopération autour de l’art du 

jardin à la française, à travers des échanges d’expertise entre les 

jardiniers français et japonais ainsi que l’organisation 

d’expositions bilatérales. Ainsi pour l'occasion les équipes de 

jardiniers de Trianon ont appris de leurs homologues japonais 

l'art de la taille et de la culture des Ozukuri. 

 

Cet accord renoue le lien historique qui s'était tissé au début du 

XX
e 

siècle entre Henri Martinet, intendant des jardins de 
Versailles, et les représentants de l'Empereur Meiji. Henri 

Martinet avait alors alors réalisé le plan du jardin à la française 

qui fut exécuté en 1900 à Tokyo et dont le tracé initial s'est 

modifié au fil du temps pour se japoniser. 

 
Les chrysanthèmes, fleurs sacrées du Japon.Apparu en Asie, 

autour du VIIIe siècle, le chrysanthème n'est introduit en Europe 

qu'au XVIII
e 

siècle. Le botaniste suédois Carl von Linné est en 

effet le premier, en 1753, à rapporter de Chine et du Japon des 

boutures de cette fleur à la beauté particulière, dont il forme le 

nom occidental à partir des racines grecques christos, « or », et 

anthemon « fleur » . Dès lors, la production s’intensifie; de 

reproductions en croisements naît une multitude de variétés 

colorées. 
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Puis, peu à peu, le chrysanthème est, en France, associé au deuil. 

À la fin de la première guerre mondiale, le Président Poincaré 

exige qu’il orne les monuments aux morts pour la France. On  

 

l’appelle aussi la « fleur des veuves », en référence aux femmes 

de soldats qui allaient fleurir les tombes de leurs maris. Il devient 

le symbole de la Toussaint.  

 
Cette exposition inédite fait pénétrer le visiteur dans une tradition 

tout à fait différente. Emblème de la famille impériale, 

comprenant, lorsqu’il figure à la cour toujours le même nombre 

de pétales, le chrysanthème du Japon n’évoque pas la mort mais 

au contraire la joie et l’éternité. On lui attribue la capacité de 

rendre la vie plus belle et longue, symbolisée par sa floraison 

tardive et colorée. Il continue ainsi à être cultivé au Japon avec 

vénération et fait l'objet à l'automne de nombreuses expositions, 

notamment dans le parc du Shinjuku Gyoen.  

 

La culture de l'Ozukuri. Le nom d'Ozukuri se rapporte à la 

technique de culture ornementale des grands chrysanthèmes, dit 

"Oo-giku", rigoureusement codifiée et maîtrisée jour après jour 

par des jardiniers qui se consacrent exclusivement à cette 

exceptionnelle floraison. Ces arbres se déploient en effet à partir 

d’un seul et même pied autour duquel germe une structure en 

forme de dôme. Les fleurs à l’extrémité des branches sont 

enserrées dans des cercles concentriques horizontaux et créent, en 

proliférant, une demi-sphère florale aux dimensions 

monumentales. Le diamètre de ces oeuvres végétales peut 

atteindre trois à quatre mètres et comporter plusieurs centaines de 

milliers de fleurs à son sommet. 

 

Fleurs impériales au Grand Trianon. Du 1
er 

au 15 novembre 

2014. Péristyle du Grand Trianon. Cette exposition s'inscrit dans  
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le cadre du 90
e 

anniversaire du partenariat culturel franco-

japonais. Elle est réalisée dans le cadre du partenariat signé en  

 

2012 entre le château de Versailles et le parc impérial du 

Shinjuku Gyoen. 

 
Félix José Hernández. 
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          LA REPÚBLICA DE JUAN LUIS MORAZA 

 

  

                
 

 
Madrid, 14 de octubre de 2014. 

 

Querida Ofelia: 

 
La antológica que Juan Luis Moraza (Vitoria 1960) presenta en el 

Museo Reina Sofía bajo el título República, reúne una selección 

de sus obras desde 1974 a 2014 estructuradas en diferentes 

situaciones que “interrogan” al Museo como sistema de 

convenciones y de reglas. Lo que se va a contemplar es la 

república de Juan Luis Moraza. Para ello, utiliza puntos de vista 

complejos y metodologías que van desde la escultura al vídeo a 

través de diferentes series con un acento en la interacción con el 

público. Se trata de un hipotético museo dentro del museo, ya que 

reflexiona sobre el propio espacio expositivo y la materialización 

de las ideas. El artista toma referencias donde confluyen ciertas 

teorías políticas, así como antropológicas, estéticas y 

psicoanalíticas. 
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Esta exposición supone un reto para la interpretación que de ella 

haga el espectador. La pasividad de éste va a ser 

permanentemente cuestionada, siendo invitado a participar en el 

“Museo republicano de un artista”, en la república de Moraza; 

museo como espacio de transformación en el que se invita al 

visitante a la participación. 

 

Componen la muestra tres proyectos diferentes que ha ido 

realizando en los últimos años: Repercusiones, Implejidades y 

Software. A partir de ellos, Moraza se pregunta cuáles son las 

posibilidades que de cara a la ciudadanía podemos encontrar en el 

arte y en el museo. El artista pretende analizar el papel de éste 

como instrumento transformador para el visitante. 

 

Partiendo de la base de que la democracia ofrece dos vertientes al 

ciudadano (el dilema que enfrenta la pasividad con la 

participación), Moraza plantea el museo como un espacio de 

convergencia entre el artista ciudadano y el espectador 

ciudadano. Para el artista la cuestión pública no es solo un asunto 

político, es también una cuestión antropológica íntimamente 

ligada a la condición humana, donde construimos nuestra 

identidad. 

 

Moraza ha concebido siempre su obra de artista visual 

interrelacionando su discurso conceptual con ideas definidas y los 

objetos de su trabajo. El museo, en este caso, va a ser un “Museo 

de Moraza”. Dado que en su obra se percibe una crisis de la 

representación, que él detecta en la relación entre el arte y sus 

temas, esa crisis va a ser por él abordada uniendo lo político a lo 

artístico. Moraza juega entre la representatividad y 

“represencialidad”. La cuestión no solo es representar una cosa, 

sino estar presente en lo que se presenta. 
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Por otra parte, propone su exposición como un sistema de 

“implejidades” (término inventado por el artista y que define 

como cruce entre complejidad e implicación). En la muestra 

propone una implicación del visitante, que el espectador y el 

artista de impliquen juntos: Derechos y responsabilidades del 

artista y del espectador como parte de la sociedad. 

 

Diferentes variaciones del concepto “Museo” 

 

Al igual que se declinan los verbos, hay varias declinaciones en el 

museo, diferentes formas en las que éste se va a transformar para 

el universo de Moraza. Propondrá la participación, donde el 

espectador/ciudadano se encontrará con urnas de voto, o 

formularios de sondeos para preguntar al público que decida 

cuáles son las características que debería tener el artista ideal; o 

un formulario para que cada visitante de el destino que considere 

necesario a los impuestos que paga, o declaraciones de la Renta 

con epígrafes novedosos….. 

 

Moraza también construirá un museo con símbolos, al igual que 

los tienen la república o la monarquía. Se cuestionarán los usos 

de los monumentos en el arte dentro de la vida social y cotidiana. 

Para él, un monumento puede ser cuestionado a partir de 

elementos, como por ejemplo la altura de los tacones, que hace 

que nos subamos a un pedestal. El tacón es el principio de los 

monumentos. Puede ser visto (el monumento) en la vida cotidiana 

o en las plazas públicas. 

 

También podemos hablar de un museo demográfico. Para Moraza 

la cuestión demográfica es fundamental dentro de la historia de la 

humanidad. La natalidad y sus controles están muy presentes en 

su obra y se podrán ver en el Museo a través de diferentes 

elementos relacionados con el cuerpo humano, la medicina y el 

ciclo de la vida. 
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Otra variante es el museo antropológico, donde se muestra el 

museo de las ciencias del hombre. Hay aspectos sobre la 

existencia de la condición humana fundamentales (la sexualidad, 

la reivindicación del cuerpo o el deseo) que son parte primordial 

del individuo. Pero Moraza va a tratar al ser humano como 

“dividuo”, (que es divisible): Todos tenemos diferentes formas de 

comportarnos y presentarnos en la sociedad: con los amigos, con 

la familia, en el trabajo. Moraza presenta obras como los cerebros 

reptilianos: los diferentes cerebros que 

tenemos dentro de nosotros mismos. 

 

Como se deduce de todo lo anterior, en la república de Moraza el 

arte siempre es un proceso de reflexión crítica sobre distintas 

cuestiones, en la que el artista ha optado por la escultura como el 

lenguaje disciplinar más adecuado a un análisis que plantea la 

obra de arte como condensación material, integrada en un 

espacio. 

 

Doctor en Bellas Artes por la UPV-EHU (1994), Juan Luis 

Moraza es profesor titular del Departamento de Escultura de la 

Facultad de Bellas Artes de la Universidad de Vigo y ha ejercido 

la docencia en la Universidad del País Vasco. Ha representado a 

España en la Expo 92 de Sevilla, en la Bienal de São Paulo de 

1994 y en Bienal de Venecia de 2001 y realizado exposiciones 

individuales en diversos museos, galerías y centros de arte. Su 

obra está presente en multitud de espacios públicos y privados y 

en Museos como el Guggenheim de Bilabo, el Reina Sofía, 

ARTIUM, y colecciones como la de Rona Hoffman, la colección 

Dona & Howard Stone, o la colección Helga de Alvear, entre 

otras. 

 

Juan Luis Moraza, república. Del  14 de octubre 2014 al 2 de 

marzo de 2015. Museo Nacional Centro de Arte Reina Sofía  
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(Madrid). Edificio Sabatini. 3ª Planta. Comisario: João 

Fernandes. Coordinación: Gemma Bayón. 

 

Un gran abrazo desde nuestra querida España, 

 

Félix José Hernández. 
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IMPRESIONISMO AMERICANO EN EL MUSEO 

THYSSEN-BORNEMISA 

 

                       
 
Mary Cassatt. Verano, 1894. Terra Foundation for American Art, Chicago, 

Daniel J. Terra Collection. 

 
Madrid, 15 de octubre de 2014. 

 

Querida Ofelia: 

 

El Museo Thyssen-Bornemisza presenta en otoño la primera 

exposición en España dedicada a la expansión del impresionismo 

en Estados Unidos. Comisariada por Katherine Bourguignon, 

conservadora de la Terra Foundation for American Art y 

especialista en arte francés y americano de finales del siglo XIX y 

principios del XX, la muestra, que ya ha sido presentada en el 

musée des impressionnismes de Giverny y las National Galleries 

of Scotland de Edimburgo, rastrea a través de casi ochenta 

pinturas el modo en que los artistas norteamericanos descubrieron 

el impresionismo en las décadas de 1880 y 1890 y su desarrollo 

posterior, en torno a 1900. 
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Aunque artistas como Mary Cassatt y John Singer Sargent 

llevaran algunos años viviendo y exponiendo en Francia y 

tuvieran una relación muy estrecha con pintores como Degas o 

Monet, hubo que esperar hasta 1886, a la exposición de 

impresionismo francés organizada por el marchante Paul Durand 

Ruel en Nueva York, para que los norteamericanos comenzaran a 

hacer uso de la nueva pincelada, los colores brillantes y los temas 

modernos del movimiento francés, y se animaran incluso a viajar 

a París para conocerlo de primera mano. Las obras de Cassatt, 

Sargent o Whistler reunidas en la exposición revelan su papel en 

el desarrollo del impresionismo en Europa, mientras que las de 

Theodore Robinson o Childe Hassam, entre otros artistas que 

viajaron también a Francia para conocer el impresionismo, 

muestran una asimilación más gradual de la nueva técnica. Al 

igual que las de otros pintores norteamericanos que, sin haber 

tenido un contacto directo con los impresionistas y desde puntos 

de partida muy diversos, supieron adaptar sus ideas y su forma de 

pintar a los temas nacionales y seducir así a un nuevo público. 

Todas están acompañadas en las salas por algunos lienzos de 

Monet, Manet, Degas y Morisot, que sirven para contextualizar y 

establecer un interesante diálogo entre ellas. 

 

Para los pintores norteamericanos que querían participar de la 

modernidad europea era imprescindible pasar una temporada en 

París para visitar el Louvre y el Salón anual, e incluso formarse 

en alguno de los cada vez más numerosos estudios y academias. 

James McNeill Whistler fue uno de los primeros, seguido por 

Mary Cassatt. En 1874, cuando París se estaba recuperando de la 

guerra franco prusiana, llegó una segunda oleada de pintores 

norteamericanos, como John Singer Sargent y Theodore 

Robinson. 

 

Mary Cassatt y Sargent vivieron y formaron parte de los inicios 

del impresionismo y tuvieron unas carreras fundamentalmente  
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europeas. Gracias a su relación con Degas y Morisot, Cassatt fue  

invitada a participar en cuatro exposiciones impresionistas entre 

1879 y 1886, en las que, como única representante 

norteamericana, logró una buena acogida con sus cuadros de 

mujeres y niños de la clase media alta. Mantuvo una estrecha 

amistad con Monet, al que visitó en Giverny, y poseía cuadros 

importantes de todos los impresionistas. A pesar de haber 

expuesto en años anteriores en el Salón oficial, terminó por 

evitarlo y abrazó por completo el impresionismo, convirtiéndose 

en una de las principales impulsoras del estilo francés al otro lado 

del Atlántico. 

 

Nacido en Italia de padres estadounidenses, John Singer Sargent 

pasó toda su vida en Europa. En 1883 empezó a experimentar con 

la pincelada suelta y con composiciones menos estructuradas; y 

siguió haciéndolo en los años siguientes, en los que su amistad 

con Monet y sus visitas a Giverny hicieron cada vez más patente 

la aplicación de la nueva técnica y la introducción de temas 

modernos y colores más vivos. Estuvo muy influido por las 

exposiciones impresionistas y tuvo una presencia real en el 

movimiento, pero su caso es diferente al de Cassatt. Él no se 

decantó exclusivamente por el nuevo estilo y en los retratos de 

encargo mantenía un tratamiento más suave y acabado de las 

figuras, con algún ocasional toque impresionista. Además, desde 

que expuso en 1877 por primera vez en el Salón oficial, siguió 

enviando obras casi todos los años. 

 

Otros artistas norteamericanos que trabajaban en Francia en esa 

época empezaron a explorar a finales de los años 1880 las 

posibilidades del impresionismo y a pintar al aire libre en el 

bosque de Fontainebleau, en la costa de Bretaña y en Giverny, 

donde podían trabajar cerca del maestro Monet, aunque este solo 

permitía a unos pocos colocar el caballete junto al suyo. Uno de 

ellos fue Theodore Robinson que, en esas sesiones al aire libre,  
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comenzó a utilizar colores más claros y a estudiar los cambios de  

luces y sombras a diferentes horas del día, aunque mantenía el 

rigor académico y el acabado meticuloso en las figuras. Empezó a 

adoptar también un punto de vista elevado, especialmente en sus 

vistas del pueblo, fascinado por los efectos que producía. Hasta 

1892, fecha en la que la colonia era ya más numerosa, volvió 

todos los años a Giverny, desde la primavera hasta el comienzo 

del invierno. 

 

John Leslie Breck, otro asiduo de Giverny entre 1887 y 1891, 

incorporó a sus obras elementos novedosos como las sombras 

coloreadas, e incluso realizó una serie de almiares basada 

directamente en los de Monet. 

 

En torno a 1890, varios artistas norteamericanos que habían 

vuelto de Europa empezaron a incorporar los nuevos temas, 

composiciones y colores del impresionismo a sus obras. Se 

enfrentaban entonces a un público distinto del que tuvieron sus 

predecesores franceses veinte años antes y el movimiento había 

evolucionado ya en el viejo continente hacia nuevos 

planteamientos gracias a artistas como Van Gogh, Gauguin, 

Seurat y Signac. Con más referencias y una mayor libertad, sus 

cuadros no representaban un estilo pictórico unificado, sino más 

bien puntos de partida individuales. 

 

Childe Hassam pasó tres años estudiando y pintando en Francia, 

de 1886 a 1889, y, aunque evitó el círculo impresionista, esta 

etapa marcó de manera considerable su técnica. Sus 

composiciones de esos años, creadas en el estudio, anuncian ya 

un interés por los efectos de la luz. Hassam solo se dedicó 

enteramente al nuevo estilo tras regresar a Estados Unidos en 

1889 donde, al igual que William Merritt Chase, realizó 

numerosas vistas urbanas y de jardines. 
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Chase, que fue uno de los pintores esenciales para el desarrollo  

del impresionismo en Norteamérica, tenía una formación artística 

clásica, que había desarrollado en Nueva York y en Múnich. En 

la década de 1880 empezó sin embargo a adoptar colores más 

claros, temas modernos y novedosos encuadres. Las obras de esta 

época, con los parques públicos de Nueva York y Brooklyn como 

escenarios, supusieron un cambio fundamental en su carrera y le 

permitieron recuperar el apoyo de críticos y coleccionistas. 

 

Whistler pasó gran parte de su vida en Europa, trabajando en 

Londres, Venecia y París, pero siempre se consideró 

norteamericano y, aunque su estilo se encuadre más en la línea de 

la generación anterior, sus obras fueron admiradas por muchos 

miembros del grupo impresionista. En su país fue considerado 

siempre como un artista moderno y rebelde, al margen de las 

normas académicas. Su paleta apagada y casi monocroma, la 

simplificación de la pincelada y la falta de interés por el acabado 

relacionan sus nocturnos con los impresionistas, aunque nunca 

llegase a exponer con ellos. Más que ningún otro artista 

norteamericano, Whistler precedió e impulsó a una nueva 

generación, que vio en su estilo un modelo a seguir. 

 

A finales del siglo John Henry Twachtman y Thomas Wilmer 

Dewing realizaron obras que se sitúan ya en los márgenes del 

impresionismo, con una pincelada suave y unos colores más 

apagados que invitan a interpretaciones casi místicas. Para ellos, 

el impresionismo no se limitaba a las soleadas escenas 

protagonizadas por miembros de la burguesía en sus momentos 

de ocio, como sí ocurría en los lienzos de sus contemporáneos, 

sino que podía incluir también estos etéreos paisajes rozando casi 

la abstracción e inspirados en Whistler, a quien Twachtman había 

conocido en Europa en 1880. 

 

A lo largo de la década de 1890 fue aumentando el número de  
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artistas americanos que respondían a la creciente popularidad del  

impresionismo que, al acabar el siglo, se había convertido ya en 

un estilo predominante; siguiendo el consejo de los críticos de 

arte, estos pintores supieron adaptar la modernidad artística a los 

temas nacionales. 

 

Chase comenzó a pasar los veranos en Long Island para pintar al 

aire libre la costa atlántica, adoptando muchas ideas 

impresionistas, como la observación de la naturaleza y los efectos 

cambiantes de la luz. Este tipo de escenas también dieron 

popularidad a Childe Hassam que, tras su etapa en Francia, se 

dedicó a pintar al aire libre con un brillante estilo impresionista, 

pasando muchos veranos en las islas de Shoals, frente a las costas 

de New Hampshire y Maine, obras que fueron muy bien acogidas 

por los coleccionistas. 

 

En torno a 1890, Dennis Miller Bunker y Theodore Robinson se 

interesaron por los paisajes propiamente americanos. Habían 

empezado a experimentar con la nueva técnica casi al mismo 

tiempo pero en situaciones distintas: Robinson trabajó junto a 

Monet en Giverny y Bunker junto a Sargent en Calcot, durante el 

verano de 1888. De nuevo en Boston, Bunker decidió repetir la 

experiencia y se fue a trabajar al aire libre a una zona cercana a la 

ciudad que recordaba a la campiña inglesa, donde logró combinar 

las técnicas pictóricas europeas con los temas norteamericanos. 

Tras regresar de Francia en 1892, animado por el propio Monet, 

también Robinson siguió el consejo de los críticos de pintar 

lugares típicamente americanos y se fue a trabajar a Vermont y al 

norte del estado de Nueva York. 

 

En esa misma década de 1890, Edmund C. Tarbell y Frank W. 

Benson realizaron una serie de obras protagonizadas por mujeres 

y niños bañados por el sol en jardines o junto al mar. Aunque 

utilizaban como modelos a familiares o amigos, eran algo más  
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que retratos, y esas mujeres llegaron a representar un nuevo ideal  

americano. En el huerto consagró a Tarbell como uno de los 

líderes del impresionismo en su país. La obra tiene una clara 

deuda con el movimiento francés pero las figuras femeninas 

representaban este nuevo ideal en sus maneras, actitudes y su 

elegante forma de vestir. Por su parte, Benson empezó en 1901 a 

pasar los veranos en una isla frente a la costa de Maine. Su 

formación académica es patente en su destreza del dibujo y el 

respeto por las figuras, mientras que su inclinación por el 

impresionismo se aprecia en la paleta, cada vez más viva, en la 

forma de aplicar la pintura y la progresiva elección de escenas al 

aire libre. 

 

A finales de 1897, Tarbell y Benson abandonaron la Society of 

American Artists para unirse a un grupo que se había escindido 

de ella, los “Ten American Painters”, que abogaban por los 

principios de la modernidad y la expresión artística individual. 

 

Terra Foundation for American Art  es una institución que 

promueve la investigación en el campo de las artes visuales en 

Estados Unidos, así como la comprensión y el disfrute de las 

mismas por parte de públicos tanto nacionales como 

internacionales. La Fundación, consciente de la importancia del 

contacto directo con las obras de arte originales, quiere facilitar al 

público su contemplación y estudio. Lo consigue, en primer 

lugar, con la presentación y ampliación de su propia colección en 

Chicago. En segundo lugar, y con el ánimo de avivar el diálogo 

intercultural sobre el arte americano, apoya y colabora en el 

montaje de exposiciones innovadoras, en investigación y en 

programas educativos. Estas actividades permiten transmitir la 

convicción de la Fundación de que en el arte están latentes tanto 

las diferencias entre culturas como el fortalecimiento de los 

vínculos existentes entre ellas. 
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Un gran abrazo desde nuestra querida y culta Madrid, 

 

 

Félix José Hernández. 

 

IMPRESIONISMO AMERICANO. Museo Thyssen-Bornemisza. 

Paseo del Prado 8. 28014, Madrid. Salas Moneo, planta -1. Del 4 

de noviembre de 2014 al 1 de febrero de 2015. Comisaria: 

Katherine Bourguignon. Coordinadora: Clara Marcellán, Área de 

Pintura Moderna del Museo Thyssen- Bornemisza.Exposición 

organizada por el Musée des impressionnismes Giverny y la 

Terra Foundation for American Art, en colaboración con las 

National Galleries of Scotland y el Museo Thyssen- Bornemisza. 

Con el apoyo de la Terra Foundation for American Art. 
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MA VIE DANS LES SERVICES SECRETS  DE 1943 AU 

1945. L’ECOLE DES ESPIONS DE CHURCHILL 

                         

Paris, le 15 octobre 2014. 

« Je suis la seule agent femme encore en vie en France et il ne 

reste plus aujourd’hui que trois survivants hommes.» Noreen 

Riols 

« La personnalité de Noreen illumine son témoignage à la fois 

subtil et accessible de l’histoire de ceux partis en mission avec 

rien de moins que 50% de chance de survie. » Michael Tillotson, 

The Times. 

« Il y a quelques années de cela, j'entrepris des recherches 

pour un livre, A Brilliant Little Operation, qui traite de  

 

l'opération Frankton, le raid top-secret effectué sur les navires  
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allemands ancrés dans le port de Bordeaux en 1942. J'avais 

grandi dans l'histoire légendaire des « Cockleshell Heroes ». Sans 

eux, c'est vrai, je n’aurais jamais servi dans le Special Boat 

Service, qui fut créé à la suite de leurs exploits. Je découvris 

alors qu'au moment même où les Royal Marines menaient leur 

attaque, une équipe du SOE composée de six officiers 

britanniques se trouvait à cent mètres de là dans un café et 

s'apprêtait à faire la même chose. Intrigué, je voulus en savoir 

plus. Je découvrais cette histoire extraordinaire  lorsque 

quelqu'un me suggéra de contacter Noreen Riols, une des rares 

personnes encore en vie à avoir fait partie de ce SOE. Tombé 

amoureux d'elle dans l'instant, je lus tous ses livres et lui dis 

qu'elle devrait en écrire un autre sur sa vie. Elle me répondit 

alors que c'était exactement ce qu'elle était en train de faire - et 

ce livre, le voici ! 

 

Aujourd'hui, Noreen est une charmante grand-mère à cheveux 

blancs qui, un beau pétillement dans ses yeux verts, sait 

raconter les choses avec esprit. Mais dans les années 40, alors 

qu'elle n'était encore qu'une très jeune fille, c'était un des 

personnages clés du SOE. La connaissance qu'elle a, en sa qualité 

de rare survivante de la section F, de cette organisation et de ses 

opérations me fut d'une aide cruciale pour comprendre comment 

l'opération Frankton vint à exister. 

 

Est-ce dans sa nature ou est-ce sa formation qui s'est infiltrée 

jusque dans son ADN d'agent secret ? Quoi qu'il en soit, elle a 

toujours minimisé son rôle au sein du SOE. Elle est bien trop 

modeste. Sans des individus comme elle, le SOE n'aurait jamais  
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réussi à faire ce qu'il fit. Sa tâche essentielle - mais ce ne fut pas 

la seule - fut de jouer les appâts (elle est le seul «appât» encore 

vivant aujourd'hui) afin de tester sur leur couverture les agents 

potentiels s'apprêtant à partir clandestinement en France. Cette 

tâche était d'une importance vitale parce qu'à se tromper ces agents 

mourraient et entraîneraient d'autres personnes dans la mort avec 

eux. Noreen joua d'autres rôles dans l'organisation, dont ceux de 

livrer à la BBC les très bizarres « messages personnels » qui, 

merveilleusement hauts en couleur, étaient diffusés chaque soir 

pour que les agents sachent que « ça marchait » pour les 

opérations en cours, d'envoyer ces agents en mission et d'aider à 

les débriefer à leur retour. Elle et d'autres travaillaient 

inlassablement et, souvent, cela leur coûtait cher. 

 

C'est le général Eisenhower en personne qui déclara que le SOE 

avait joué un rôle essentiel dans la victoire alliée sur le front 

ouest, et ce dès le jour J, lors du débarquement en Normandie. 

Sans ce service secret et tous ceux et toutes celles qui travaillèrent 

pour lui, la Deuxième Guerre mondiale aurait pu se terminer 

bien autrement. Je suis donc ravi que Noreen ait enfin accepté 

de coucher sur le papier ce qu'elle a vécu pendant la guerre. 

Comme elle, ce livre est spirituel, vif et sans aucune 

sentimentalité - et dit une histoire de courage et de détermination 

remarquables ». Lord Ashdown de Norton-sub-Hamdon. Paddy 

Ashdown, mai 2013. 

Lorsque la France s’effondre en 1940, Winston Churchill aide de 

Gaulle à passer à Londres et fonde le SOE, ou Special Operations 

Executive. Buts de cette armée secrète: infliger le maximum de 

pertes aux Allemands, créer des réseaux de résistance et informer 

Londres des mouvements de l’ennemi. Pour cela, il faut former  
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des agents bilingues capables de sauter en parachute, de tuer par 

tous les moyens, d’envoyer des informations par radio, de faire 

sauter des ponts… Et tout cela dans le plus grand secret. 

Noreen Riols sort à peine de l’adolescence lorsqu’elle se voit 

contrainte de travailler dans une usine de munitions ou de 

rejoindre la Royal Navy. Mais puisqu’elle parle couramment 

français, quelqu’un l’expédie dans un bâtiment de Baker Street où 

règne une activité aussi folle qu’entourée de mystère. Sans le 

savoir, Noreen Riols vient d’atterrir au QG du SOE. Recrutée à la 

section F (comme France), elle va travailler deux ans durant sous 

les ordres du colonel Buckmaster et débriefer des agents revenus 

de France, servir d’appât, déchiffrer des codes, faire passer des 

messages… 

Soixante-dix ans plus tard, seule survivante de la section F avec 

Bob Maloubier, Noreen se souvient de ce que furent ces années et 

nous dit les êtres d’un courage exceptionnel qui aidèrent tant la 

France à retrouver la liberté. Tour à tour aimables, plaisants, 

humoristiques et terrifiants, ces souvenirs sont l’oeuvre d’une 

femme aussi exceptionnelle qu’extraordinairement modeste. 

Auteur de dix livres publiés en Angleterre, en France, en 

Allemagne, en Hollande, en Norvège et aux États-Unis, 

Noreen Riols a reçu la médaille des Volontaires de la 

Résistance en 2013 et a été promue Chevalier de la Légion 

d'honneur en 2014. Elle vit près de Paris. 

MA VIE DANS LES SERVICES SECRETS 1943-1945.L’ECOLE 

DES ESPIONS DE CHURCHILL. Noreen Riols. 340 pages. 

Mémoires traduits de l’anglais par Robert Pépin. Titre original 

(Royaume-Uni) : THE SECRET MINISTRY OF AG. & FISH MY 

LIFE IN CHURCHILL'S SCHOOL FOR SPIES. © Norenn Riols,  
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2013. Publié avec l'accord de Macmillan, une filiale de Pan 

Macmillan, groupe Macmillan Publishers Limited, Londres. Tous 

droits réservés. Pour la traduction française : © Calmann-Lévy, 

2014. Couverture Maquette.: Rémi Pépin, 2014. Photographies 

reproduites avec l'aimable autorisation de l'auteur. ISBN 978-2-

7021-5526-4 

Félix José Hernández. 
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             POSER NUE A LA HAVANE  

 

                
 
Paris le 15 octobre 2014. 

 

 « Je hais ce qui est nocturne, je déteste me trouver en situation 

de ne pas voir où je pose le pied. La Havane palpite, promet, se 

dilate à mes pieds en glissant sur l’humidité éthérée. Cuba tout 

entière doit être encore plus loin que ce que je ne peux pas tâter, 

elle se prolonge et je sens la profonde immensité m’avaler comme 

la gueule du loup. »Wendy Guerra 

Wendy Guerra  a toujours été fascinée par Anaïs Nin. Entre elles, 

un monde. Et pourtant des similitudes troublantes : la place du 

père, un certain idéalisme, l’écriture, Cuba et surtout le journal. 

Comme Anaïs Nin, Wendy Guerra tient un journal depuis 

l’enfance dans lequel elle enferme sa vie quotidienne. C’est la  
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forme littéraire qu’elle a par ailleurs utilisée dans son premier 

roman, Tout le monde s’en va.  

 

Nous sommes en 1922. Anaïs Nin part à Cuba sur les traces d’un 

père absent et fantasmé, à la découverte de la famille paternelle. 

Dans son journal, peu d’allusions à cette période. De sa plume 

riche en images saisissantes, Wendy Guerra imagine ce qu’Anaïs 

a pu ressentir en arrivant sur l’île et superpose ainsi ses pensées 

apocryphes aux confessions réelles de la jeune Anaïs Nin, 

restituant ainsi la voix d’une âme à la recherche de son identité : 

« Je veux commencer à me constituer une Cuba personnelle. 

Irrévocablement mienne. » 

 

« L'obsession de rencontrer Anaïs Nin m'a poussée à la chercher 

dans des archives poussiéreuses et sur des cartes traçant des itinéraires 

perdus ; après les présages de lecteurs, d'auteurs et de visiteurs qui 

l'avaient eux aussi imaginée  évoluant à La Havane, elle m'a fait 

signe. 

J'ai retrouvé sa maison, ses documents, j'ai projeté un apocryphe de 

ses lignes vides à partir de ce cahier original conservé à UCLA, un 

journal quasi vierge que je réécris aujourd'hui de mémoire, les yeux 

clos et le poignet ferme. 

 

J'étais orientée par ses références insulaires, l'inceste, le sentiment de 

perte et l'opium que renferme son écriture. Possédée par ses 

témoignages. Nous vivions à des époques différentes, mais nous 

avons fini par nous retrouver à La Havane. 

 
Tout ce que je devine peut être vrai et c'est pour moi le meilleur 

des dangers possibles : la parcourir sur le corps de mon journal 

cubain. 1922 -1923 ANAÏS NIN À CUBA ». Wendy Guerra 
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Poser nue à La Havane. Anaïs Nin à Cuba. Wendy Guerra. 294 

pages. Titre original : Posar desnuda en La Habana. Anaïs Nin en 

Cuba. Traduit de l’espagnol (Cuba) par Marianne Millon.  

 

Collection: La Cosmopolite. Editions Stock. 31, rue de 

Fleurus.75006. Paris.  

 

Wendy Guerra est née en 1970 à La Havane où elle réside 

aujourd’hui. Tout le monde s’en va (2008), son premier roman, a 

été cité par El País comme le meilleur roman en langue espagnole 

en 2006 et a reçu le prix Bruguera. Elle est également l’auteur de 

Mère Cuba (2009) et, Negra (2014), publiés chez Stock. 

 

Félix José Hernández. 
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MIGUEL ALFARO LLEVÓ LA PINTURA CUBANA A 

MIAMI 

 

 
 

El Valle de Viñales, Miguel Alfaro. 

 
París, 16 de octubre de 2014. 

 

Querida Ofelia: 

 

En mi última visita a Miami, conocí una pequeña parte de la obra 

pictórica de Don Miguel Alfaro. Quedé impresionado y por tal 

motivo le pedí que me contara sobre su trayectoria artística. Aquí 

te envío la carta que me hizo llegar hace un par de días desde la 

Ciudad del Sol.   

 

« Miami, 12 de octubre de 2014. 
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Puedo decirle que mi vida de pintor comenzó con un evento que 

la cambió para siempre: fue exactamente el 26 de diciembre de 

1958. Mi padre, un veterano de la Segunda Guerra Mundial y 

ciudadano norteamericano  nacionalizado, quien ocupaba el 

puesto de gerente en la tienda por departamentos “La Casa 

Blanca”, fue arrollado mortalmente por un camionero cuando se 

estacionaba con su moto. Mi hermano menor, mi madre y yo, ya 

teníamos el pasaporte con la visa colocada para residir en los 

EE.UU., pero esa fatalidad, la más dolorosa de mi vida, ocasionó 

que mi madre cambiara de parecer. Siempre había sido ama de 

casa, sin profesión, se vio forzada debido a las circunstancias a 

trabajar para mantenernos a mi hermano y a mí. 

 

Al ver a mi madre pasando vicisitudes y teniendo que vivir 

nosotros con grandes dificultades económicas, decidí ayudarla. 

Yo sólo tenía diez años, y lo único que sabía era pintar con 

tempera. Entonces decidí comenzar a practicar, a perfeccionar mi 

técnica de dibujo.  

 

A los 12 años dibujaba  retratos. A quien primero dibujé fue a mi 

hermano, y con tal perfección, que asombró a muchos, sobre todo 

a mi madre. Vendía mis dibujos hechos con tempera, sobre 

cartones-tabla que les quitaba a las cajitas de queso crema que se 

vendían en esa época.  

 

En 1960, me animaron en la escuela a participar en un concurso 

de dibujo y resulté el ganador  con un dibujo a lápices de colores. 

Esa fue mi primera mención. A esa edad había decidido ser pintor 

profesional. No obstante, llené una solicitud en el Tecnológico de 

Medicina Veterinaria, y fui seleccionado. Iba a cumplir 16 años 

cuando abandoné mi casa para estudiar. Los estudiantes teníamos 

un pase cada quince días solamente. 
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Recuerdo que estando  en esa Escuela de Veterinaria, un día 

preguntaron quiénes éramos dibujantes. Levantamos la mano 

diez, nos examinaron por separado  y al final  fui el único 

seleccionado, conviertiéndome en el dibujante oficial de la 

escuela. Debido a ese nuevo puesto recibí ciertas concesiones 

como un pase semanal y fui eximido de las clases de preparación 

combativa, o sea, de las clases militares.  

 

En esa época me matriculé en la Escuela Interamericana de 

Dibujo Comercial por correspondencia. En noviembre de 1969 

me gradué de veterinario, y sin pertenecer a ningún partido 

político, sólo por mis notas y mi actitud ante el trabajo, fui 

escogido como fisiopatólogo para el plan Niña Bonita. Era un 

plan de estudios genéticos con el ganado vacuno.  

 

En ese mismo lugar, me dieron el puesto adicional de diseñador 

gráfico de afiches y carteles. Se hacía todo a mano y con tinta de 

imprenta. Resultó que el plan posteriormente fracasó: las vacas 

que fueron resultados de los cruces genéticos entre las de raza 

Holstein traídas de Canadá y las de raza Cebú, traídas de 

Camagüey, terminaron enfermándose  de bruselosis. En medio 

del  aparente caos que se suscitó, en el año 1970, me dieron la 

sorpresa de que había obtenido el primer lugar nacional en diseño 

de afiches y carteles. 

 

Cuando las condiciones de trabajo se volvieron realmente 

adversas, decidí abandonar la veterinaria. Afortunadamente para 

mí, ya era un dibujante conocido en el medio artístico y me 

ofrecieron el puesto de dibujante del I.N.RA. (Instituo Nacional 

de Reforma Agraria). En él me dieron el cargo de ilustrador, ya 

graduado de dibujante comercial. En el Centro de Capacitación 

Provincial del I.N.R.A. trabajé durante cinco años,  ilustraba 

libros dedicados a la educación técnica, sobre todo con el tema de 

los cultivos. También hacía dibujos técnico-mecánicos y diseños.  
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En el 1977 me matriculé en Bellas Artes, ubicada en 23 y C, 

Ciudad de La Habana. Mis profesores fueron Jesús Valdovino y 

Otón Suárez, maestros destacados de la plástica cubana. En 

Bellas Artes pude perfeccionarme en el uso del óleo y del 

acrílico, y me destaqué como paisajista en el estilo realismo. Con 

la aprobación y ayuda de mis profesores, comencé a exponer en 

los años ochenta en Calzada y 8, en La Víbora, en Galiano y 

Concordia,  así como en numerosas exposiciones colectivas en 

Ciudad de La Habana.  

 

El maestro Valdovino, también admirador de mi propio estilo por 

el colorido, comenzó a enviar mis cuadros a diferentes concursos 

cubanos o nacionales. De esos cuadros se perdieron varios, por no 

decir que fueron robados, ya que nunca se buscaron, y mucho 

menos aparecieron los culpables del hurto. Recuerdo uno de esos 

cuadros que nunca apareció: era un paisaje europeo hecho al 

detalle,  me había pasado tres meses pintándolo. Por suerte, uno 

de esos cuadros, un Valle de Viñales, terminó en el Concurso 

Nacional de Paisaje Cubano en Camagüey, donde obtuve una 

mención finalista, que fue anunciada por la radio nacional 

cubana, aunque de ello nunca se me envió una constancia. Sin 

embargo el anuncio hizo un eco enorme, porque algunos turistas 

ya iban a buscarme a  casa para encargarme cuadros. 

 

Siempre he pensado que esté donde esté hay que estudiar, 

superarse, y aprovechar todas las oportunidades que se le den a 

uno, así que me gradué de profesor licenciado en educación, 

especialidad Economía General, en el año 1984. Siendo profesor 

del Instituto Rafael Freyre Torres, continué con mi actividad 

artística, y recuerdo una carroza que diseñé con animales en 

movimiento, alegórica al zoológico, la cual obtuvo segundo lugar 

nacional.  
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En los años 1985-89, fui un vendedor activo en La Plaza de la 

Catedral de La Habana los fines de semana. Para mi asombro, en 

los noventa me convertí en un pintor reconocido en el exilio 

cubano de Miami. Mis pinturas eran vendidas en la Galería 

Domingo Padrón de Coral Gables, en la Florida.  Ya era profesor 

de pintura particular y tuve alumnos graduados de la Academia 

San Alejandro.  Incursionaba en otros estilos como el 

impresionismo, convirtiéndome en un fiel admirador de Van 

Gogh y del colorido de sus pinturas, además del surrealismo con 

figuras, también del llamado figurative. Nunca lo he abandonado.  

Como profesor he estudiado todos los estilos, hasta conseguir el 

mío propio, el cual actualmente se distingue por la mezcla 

armónica de varios de ellos, perfectamente acoplados y 

convertidos en uno, es decir, un conjunto que para algunos podría 

estar en la categoría paisaje, y para otros en surrealismo, 

pinceladas impresionistas o semi-impresionistas, el colorido 

brillante, muy tropical, sobre todo en esas mujeres tropicales y en 

los paisajes que sigo vendiendo , en eBay (Miguel Alfaro / 

category: Art) por todo el mundo. De vez en cuando me gusta 

incursionar en estilos como el abstracto, pero este último se me 

hace muy fácil, y sinceramente, lo veo más como pintura 

decorativa o comercial, en el cual me gustaría incursionar de 

nuevo, pero para diseño de ropa. 

  

Volviendo a mi autobiografía: en el 1998, decidí inscribirme en el 

sorteo de visas estadounidenses que se hace anualmente en Cuba, 

e inesperadamente me citaron de la embajada de los EE.UU. para 

otorgarme la visa. Vine en el 1999 con mi exesposa y mi hija 

menor, que  tenía seis años.  

 

Mi primer trabajo fue en Community Asphalt, una compañía que 

se dedicaba a limpieza y pavimento de carreteras. Le tengo una 

anécdota simpática: estaba con  otro trabajador  arreglando  la 

calle Ocho, frente a la vidriera de una galería. De repente el  
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trabajador me empezó a decir que había un cuadro muy bonito, 

una pintura cubana en esa galería firmada “por un tipo que se 

llama igual que tú, Miguel Alfaro.” Fui, la miré y le dije: “ese 

Cuadro es mío, ése soy yo”. Como yo todavía era un hombre 

bastante fuerte físicamente, él sólo se empezó a reír, y supongo 

que no me lo creyó.  

 

Aprovechando la nostalgia que uno siente cuando está lejos de la 

Patria, pinté muchos paisajes típicos cubanos y lugares famosos 

de Cuba. De esas pinturas, muchas como La Catedral de La 

Habana, El Salto de Hanabanilla, La Bodeguita del Medio y 

“Alzando Caña” han sido publicadas; y “Recogiendo Caña en 

Carreta de Bueyes” estuvo incluso mucho tiempo en un 

comercial de la televisión.  

 

Aquí en Miami se celebra anualmente la Feria de los Municipios 

de Cuba en el Exilio, pero en esa época era una gran fiesta y se 

celebraban uno o dos municipios cada día. La feria incluía 

concursos de pintura cubana, y gané dos trofeos con el primero y 

el segundo lugar en pintura cubana y paisaje en el 2002-2003, 

mientras mis pinturas ya se vendían en varias galerías de la calle 

Ocho y Coral Gables. En el 2009 mi pintura “Trova de Amor” 

fue escogida como finalista por el Concurso Nacional Kleenex de 

la Hispanidad, y publicada de nuevo por la revista “Bienvenido a 

Miami y sus playas” en la portada de septiembre del 2011. Desde 

el 2008-2009  era director de la Galeria Art of Freedom de calle 

Ocho, pero en el 2010 decidí abrir por mi cuenta mi propia 

galería, Alfaro and Toledo Art Gallery con mi actual esposa 

Maite Toledo: 

 
 http://fineartamerica.com/profiles/alfaro-and-toledo-art-gallery.html  

 

Es una galería virtual que originalmente se abrió con trece artistas 

y un Website pagado todo por mí, es decir, no se le cobró ni un  

http://fineartamerica.com/profiles/alfaro-and-toledo-art-gallery.html
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centavo a ningún pintor por formar parte de esa galería. Entre 

compras de equipo nuevo, publicidad pagada y mantenimiento 

del sitio, ya habíamos perdido $5,000 en dos años y no sé si fue 

suerte o desgracia, pero hubo que cerrarla ya que sólo yo vendía. 

Entonces nos quedamos con mi Website personal http://miguel-

alfaro.artistwebsites.com, en donde todavía le vendemos al 

mundo entero. Vale destacar que este sitio tiene más de 8,877 

visitas desde  muchos países. Mi esposa actual, quien es experta 

en mercadeo entre otras cosas, decidió quedarse manteniendo la 

página de Facebook de la galería: 

 

 https://www.facebook.com/AlfaroAndToledoArtgllery.  

 

Gracias a las gestiones de exposición en la Internet en el 2012, se 

me otorgó el Premio Jurado del Concurso “Art Takes Times 

Square” o “El Arte toma el Times Square”, y mi pintura “Day in 

the Country” (Día de Campo) se vio en un Billboard de 9 x 12 

pies en el Times Square de Nueva York, se me publicó entre los 

mejores pintores del mundo, y me regalaron dos Websites de 

see.me  https://miguelalfaro.see.me , donde se siguen exponiendo  

mis mejores pinturas al mundo entero.  

 

Ser artista es difícil, es un negocio de altas y bajas…Un pintor 

nunca se retira, yo como muchos otros, pienso pintar mientras me 

queden: imaginación, habilidad y fuerza”. Miguel Alfaro 

 

Un gran abrazo desde La Ciudad Luz, 

 

Félix José Hernández. 

 

 

 

 

 

http://miguel-alfaro.artistwebsites.com/
http://miguel-alfaro.artistwebsites.com/
https://www.facebook.com/AlfaroAndToledoArtgllery
https://miguelalfaro.see.me/
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                 POSAR DESNUDA EN LA HABANA 

                                
 

París, 17 de octubre de 2014. 

 

Querida Ofelia: 

 

El pasado día 9, tuve la oportunidad de asistir en La Casa de 

América Latina en el Barrio Latino, a la presentación de su última 

novela: Negra, por parte de Wendy Guerra. Ella fascinó al 

público parisino que llenaba el Auditorium. A continuación pude 

conversar con Wendy durante la Recepción. Es una mijer 

brillante y carismática que conserva su cubanía intacta. Ya te 

escribí sobre Negra, ahora lo hago sobre otra de sus bellas 

novelas. Posar desnuda en La Habana. 

 

Es 1922. Anaïs Nin regresa a Cuba. Tiene 19 años y se ha 

comprometido con Hugo Guiler, un rico banquero cuyos padres 

no están de acuerdo con que su hijo se case con una latina, 

católica y pobre. Él está en Europa, meditando sobre la decisión 

que habrá de tomar. Ella, en cambio, ha vuelto a La Habana, la 

ciudad natal de sus padres y donde pasó su infancia, después de 

haber vivido en Estados Unidos. Allí, rodeada por sus tías en una 

finca de los campos de La Habana, vuelca sus dudas sobre la  
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conveniencia de casarse; sus deseos de ser escritora y vivir en 

París; y sobre su determinación de ser una mujer libre, guiada 

sólo por la cadencia de su deseo. Su estancia en Cuba se 

convierte para ella en un laboratorio de pruebas de su futuro. 

 

A modo de diario, forma narrativa que Wendy Guerra domina a 

la perfección –ya lo demostró con la premiada Todos se van– y 

que catapultó a la fama a Anaïs Nin, Posar desnuda en La Habana 

está basada en una historia real y en ella se desgrana la búsqueda 

de identidad y el crecimiento personal de la escritora franco 

cubana.  

 

Una novela biográfica, un “diario novelado”, en palabras de 

Guerra, de marcada sentimentalidad y con un trasfondo histórico. 

A través de cartas, poemas, escritos íntimos y monólogos –reales 

o inventados por Guerra–, y con extraordinaria habilidad, el 

relato que ahora publica Alfaguara nos acerca a la enigmática 

Anaïs Nin. 

 

Durante más de una década, Wendy Guerra ha buscado toda la 

información disponible sobre Anaïs Nin en La Habana, Los 

Ángeles, San Francisco, París, Barcelona y New York para crear 

este diario apócrifo, supuesto, fingido. La autora especula con lo 

que pudo ocurrir durante aquel año, 1922, en el que Anaïs regresó 

a Cuba para –eso era lo que esperaba su familia– encontrar allí un 

marido que le hiciera olvidar a Hugo Guiler y salvara de la 

debacle económica a su madre y sus hermanos, abandonados 

todos por su padre cuando Anaïs tenía once años. Un padre 

ausente que sólo reaparece en los diarios de Anaïs Nin –también 

aquí– y con el que más tarde mantendrá una apasionada relación 

incestuosa, tras veinte años sin verse. 

 

El año en que Anaïs vivió en Cuba sólo escribió nueve cuartillas 

de su Diario. Tal vez fue porque no dejó escapar la oportunidad  
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que le brindaba La Habana. “El hechizo del sur ha caído sobre 

mí”, escribió en esas escasas nueve páginas. Allí asistió a bailes y 

fiestas en los clubes de la playa, conoció a jóvenes, ricos y 

apuestos herederos, posó como modelo en la escuela de arte, hizo 

amigos, disfrutó de una ciudad que se le antojaba cautivadora. 

Quizás se dejó llevar por la sensación de pertenecer a ese mundo, 

ser de allí. 

 

“La Habana la vio entonces como la modelo preferida de Charles 

Dana Gibson, hijo  de uno de los grandes amigos de José Martí en 

Nueva York; fotógrafo y diseñador, alma y vida de la revista 

'LIFE' y no como la escritora que aún no existía en 1922”, cuenta 

Wendy Guerra a propósito de la novela en su blog Habáname, 

que publica el diario El Mundo. “¿Será por ello que escribió sólo 

nueve cuartillas en su viaje cubano? ¿Será por ello que sus cartas 

fueron escuetas y ocultaban lo que verdaderamente llegaría a ser 

después: la testigo trasgresora de los días parisinos, la voyerista 

terrible de Miller, la hija y amante del compositor cubano Joaquín 

Nin?”, se pregunta en ese mismo blog la autora de Posar desnuda 

en La Habana. 

 

Al final Anaïs se salió con la suya, desdeñó a todos los 

pretendientes de la burguesía cubana y consiguió que Hugo 

Guiler fuera a Cuba a buscarla. Allí se casó con él -existe un Acta 

Matrimonial que lo demuestra- pero lo que Anaïs vivió y sintió 

ese año sin Hugo en La Habana nunca se sabrá. Aunque es muy 

probable que las invenciones de Wendy Guerra, sobre lo que 

alguien de “estrafalarias intenciones” como era Anaïs Nin pudo 

hacer allí, no resulten tan desencaminadas. Quizás fue en La 

Habana donde perdió la virginidad, en los brazos de un apuesto 

cubano; quizás tuvo allí sus primeras relaciones lésbicas; quizás, 

incluso, recuperó la virginidad en manos del doctor de la familia; 

quizás vivió con tanta intensidad que no tuvo tiempo de escribir.  
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Aunque también es posible que no escribiera porque las horas de 

indecisión y dolor que vivió allí por la ausencia de Hugo la 

sumieran en un mutismo durante meses. Lo cierto es que “sólo 

dejó esbozos en sus páginas, como un asentamiento personal y 

poético con el que pudiéramos recuperarla”, explica Guerra en las 

últimas páginas de su libro. 

 

En este diario novelado, que a cada página regala al lector más 

datos escondidos, se intercalan las especulaciones de Wendy 

Guerra con las anotaciones reales que Anaïs Nin escribió en su 

Diario. Y si no fuera porque una nota del editor advierte que los 

textos en redonda son de Guerra y los textos en cursiva de Nin, 

difícil le resultaría al lector adivinar cuáles son de una y cuáles de 

otra, tal es el grado de complicidad y el asombroso parecido que 

existe entre la escritora cubana y la legendaria autora de diarios. 

Dos mujeres que, como Guerra recoge en su blog “aunque en 

tiempos diferentes y en Habanas tan distantes como nuestras, 

fuimos vecinas”. Seguro que, de haber vivido en la misma época, 

habrían sido amigas. 

 

Las últimas páginas de la obra, tituladas Itinerario cubano de 

Anaïs, aportan, además, una extensa biografía sobre Anaïs Nin. 

Es ahí donde Wendy Guerra –muy documentada– explica su 

pasado cubano, habla de su familia: sus padres y hermanos, sus 

tíos y abuelos. También da datos sobre su infancia y 

adolescencia, sobre su matrimonio con Hugo Guiler; sus finanzas 

y la revolución cubana; su segundo matrimonio, con Rupert Pole 

–se la considera bígama pues nunca dejó de estar casada con 

Hugo–; o la especial relación amorosa que mantuvo con Henry 

Miller y su mujer, June. Para terminar transcribiendo literalmente 

partes de uno de los diarios de Anaïs Nin, el titulado Incesto, 

donde Nin habla de la relación incestuosa que mantuvo con su 

padre, más de una década después de aquel viaje a Cuba que, sin 

lugar a dudas, marcó su vida. 
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Posar desnuda en La Habana es un libro muy bien documentado 

escrito con la voz de Nin, que destila admiración por la escritora 

francesa y convierte a Wendy Guerra en su cómplice y amiga. 

 

“¿Anaïs fue bígama, incestuosa, mitómana, adúltera, creativa, 

talentosa, ninfómana, bisexual, transgresora, enigmática, 

encantadora? », se pregunta Wendy Guerra en las últimas páginas 

de Posar desnuda en La Habana. Para responder inmediatamente: 

“No, para nada. Anaïs fue Anaïs”. 

 

«Proyecté un apócrifo de sus líneas vacías a partir de un diario 

casi virgen que reescribo hoy de memoria, con los ojos cerrados y 

puño firme. Poseída por sus testimonios. Vivimos épocas 

distintas, pero acabamos encontrándonos en La Habana.» Wendy 

Guerra 

 

«Un hermoso homenaje a Anaïs Nin que convierte a Wendy 

Guerra en su heredera contemporánea.» Camille Tenneson, 

Nouvel Observateur. 

 

«Dual y cautivador, Posar desnuda en La Habana es una 

habitación en la que resuena la voz de Anaïs Nin como eco de las 

inflexiones de la de Wendy, un espejo en el que ambas mujeres se 

reflejan hasta la fusión.» Élisabeth Philippe, Les Inrockuptibles. 

 

«Un manifiesto poético en la línea de la sublime Anaïs Nin.» 

Augustin Trapenard, Elle. 

 

«Las frases de Wendy Guerra son un viaje sensual.» Romain 

Gubert, Le Point 

 

«Las afinidades artísticas entre Guerra y Nin son evidentes, y la 

poeta cubana sabe mezclar ambas voces con una fluidez sensual y 

de una intimidad turbadora.» V. R., Livres Hebdo 
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"Nos encontramos, quizá, ante una de las más enérgicas 

manifestaciones, en los últimos años, de un tan vivaz como 

refinado despliegue psicológico de una voz femenina. Una lúcida 

fenomenología del deseo con nombre de mujer".Eduardo García. 

Mercurio, panorama de libros 

 

Wendy Guerra (La Habana, 1970), diplomada en dirección de 

cine, radio y televisión por la facultad de Medios de la 

Comunicación del Instituto Superior de Arte de Cuba, ha recibido 

numerosos premios por su obra poética, con títulos como Platea a 

oscuras (1987), Cabeza rapada (1993), Ropa interior (2009) y 

Una Jaula en el cuerpo (2011). También ha escrito los libros de 

cuentos: Merci Moscú (2007), Absolut Wendy (2008) y Blumers 

(2011), además de varias novelas: Todos se van (2006), Nunca 

fui Primera Dama (2008) y Negra (2014). 

 

Seleccionada como parte del grupo Bogotá 39, Wendy Guerra es 

considerada una de las 39 voces relevantes de la literatura 

hispanoamericana contemporánea. Ha sido galardonada con el 

Primer Premio Bruguera de Novela 2006 con su obra Todos se 

van, novela seleccionada por el diario El País como uno de los 

mejores libros publicados  en 2006, y el Premio Carbet des 

Lycéens 2009. En 2010 fue nombrada Chevalier de la Orden de 

las Artes y las Letras de Francia.  

http://www.elmundo.es/blogs/elmundo/habaname/ 

 

Un gran abrazo desde La Ciudad Luz, 

 

Félix José Hernández. 

   
   
 

 

 

http://www.elmundo.es/blogs/elmundo/habaname/
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MI VIDA EN LOS SERVICIOS SECRETOS DE 1943 A 

1945. LA ESCUELA DE ESPÍAS DE CHURCHILL 

                    

 

París,  18 de octubre de 2014.     

 

Querida Ofelia: 

 

"Soy la única agente mujer todavía en vida en Francia y no 

quedan más que tres supervivientes hombres." Noreen Riols  

 

“La personalidad de Noreen ilumina su testimonio a la vez sutil y 

accesible de la historia de los que partieron  a misiones con nada 

más que el 50 % de posibilidad de supervivencia. " Michael 

Tillotson, The Times.  
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"Hace algunos años de ésto,  emprendí investigaciones para un 

libro, A Brilliant Little Operation,  sobre la operación Frankton, 

el raid top-secret efectuado contra  los buques alemanes 

anclados en el puerto de Burdeos en 1942. Yo había crecido con 

la historia legendaria de " Cockleshell Heroes". Sin ellos, es 

verdad jamás habría servido en el Special Boat Service, que fue 

creado como consecuencia de sus hazañas. Descubrí entonces 

que en el mismo momento en que los  Royal Marines  realizaban 

su ataque, un equipo del SOE de seis oficiales británicos se 

encontraba a cien metros de allí en un café y estaba a punto de 

hacer la misma cosa. Intrigado, quise saber más sobre ello. 

Descubrí esta historia extraordinaria cuando alguien me sugirió 

que me pusiera  en contacto con Noreen Riols, una de las raras 

personas todavía en vida que  formó parte del  SOE. Me enamoré 

de ella inmediatamente, leí todos sus libros y le sugerí que 

debería escribir  otro sobre su vida. ¡Me respondió que 

exactamente era lo que estaba haciendo, y.. ¡Aquí está ese libro!  

Hoy, Noreen es una abuela encantadora de cabellos blancos, con 

un bello brillo  en sus ojos verdes, sabe contar las cosas con el 

alma. Pero en los años 40, mientras que era todavía sólo una  

joven, era uno de los personajes importantes del SOE. El 

conocimiento que tiene, como rara superviviente de las F, de esta 

organización y de sus operaciones me fue de una ayuda crucial 

para comprender cómo la operación Frankton logró existir.  

 

¿Está en su carácter o es su formación la que se infiltró hasta en 

su ADN de agente secreto? Sea lo que sea, siempre minimizó su 

papel en el seno del SOE. Ella es demasiado modesta. Sin 

personas como ella, el SOE jamás habría conseguido hacer lo 

que hizo. Su tarea esencial - pero no fue la única - fue hacer el 

papel de  cebo (es el único "cebo" que todavía vive hoy), con el 

fin de someter a un test bajo su cobertura  a los agentes 

potenciales que estaban a punto de irse clandestinamente para 

Francia. Esta tarea era de una importancia vital porque si se  
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equivocaba, esos agentes morirían y arrastrarían a otras 

personas a la muerte con ellos. Noreen desempeñó otros papeles 

en la organización, entre los que estuvieron los de entregar a la 

BBC los muy raros "mensajes personales" que, maravillosamente 

importantes, fueron difundidos cada tarde para que los agentes 

supieran que " aquello marchaba " para las operaciones 

corrientes, las de enviar a estos agentes a misiones y la de 

ayudarlos  a su vuelta. Ella y otras trabajaban incansablemente 

y, a menudo, eso les costaba caro.  

 

Fue el general Eisenhower en persona quien declaró que el SOE 

había desempeñado un papel esencial en la victoria aliada en el 

Frente Occidental, y ello desde el día J, en el momento del 

desembarco en Normandía. Sin ese servicio de contraespionaje, 

con  todos   los hombres y mujeres que trabajaron para él, la 

Segunda Guerra mundial habría podido acabarse muy 

diferentemente. Me ha encantado que Noreen haya aceptado por 

fin plasmar por escrito lo que vivió durante la guerra. Como ella, 
este libro tiene carácter, es vivo y sin ningún sentimentalismo - y 

cuenta  una historia de coraje y de determinación notables". Lord 

Ashdown de Norton-sub-Hamdon. Paddy Ashdown, mayode 2013.   

Cuando Francia se hundió en 1940, Winston Churchill ayudó a  

de Gaulle  a  pasar a Londres y fundar el SOE, o Special 

Operations Executive. La finalidad  de ese ejército secreto: 

infligirles el máximo de pérdidas a los alemanes, crear redes de 

resistencia e informar a Londres sobre los movimientos del 

enemigo. Para eso, había que formar a agentes bilingües capaces 

de saltar en paracaídas de matar por todos los medios, de enviar 

informaciones por radio, de volar puentes … Y todo ello en el 

secreto más grande.    

Noreen Riols salía apenas de la adolescencia cuando se vio 

forzada a trabajar en una fábrica de municiones o a unirse a la   
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Royal Navy. Pero ya que hablaba francés con soltura, alguien la 

envió  a un edificio de Baker Street donde reinaba una actividad 

tan desenfrenada como acompañada de misterio. Sin saberlo, 

Noreen Riols acababa  de aterrizar en el Cuartel General del SOE. 

Reclutada para la sección F (como Francia), iba a trabajar durante 

dos años bajo las órdenes del coronel Buckmaster e interrogar a 

los agentes decepcionados de regreso de Francia, a servir de cebo, 

a descifrar códigos, a hacer pasar mensajes, etc. 

Setenta años más tarde, única superviviente de la sección F con 

Bob Maloubier, Noreen se acuerda de lo que fueron esos años y 

nos cuenta sobre  los seres de un coraje excepcional que ayudaron 

tanto a Francia que recobró la Libertad. Historias amables, 

agradables, humorísticas y terroríficas, estas memorias son la 

obra de una mujer tan excepcional como extraordinariamente 

modesta. 

Autora de diez libros publicados en: Inglaterra, Francia, 

Alemania, Holanda,  Noruega y en los Estados Unidos, Noreen 

Riols recibió la medalla de los Voluntarios de la Resistencia en 

2013 y fue promovida Caballero de la Legión de Honor en 2014. 

Hoy día vive cerca de París.  

MA VIE DANS LES SERVICES SECRETS 1943-1945.L’ECOLE 

DES ESPIONS DE CHURCHILL. (MI VIDA EN EL SERVICIO 

DE CONTRAESPIONAJE 1943-1945. LA ESCUELA DE LOS 

ESPÍAS DE CHURCHILL). Noreen Riols. 340 páginas. 

Memorias  traducidas del inglés por Robert Pépin. Título original 

(Reino unido): THE SECRET MINISTRY OF AG & FISH MY 

LIFE IN  CHURCHILL’S SCHOOL FOR SPIES. © Noreen 

Riols, 2013. Publicado con el acuerdo de Macmillan, una filial de 

Pan Macmillan, grupo  Macmillan Publishers Limited, Londres. 

Reservados todos los derechos. Para la traducción francesa: ©  
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Calmann-Lévy, 2014. Cubierta maqueta: Rémi Pépin, 2014. 

Fotografías reproducidas con amable autorización del autor. 

Un gran abrazo desde La Dulce Francia, que goza de la más total 

Libertad desde el 1945, gracias a hombres y mujeres como 

Noreen Riols, 

Félix José Hernández 
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 ALFREDO ARREGUÍN. SUEÑOS Y NATURALEZA 

                          

Madrid, 19 de octubre de 2014. 

Querida Ofelia: 

Muchos de los elementos que imprimen un sello distintivo a las 

obras de Alfredo Arreguín emanan de sus memorias de 

Michoacán, su hogar ancestral. Pero la visión de la cultura 

mexicana y del paisaje de aquel país se entreteje oníricamente 

con ciertos motivos que el pintor ha ido asimilando a través de su 

contacto con Asia y otras partes del mundo, incluyendo, 

lógicamente, el Noroeste del Pacífico de los Estados Unidos, 

donde ha residido desde 1956. 

Arreguín ha sido reconocido como el primer pintor en dar 

expresión a la modalidad conocida como pintura pattern ("pintura 

de diseños"). De hecho, su obra se desarrolla a partir de una 

temprana experimentación con diseños más o menos abstractos, 

frecuentemente basados en motivos y patrones primitivos  
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provenientes de la cultura popular mexicana: azulejos, cerámica, 

textiles, máscaras indígenas, etc., que después ha ido integrando 

una mezcla más elaborada de elementos del mundo natural y del 

ámbito mágico, en combinación con la figura humana. 

Los cuadros más reconocibles de Arreguín son los de la serie 

denominada selvas, los cuales representan la exuberante 

vegetación, la flora y la fauna de los bosques pluviales; el mundo 

natural amenazado por la constante intrusión del mundo moderno 

y el avance arrollador de la civilización. Esta preocupación del 

pintor se vincula orgánicamente con la que expresa en las 

pinturas enfocadas en el paisaje del Noroeste del Pacífico, 

incluyendo algunas especies animales que, como ciertas 

variedades del salmón, están en peligro de extinción debido a los 

efectos de la expansión urbana y ciertos intereses comerciales. 

Este tema se continúa en los llamados íconos, con los que 

Arreguín les rinde homenaje a una variedad de artistas, figuras 

históricas y activistas comprometidos con las causas sociales: la 

pintora Frida Kahlo, el héroe revolucionario Emiliano Zapata y el 

dirigente sindical chicano César Chávez. Por último, las madonas 

son otra serie con la que Arreguín expresa sus inquietudes 

sociales a la vez que despliega su espléndida técnica. Si bien es 

cierto que estas imágenes también vinculan al artista a su cultura 

materna, ellas no son representaciones devotas. Como él mismo 

ha declarado, las pinta “no con propósitos religiosos, sino para 

expresar, en un sentido espiritual, la necesidad de proteger el 

bosque pluvial”. 

Alfredo Arreguín. Sueños y naturaleza.  Del 17 de octubre al 

14 de diciembre. Museo de América: Avda. Reyes Católicos 6. 

28040 Madrid. Organiza: Ministerio de Educación Cultura y 

Deporte. Subdirección General de Promoción de las Bellas Artes,  
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Museo de América. Comisariado: Lauro H. Flores Coordinación: 

Raúl Alonso. 

Un gran abrazo desde nuestra querida y culta capital de España, 

Félix José Hernández. 
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NUEVA EDICIÓN DEL DICCIONARIO DE LA REAL 

ACADEMIA ESPAÑOLA DE LA LENGUA 

 

           

Madrid, 17 de octubre de 2014. 

Querida Ofelia: 

“El Diccionario de la Academia es el del uso y la unidad, simple 

y supremamente”. Así se ha expresado, en presencia de los Reyes 

de España, el ministro de Educación, Cultura y Deporte, José 

Ignacio Wert, en el discurso de presentación de la vigésimo 

tercera edición del Diccionario de la Real Academia Española de 

la Lengua (RAE), durante un acto que ha tenido lugar esta 

mañana en Madrid. 

Utilizando palabras de Quintiliano, el ministro ha señalado que 

“el uso es el auténtico maestro del lenguaje” y debemos 

utilizarlo “como utilizamos la moneda, la cual tiene curso 

público y un cuño que es conocido por todo el mundo”. 

Refiriéndose a Horacio en el Arte de la poética, Wert también ha 

indicado que ese uso provoca que “al igual que los bosques  
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mudan sus hojas cada año, acaba la vida de las palabras ya 

gastadas, y florecen y cobran fuerza las recién nacidas. 

Renacerán vocablos muertos y morirán los que ahora están en 

boga”. 

Asimismo, el ministro ha defendido el discurso de Fernando 

Lázaro Carreter en 1992 para destacar que “nos encontramos 

ante el Diccionario de la unidad”. Y ante una obra que, en su 

vigésima tercera edición, “ensancha las fronteras del español, 

con cerca de 19.000 americanismos, siguiendo la senda abierta 

por Dámaso Alonso”. 

“La lengua española es el alma de nuestros pueblos, fundamento 

de nuestra cultura, fruto de nuestro mestizaje, refugio de nuestra 

memoria, fuente de convivencia, canal de cohesión y testimonio 

de nuestra identidad plural y común”, ha precisado José Ignacio 

Wert. Según sus palabras, “el español es uno de nuestros 

principales activos, y su unidad la principal fortaleza con que 

cuenta como lengua de comunicación y de cultura”. 

El ministro de Educación, Cultura y Deporte también ha citado a 

Albert Camus: “todas las desgracias de los hombres provienen de 

no hablar claro”. Y para finalizar ha ensalzado la labor de la 

RAE: “no solo es defensora de las palabras, sino también de los 

valores e ideas que éstas albergan. Las palabras son la 

manifestación suprema de nuestra propia libertad”. 

Un gran abrazo desde nuestra querida España, 

Félix José Hernández. 
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TOUS MECENES ! LA TABLE DE TESCHEN AU 
LOUVRE  
 

 

                    
 
Table de Teschen, 1779, Johann Christian Neuber,  H 81,5 cm ; L du 

plateau 70,5 cm, bronze doré, pierres dures, porcelaine de Saxe sur âme 

de bois, signée sur le plateau © Philippe Fuzeau / musée du Louvre 

 

 

Paris le 20 octobre 2014. 

 

Après les campagnes « Tous mécènes ! » lancées par le musée en 

2010 pour l’acquisition d’un tableau de Cranach, en 2011 pour la 

restauration de deux trésors du Caire, en 2012 pour l’acquisition 

de deux magnifiques statuettes d’ivoire que l’on croyait perdues 

et en 2013 pour la restauration de la Victoire de Samothrace, le 

Louvre invite une nouvelle fois le public à se mobiliser, en 

réunissant un million d’euros, pour permettre l’entrée dans les  
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collections nationales de la célèbre Table de Teschen, objet 

proprement extraordinaire, tout à la fois chef-d’oeuvre de l’art du 

XVIIIe siècle et monument de l’histoire européenne.  

 

La Table de Teschen, également appelée Table de Breteuil ou 

Table de la Paix, est une oeuvre tout à fait unique en son genre, 

tant du fait de son histoire illustre que de celui de sa réalisation 

virtuose.  

 

A la fois meuble et bijou, elle a été classée Trésor national puis 

oeuvre d’intérêt patrimonial majeur par la commission 

consultative des Trésors nationaux. Réalisée en bronze doré sur 

âme de bois, la table est incrustée de 128 échantillons de pierres 

fines, tous numérotés, qui représentent les richesses géologiques 

de la Saxe, auxquels s’ajoutent sur le plateau ovale des 

médaillons allégoriques de la paix, en porcelaine de Saxe. Un 

livret, daté de 1780, accompagne la table et identifie chacune des 

pierres. Il est abrité à l’intérieur de l’un des tiroirs.  

 

Par le caractère précieux des matériaux employés qui 

l’apparentent à la bijouterie et la disposition en « cabinet 

minéralogique » du plateau, cette table met en scène de manière 

inattendue et spectaculaire l’essor des sciences naturelles au 

siècle des Lumières. Elle s’inscrit de façon magistrale dans la 

tradition séculaire des meubles d’orfèvrerie réalisés à la gloire 

des souverains d’Europe. 

 

Le budget global pour cette acquisition exceptionnelle s’élève à 

12,5 millions d’euros. Afin d’assurer l’entrée de la Table de 

Teschen dans les collections du département des Objets d’art, tout 

don, quel que soit son montant, sera déterminant. Le musée du 

Louvre fait donc une nouvelle fois appel à la générosité du public 

pour réunir, avant le 31 janvier 2015, un million d’euros.  
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En parallèle, le musée poursuit sa recherche de fonds auprès des 

entreprises et des grands donateurs et mobilisera de manière 

significative ses propres crédits d’acquisition. 

 

Les précédentes campagnes Tous mécènes! ont montré la forte 

adhésion du public et le souhait de chacun de participer, selon ses 

moyens, à l’enrichissement des collections du Louvre. Ce 

cinquième rendez-vous vient renforcer une nouvelle fois le lien 

entre le musée et le public. 

 

En 2010, grâce à la formidable mobilisation de 7 000 donateurs, 

le musée du Louvre a réuni les 1 260 000 € manquants à 

l’acquisition du tableau Les Trois Grâces, peint par Lucas 

Cranach en 1531 (dont 1 M € en un mois). En 2011, ce sont 500 

000 € que plus de 1 900 généreux donateurs ont rassemblé pour 

restaurer et remonter deux éléments d’architecture cairote dans le 

cadre de l’ouverture du département des Arts de l’Islam, un 

porche d’époque mamelouke (XVe s.) et un moucharabieh 

(XVIIIe s.).  

 

En 2012, plus de 4 000 donateurs ont permis de réunir les 800 

000 € manquants pour l’achat, avec la Société des Amis du 

Louvre, de deux statuettes en ivoire qui vinrent compléter une 

Descente de croix médiévale déjà conservée au Louvre. En 2013 

enfin, 6 700 donateurs ont offert un million d’euros pour la 

restauration de l’une des icônes du musée, la Victoire de 

Samothrace et la rénovation de l’escalier monumental qui lui sert 

d’écrin. 

 

La Table de Teschen : un monument commémoratif de 

l’histoire européenne. La guerre de succession de Bavière éclate 

en 1778, à la suite de la mort sans postérité de Maximilien-

Joseph, électeur de Bavière, le 30 décembre 1777. L’affrontement 

de deux princes candidats à l’héritage bavarois, qui menace aussi  
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les intérêts du prince-électeur de Saxe, cristallise autour de lui la 

rivalité entre l’empereur Joseph II de Habsbourg et le roi Frédéric 

II de Prusse. La gravité de ce conflit, qui compromet l’équilibre 

des puissances européennes sur le continent, donne lieu pendant 

six mois à d’impressionnants mouvements de troupes, doublés 

d’intenses négociations diplomatiques.  

 

Louis XVI, beau-frère de l’empereur, joue un rôle prépondérant 

dans cette « guerre de cabinet » menée par le comte de 

Vergennes, son ministre des Affaires étrangères. Avec sagesse, le 

roi refuse de s’impliquer dans le conflit armé. Son ambassadeur à 

Vienne, Louis-Auguste Le Tonnelier, baron de Breteuil, est 

chargé d’affirmer fortement la neutralité de la France et d’offrir 

sa médiation.  

 

La petite ville de Teschen, située aujourd’hui aux confins de la 

Tchéquie et de la Pologne, est finalement choisie comme cadre 

des négociations de paix. Breteuil s’y révèle mesuré, courtois, 

discret et habile. Le traité de paix de Teschen, signé le 13 mai 

1779, couronne la médiation conjointe de la France et de la 

Russie. En remerciement de son action, notamment dans la 

sauvegarde des intérêts de la Saxe, le baron de Breteuil reçoit en 

présent de l’électeur Frédéric-Auguste III de Saxe cette table en 

pierres semi-précieuses, que ses descendants ont conservée 

jusqu’à ce jour : la Table de Teschen, ou Table de la Paix, 

véritable monument commémoratif de l’histoire de l’Europe.  

 

Aux yeux de nombreux historiens, la Table de Teschen 

immortalise en effet le traité de Teschen, considéré par les 

diplomates comme le premier traité moderne où deux nations, la 

France et la Russie, se portent garantes de la paix entre l’Autriche 

et la Prusse et, plus globalement, de la sécurité collective en 

Europe. 
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Le chef-d’oeuvre de Johann Christian Neuber, orfèvre et 

minéralogiste (1736-1808).  Johann Christian Neuber (1736-

1808), négociant en pierres dures et principal orfèvre de la cour 

de Saxe, acheva sa carrière comme conservateur des collections 

réunies à la Grüne Gewolbe (la Voûte Verte) de Dresde par les 

électeurs de Saxe depuis la Renaissance. De là vient sans doute 

l’originalité de cet artiste, homme de l’art autant que savant, 

inventeur de la technique de la « Zellenmosaic », ou mosaïque 

composée de pierres dures et semi-précieuses tirées des gisements 

saxons. Ainsi décorées, légendées par des numéros et 

accompagnées d’un livret explicatif, les tabatières de Neuber 

devenaient de véritables petits cabinets de minéralogie et 

apportèrent une renommée considérable à leur auteur dans toute 

l’Europe. Scientifiques et érudits les collectionnaient 

passionnément. Le Louvre présente douze de ces exceptionnelles 

Steinkabinett Tabatieren dans les nouvelles salles du département 

des Objets d’art, consacrées au XVIIIe siècle (salle 56).  

 

Alors que dans l’Europe des Lumières, Paris était la capitale 

incontestée du goût et de la mode, Neuber sut se distinguer par 

son style personnel et novateur. Avec la Table de Teschen, 

Neuber crée l’un des tout premiers chefs-d’oeuvre du 

néoclassicisme réalisés en Allemagne : piètement, décor de 

guirlandes, frises de palmettes, pieds en cannelures réinterprétées 

exaltent le « goût à la grecque ». Les médaillons en grisaille 

peints sur porcelaine de Saxe par Johann Eleazar Zeissig, dit 

Schenau, s’inscrivent encore dans la tradition de l’art rocaille 

mais l’iconographie en est résolument antiquisante et néo-

classique, notamment dans le médaillon central représentant les 

portes du temple de la guerre qui se referment et la flamme 

ranimée sur l’autel de la Paix. 

 

Présentée solennellement le 1er janvier 1780 à la Cour de Dresde, 

et célébrée jusqu’à Versailles à son arrivée en France en août, la  
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Table de Teschen est demeurée dans la famille de Breteuil depuis 

le XVIIIe siècle, et n’a quasiment jamais quitté le château de 

Breteuil, dans la vallée de Chevreuse, à 40 km à l’ouest de Paris. 

En 2012, elle a fait l’objet d’expositions remarquées à la Grüne 

Gewolbe (Dresde), à la Frick Collection (New York) et à la 

Galerie Kugel (Paris).  

 

Sa présentation au sein des collections du musée du Louvre serait 

un véritable événement. Cette table exceptionnelle viendrait 

enrichir les nouvelles salles dédiées aux Objets d’art du XVIIIe 

siècle inaugurées en juin 2014. À la faveur d’une muséographie 

entièrement renouvelée, l’oeuvre trouverait ainsi un écrin à sa 

mesure au centre des chefs-d’oeuvre du néoclassicisme.  

 

Pour le musée, cette acquisition constitue l’opportunité unique de 

faire entrer dans les collections nationales un chef-d’oeuvre dont 

les dimensions symbolique, historique et artistique résonnent tout 

naturellement avec ses missions. 

 

Félix José Hernández. 
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LA VIE DE GABRIELLE DURANT LA GRANDE 

GUERRE 

 

 

 

Le Grand Palais, Paris (1914). 

Paris le 20 octobre 2014. 

 

 « Je t’ai dit que le Grand Palais est devenu un hôpital; le journal 

annonce que l’on a besoin de bénévoles et d’infirmières. Cela me 

tente : les enfants peuvent rentrer seuls de l’école et je veux faire 

moi aussi quelque chose pour notre pays». Samedi 3 octobre 

1914. 

 

C’est ainsi que commence l’aventure de Gabrielle, infirmière 

fictive au Grand Palais durant la Première Guerre Mondiale. 

Témoin d’un chapitre méconnu de l’histoire de ce monument 

parisien, Gabrielle livrera pendant deux mois, dans son journal 

intime et à travers sa correspondance avec son époux au front 

(hébergés sur laviedegabrielle.tumblr.com), sa vision subjective 

de la vie au VG7 - Val de Grâce 7 - nouvelle identité du Grand 

Palais durant quatre ans. Entre les lignes, se profile le quotidien 

de 80 000 soldats soignés au Grand Palais entre 1914 et 1919. 
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De la prise en charge des « gueules cassées », aux tricots 

nationaux en passant par l’évolution du métier d’infirmière et des 

nouvelles techniques de chirurgies et de médecine, le VG7 

deviendra bientôt l’hôpital le plus moderne de France.  

 

Si les récits de Gabrielle sont fictifs, les faits sont eux basés sur 

des recherches documentaires et iconographiques approfondies 

depuis plusieurs années par Caroline Dubail-Letailleur, chargée 

de projets culturels au sein de la Rmn-Grand Palais. Tant de 

coupures de presse, de photos d’époque, de croquis médicaux, et 

de témoignages qui ont permis à l’auteur Joseph Beauregard et à 

l’illustratrice Maud Chalmel de donner naissance à Gabrielle et 

ajouter ainsi un nouveau chapitre à l’histoire de ce lieu mythique.  

 
Le Grand Palais et la Grande Guerre : ouverture du blog 

deGabrielle. http://laviedegabrielle.tumblr.com Du 15 octobre au 

15 décembre 2014, la Réunion des musées nationaux – Grand 

Palais donne la parole à Gabrielle, infirmière au sein de l’hôpital 

qu’accueillit le Grand Palais durant la  Première Guerre 

Mondiale. 

 

Félix José Hernández. 

 

 

 

 

 

 

http://laviedegabrielle.tumblr.com/
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JACQUES-ANDRÉ BOIFFARD, LA PARENTHÈSE 

SURRÉALISTE 

       

         Renée Jacobi par Jacques-André Boiffard  

Paris le 20 octobre 2014. 
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Le 5 novembre 2014, le Centre Pompidou inaugure une nouvelle 

galerie permanente d’exposition dédiée exclusivement à la 

photographie. Située dans le Forum, au coeur du Centre 

Pompidou, cette nouvelle « Galerie de photographies » de 200 

m2, en accès libre, a pour vocation de déployer plus 

généreusement toute la richesse de la collection de photographies 

du musée national d’art moderne, en proposant au public de 

nouvelles lectures d’un fonds riche de 40 000 épreuves et de plus 

de 60 000 négatifs. 

 

Cette collection est aujourd’hui l’un des rares ensembles au 

monde apte à présenter une histoire complète de la photographie 

moderne et contemporaine dans toute sa diversité, avec des points 

forts, notamment pour la photographie des années 1920 et 1930, 

l’oeuvre de Man Ray, de Brassaï,  de Brancusi, la Nouvelle vision 

et le Surréalisme.  

C’est à ce mouvement que l’exposition inaugurale rend hommage 

avec une première rétrospective consacrée à l’oeuvre de Jacques-

André Boiffard. La photographie restera très présente au sein du 

musée dans le parcours pluridisciplinaire des collections 

modernes et contemporaines où dialoguent les disciplines. Elle 

trouvera une nouvelle visibilité dans cette nouvelle galerie dédiée 

qui permettra la programmation régulière de trois expositions par 

an, thématiques ou monographiques, déclinées selon différents 

modules ; historique, transversal ou contemporain. 

 

Pour l’ouverture de sa nouvelle Galerie de photographies, le 

Centre Pompidou expose pour la première fois une sélection de 

soixante-dix photographies de Jacques-André Boiffard, dernier 

grand photographe surréaliste à n’avoir encore jamais fait l’objet 

d’une exposition rétrospective dans un musée. 

Se résumant à une courte décennie, sa trajectoire fut pour le 

moins fulgurante. Restreinte, dans la durée comme dans le  
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nombre, sa production photographique est l’une des plus 

authentiquement surréalistes de son temps. Augmentée de 

quelques épreuves vintage encore conservées dans des collections 

particulières, l’exposition rassemble pour la première fois les 

images de Jacques-André Boiffard pour André Breton, pour 

Georges Bataille, ses travaux de commande ou ses recherches 

plus expérimentales. Bien que la publication des images de 

Boiffard dans Nadja et dans Documents ait, ces dernières années, 

suscité une très large fortune critique, notamment anglo-saxonne, 

son oeuvre demeure encore trop peu connue. En 2011, 

l’acquisition de la collection de photographies de Christian 

Bouqueret venait accroître les collections du Centre Pompidou, 

déjà riches de vingt-six épreuves originales de l’artiste, de 

cinquante tirages supplémentaires. Il s’agit désormais de la plus 

importante collection institutionnelle de photographies de 

Jacques-André Boiffard.  

 

Traçant un portrait inédit de ce météore du surréalisme, cette 

première rétrospective rend à Jacques-André Boiffard la place 

qu’il mérite dans l’histoire de la photographie.  

 

LE CENTRE POMPIDOU DÉDIE UNE NOUVELLE 

GALERIE  À LA PHOTOGRAPHIE. L’EXPOSITION 

INAUGURALE : JACQUES-ANDRÉ BOIFFARD. 5 

NOVEMBRE 2014 - 2 FÉVRIER 2015. GALERIE DE 

PHOTOGRAPHIES, FORUM -1. Un catalogue sera édité pour 

chacune des expositions de la Galerie de photographies en 

partenariat avec les éditions Xavier Barral. Commissariat : 

Clément Chéroux,  conservateur, chef du cabinet de la 

photographie au musée national d’art moderne et  Damarice 

Amao,  historienne de l’art, musée national d’art moderne. 

 
Félix José Hernández. 
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             PARIS CHAMP & HORS CHAMP  

 

            
 
Dolorès Marat, La femme au sac à main, Charles-de-Gaulle-Étoile, tirage 

Fresson en quadrichromie, 1987 © Dolorès Marat / Collection Maison 

Européenne de la Photographie, Paris. 

 

 
Paris le 20 octobre 2014. 

 

"Les villes comme les rêves sont faites de désirs et de peurs, 

même si le fil de leur discours est secret, leurs règles absurdes, 

leurs perspectives trompeuses ; et toute chose en cache une 

autre." Italo Calvino, Les villes invisibles, 1972 

 

L’exposition rend compte des regards singuliers portés par des 

artistes sur la capitale durant ces trente dernières années. 

témoignant autant des évolutions de l’image que des mutations 

urbaines et sociales, le parcours, qui s’inspire librement de 

l’ouvrage Les villes invisibles d’italo Calvino, explore, en  

contrepoint, quelques grandes thématiques visuelles. 
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Le territoire (parisien et métropolitain), l’espace (urbain et 

intime), la vie sociale (intégrée ou marginalisée), sont ainsi 

traversés, en toute liberté, par des photographes et vidéastes 

représentés dans les collections de onze institutions de la Ville de 

paris : Musée d’art Moderne, Palais Galliera, Carnavalet, 

Bibliothèque Historique de la Ville de paris, Bibliothèque 

Marguerite Durand, Maison européenne de la photographie, 

Fonds Municipal d’art Contemporain, 

Centquatre, institut des Cultures d’Islam, Petit Palais et 

Bibliothèque de l’Hôtel de Ville. 

 

Parmi les oeuvres exposées figurent des photographies et des 

vidéos d’artistes comme Chris Marker, Stéphane Couturier, 

Valérie Jouve, Alain Bublex, Mohamed Bourouissa, Jane Evelyn 

Atwood, Philippe Ramette ou Patrick Faigenbaum. Les oeuvres 

proviennent pour la plupart des musées, bibliothèques, fonds d’art 

contemporains, ou associations, très différentes dans leurs 

missions et leur mode de diffusion. Elles ont été produites par 66 

auteurs qui tous nous rendent visibles, à différentes époques et 

suivant diverses approches, des évolutions dans le domaine de la 

photographie. 

 

Une commande passée par le Fonds Municipal d’art 

Contemporain à une photographe  Mathilde Geldhof, qui met en 

avant les liens entre espace public et espace privé, renforce le 

propos de l’exposition et témoigne des tendances de la jeune 

photographie. 

 

Paris Champ & Hors Champ. Photographies et vidéos 

contemporaines. 26 septembre 2014 - 4 janvier 2015. 

Commissaire : Anne Cartier-Bresson avec la collaboration de 

Claire Berger-Vachon. 

 

Félix José Hernández. 
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SEPT ANS DE REFLEXION AU MUSEE D’ORSAY  
 
 

                   
 
Maurice Denis (1870-1943) 

Portrait d’Yvonne Lerolle en trois aspects, 1897 

Huile sur toile, 170 x 110 cm, Paris, musée d’Orsay 

© Musée d’Orsay, dist. RMN-Grand Palais / Patrice Schmidt 

 
 

Paris le 20 octobre 2014. 

 

« Sept ans de réflexion » est une exposition qui révèle au public 

les pièces majeures acquises par le musée d’Orsay ou reçues en 

don pendant ces sept dernières années sous la présidence de Guy 

Cogeval. Une telle exposition permet au public d’apprécier le 

fruit des enjeux et orientations de la politique d’enrichissement 

des collections nationales. 

 

Grâce à l’excellente fréquentation de l’établissement, le budget 

annuel des acquisitions du musée d’Orsay, abondé par un  
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prélèvement de 16 % sur le montant des droits d’entrée dans les 

collections permanentes, reste conséquent. Ce budget demeure 

toutefois éloigné des réalités d’un marché international très 

dynamique pour la période de la peinture des collections du 

musée d’Orsay (1848-1914). Les acquisitions reflètent donc des 

arbitrages collégiaux, fondamentaux décidés dans le cadre d’une 

politique qui doit saisir judicieusement les opportunités du 

marché. Cette exposition a pour but de dévoiler aux visiteurs les « 

perles » qui rejoignent peu à peu les collections nationales pour le 

plus grand plaisir du public. 

 

Un florilège de 180 oeuvres parmi les plus importantes est exposé 

dans les dix salles de la galerie des expositions du cinquième 

étage et réparti suivant des lignes directrices évocatrices des 

grandes orientations des acquisitions. Ainsi, le parcours débute 

par une présentation d’oeuvres de Maurice Denis, Bonnard et 

Vuillard [dont deux provenant d’une collection particulière de 

141 oeuvres donnée en 2011 sous réserve d’usufruit]. Ces 

tableaux seront présentés avec des objets d’art français du début 

du XXe siècle leur faisant écho. Suivent une salle consacrée aux 

dessins d’architecture et une salle regroupant diverses 

expressions pluridisciplinaires des écoles allemande, autrichienne 

et nordique. Deux salles 

d’art décoratif français préfigurent ensuite du « Retour au style » 

perceptible dans des oeuvres de Maurice Dufrêne, Paul Follot et 

Hoëntschel, associées à des objets d’art, broderies textiles et 

peintures, dont le magistral Portrait d’Yvonne Lerolle en trois 

aspects qui termine cette section et invite à parcourir la grande 

galerie divisée pour l’occasion en trois espaces. 

 

La salle suivante met en exergue les enrichissements très 

perceptibles de la collection d’art italien du début du siècle 

dominés par les toiles de Boldini et de Zecchin, mises en écho 

avec des meubles iconiques de grands créateurs. Autour d’un  
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meuble italien d’origine royale, deux salles sont consacrées à l’art 

du XIXe siècle français et anglais, rythmées par des toiles de 

Tissot, Baudry, Bouguereau, Puvis de Chavannes, du mobilier de 

Diehl, Sauvrezy et Popelin, des sculptures de Gérôme et Carrier-

Belleuse, de l’orfèvrerie, des photographies anglaises de 

Cameron, une rare tapisserie de Burne-Jones, don de Pierre 

Bergé, et un Saint-George de Gilbert, récemment acquis. 

 

La galerie suivante, où trône un pastel de Degas, est consacrée à 

des oeuvres graphiques de Doré, Denis et Spilliaert. Le parcours 

est clôturé par la présentation partielle d’un ensemble de 

gouaches originales de Merson destinées à l’illustration des 

poèmes de Hérédia, au centre d’un accrochage comprenant un 

Cézanne reçu en dation, une toile de Daumier offerte par la 

Société des Amis du Musée d’Orsay (SAMO), une toile de 

Seyssaud, don d’un collectionneur, et d’oeuvres préemptées en 

vente publique (Sérusier) ou acquises sur le marché (Vallotton et 

Von Stuck). 

 

Sept  ans de réflexion. Dernières acquisitions Niveau 5, salle 

d'exposition temporaire. 18 novembre 2014 – 22 février 2015. 

Cette exposition, qui ne peut présenter toutes les acquisitions 

réalisées depuis sept ans, donnera toutefois lieu à la publication 

d’un catalogue qui en contiendra la liste exhaustive. 

Commissariat : Guy Cogeval, Président des musées d’Orsay et de 

l’Orangerie et Yves Badetz, conservateur général au musée 

d’Orsay et directeur du musée Hébert. Partenariats medias : Arte 

et Paris Première. Avec le soutien des Sociétés d’Amis des 

musées d’Orsay et de l’Orangerie. Catalogue de l'exposition, 

coédition Musée d’Orsay / Skira, 22 x 33 cm, 352 pages, env. 

45€.  Album de l’exposition, coédition Musée d’Orsay / Skira, 48 

pages, env. 9 €. 

 

Félix José Hernández. 
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          GIULIANO VANGI. OPERE 1994-2014 

 

            
 
Roma 21 ottobre 2014. 

 

Un viaggio nel cuore dell’uomo e nel destino della forma 

plastica. Ecco il senso profondo della grande mostra di Giuliano 

Vangi, promossa da Roma Capitale, Assessorato alla Cultura, 

Creatività e Promozione Artistica - Sovrintendenza Capitolina ai 

Beni Culturali e dal MACRO, curata da Gabriele Simongini ed in 

programma a Roma nei due padiglioni di MACRO Testaccio dal 

19 ottobre 2014 al 18 gennaio 2015, con l’allestimento progettato 

da Mario Botta e l’organizzazione dello Studio Copernico di 

Milano. Ne saranno protagoniste ventisei sculture, molte delle 

quali di grandi dimensioni ed una trentina di disegni che 

presenteranno un Vangi sorprendente, rivolto alle ultime 

generazioni con la sua potente riflessione scultorea sul rapporto 

uomo/natura/società, anche in termini di violenza e 

prevaricazione. 

 

Vangi, già Praemium Imperiale per la scultura nel 2002 e 

considerato il più grande scultore figurativo italiano 

contemporaneo, torna ad esporre a Roma dopo una lunghissima  
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assenza con una mostra importante: l’ultima di ampio respiro è 

stata quella all’Istituto Italo-Latino Americano, nel lontano 1978.  

 

La mostra punta soprattutto sulle sue opere degli ultimi dieci-

undici anni, ben 24 sulle 26 complessivamente esposte, oltre ai 

disegni. Di queste, tredici sculture sono state realizzate nel 2014, 

alcune delle quali appositamente per MACRO Testaccio. 

 

Come scrive Simongini nel catalogo pubblicato da Silvana 

editoriale, «parafrasando Pasolini, si può dire che la scultura di 

Vangi ha la forza di rivelare, in tempi dominati invece 

dall’oscurità dell’oblio, “la scandalosa forza rivoluzionaria del 

passato”, della memoria, della tradizione. Lo scultore toscano 

tenta di affermare plasticamente lo “scandalo” del grande 

racconto intorno all’uomo, al suo destino, costituito sulle rovine 

del progetto modernista e della frammentazione postmoderna. 

 

Vangi ha il coraggio di chiamare in causa la tensione dell’epico, 

del mitico, del tragico, parole e concetti oggi cancellati e 

negletti». A proposito dell’attualità della sua ricerca, l’artista 

toscano si può considerare un antesignano di quella linea della 

scultura incentrata sul corpo umano che è stata celebrata poche 

settimane fa nella Hayward Gallery-Southbank Centre di Londra 

con la mostra “The Human Factor: The Figure in Contemporary 

Sculpture”, curata da Ralph Rugoff. 

 

Eccezionalmente l'esposizione sarà arricchita dall’allestimento di 

un grande architetto come Botta, che da tempo segue il lavoro di 

Vangi. Scrive a questo proposito Simongini: «Giuliano Vangi 

mette in campo una potente intensificazione della realtà umana e 

sociale con una polifonia emozionale e realizzativa che non ha 

eguali nell’attuale panorama artistico e che è anche il risultato di 

un mirabile processo di distillazione dell’intera, plurimillenaria  
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tradizione scultorea attraverso la coesistenza mirabilmente 

compiuta di tanti linguaggi diversi nella stessa opera.  

 

Questa vocazione polifonica è esaltata dal misurato e poetico 

allestimento progettato da Mario Botta per i due padiglioni di 

MACRO Testaccio, in un serrato dialogo con Vangi che illumina 

ed accompagna anche la profonda coerenza del suo percorso. 

Ecco allora la coesistenza in tensione fra i due grandi spazi 

popolati dalla cosmogonia di Vangi, l’uno più drammatico e 

percorso dalla presenza costantemente allarmante della violenza, 

l’altro più lirico ed incentrato sul rapporto uomo-natura, quel 

capitolo fondamentale della nostra avventura nel mondo che 

soprattutto oggi assume un rilievo decisivo per la sopravvivenza 

di un equilibrio plurimillenario seriamente minacciato dal virus 

“uomo” ». 

 

Fra i lavori esposti spiccano bronzi di dimensioni eccezionali 

come “Veio” (2010), due imponenti graniti (“Persona” e 

“Ulisse”), una scultura di impatto sconvolgente sul tema tragico e 

quanto mai attuale della decapitazione come “C’era una volta” 

(2005), un ciclo inedito di grandi opere a due facce, che fanno 

dialogare scultura e pittura (“La bruma del mattino”, “L’uomo”, 

“L’uomo che corre”, tutte del 2014), tre marmi bianchi sul 

rapporto donna-mare (2014), la bellissima “Ragazza con capelli 

biondi” (2014), in legno di tiglio dipinto e il bronzo "2011", di un 

realismo impressionante, con uno dei tanti "indignados" che dalla 

Spagna diedero il la ad un travolgente movimento di protesta 

internazionale. 

 

Giuliano Vangi. Opere 1994-2014, a cura di Gabriele 

Simongini. Allestimento di Mario Botta. Organizzazione Studio 

Copernico – Milano. MACRO Testaccio. Padiglioni 9A e 9B. 

Piazza Orazio Giustiniani, 4. Il catalogo Silvana editoriale, oltre 

al saggio di Gabriele Simongini, contiene testi di Luca Beatrice e  
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Daniela Ferrari e due interviste di Alberto Fiz a Vangi e Botta, le 

opere esposte ed una sezione dedicata all’allestimento di Botta. In  

mostra sarà proiettato un documentario dedicato a Giuliano Vangi 

e realizzato da Raffaele Simongini. 

 

Félix José Hernández 
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LE CERAMICHE ROMETTI RENDONO OMAGGIO AL 

DESIGNER AMBROGIO POZZI.  1931-2012  
 

 
 
 

Roma, 21 ottobre 2014 

 

Un artista completo, Ambrogio Pozzi, la cui creatività 

inesauribile si è cimentata con la materia più varia. La ceramica è 

stata territorio privilegiato di una progettualità lineare e nitida, 

basata su un rigoroso senso della forma e della sua 

ambientazione. Estraneo alle correnti effimere e ondivaghe del 

design “emergente”, Pozzi si è imposto all’attenzione 

internazionale coniugando il tratto raffinato ed essenziale con la 

profonda conoscenza tecnica della materia e del patrimonio 

artigianale italiano. 

 

Rosenthal lo ha incluso nella ristretta cerchia degli eletti, con 

Andy Warhol, Victor Wasarely e Tapio Wirkkala, e le sue opere 

fanno parte delle collezioni permanenti del MoMa di New York e 

del V&A Museum di Londra. 
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La collaborazione di Pozzi con le Ceramiche Rometti è iniziata 

negli anni ’90 e si è protratta fino alla scomparsa dell’artista. Un 

rapporto di stima e amicizia, coltivato negli anni, che ha prodotto 

una fiorente stagione creativa. Il Maestro ha disegnato per la 

Rometti eleganti oggetti d’uso quotidiano e figure plastiche di 

forte impatto visivo, enigmatiche o sottilmente allusive. 

Malgrado la grave malattia che l’ha colpito, Pozzi si è dedicato 

alla Manifattura fino all’ultimo, come provano i numerosi disegni 

preparatori che sua moglie Maria Antonietta ha voluto 

consegnare alla Rometti. 

 

Promossa da Roma Capitale, Assessorato alla Cultura, Creatività 

e Promozione Artistica – Sovrintendenza Capitolina ai Beni 

Culturali – la mostra Una storia italiana. Le Ceramiche Rometti 

rendono omaggio al designer Ambrogio Pozzi. 1931-2012, in 

programma dal 15 ottobre 2014 al 4 gennaio 2015, rappresenta un 

gesto di gratitudine verso il Maestro che ha svolto un ruolo 

fondamentale nel rinnovamento artistico della Manifattura. 

 

Curatori della mostra sono Nicoletta Giannoni e Massimo 

Monini. I testi del catalogo sono di Vittorio Amedeo Sacco, 

Giampiero Giulietti, Maria Grazia Massafra, Massimo Monini, 

Dino Finocchi e Lorenzo Fiorucci. L'allestimento è firmato da 

Fortunato Pititto. 

 

L’esposizione, dal 15 ottobre 2014 al 4 gennaio 2015 è allestita 

nello spazio museale della Casina delle Civette di Villa Torlonia, 

straordinario compendio di architettura ed arte decorativa che 

offre l’ambientazione ideale per le ceramiche realizzate dalla  

 

Rometti su disegno di Pozzi. “In tutti gli elementi architettonici, 

decorativi e arredativi del luogo vi è una chiara visione di 

artisticità diffusa, che è uno dei principi base del design ….. e una 
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continuità di dialogo tra artista, artigiano e designer” 

(M.G.Massafra). 

 

La mostra si snoda all’esterno e all’interno del Museo e della 

Dipendenza e comprende 17 opere, realizzate in diversi colori. 

Nel giardino si possono ammirare la VENERE ETRUSCA, la 

VENERE BIANCA e la VENERE NERA: vasi-scultura di grandi 

dimensioni (h 180 cm) in argilla affrescata. Negli spazi della 

Casina sono esposti in anteprima alcuni esemplari realizzati sui 

disegni originali di Pozzi dopo la sua scomparsa: la PRESENZA 

SCIAMANA, la PRESENZA PUGNACE e la PRESENZA 

EQUESTRE, la cui potenza evocativa è rafforzata dalle raffinate 

tonalità oro, platino e rame, oltre al bianco e nero tipici della 

Rometti. Lo Sciamano ha esercitato su Pozzi una forte 

suggestione emotiva e simbolica, a partire dal suo incontro 

inatteso con una figura sciamanica disegnata sulle pareti della 

grotta di Lascaux, in Francia. Le tre sculture sono prodotte in 

serie limitata e numerata di 10 esemplari ciascuna. 

 

 L’eccezionale brillantezza delle tinte oro, platino e rame è 

ottenuta grazie a una dose consistente di metallo prezioso 

contenuta in ogni colore. Le serie colorate VENERI e PROFILI e 

quelle monocrome JAZZ, insieme alla COMPOSIZIONE 

FLOREALE di vasi e petali, completano l’allestimento dentro la 

Casina. Nella Dipendenza trovano posto opere gentilmente messe 

a disposizione da Maria Antonietta Pozzi: dipinti eseguiti 

dall’artista e disegni a lui dedicati da Gio Ponti, Pierre Cardin, 

Tapio Wirkkala, Enrico Baj e Raymond Peynet. Sono inoltre 

esposti il plateau completo da pasto disegnato da Pozzi in 

collaborazione con Joe Colombo per la prima classe dei voli 

Alitalia (1970) e il servizio da tavola piramidale, scomponibile in  

 

13 pezzi, ideato a metà degli anni ‘60 per Pierre Cardin, di cui 

restano pochissimi pezzi, molto ambiti dai collezionisti. 
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Nell’ambito della mostra si svolgeranno alcune iniziative, che 

verranno pubblicate prossimamente sul sito di Roma Capitale, 

nella sezione dedicata 

 

Félix José Hernández. 

 

 

 

 

 

 

 

 

 

 

 

 

 

 



Desde las orillas del Sena 

 211 

 

EL ROSTRO DE LAS LETRAS. ESCRITORES Y 

FOTÓGRAFOS DEL ROMANTICISMO A LA 

GENERACIÓN DEL 14 

 

 
Anónimo: Blasco Ibáñez recibido en el puerto de 

 Buenos  Aires. 1909 (detalle). (Col. particular). 

 
Madrid, 25 de octubre de 2014. 

 

Querida Ofelia: 

 

El rostro de las letras aborda un estudio exhaustivo del retrato 

fotográfico español a lo largo de un siglo y su reflejo en el campo 

de la literatura, siendo el primero en su campo realizado en 

España y en los países de nuestro entorno cultural. 

 

Se trata de una exposición que persigue interesar no sólo a los  
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aficionados a la fotografía y la literatura, sino al gran público, y 

que se aproxima de un modo ameno y didáctico a uno de los 

capítulos más importantes de la cultura española contemporánea. 

A través de más de doscientas fotografías, objetos y documentos, 

el discurso expositivo pretende reflejar la evolución del retrato 

fotográfico español desde los días del daguerrotipo hasta el final 

de la Guerra Civil y el inicio de la dictadura franquista. A su vez, 

y atendiendo a la proximidad entre el lenguaje fotográfico y la 

literatura, se intenta construir un “rostro de las letras”, a partir del 

trabajo de grandes fotógrafos españoles de la época. 

 

La exposición se convierte así en un retablo deslumbrante y 

sorprendente del mundo literario español, desde los retratos de los 

miembros de la generación romántica y postromántica -el duque 

de Rivas, Gustavo Adolfo Bécquer, Mesonero Romanos, Eugenio 

de Hartzenbusch, Víctor Balaguer, Manuel Fernández y 

González, Pedro Antonio de Alarcón, José Amador de los Ríos, 

José Zorrilla, Carolina Coronado, Martínez de la Rosa …-; los 

miembros más destacados de la generación que le siguió – Juan 

Valera, José María de Pereda, Benito Pérez Galdós, José 

Echegaray, Leopoldo Alas “Clarín”, Emilia Pardo Bazán o 

Santiago Ramón y Cajal-, los escritores en lengua gallega y 

catalana que protagonizaron movimientos tan importantes como 

el Rexurdimento y la Renaixenca, -Rosalía de Castro, Eduardo 

Pondal, Manuel Murguía, Manuel Curros Enríquez, Jacinto 

Verdaguer, Eduardo Pondal, Ángel Guimerá y Joan Maragall-; 

los miembros de la generación del 98 y sus epígonos –Pío Baroja, 

Valle- Inclán, Miguel de Unamuno, Santiago Ramón y Cajal, 

Azorín, Juan Ramón Jiménez, los hermanos Manuel y Antonio 

Machado, Vicente Blasco Ibáñez …; los protagonistas de la 

Generación de 14 –José Ortega y Gasset, Gregorio Marañón, 

Gabriel Miró, Eugenio d´Ors, Pérez de Ayala, Ramón Gómez de 

la Serna …-; sin olvidar a los bohemios y fronterizos, 
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capitaneados por el legendario Alejandro Sawa, el inmortal Max 

Estrella de Luces de Bohemia. 

 

El rostro de las letras. Escritores y fotógrafos del Romanticismo 

a la Generación del 14. Madrid, España Sala Alcalá 31. Madrid 

24 Septiembre 2014 - 11 Enero 2015. Comisariado: Publio López 

Mondéjar. Vicecomisariado: Lucía Laín. Organizado por 

Conserjería de Empleo, Turismo y Cultura de la Comunidad de 

Madrid, Acción Cultural Española (AC/E) y Real Academia 

Española (RAE). 

Un gran abrazo desde nuestra querida España, 

Félix José Hernández.  
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                CUARENTA AÑOS DE AMOR 

 

             
 

Palacio de los Matrimonios, La Habana, 27 de octubre de 2014. 

 

La Habana, 27 de octubre de 1974 - París, 27 de octubre de 2014. 

 

Amor mío: 

 

¡Cumplimos hoy cuarenta años de casados!  Me viene a la mente 

la emocionante ceremonia del pasado 1° de mayo. 
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¡Cuánto le hubiera gustado a mi madre presenciar esa hermosa 

ceremonia religiosa! Yo sé que ella estaba allí acompañándonos y 

orgullosa de nuestra historia de amor. 

 

Tuvo lugar el en el espléndido Salón Cupido  del Costa Serena - 

pues la capilla resultaba pequeña-, mientras navegábamos por el 

Mediterráneo entre Palermo y Palma de Mallorca. 

 

Ofició el capellán de la nave: Padre Adam Straczkiewcz, que es 

también profesor de la Universidad de Siena. La misa fue muy 

bella, con lecturas sobre la familia y el valor del matrimonio. 

 

Éramos unas veinte parejas, las que formamos un círculo frente al 

altar:  franceses, italianos, polacos y  nosotros los cubanos. 

 

El Padre  nos pidió que nos tomáramos de las manos y que no lo 

miráramos a él sino a los ojos de nuestra pareja. A continuación 

dijo:   “ustedes han solicitado renovar sus votos de matrimonio 

en el día de hoy, ante la presencia de Dios. Sabemos que el 

compromiso que adquirieron el uno con el otro el día de su boda 

ha perdurado. Sin lugar a dudas lo han renovado en sus 

corazones innumerables veces a lo largo de los años que llevan 

juntos”. 

 

 Continuó:   “Ustedes han vivido juntos en matrimonio en el 

nombre de Cristo, juntos, como una sola carne, han enfrentado a 

lo largo de estos años innumerables retos que han puesto a 

prueba la firmeza de su amor y de los lazos que los unen. Aun 

cuando estas pruebas han sido difíciles, nunca las han enfrentado 

solos. Por fe saben que su matrimonio ha sido, y continuará 

siendo, aún en sus debilidades y por medio de la gracia de Dios, 

una participación en la vida divina del Padre, del Hijo, y del 

Espíritu Santo. 
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En el matrimonio, así como en todas las cosas, Jesús está en 

nosotros y nosotros en Él. De la manera como Él nos amó y dio 

su vida por nosotros, también nos insta a amar a nuestros 

cónyuges. En Jesús tenemos la libertad de amar 

incondicionalmente, de perdonar sin guardar ningún 

resentimiento y de ser fieles aún frente a la adversidad.  

 

En Jesús, podemos decirle a nuestro cónyuge: ‘He escogido 

libremente estar siempre contigo, y libremente te entrego mi vida 

y todo lo que soy’. Debido a que el matrimonio es una institución 

divina, y a que estamos rogando a nuestro Padre celestial que 

renueve esta unión como esposo y esposa por medio de su Hijo 

Jesucristo en comunión con el Espíritu Santo, es importante que 

ustedes prometan fielmente continuar viviendo bajo este pacto 

matrimonial”. 

 

A continuación, ayudado por otro sacerdote y traductores nos dijo 

a los esposos: 

 

 “Tu esposa te ha entregado su vida y su amor. ¿Prometes, como 

su esposo fiel ante la presencia de Dios, continuar viviendo con 

ella en sagrado matrimonio, para amarla, alentarla, edificarla, 

consolarla, honrarla y sostenerla, en la enfermedad y en la salud, 

y entregarte solamente a ella, mientras ambos vivan?” 

 

-“Sí, lo prometo”. 

 

Luego el Padre se dirigió a las esposas: 

 

“Él te ha entregado su vida y su amor. ¿Prometes, como su 

esposa fiel ante la presencia de Dios, continuar viviendo con  él 

en sagrado matrimonio, para amarlo, alentarlo, edificarlo,  
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consolarlo, honrarlo y sostenerlo, en la enfermedad y en la salud, 

y entregarte solamente a él, mientras ambos vivan?” 

 

-“Sí, lo prometo”. 

 

El Padre dijo: 

 

“Ya que es su deseo el renovar su pacto matrimonial el día de 

hoy, les pido que se tomen de las manos y repitan esta promesa”. 

 

Cada esposo repitió después del Padre: 

 

 “Yo prometo seguir tomándote a ti, por mi esposa, para amarte 

y cuidarte, de hoy en adelante, en la abundancia y en la escasez, 

en la alegría y en el dolor, en la enfermedad y en la salud, para 

amarte y valorarte, hasta que la muerte nos separe”. 

 

Cada esposa repitió después del Padre: 

 

“Yo, prometo seguir tomándote a ti, por mi esposo, para amarte 

y cuidarte, de hoy en adelante, en la abundancia y en la escasez, 

en la alegría y en el dolor, en la enfermedad y en la salud, para 

amarte y valorarte, hasta que la muerte nos separe”. 

 

El Padre nos invitó a rezar el Padre Nuestro y nos bendijo. 

 

Al terminar  esa  inolvidable  ceremonia, las parejas bendecidas 

nos acercamos al Padre Adam Straczkiewcz para darle las 

gracias. 

 

Nosotros recordamos  aquel 27 de octubre de 1974 en el que nos 

casó casi a escondidas ante Dios y en forma muy austera, el Padre 

Teodoro Becerril (Clemente), en la Iglesia de Nuestra Señora del 

Carmen. Sólo asistieron los dos testigos: nuestra  
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querida amiga Irma y mi inolvidable primo Manuel- que 

posteriormente fuera asesinado en el Sidatorium de Los Cocos al 

experimentar con él “nuevos tratamientos” por parte de los 

“médicos” del régimen-.  

 

Si los “heroicos” compañeros del C.D.R. Leopoldito Martínez o 

del P.C. lo hubieran sabido, de seguro que habríamos caído 

“apestados” para siempre. Esto ocurrió unos años después en 

1980, hasta que Dios nos ayudó a escapar del régimen de los 

hermanos Castro el 21 de mayo de 1981.  

 

La ceremonia en el Palacio de los Matrimonios (antiguo Casino 

Español) situado en el Paseo del Prado, fue impersonal. Se hacían 

varias bodas al mismo tiempo, una en cada sala… había cola para 

casarse. Ni siquiera sabemos cómo se llama el notario que nos 

casó. Tú llegaste con 90 minutos de retraso debido a que el 

Chevrolet  Impala  de 1959 de color negro, se rompió por el 

camino de tu casa al palacio. Regresamos a casa en el coche de 

un gran amigo francés y su esposa; algo extraordinario es que 

ellos también asistieron a la boda de nuestro hijo en Francia  31 

años más tarde. 

 

Nuestra Luna de Miel comenzó por una semana en el habanero 

Hotel Capri y otra semana en el Hotel Internacional de Varadero. 

Desde entonces mucha agua ha pasado bajo los bellos puentes de 

La Ciudad Luz. 

 

¿Cómo hubiera sido mi vida si no te hubiera conocido? Nuestra 

love story había comenzado sólo tres meses antes de casarnos. 

Fue en un instante que llegó de algún lugar del universo. Una luz. 

Un silencio. Un sonido. Una música. Una sonrisa. Los primeros 

segundos, las primeras miradas. Verte fue algo que me acarició el 

corazón, que me dejo casi sin respiración. Un momento  
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suspendido hacia lo desconocido. Era el 27 de junio de 1974 

junto al mar y…supe en aquel segundo que la emoción llegaría, 

que el placer vendría, que los recuerdos se acumularían. A partir 

de entonces hemos cruzado por días soleados y de tormentas, por 

el drama del destierro, pero nuestro amor ha triunfado. 

 

 

Te regalo “Todo el tiempo del Mundo”, una poesía de amor 

cantada por el gran Manolo Otero, poco antes de ser llamado por 

Dios. Para mí es una de las más bellas canciones interpretada en 

la lengua del genial  Cervantes: 

 
https://www.youtube.com/watch?v=zjMknFs63W0 

 

Le pido a Dios que nuestra Historia de Amor nos acompañe hasta 

el final de nuestro tiempo. Ella fue bendecida de nuevo al nacer 

nuestro   hijo Giancarlo, cuya boda con la encantadora Anne - 

Laure produjo  los dos frutos más hermosos posibles: nuestros 

nietos Cristóbal y Victoire, hogaño de 7 y 5 años 

respectivamente.  

 

Tuyo siempre, pues sin ti me sería imposible vivir, 

 

Félix José. 

 

 

 

 

https://www.youtube.com/watch?v=zjMknFs63W0


Desde las orillas del Sena 

 220 

EL HORIZONTE FALSO DE ALBERTO GARCIA-ALIX 

  

 

París, 27 de octubre de 2014. 

 

Querida Ofelia: 

 

Esta exposición fotográfica de Alberto García-Alix que se exhibe 

en la Maison Européene de la Photographie, MEP, de París entre  
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el 21 de Octubre 2014 y el 25 de enero de 2015, reúne una 

selección de las mejores imágenes del fotógrafo leonés de los 

cinco últimos años. Estas fotografías dialogan, a través de saltos 

temporales, con otras piezas del pasado del artista, prestando 

especial atención a obras inéditas que contribuyen a 

contextualizar mejor al autor y su creación. 

 

En palabras de Alberto García-Alix, Un horizonte falso es “Un 

mundo de presencias alteradas atrapado en un instante de eterno 

silencio. Lo visible es aquí metáfora de sí mismo y de un 

pensamiento. Pensamiento como revelación alimentada en un 

monólogo que se tensa sobre un horizonte. Un horizonte falso...” 

 

La ambigüedad de la fotografía, la vida, la muerte... El retrato y 

el autorretrato, desafiantes naturalezas, paisajes urbanos y juegos 

de escala protagonizan las instantáneas de García-Alix en este 

proyecto. 

La exposición está organizada por la Maison Européene de la 

Photographie (MEP) y cuenta con la colaboración de, además de 

AC/E, las principales galerías del artista: Kamel Mennour (París) 

y Juana de Aizpuru (Madrid). La editorial RM edita el catálogo 

expositivo. 

 

Un gran abrazo desde La Douce France, 

 

Félix José Hernández. 
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       TAPAS. SPANISH DESING FOR FOOD 

       

 

Madrid, 27 de octubre de 2014. 

 

Querida Ofelia: 

 

Gastronomía y diseño siempre han estado vinculados. Diseño 

aplicado no solo a la preparación y presentación de los alimentos, 

también a los utensilios necesarios para ello. España siempre ha 

estado ligada tanto a la calidad de las materias primas, como a la 

creatividad gastronómica y de diseño. Restaurantes, cocineros y 

diseñadores españoles han destacado internacionalmente 

colocando a nuestro país a la cabeza en estas disciplinas. 

 

¿Cuál es el papel que el diseño ha jugado en relación a la comida 

y la gastronomía en España? La exposición Tapas: Spanish 

design for food, organizada por Acción Cultural Española 

(AC/E), pretende mostrar a través de más de 200 objetos de 

diseño divididos en cuatro ámbitos: Cocina, Mesa, Comida y 

Vinos cómo el diseño, la tradición, la gastronomía, la ciencia, la  
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vanguardia, el arte y la innovación han ayudado a resolver la 

alimentación. 

 

La muestra invita al visitante que la recorra a descubrir como el 

diseño encuentra soluciones a los problemas que ha ido 

planteando el mundo de la gastronomía. Y particularmente, cómo 

la cultura española ha aportado inventos y soluciones ingeniosas 

a lo largo de su historia. Esta asociación no solo ha dado sus 

frutos desde el punto de vista funcional, también el mundo del 

arte se ha inspirado en la comida y ha dado lugar a interesantes 

piezas que transitan entre la instalación artística y el discurso 

antropológico de un país. 

 

La selección de piezas va desde el objeto más pequeño como un 

salero, pasando por la vajilla, el mobiliario y la decoración 

interior de restaurantes, hasta llegar a la arquitectura, con 

ejemplos singulares de bodegas españolas. Asimismo, trata de 

destacar la enorme capacidad innovadora de grandes nombres de 

la cocina española cuyas técnicas han revolucionado la 

gastronomía mundial. 

 

Acompañan a la muestra dos obras realizadas por sendos artistas 

españoles especialmente vinculados a la gastronomía Antoni 

Miralda y Martí Guixé. 

 

Por último, el proyecto implica una vertiente teórica y práctica 

puesto que en cada sede se desarrollan una serie de actividades 

paralelas como talleres, conferencias, encuentros y performances.  

Comisario  Juli Capella. Organizado por Acción Cultural 

Española (AC/E) con la colaboración de: Embajada de España en 

Tokio, Tokyo, Tokyo Designers Week, Embajada de España en 

Washington, Spain-Florida Foundation y The Korean Foundation. 

http://www.accioncultural.es/
http://www.accioncultural.es/
http://www.spainculture.us/
http://www.spainculture.us/
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TAPAS. SPANISH DESIGN FOR FOOD. Liubliana, Eslovenia. 

Mes del Diseño. Del 6 de octubre de 2014 al 6 de noviembre de 

2014.      Próximas sedes: Alburquerque, Estados Unidos 

Hispanic Cultural National Center;  Guanajuato, México Museo 

de Arte e Historia de Guanajuato; Ciudad de México, México 

Museo Franz Mayer; Sao Paulo, Brasil Casa Brasileira  y Seattle, 

Estados Unidos. 

 

Un gran abrazo desde nuestra querida España, 

 

Félix José Hernández  

 

 

 

 

 

 

 

 

 

 

 

http://www.accioncultural.es/es/tapas_spanish_design_for_food
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             EL CHÉ EN LOS LUJOSOS RELOJES ZENITH 

 

                                   
 

París, 27 de octubre de 2014. 

 

Querida Ofelia : 

 

Cada día nos llegan uno o dos catálogos de artículos –casi 

siempre de lujo-, con vistas a las próximas Navidades.  

 

Hoy llegó uno sobre relojes. Venía como suplemento de la 

célebre revista semanal gala L’Express. Pues bien, en las páginas 

dedicadas a los lujosos y caros relojes Zenith, tuve una sorpresa. 

Se trata de la colección: Zenith Academy Christophe Colomb 

Hurricane Revolución. Son tres relojes dedicados a Simón 

Bolívar (supongo que el Sr. Maduro se lo comprará o se lo hará 

regalar), Emiliano Zapata  y Erenesto  “Ché” Guevara.  En éste 

último aparece como fondo la bandera cubana, en primer plano al 

centro el célebre guerrillero argentino y en la parte inferior un 

grupo de soldados con uniformes verde oliva que llevan los 

fusiles en alto. 

 

Ya imagino a los tontos útiles y a los guatacas occidentales ricos , 

llevándolos de regalo a Cuba a los máximos dirigentes 

« revolucionarios », lo que les facilita hacer jugosos negocios 

explotando a los cubanos. 

 

 



Desde las orillas del Sena 

 226 

 

Zenith es la marca más galardonada en la historia de la 

cronografía con más de 2 300 premios, 300 patentes y 600 

variaciones de movimientos. 

 

Según la explicación que acompaña  la foto de los tres relojes, 

éstos están dotados de la más moderna tecnología relojera suiza. 

En el curso de una cena en Suiza durante la Feria de Basilea, la 

cita más importante  relojera del planeta, estos tres relojes fueron  

comprados por la suma  de un millón doscientos mil  dólares por 

un coleccionista tan rico como discreto, en presencia de Jean-

Claude Biver,  de Eric Singer, el baterista del grupo Kiss, y de 

Félix Baumgartner, el embajador planetario de la marca Zenith. 

Y así van las cosas por estos lares, 

 

Un gran abrazo desde La Ciudad Luz, 

 

Félix José Hernández.  
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CELEBRAN EN MIAMI EL DÍA DEL PERIODISTA 

CUBANO  

 

               
  
                    Sergio Galán Pino, Carlos A. del Castillo y   

                    Delia Fiallo. Miami, 24.10.2014. 

 

París, 28 de octubre de 2014. 

 

Querida Ofelia: 

 

Mi estimado amigo y colega Sergio Galán, me acaba de enviar el 

presente escrito sobre la celebración en la Capital del Exilio 

Cubano, del Día del Periodista Cubano. Te lo hago llegar, para 

que como de costumbre, lo hagas circular allá en nuestra querida 

San Cristóbal de La Habana.  

 

“El pasado viernes 24 de octubre de 2014, auspiciado por el 

Colegio Nacional de Periodistas de Cuba (en el exilio), hubo de 

llevarse a cabo en los elegantes salones del Big Five Club, la 

celebración del Día del Periodista Cubano, que como en años 

anteriores, contó con la asistencia y participación de 

renombradas figuras de nuestro ámbito político, artístico y 

cultural. 
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El acto comenzó con los himnos de Estados Unidos de América y 

Cuba, magistralmente interpretado “a capella" por el Dr. Luis 

Conte Agüero, seguido de la tradicional invocación, que estuvo a 

cargo del Reverendo Martín Añorga. 

 

Acto seguido dio la bienvenida a todos los asistentes, su decano, 

el Dr. Salvador Romani, a quien le fue otorgado por el Condado 

Miami-Dade, un Reconocimiento por su labor al frente del CNPC 

(e), señaló, entre otras cosas, la trascendencia histórica de darle 

cabida en esta Institución, a colegas de otras nacionalidades, que 

comulgan con la causa del exilio cubano, ya que ellos robustecen 

con su valioso aporte, el bien ganado prestigio de la misma. 

 

Seguidamente,  se le hizo entrega del Premio Nacional de 

Periodismo 2014 del CNPC (e), al destacado periodista cubano 

Lorenzo del Toro. Asimismo, se les otorgó muy merecidos 

Diplomas de Reconocimiento a Álvaro Alba, por su patriótica 

labor periodística así como a la renombrada escritora cubana 

Delia Fiallo, por su exitosa carrera literaria. 

También fueron reconocidos Ricardo Belmont, Juan Carlos 

González Leiva, Arquímides Rivero y Roxana Solari.  

 

A continuación, el público asistente disfrutó de un variado 

espectáculo artístico, en el que participaron: Estrella Rojas, Juan 

Troya, Carmen y Vicky Roig, Flor de Loto Larrúa, Roxaba Solari 

y Roberto Torres, quien animó con su voz y su música, el baile 

general con el que finalizó este evento y en el que participaron 

casi todos los asistentes..”  Sergio Galán Pino, de la Comisión 

de Cultura del CNPC(e).  

 

Un gran abrazo desde La Ciudad Luz, 

 

Félix José Hernández. 
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UN SABER REALMENTE ÚTIL (PRIMERA PARTE) 

 

                       
 

Hicham Benohoud. De la serie “La salle de clase” (El aula) 2000-2012. 

Fotografía  en blanco y negro, 50 x 60 centímetros. Cortesía del artista y 

Galerie VU París. 

 

Madrid, 28 de octubre de 2014. 

 

Querida Ofelia: 

 

La exposición que ha organizado el Museo Reina Sofía toma 

como punto de partida la noción de “saber realmente útil”, 

acuñada a principios del siglo XIX por las organizaciones obreras 

del Reino Unido para oponerse a la educación orientada a la 

producción, tal y como la concebía la clase dirigente. Entre 1820 

y 1840 dichas organizaciones dirigieron su mirada hacia ciertas 

disciplinas consideradas “no prácticas”, como la política, la  
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economía y la filosofía, como antítesis a los “saberes útiles” 

pregonados por los patronos, que comenzaron a incrementar la 

inversión en sus empresas mediante la financiación de la 

educación de los obreros en conocimientos “pertinentes” como la 

ingeniería, la física, la química o las matemáticas. 

 

Mediante esta referencia a los inicios de la lucha contra la 

explotación, Un saber realmente útil aboga por el establecimiento 

de nuevos modos de aprendizaje y enseñanza recíprocos, así 

como por repensar las formas de organización política y social, 

investigando el papel del saber a lo largo de la historia reciente y 

sobre todo en el presente, el momento de las llamadas sociedades 

de la Información, un tiempo en el que los discursos fluyen en 

sentidos opuestos, donde el conocimiento se expande pero, al 

mismo tiempo, parece limitado por su ubicuidad y por la 

multiplicidad de fuentes. 

 

Desde esta perspectiva y presentando diversas situaciones 

educativas heterodoxas, espontáneas, anti jerárquicas, no 

académicas, pero centradas fundamentalmente en el potencial 

transformador del arte, la exposición indaga sobre la posibilidad 

de que el arte sirva para iniciar encuentros y debates entre 

personas, obras, estructuras, herramientas, objetos, imágenes e 

ideas. 

 

En la muestra se suceden diversos temas recurrentes que giran en 

torno a la relación entre el artista y el cambio social, la tensión 

entre la necesidad percibida de implicación activa y “la 

insistencia en el derecho del arte a ser inútil” como indican las 

comisarias. 

 

Absteniéndose de designar un método “correcto”, presenta un 

abanico de estrategias y metodologías a través de las cuales los 

artistas deconstruyen los saberes aceptados y desafían las  
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opiniones hegemónicas sobre la historia, el arte, el género, la raza 

y la clase. Éste es el sentido profundo de la exposición que parte 

de una reflexión crítica de la pedagogía, de un replanteamiento 

acerca de nuestros modos de aprendizaje y de un análisis de los 

recursos y medios dedicados a la educación. 

 

Para ello, se ha reunido el trabajo de más de 30 artistas y 

colectivos, en múltiples formatos (pintura, fotografía, vídeo, 

tapiz, documentos, murales, etc.) existiendo 7 instalaciones 

producidas expresamente para la ocasión por el museo. La 

muestra contará tanto con artistas españoles (Diego del Pozo, 

Montse Romaní, Virginia Villaplana,-del colectivo Subtramas- o 

Nuria Güell) como extranjeros. Entre ellos figuran desde artistas 

de la generación de los años 70-80 como Mladen Stilinovic 

(Croacia) o Cecilia Vicuña (Chile), a creadores más jóvenes 

como Brook Andrew (Australia) Catarina Simao (Portugal) o 

Trevor Paglen (EEUU) así como figuras históricas pero sólo 

recientemente recuperadas como Hannah Ryggen. En su 

indagación, también cuenta con la presencia de artistas y 

colectivos cercanos al activismo, como Emory Douglas (forjador 

del potente vocabulario visual de los Black Panthers en los años 

60), Victoria Lomasko (Rusia), Mujeres Públicas o Iconoclasistas 

(Argentina). 

 

Un saber realmente útil cuenta con un amplio programa de 

actividades a través de las cuales se alentará la comunicación con 

el público y su participación activa. Estas iniciativas nacen de la 

intención de desarrollar los discursos que propone la exposición y 

también la de añadir nuevas líneas de pensamiento acerca de los 

saberes críticos. Dentro de estas actividades, el colectivo español 

Subtramas ha ideado un programa de mediación y una serie de 

acciones concretadas en lecturas, debates, etc. con las que se 

buscará el diálogo sobre temas transversales de la exposición: 

feminismo, inmigración, sida, economía, 
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seguridad en internet, educación, arte y propaganda, entre otros. 

 

El programa de mediación se basa en cuatro propuestas de 

recorrido que invitan al descubrimiento de la muestra de manera 

individual (a través de folletos editados) o de forma colectiva con 

el apoyo de un mediador cultural –esta exposición contará con un 

número de mediadores superior a lo habitual-. Colectivos como 

Contrabandos, Cine sin Autor, somatecxs, Me acuerdo… o 

Mujeres Públicas serán los encargados de dar forma a estas 

iniciativas que intervendrán, reivindicarán y conversarán sobre el 

uso del arte como práctica crítica que ha de inducir a la reflexión 

para producir conocimiento “realmente útil”. 

 

La muestra se inicia con Autonomy Cube (Cubo de autonomía, 

2014), obra que el estadounidense Trevor Paglen desarrolló en 

colaboración con el investigador informático y hacker Jacob 

Appelbaum. Autonomy Cube es una red Wi-Fi pública que envía 

su señal a través de la red TOR (comúnmente utilizada por 

periodistas para proteger sus fuentes, por corporaciones para 

proteger su propiedad intelectual y por organizaciones 

internacionales no gubernamentales para comunicarse con sus 

empleados), permitiendo la comunicación sin vigilancia. 

 

La siguiente sala acoge el trabajo de Abbas Kiarostami y Marcell 

Mars. Dos soluciones para el mismo problema es un cortometraje 

didáctico producido realizado por el iraní Kiarostami para el 

Centro Iraní para el Desarrollo Intelectual de Niños y Jóvenes. En 

él se muestra un conflicto entre dos estudiantes durante un recreo 

en una escuela del país persa para establecer un sencillo relato 

pedagógico sobre la cooperación y la solidaridad donde se 

comparan dos formas de resolver el enfrentamiento surgido entre 

dos niños por la rotura de un libro de texto: la violencia física o el 

compañerismo. 
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The Public Library: Art as Infrastructure (La biblioteca pública: 

el arte como infraestructura), de Marcell Mars es un proyecto 

híbrido, mediático y social, basado en la filosofía del software 

libre, con el objetivo de crear una plataforma que aloje un 

depósito de libros digitalizados y gratuitos. De ese modo retoma 

el papel de la biblioteca pública que ofrece acceso universal al 

conocimiento a todos los miembros de la sociedad. 

 

El colectivo ruso constituido en 2003 Chto Delat? ocupa otra sala 

con su instalación Estudiar, estudiar y actuar nuevamente que se 

centra en actividades básicas: ver, leer, escuchar y debatir. Chto 

Delat? lleva a cabo intervenciones donde se revisa el papel del 

arte, la poética y la literatura en situaciones educativas, e integra 

el activismo en campañas a favor de una educación más política. 

Esta instalación funciona como un espacio documental, teatral y 

didáctico, creado para interactuar con los visitantes. Muchas de 

las publicaciones incluidas en esta instalación han sido editadas 

por la editorial madrileña de carácter activista e independiente 

Traficantes de Sueños. 

 

La exposición prosigue en otra sala con En rachâchant (1982), 

una película de Danièle Huillet y Jean-Marie Straub, que indaga, 

de forma humorística, en el proceso educativo desjerarquizador a 

través de Ernesto, un escolar que, de manera insistente y con 

inquebrantable convicción, se niega a ir al colegio. El 

cortometraje de estos cineastas franceses trata de cuatro 

personajes (el pequeño estudiante Ernesto, su madre, el padre y el 

maestro de escuela) que establecen entre sí una comunicación 

absurda. Su origen radica en cómo Ernesto se rebela contra la 

autoridad y convenciones del sistema educativo oficial. 

 

En la siguiente zona, la película Postcards From a Desert Island 

(Postales desde la isla desierta, 2010-2011), muestra el taller 

para niños de entre 7 y 10 años que la artista Adelita Husni-Bey  
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emplea organizó en una escuela primaria pública experimental de 

París, en el que los alumnos construyeron una sociedad en una 

isla desierta ficticia. Partiendo del modelo asambleario, llegan a 

imaginar otra sociedad posible en una isla utópica, en la que no 

existen ni el dinero ni organización social alguna. 

 

En esta misma área, se expone el trabajo del artista Hicham 

Benohoud quien, mientras trabajaba como profesor de artes 

visuales en un instituto de Marrakesh, tomó fotografías colectivas 

de sus alumnos a la manera de los tableaux vivants. En La salle 

de classe (El aula, 1994–2002) crea yuxtaposiciones surrealistas 

de los cuerpos de los alumnos junto con el material escolar y 

otros objetos extraños, a la vez que aprovecha la predisposición 

de los estudiantes para adoptar posturas curiosas e incómodas, 

abordando temas relativos a la disciplina, la autoridad y la 

rebelión. 

 

Esta sección se completa con la instalación del colectivo 

Subtramas Abecedario anagramático (2011-2014), un dibujo que 

recoge una serie de términos que proponen un marco conceptual 

para analizar y propiciar procesos de colaboración. Inicialmente 

ideado por Subtramas para una investigación en torno a prácticas 

fílmicas colaborativas, los conceptos desarrollados por Subtramas 

en el abecedario sirvieron como punto de partida para el diseño 

del programa de mediación y las “acciones en torno a saberes 

realmente útiles” realizadas junto a distintos actores sociales 

como grupos de autoformación, espacios okupados, editores 

independientes, bibliotecas colectivas, grupos activistas, centros 

sociales, teóricos, poetas, feministas y activistas de las 

plataformas de gais, lesbianas, transexuales y bisexuales 

participarán en asambleas, lecturas, debates y diversos actos 

públicos. 
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A continuación se muestra Proyecto Instituto Mozambiqueño 

(2014), una instalación de la artista portuguesa Catarina Simão 

que hace referencia al proyecto pedagógico del Instituto de 

Mozambique (Dar-es-Salaam, Tanzania). Desde 2009 Catarina 

Simão investiga los archivos cinematográficos del FRELIMO 

(Frente de Liberación de Mozambique), que en 1966 creó el 

citado instituto para luchar contra el analfabetismo y permitir los 

estudios fuera del dominio colonial portugués. 

 

En la siguiente sala se halla otra obra de Trevor Paglen. Se trata 

de Prototype for a Nonfunctional Satellite (Design 4; Build 3)-

(Prototipo para un satélite no funcional (Diseño 4; Prototipo 3). 

El satélite en cuestión, desarrollado en colaboración con 

ingenieros aeroespaciales, funciona como elemento escultórico en 

el espacio de la galería, y se vale de su “inutilidad” para plantear 

irónicamente la posibilidad de desarrollar una tecnología 

deslindada de intereses corporativos y militares. 

 

Azzedine Meddour es otro artista presente en la misma estancia 

con su video Combien je vous aime (Cuánto os amo, 1985). 

Producido originalmente para la televisión estatal argelina, la 

película es una mezcla de géneros educativo, de propaganda y 

documental. Utiliza material procedente de archivos fílmicos 

coloniales para realizar una crónica irónica del dominio colonial 

francés y de la Guerra de Independencia de Argelia. 

 

Ardmore Ceramic Art es un estudio fundado en 1985 en la zona 

rural de Ardmore, en Sudáfrica. Frente al silencio oficial del 

gobierno de aquel país sobre el sida, los artistas abordaron este 

problema con la creación de una cerámica en la que se explicaban 

las formas de contagio y la posible protección, además de rendir 

homenaje a los artistas fallecidos a causa de esta enfermedad. 

Con la expresión de ideas importantes relativas a la prevención  
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del VIH, esta cerámica didáctica se utiliza como herramienta de 

amplio alcance para concienciar a la población. 

 

El cuarto autor de esta zona es Runo Lagomarsino, presente con 

la instalación ThisThing Called the State (Esto que llamamos 

Estado, 2013). Sobre un papel mural de fondo diseñado por el 

artista (EntreMundos, 2013) se dispone una colección de exvotos, 

pinturas encargadas como agradecimiento a la concesión de 

determinadas peticiones o ruegos a santos o vírgenes y realizadas 

anónimamente por pintores populares. Costumbre arraigada 

desde hace siglos en varios países de Latinoamérica, la colección 

mostrada por Lagomarsino hace referencia a generaciones de 

individuos migrantes que cruzaron la frontera entre México y 

Estados Unidos. 

 

(Fin de la primera parte) 

 

Un gran abrazo desde la bella y culta capital de nuestra querida 

España, 

 

Félix José Hernández 
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UN SABER REALMENTE ÚTIL. SEGUNDA PARTE 

 

                   
 
                  Carole Codé &Karl Beveridge Arts Is Political, 

                   1975. Cortesía de los artistas. 

 

Madrid, 28 de octubre de 2014. 

 

Querida Ofelia: 

 

Más adelante, la instalación Splinters of Monuments: A Solid 

Memory of the Forgotten Plains of our Trash and Obsessions 

(Astillas de monumentos: un sólido recuerdo de los yermos 

olvidados de nuestras inmundicias y obsesiones), del australiano 

Brook Andrew, reúne objetos, obras de arte y documentos 

relacionados con la memoria de la historia colonial, procedentes 

tanto del archivo del artista como de diversos museos. 
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Otro espacio se abre con parte del archivo del Lifschitz Institute 

(Instituto Lifschitz, 1993/2013), proyecto de Dmitry Gutov y 

David Riff que se centra en la relectura de las obras del filósofo 

estético ruso Mijaíl Lifschitz, una de las figuras intelectuales más 

controvertidas de la época soviética. Un amplio despliegue de 

materiales, documentos de archivo e información biográfica da 

pistas sobre la recepción que los escritos de este pensador 

tuvieron dentro y fuera de su país. 

 

Opening in Moscow (Inauguración en Moscú, 1959), de D. A. 

Pennebaker, documenta las impresiones acerca de la Exposición 

Nacional Americana organizada por el gobierno estadounidense 

en 1959 con el fin de difundir en la Unión Soviética el modo de 

vida americano. A través del retrato del encuentro de los 

moscovitas con la tecnología avanzada estadounidense, muestra 

en realidad el fracaso de la maquinaria propagandística. A pesar 

de que la exposición pretendía atraer al público hacia la tierra 

prometida del consumismo, el documental presenta diferencias, 

pero también similitudes, entre la vida de la clase obrera 

estadounidense y la rusa. 

 

Varias obras se centran en el legado de la modernidad y las 

implicaciones y repercusiones actuales del uso de la cultura como 

instrumento de la Guerra Fría. A partir de la referencia a la 

emblemática exposición Family of Man, que se organizó 

inicialmente en el MoMA de Nueva York en 1955 y circuló por 

diversas instituciones internacionales, la instalación de la israelí 

Ariella Azoulay The Body Politic - A Visual Universal / 

Declaration of Human Rights (El cuerpo político – Una 

Declaración universal de los derechos humanos visual, 2014) 

deconstruye el concepto de los derechos humanos surgido de la 

Segunda Guerra Mundial basado en el individualismo, el 

internacionalismo, el humanismo y la modernidad. 
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En la siguiente sala, la obra del dúo artístico argentino 

Iconoclasistas recurre a la cartografía crítica para mapear 

situaciones de injusticia, de peligro para la ciudadanía, corrupción 

o abuso de poder. Todos sus mapas son recursos de libre 

circulación que constituyen como medio para la reflexión y la 

socialización de saberes y prácticas, la visualización de 

resistencias y el señalamiento de las relaciones de poder. 

 

Junto a Iconoclasistas, figuran Primitivo Evanán Poma y la 

Asociación de Artistas Populares de Sarhua, una localidad de la 

región andina peruana habitada por pueblos indígenas, muchos de 

los cuales emigraron a Lima en la segunda mitad del siglo XX 

debido a las penurias económicas y a los efectos devastadores del 

conflicto que tuvo lugar entre 1980 y 2000 con Sendero 

Luminoso. Este arte aborda las preocupaciones sociales y señala 

la compleja discriminación de los pueblos indígenas en Lima, a 

modo de catalizador para construir solidaridad y conciencia 

comunitaria. 

 

El hecho de considerar la enseñanza y el aprendizaje como 

procesos activos recíprocos, sirvió a Victoria Lomasko para 

desarrollar su proyecto Clase de dibujo, 2010, que consistía en 

dar clases de dibujo a los reclusos de diversas cárceles de Rusia 

como voluntaria del Centro para la Reforma Penitenciaria. En 

este proceso, la artista desarrolló su propia metodología 

encaminada a dotar de poder a los sectores sociales oprimidos 

mediante el empleo de imágenes que reforzasen el pensamiento 

analítico y la empatía. 

 

Želimir Žilnik, con su película Disturbios de junio, 1969, 

documenta en una nueva sala las huelgas estudiantiles que 

tuvieron lugar en Belgrado en junio de 1968 -la primera protesta 

de masas en Yugoslavia desde la Segunda Guerra Mundial- y que 

contaron con el apoyo y solidaridad de los artistas. Fue la protesta  
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más poderosa y crítica en contra de la llamada “burguesía roja”, 

formada por miembros del aparato comunista que suprimieron la 

creatividad y la afirmación de las nuevas generaciones en todo el 

bloque. 

 

La instalación, Elements of Beauty: a tea-set is never only a tea-

set (Elementos de belleza: un juego de té nunca es sólo un juego 

de té, 2014) de Carla Zaccagnini se centra en los ataques llevados 

a cabo entre 1913 y 1914 contra obras de arte exhibidas en 

museos del Reino Unido por las sufragistas, miembros de 

organizaciones de mujeres que hacían campaña en favor de su 

derecho al voto. Una serie de marcos vacíos en la pared recuerdan 

aquellas acciones contra pinturas que consideraban sexistas y una  

representación denigrante de ellas. 

 

Completa esta sala el trabajo de Hannah Ryggen, que se formó 

como pintora y que, a comienzos de la década de 1930, aprendió 

por su cuenta a tejer tapices para comentar los acontecimientos 

políticos de la época, como el auge del fascismo, la crisis 

económica de 1928 y sus efectos para la gente, la invasión de 

Etiopía por Mussolini, la ocupación alemana de Noruega y la 

Guerra Civil española. Gracias al uso de una técnica 

“tradicional”, creó un amplio corpus de obras políticamente 

progresistas imbuidas de ideas pacifistas, comunistas y 

feministas. 

 

Otro nuevo espacio proyecta dos películas del británico Phil 

Collins. marxism today (prologue) (El marxismo en la actualidad, 

2010) observa los cambios en la vida de tres antiguas profesoras 

de marxismo-leninismo con la caída de la República Democrática 

Alemana (RDA). En use! value! exchange! (¡usa! ¡valora! 

¡cambia!, 2010) una de las antiguas profesoras de marxismo-

leninismo imparte una clase sobre los conceptos básicos de la 

plusvalía a los alumnos de la Universidad de Ciencias Aplicadas,  
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antaño la prestigiosa Escuela de Economía de Berlín Este, donde 

ejercía su docencia antes de la “transición”. La ignorancia de los 

alumnos sobre las contradicciones más esenciales descubiertas 

por Marx en el capitalismo, resulta reveladora en el momento 

actual de crisis. 

 

La siguiente sala ofrece el trabajo de la artista de origen peruano 

residente en Barcelona Daniela Ortiz, que colabora estrechamente 

con organizaciones de derechos de los inmigrantes. En Estado 

Nación (Parte II) (2014), Ortiz desarrolla un proyecto 

comprometido con el problema de la inmigración, sobre todo con 

las pruebas de integración necesarias para obtener los permisos 

de residencia. El trabajo pone de relieve hasta qué punto esta 

prueba necesaria para alcanzar el estatus de ciudadanía es un 

“mecanismo de exclusión y de ampliación de la supremacía 

colonial sobre los trabajadores ilegales procedentes 

mayoritariamente de las excolonias” -indican las comisarias- y 

analiza críticamente la legislación española en materia de 

inmigración. 

 

También está presente la obra de la chilena Cecilia Vicuña, de la 

que se proyecta el video ¿Qué es para usted la poesía? 

(1980/2014). Filmada en Bogotá, la artista pide a los viandantes 

que respondan a la cuestión aludida en el título. Las respuestas 

individuales ofrecen diversas definiciones de la poesía que 

cuestionan las divisiones raciales, clasistas y nacionales. 

 

Asimismo, se recoge Un artista que no habla inglés, no es un 

artista, 1994, y una representación de obras del croata Mladen 

Stilinović que, desde mediados de la década de 1970, ha 

desarrollado estrategias artísticas que combinan palabras e 

imágenes. Mediante el uso de materiales “pobres” aborda temas 

relativos al dolor, la pobreza, la muerte, el poder, la disciplina y 

el lenguaje de la represión. En esta obra trata de poner en  
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cuestión la producción como uno de los valores más importantes 

del capitalismo globalizado. 

 

En Work Studies in Schools (Estudios de campo en escuelas, 

1976-1977), del neozelandés Darcy Lange, se documentan 

diversas clases en aulas de tres centros escolares de Birmingham, 

en el Reino Unido, grabadas en video. El proyecto, llevado a cabo 

en escuelas representativas de diferentes clases sociales, es 

concebido por el artista como un dispositivo autorreflexivo a 

través del cual el aparato educativo se piensa a sí mismo, 

filmando tanto las clases como las reacciones de alumnos y 

profesores. 

 

Emory Douglas y Arte Partisano comparten la siguiente zona. 

Emory Douglas, responsable de cultura del Partido de los 

Panteras Negras, creó las imágenes que aquí se exhiben como 

parte de la lucha del grupo contra la opresión racial en los 

Estados Unidos durante los 60 y los 70. Las obras fueron 

distribuidas como carteles o publicadas como páginas en The 

Black Panther, . 

 

En Arte Partisano se recrea el montaje de la sección dedicada al 

arte partisano de resistencia en la colección de arte esloveno del 

siglo XX de la Moderna galerija de Liubliana, junto con varias 

marionetas empleadas en el teatro de títeres partisano y 

procedentes del Museo Nacional de Historia Contemporánea de 

Eslovenia. Esta recreación contemporánea propone una reflexión 

sobre el arte inscrito en la lucha armada partisana, dentro del 

movimiento revolucionario de liberación nacional en la antigua 

Yugoslavia, entre 1941 y 1945. Si bien el arte partisano 

problematizó la concepción burguesa del arte, la presentación en 

la Moderna galerija también plantea que su función 

transformadora no puede reducirse a su mera instrumentalización 

dentro de una determinada lucha. 
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La instalación Voices (Voces, 2014), de Lidwien van De Ven, 

reproduce las complejas dinámicas que se establecen entre los 

impulsos revolucionarios y contrarrevolucionarios en Egipto a 

través de las fotografías que ha captado van de Ven. Las “voces” 

del título de esta instalación se refieren a los actos de expresión 

que se producen en el espacio público egipcio en forma de 

grafitis, vallas, carteles y pancartas. También aluden a la 

superposición de nuevas voces sobre las ya existentes. 

 

En la serie de fotografías Art is Political (El arte es político, 

1975) Carole Condé y Karl Beveridge emplean la fotografía 

escénica para relacionar los movimientos sociales con el campo 

del arte. Se combina la coreografía de Yvonne Rainer con la 

iconografía agitprop china, de manera que cada imagen compone 

una letra de la frase “Art is Political” con los cuerpos de los 

bailarines en movimiento. Esta serie rememora la fuerte 

politización que hubo en la década de los 70 en la escena artística 

en Nueva York. 

 

Por último, Mujeres Públicas ha elaborado un proyecto que reúne 

material reciente sobre sus acciones y protestas en el espacio 

público. Se trata de un colectivo activista y feminista argentino 

que se implica en temáticas relacionadas con la posición de la 

mujer en la sociedad. Uno de los conflictos en los que participa 

permanentemente es en la lucha política e ideológica sobre la 

legislación del aborto en Latinoamérica. 

 

También forma parte de la exposición el proyecto Protocolo ético 

(2014), de Núria Güell y Levi Orta, consistente en donar la 

gestión de una de las cuentas bancarias de su empresa “Orta & 

Güell Contemporary Art S.A.”, a un grupo de activistas que está 

desarrollando un proyecto de sociedad autónoma recurriendo a la 

infraestructura financiera y simbólica del arte para constituir una 

empresa en un paraíso fiscal. Con ayuda de asesores financieros,  
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la empresa recién constituida tiene la oportunidad de evadir 

impuestos sobre los beneficios sociales. 

 

Con ayuda de asesores financieros y recurriendo a la 

infraestructura económica y simbólica del arte, los artistas Núria 

Güell y Levi Orta han constituido una empresa en un paraíso 

fiscal. Tras donar la gestión de una de las cuentas bancarias de 

“Orta & Güell Contemporary Art S.A.” a un grupo de activistas 

que está desarrollando un proyecto de sociedad autónoma, los 

artistas plantean un debate acerca de la posibilidad, 

aparentemente contradictoria, de construir dinámicas sociales 

anti-capitalistas replicando estrategias capitalistas. 

 

Un saber realmente útil. Del  28 de octubre de 2014 al 9 de 

febrero de 2015.Museo Nacional Centro de Arte Reina Sofía 

(Madrid), Edificio Sabatini. Planta 1. Comisariado: WHW (What, 

How and for Whom): Colectivo formado por Ivet Ćurlin, Ana 

Dević, Nataša Ilić y Sabina Sabolović. Coordinación: Fernando 

López y Beatriz Velázquez. Con motivo de la exposición, el 

Museo Reina Sofía ha publicado un catálogo, tanto en castellano 

como en inglés, que incluye textos de Marina Garcés, el colectivo 

Raqs Media, Luis Camnitzer, Fred Moten & Stefano Harney, 

G.M. Tamás y una entrevista entre Trevor Paglen & Jacob 

Appelbaum, así como una selección de textos de artistas y de 

imágenes de obras en la exposición. 

 

Un gran abrazo desde nuestra querida y culta Madrid, 

 

Félix José Hernández. 
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CARLOS LOREIRO GANA EL PREMIO NACIONAL DE 

POESÍA JOVEN MIGUEL HERNÁNDEZ 2014 

                  
 
                         Carlos Loreiro 

 
Madrid, 28 de octubre de 2014 

Querida Ofelia: 

El autor Carlos Loreiro ha sido galardonado hoy, con el Premio 

Nacional de Literatura en la modalidad de Poesía Joven ‘Miguel 

Hernández’ correspondiente a 2014 por la obra Los poemas de 

Marcelo Aguafuerte: crónicas para El buey Apis, publicada por 

la editorial Leteo. El premio distingue una obra de poesía 

publicada en 2013 por un autor español menor de 31 años. Está 

dotado con 20.000 euros. 
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El jurado ha concedido el premio a la obra Los poemas de 

Marcelo Aguafuerte: crónicas para El buey Apis por ser “un 

poemario crítico con lo postmoderno y su trivialidad, un viaje a 

través del cual se insertan autores de diversas tradiciones. Es una 

poesía culturalista pero encarnada en las vivencias del autor, con 

un lenguaje personal y novedoso”. 

Carlos Loreiro (Castellón, 1987) es licenciado en Filología 

Hispánica y ha realizado estudios de doctorado en la Universidad 

de Valencia. Algunos de su poemas y otros textos han sido 

publicados en los volúmenes colectivos La Pasión según San 

Ateo (Acotaciones en la caja negra, 2012), Inflexiones 

(Publicacions de la Universitat de València, 2012), Chénere 

(Premio Félix Francisco Casanova del Servicio de Publicaciones 

del Cabildo Insular de La Palma, 2013), y Calle de las 

Impertinencias (Germania, 2013). Los poemas de Marcelo 

Aguafuerte: crónicas para El buey Apis, la primera obra de 

Loreiro, también ha obtenido el Premio de Poesía Joven 

Monteleón en el 2013. 

El Jurado, presidido por Teresa Lizaranzu, directora general de 

Políticas e Industrias Culturales y del Libro, ha estado compuesto 

por Mónica Fernández, subdirectora general de Promoción del 

Libro, la Lectura y las Letras Españolas; Martha Asunción 

Alonso, autora galardonada en 2012; Unai Velasco, autor 

galardonado en 2013; Inés Fernández-Ordóñez, designada por la 

Real Academia Española; Gonzalo Navaza, por la Real Academia 

Gallega; Sebastián García, por la Real Academia de la Lengua 

Vasca; Vicenç Llorca, por el Instituto de Estudios Catalanes; 

Ángel Luis Luján, por la Conferencia de Rectores de las 

Universidades Españolas (CRUE); Xelo Candel, por la 

Asociación Española de Críticos Literarios; José Manuel 

González, por la Federación de Asociaciones de Periodistas de  



Desde las orillas del Sena 

 247 

 

España (FAPE); Helena Guzmán, por el Centro de Estudios de 

Género de la UNED; y Javier Lostalé, por el ministro de 

Educación, Cultura y Deporte. 

Un abrazo desde nuestra querida y culta Madrid, ciudad donde 

respiré la Libertad por la primera vez en mi vida el 21 de mayo de 

1981, al descender en el Aeropuerto de Barajas del avión de 

Iberia procedente de San Cristóbal de La Habana. 

Félix José Hernández.  
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EL AURA DE LOS CIERVOS DE MIGUEL ÁNGEL 

BLANCO 

       

                  
 
 “Vista del Real Palacio de Riofrío tomada entre norte y levante”.  

 Estampa de Fernando Brambilla. Museo del Romanticismo 

 

 
Madrid, 29 de octubre de 2014. 

 

Querida Ofelia: 

 

Una exposición en la que la creación contemporánea dialoga con 

obras del Museo del Romanticismo, para provocar en el 

espectador una experiencia de la naturaleza que combina 

representación y presencia. 

 

Miguel Ángel Blanco es un artista inusual, que realiza 

investigaciones poéticas sobre el territorio y cuyo principal  
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vehículo de expresión artística son los libros-caja de su Biblioteca 

del Bosque. “Contienen materiales reales de la naturaleza, de mis 

experiencias, mis viajes, mis paseos”. (Oral Memories 2014) 

 

En El aura de los ciervos, el artista parte de un grabado de 

Fernando Brambilla que se conserva en el Museo del 

Romanticismo para realizar una selección de obras pertenecientes 

a la colección de este museo que reflejan la fascinación por un 

animal con una carga simbólica ancestral y dan idea de las 

distintas facetas que tuvo en el período romántico su 

representación artística. 

 

Las piezas seleccionadas se ponen en relación con ocho libros-

caja de la Biblioteca del Bosque, siete de ellos realizados ex 

profeso para esta exposición. La exposición culmina con una 

instalación que escenifica la liberación del aura de los ciervos, 

utilizando metopas y cuernas, complementada por una 

intervención sonora que reproduce el entrechocar de las 

cornamentas y la berrea, convocando el misterio de la expansión 

del sonido en la naturaleza. 

 

La exposición forma parte del programa Nuevas Miradas de la 

Subdirección General de Promoción de las Bellas Artes. 

 

La intervención de Miguel Ángel Blanco en el Museo del 

Romanticismo, parte de una estampa de Fernando Brambilla, 

quizá su imagen más romántica, en la que unos ciervos saltan en 

primer plano asustados por una violenta tormenta eléctrica sobre 

Riofrío. A partir de aquí, el artista se interesara por otras 

apariciones de los ciervos en piezas de la colección, que reflejan 

la fascinación por un animal con una carga simbólica ancestral y 

dan idea de las distintas facetas que tuvo en ese período su 

representación artística: desde la pervivencia de temas paganos, 

como el mito de Diana y Acteón, o cristianos, como el ciervo  
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crucífero –con una cruz entre los cuernos, en las leyendas de San 

Eustaquio a San Huberto–, a la encarnación del espíritu de la 

naturaleza incontaminada en el paisaje sublime o a la narrativa 

cinegética. 

 

Las piezas seleccionadas dialogan con ocho libros-caja de la 

Biblioteca del Bosque, siete de ellos han sido realizados ex 

profeso para esta exposición, que contienen, entre otros 

elementos, puntas y fragmentos de cornamentas de ciervo. Las 

cuernas se han comparado siempre al ramaje de los árboles, a los 

que está dedicada buena parte de la obra de Miguel Ángel 

Blanco; estos libros-caja evocan atributos de los ciervos 

relacionados con la germinación, el crecimiento y la 

regeneración, la persecución de la sabiduría… 

 

Miguel Ángel Blanco. Artista madrileño, entiende que necesita la 

soledad y la naturaleza para definirse como artista y, a partir de 

1980, vive en el Valle de la Fuenfría, en Cercedilla. Hace de las 

laderas de Siete Picos, La Peñota, La Maliciosa y Valsaín, su gran 

estudio, en el que forja la propuesta más coherente y sólida en 

España de la tendencia internacional que pone en relación arte y 

naturaleza. 

 

Es a mediados de los años ochenta cuando define su vehículo de 

expresión artística: el libro-caja. Las vivencias, los encuentros y 

los descubrimientos en la naturaleza le dictan desde entonces los 

asuntos y los contenidos de sus obras. El libro-caja ha sido 

durante más de treinta años, y sigue siendo, el receptáculo de toda 

una vida dedicada a observar, elegir, atesorar y transformar la 

infinita riqueza natural. Cada uno de sus elementos y cada uno de 

los gestos que intervienen en su elaboración tiene un significado. 

Todos esos libros-caja componen la Biblioteca del Bosque, que 

en la actualidad cuenta con más de 1.100 ejemplares. 
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En el año 1986 realiza su primera exposición individual y desde 

entonces, ha expuesto sus obras y proyectos en espacios 

expositivos muy diversos: Biblioteca Nacional, Fundación César 

Manrique, Calcografía Nacional, La Casa Encendida, Museo 

Reina Sofía, Fundación Lázaro Galdiano o Museo del Prado, 

entre otros. 

 

Entre los premios y becas recibidos, se encuentran la Beca 

Fundación Pollock- Krasner, Nueva York en 1993, el Premio 

Nacional de Grabado, Calcografía Nacional en 1995, o el Premio 

Villa de Madrid “Lucio Muñoz” de Grabado. Su obra forma parte 

de importantes colecciones: la Colección Banco de España, la 

Colección Fundación “la Caixa”, la Colección Coca-Cola España, 

Contemporary Art Collection, (Unión Europea, Bruselas), Museo 

Nacional de la Estampa (México D.F.), Comunidad de Madrid, 

Museo Reina Sofía, Museo de Arte Contemporáneo Unión 

FENOSA en A Coruña, o la Biblioteca Nacional. 

 

Con motivo de la exposición, se ha realizado una publicación que 

recoge información detallada de las piezas, así como artículos de 

Miguel Ángel Blanco, Begoña Torres y Estrella de Diego. Estará 

disponible para aquellos que visiten la muestra. © Miguel Ángel 

Blanco, VEGAP, Madrid, 2014. © De los textos: sus autores. 

Coordinación: Ana Tomás Hernández. Diseño y maquetación: 

Jesús Moreno y Asociados. Autores de los textos: Miguel Ángel 

Blanco, Begoña Torres y Estrella de Diego. Copias fotográficas: 

Pablo Linés. Imprime: Omán Impresores. También estará 

disponible para los visitantes de la exposición una hoja de sala 

que resume los contenidos de la muestra. 

 

Concierto La naturaleza en la música: Concierto del Dúo 

Galdós, agrupación musical residente del Museo del 

Romanticismo formada por el pianista Moisés Ruiz de Gauna y la 

soprano Sonia Rodríguez Bermejo. Sábado 7 de febrero, 13:00h. 
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El aura de los ciervos. Miguel Ángel Blanco. Exposición abierta 

al público del 31 de octubre de 2014 al 1 de marzo de 2015. 

Organiza: Subdirección General de Promoción de las Bellas 

Artes. Ministerio de Educación, Cultura y Deporte. Colaboran: 

Museo del Romanticismo  y Museo Nacional de Ciencias 

Naturales. Proyecto: Miguel Ángel Blanco. Coordinación: Ana 

Tomás Hernández (S.G. Promoción del Arte) y Laura González 

(Museo del Romanticismo). Diseño: Jesús Moreno y Asociados. 

Grabación sonora: Gianni Pavan (Università degli Studi di 

Pavia). Difusión y comunicación: Conchita Sánchez y Paloma 

Ballesteros (Promoción del Arte), Mª Jesús Cabrera y Rebeca 

Benito (Museo del Romanticismo) y Eusebio Bonilla (Museo 

Nacional de Ciencias Naturales). 

 

Un gran abrazo desde nuestra querida y culta Madrid, 

 

Félix José Hernández. 
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LA MOSTRA DI GIOVANNI PAOLO II SI ARRICCHISCE 

CON NUOVE RELIQUIE 

 

                         
 
La maglia,  che il Santo Padre portava quando subì l’attentato 

per mano di Ali Agca.  

 

Imola, 30 ottobre 2014. 

 

 E’ fissato all’1 novembre il giorno dell’arrivo di una delle 

reliquie più attese di questa mostra. Sarà quella la data in cui, a 

Imola, arriverà la maglia indossata da Giovanni Paolo II durante 

l’attentato del 13 maggio 1981. La maglia, che ovviamente 

conserva e rappresenta un notevole valore simbolico, è quella che 

il Santo Padre portava quando subì l’attentato per mano di Ali 

Agca. Nonostante siano passati oltre trenta anni, la reliquia  
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presenta ancora i segni di quel tragico avvenimento con la 

perforazione del proiettile e la macchia di sangue che intrise la 

maglia di Giovanni Paolo II.  

 

Si tratta di una prima volta assoluta per quanto riguarda 

l’esposizione di questa reliquia, che mai fino ad ora era stata 

esposta al pubblico e che conferisce, se mai ce ne fosse bisogno, 

ancora più valore a questa mostra. La maglia è infatti debitamente 

conservata in una delle stanze della Casa Provinciale Figlie della 

Carità di San Vincenzo De’ Paoli di Roma, dove le suore che vi 

risiedono la custodiscono preziosamente.  

 

Insieme all’indumento che porta i segni dell’attentato, l’1 

novembre – e per tutta la durata della mostra – verrà anche 

esposto il testamento originale vergato da Papa Wojtyla prima 

della sua morte.  

 

Ad oggi sono passate due settimane dall’inaugurazione del 16 

ottobre scorso e la mostra sta facendo registrare degli ottimi 

numeri. I biglietti strappati per visitare i presepi esposti nel 

Museo “Checco Costa” sono circa 350, mentre i visitatori delle 

reliquie – per cui non è previsto un biglietto di ingresso – sono 

oltre 1.000. Ma il dato più interessante è sicuramente quello dei 

tagliandi prenotati: attraverso la piattaforma online 

www.vidiusart.it, è possibile infatti bloccare i ticket che possono 

poi essere ritirati alla cassa. Attualmente le richieste superano le 

10.000 unità, dato che, visto anche l’arrivo della preziosa reliquia 

e del valore simbolico che racchiude, è sicuramente destinato a 

salire. I 350 visitatori provengono da tutta Italia – compreso un 

gruppo composto da 10 persone arrivato direttamente da Bari – 

mentre per quanto riguarda le prenotazioni si superano i confini 

nazionali, con richieste che giungono, per adesso, dal Belgio e 

dalla Svizzera. Spazio anche alla solidarietà con il progetto 

congiunto tra l’organizzazione della mostra e la fondazione AVSI  
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(Associazione Volontari per il Servizio Internazionale): attraverso 

un iperlink inserito sulla piattaforma della prenotazione biglietti, 

sarà possibile destinare il 20% della vendita dei tagliandi ad uno 

dei progetti più importanti al momento nel quale è impegnata la 

Onlus, ovvero il supporto per i cristiani perseguitati in Iraq. 

Inoltre è già previsto un accordo, che dovrebbe partire nei 

prossimi giorni, che vedrà attivare un lavoro didattico sulla 

mostra in cui verranno coinvolte le scolaresche italiane, con un 

occhio di riguardo a quelle di Genova che, poco meno di un mese 

fa, sono state colpite dalla tragica alluvione: tutte le scolaresche 

genovesi saranno infatti invitate a partecipare gratuitamente alla 

mostra.  

 

Félix José Hernández. 
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MERLETTO FRATTALE DI MARIA GRAZIA ROSIN 

              
 

Venezia, 31 ottobre 2014. 

Il suggestivo paesaggio delle “barene”, tipici terreni di forma 

tabulare che caratterizzano la laguna veneta, ha ispirato l’artista 

Maria Grazia Rosin a cogliere nella loro forma a reticolo 

un’interessante similitudine fra la peculiare espressione 

naturalistica e i virtuosi intrecci del merletto ad ago dell’Isola di 

Burano. 

Attraverso quest’opera l’artista propone un’inedita riflessione che 

prende spunto da riscontri estetici possibili fra due “situazioni” – 

una creativa, l’altra ambientale – accomunate da una medesima 

fragilità strutturale, punto focale di questa analisi artistica. 

Il risultato è un’installazione work in progress che si presenta 

come una texture a motivi frattali, ovvero forme che si 

sviluppano con caratteri grafici costanti declinandosi all’infinito, 

creando sempre volumi diversi, pur mantenendo inalterata la  
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forma. La texture della barena, infatti, è caratterizzata da un 

intreccio delicato di piante ed erbe e re-interpretata come l’esatta 

tessitura di un ricamo, in un’immaginifica “trasmutazione 

alchemica” dei reticoli di un pizzo in una realtà vegetale. 

L’opera progettuale Merletto Frattale di Maria Grazia Rosin è 

stata presentata alla mostra Oltre il paesaggio mistico ( giugno – 

agosto 2013,) nell’isola e nella barena ad ovest antistante l’isola 

di San Francesco del Deserto, laguna di Venezia. La mostra è 

stata curata da Simonetta Gorreri, art director di ARTLIFE for the 

World, nell’ambito delle iniziative istituzionali del MiBACT, 

promosse dal Servizio architettura e arte contemporanee della 

Direzione Generale PaBAAC, in occasione della 55a Esposizione 

Internazionale d’Arte della Biennale di Venezia 2013. 

Realizzato in collaborazione con la maestra merlettaia Sandra 

Mavaracchio, questo progetto approda ora al Museo del Merletto 

di Burano, luogo in cui si potrà cogliere al meglio la complessità 

delle analogie e delle interazioni tra arte e ambiente che lo hanno 

ispirato. 

La riqualificazione creativa che ne deriverà, con la nuova 

configurazione del paesaggio, incluso l’inserto paesaggio-pizzo, 

assumerà dunque una forte trasformazione espressiva. 

Maria Grazia Rosin. Merletto frattale. Fino  al 23 novembre 

2014. Museo del Merletto, Burano. A cura di Chiara Squarcina in 

collaborazione con Artlife for the World – Associazione 

Culturale Venezia Maestra merlettaia Sandra Mavaracchio. 

Félix José Hernández. 
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MUSEO CHIAMA ARTISTA: GIANLUCA E MASSIMILIANO 

DE SERIO. UN RITORNO 

 

Venezia, 31 ottobre 2014. 

Il progetto Museo chiama Artista nasce dalla collaborazione tra 

MiBACT e AMACI, nell’intento di sostenere attivamente il 

sistema del contemporaneo nel nostro Paese, attraverso la 

commissione ad artisti italiani di nuove opere che verranno 

successivamente presentate all’interno della rete museale. 

Per la prima edizione del progetto, i direttori dei musei del 

circuito AMACI hanno scelto di commissionare la realizzazione 

di una nuova opera ai gemelli Gianluca e Massimiliano De Serio 

(Torino, 1978), che da diversi anni coniugano il loro percorso di  
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artisti visivi con la carriera cinematografica, in una costante 

ricerca di equilibrio tra la fotografia, nella quale sono maestri, e i 

propositi artistici. 

Da questa “chiamata” ha preso forma il film Un Ritorno, nato in 

un momento di crisi creativa degli artisti e dalla loro necessità di 

capirne le ragioni e superarla. Essi diventano soggetto e oggetto 

di un esperimento di “ipnosi simultanea” e in questo stato 

dialogano e si filmano, intrecciando il discorso con i ricordi di 

infanzia fino al momento prenatale, in un processo di regressione 

progressiva senza la mediazione del racconto. 

Un Ritorno cerca di portare a compimento il trasferimento della 

crisi da esterna (creativa) a interna (identitaria), attraverso uno 

sguardo incrociato puntato su quella zona normalmente invisibile 

che è l’inconscio. “I protagonisti sono loro stessi, il loro essere 

gemelli, il loro parlarsi e guardarsi in uno specchio vivo – dice 

Beatrice Merz – sono il doppio, l’inizio della moltiplicazione 

dove nasce il dubbio dell’altro in se stesso”. 

Museo chiama Artista:  Gianluca e Massimiliano De Serio. Un 

Ritorno. Dal 21 novembre al 7 dicembre 2014,  Ca’ Pesaro, 

Venezia. A cura di Ludovico Pratesi e Angela Tecce. Promosso 

da MIBACT – Ministero dei Beni e delle Attività Culturali e del 

Turismo, PaBAAC – Direzione Generale per il Paesaggio, le 

Belle Arti, l’Architettura e l’Arte Contemporanee – Servizio 

Architettura e Arte Contemporanee, AMACI – Associazione dei 

Musei d’Arte Contemporanea Italiani. 

Félix José Hernández. 
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EL MUSEO DEL PRADO EXPONE LOS DIBUJOS 

ESPAÑOLES DE LA COLECCIÓN HAMBURGER 

KUNSTHALLE: CANO, MURILLO Y GOYA 

 

                       
 
         Pareja con sombrilla en el paseo  Francisco de Goya.   

         Pincel, aguada de tinta china, y raspador,  221 x  

         134 mm. 1795 – 1797. © Hamburger Kunsthalle.  

        Foto: Christoph Irrgang 
 

Madrid, 3 de noviembre de 2014. 

 

Querida Ofelia:  

 

Tras su exhibición en Estados Unidos (Meadows Museum de 

Dallas), el Museo del Prado reúne, por primera vez España, 85 

dibujos de la colección de la Kunsthalle de Hamburgo, institución 

que posee una de las colecciones de dibujo español más 

importante fuera de España. Una colección que está formada por   
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más de dos centenares de obras representativas del dibujo español 

desde el siglo XVI hasta comienzos del XIX. 

 

El núcleo central de esta exposición está formado por un 

mayoritario conjunto de dibujos sevillanos de Murillo, Herrera el 

Mozo y Valdés Leal, a los que suman dibujos de Cano, Castillo y 

Schut, entre otros. 

 

Goya también está presente en esta exposición con una nutrida 

serie de dibujos, entre los que destacan algunos preparatorios para 

su serie de copias de los retratos de Velázquez. 

 

El Museo del Prado presenta, por primera vez en España, una 

selección de 85 dibujos españoles desde el siglo XVI hasta 

comienzos del XIX procedentes de la Kunsthalle de Hamburgo. 

Esta institución alberga una de las más importantes, en calidad y 

cantidad -más de dos centenares de obras-, colecciones de dibujo 

antiguo español fuera de nuestras fronteras. Una colección 

reunida en Sevilla a comienzos del siglo XIX, que fue vendida en 

el mercado londinense y adquirida por el museo de Hamburgo en 

1891. 

 

El núcleo de la colección está formado por los dibujos de 

Bartolomé Esteban Murillo y algunos de sus más importantes 

coetáneos y seguidores, muchos de ellos vinculados a la 

Academia fundada en Sevilla por el maestro junto con Juan de 

Valdés Leal y Francisco de Herrera el Mozo. Además, se 

presentan importantes obras de otros destacados maestros del 

Siglo de Oro como Alonso Cano o Antonio del Castillo. 

 

Los dibujos de Francisco de Goya, sobre todo los realizados a 

partir de cuadros originales de Diego Velázquez hoy conservados 

en el Museo del Prado, conforman el otro gran foco de la 

colección. Concebidos como preparatorios para una serie de  



Desde las orillas del Sena 

 262 

 

estampas, en ellos Goya no se limitó a “copiar” a Velázquez, sino 

que nos dejó muestra de su genial visión de la obra del sevillano. 

Junto a estos, también se podrán contemplar dibujos del Álbum de 

Madrid, y preparatorios para su famosa serie de estampas de La 

Tauromaquia. 

 

Estructurados cronológicamente, esta exposición y el catálogo 

razonado que la acompaña, editado también en inglés, plantean 

algunas de las principales cuestiones relacionadas con el mundo 

del dibujo, principalmente el de los cambios y estudio de las 

atribuciones. También se analiza el valor del dibujo como medio 

de expresión autónomo o como instrumento de formación, así 

como su empleo en el proceso creativo. Asimismo se examina a 

través de este conjunto de dibujos el modo en que se 

coleccionaron en los siglos XVIII y XIX y se recrea el modo en 

que llegaron a Hamburgo a través del inventario expuesto, que 

acompañaba al álbum en el que en origen estuvieron pegados los 

dibujos. 

 

La muestra ofrece también la oportunidad de acceder a la 

visualización del contenido completo del catálogo a través de una 

pantalla ubicada en el interior de la sala gracias a la aportación de 

Samsung como “colaborador tecnológico” del Museo. 

 

La colección y el inventario. La exhibición de las dos portadas 

que estructuraban el álbum de dibujos y el inventario firmado por 

el dibujante mexicano José Atanasio Echeverría contextualizan el 

origen de esta colección y su llegada al museo alemán. 

 

Los dibujos se dispusieron en el álbum en orden cronológico 

inverso, primero con las obras contemporáneas y después, en 

orden ascendente hasta llegar al siglo XVII, la parte más 

importante. 

 



Desde las orillas del Sena 

 263 

 

Entre los ejemplares más tempranos de la colección de Hamburgo 

se encuentran los dos retratos femeninos que muestran, muy 

probablemente, a María de Hungría, hermana del emperador 

Carlos V, y a Ana de Austria, cuarta esposa de Felipe II, y la 

Lamentación sobre Cristo muerto, vinculada al taller del 

valenciano Juan de Juanes, que muestra un estudio inicial 

seguramente para un relieve escultórico, en el que la organización 

de los personajes, siguiendo el arco en el que se insertaría el 

grupo, refuerza la idea de dolor compartido en torno al cuerpo 

muerto de Cristo. 

 

Los comienzos del siglo XVII. Las obras reunidas en esta sección 

representan las posibilidades que el dibujo ofrecía a los artistas a 

la hora de planificar composiciones de gran formato, como una 

Adoración de los pastores para la que quizá se concibió la 

Cabeza de muchacho, o cuadros de altar, para los que se valdrían 

de dibujos preparatorios como el San Juan Evangelista atribuido a 

Vicente Carducho. La práctica de tomar apuntes del natural de la 

figura humana, con vistas a su posterior uso como modelo para 

las composiciones, era una costumbre generalizada entre los 

artistas, y a ella responden los estudios anónimos de cabezas y 

figuras que aquí se muestran. 

 

También para un altar, hoy desconocido, debió realizarse el San 

Francisco, que parte de un original de Jusepe Ribera. 

 

Apostolados: Herrera el Viejo y Herrera el Mozo. Por técnica y 

estilo, los doce dibujos aquí expuestos han sido atribuidos a 

Francisco de Herrera el Viejo y se relacionan, algunos muy 

directamente, con varios cuadros de un Apostolado conservado en 

el Museo de Bellas Artes de Córdoba, procedente del convento de 

Santa Clara de Priego. 
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Padre e hijo muestran su interés por los Apostolados, un tema 

muy frecuente en el mundo católico de la primera mitad del 

Seiscientos que popularizaron artistas como el Greco y que 

supuso la creación de un panteón de héroes del Catolicismo. 

 

Alonso Cano. Las obras expuestas del artista granadino, uno de 

los más prolíficos dibujantes españoles del siglo XVII, 

demuestran su versatilidad. Algunas como Proyecto para un altar 

con la figura de san Diego de Alcalá y Proyecto de decoración 

festiva se realizaron en el contexto de su actividad como tracista 

de retablos o arquitecturas efímeras, al igual que el Altar de santa 

Catalina de Alejandría, considerado una de sus obras maestras. 

 

De tema dominico es la aparición milagrosa de la Virgen y tres 

santas para mostrar un cuadro de santo Domingo a un religioso de 

la orden. 

 

Antonio del Castillo. Dos de los dibujos de esta sección contienen 

alusiones a la cuestión de la autoría artística y al orgullo creador, 

que pintores como el cordobés Castillo siempre reivindicaron. 

David y Goliat lleva una inscripción que atestigua la condición de 

Castillo como creador material e intelectual del dibujo, anotación 

surgida por su enfrentamiento con el pintor cordobés Juan Luis 

Zambrano, a quien se atribuía un cuadro del mismo asunto 

realizado por aquel. También la Cabeza masculina luce una 

indicación de autoría y muy probablemente formó parte de una 

hoja completa de estudios de bustos en diferentes actitudes, que 

fueron cortados individualmente con posterioridad. 

 

Los dibujos acabados podían ser utilizados tanto para ser 

transferidos al lienzo mediante una cuadrícula como para servir 

de modelo a otros dibujos que los copiaban de forma casi exacta. 
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Francisco Herrera el Mozo. En 1660, Herrera el Mozo, junto con 

Murillo y otros artistas, fundó en Sevilla una Academia para la 

enseñanza artística en cuyo entorno se realizaron la mayoría de 

las obras de las secciones siguientes de esta exposición. De 

hecho, algunas de sus obras en la colección de Hamburgo 

estuvieron anteriormente atribuidas a Murillo, como el San 

Juanito, ejemplo de modelos creados y popularizados por este 

último. En esta sección se exponen dos de los dibujos más 

originales de la colección, obras de Herrera. Caballero ante un 

paisaje, de temática no religiosa, frente a la gran mayoría de 

dibujos españoles del siglo XVII, podría estar relacionado con 

algún proyecto de escenografía teatral, y La tentación de San 

Antonio convierte este tradicional episodio en una danza en el 

que el demonio-sátiro gira en torno al atribulado santo mientras 

sostiene un racimo de uvas. 

 

Bartolomé Esteban Murillo. A mediados de la década de 1650 

Murillo era el artista más importante de Sevilla, ejerciendo una 

notable influencia en discípulos y contemporáneos, como 

atestiguan los dibujos conservados. Junto a una de sus obras 

maestras, Asunción de la Virgen, otras revelan su originalidad al 

abordar temas tradicionales, como el Estudio de la Magdalena 

dormida sobre el sepulcro vacío de Cristo. Otros se muestran 

como material de trabajo revelando su empleo del dibujo en el 

proceso creativo. 

 

Ángel con el velo de la Verónica y Ángel con la corona de 

espinas son obra de miembros del taller o de discípulos, partiendo 

de originales de Murillo, y transferidos a otros soportes mediante 

el uso de una cuadrícula y un procedimiento de calco 

respectivamente. Otros dibujos como San Francisco abrazado al 

Crucificado y Matrimonio místico de santa Catalina copian 

composiciones pictóricas. 
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Juan de Valdés Leal. La investigación llevada a cabo para la 

exposición ha permitido relacionar dos de los dibujos que aquí se 

exponen, La cabeza de san Juan Bautista y Estudio para Elías y 

los profetas de Baal, con uno de sus más importantes proyectos, 

el retablo del Carmen Calzado de Córdoba, contratado por Valdés 

en 1655. Igualmente puede relacionarse San Fernando con el 

cuadro del mismo tema encargado al artista por el cabildo de la 

catedral de Jaén en 1673, en el contexto de las fiestas por la 

canonización del santo. 

 

La Academia sevillana del siglo XVII y el estilo de dos de sus 

impulsores, Murillo y Valdés Leal, influyeron notablemente en el 

trabajo de las siguientes generaciones de artistas como se puede 

apreciar en esta sección. 

 

La huella de Murillo es evidente en los dibujos de San José con el 

Niño Jesús de Jerónimo de Bobadilla. Formado en su juventud 

con Zurbarán, Bobadilla fue miembro de la Academia y ocupó en 

ella cargos oficiales, además de ser coleccionista de dibujos. 

 

El flamenco Cornelis Schut III también fue presidente de la 

institución y en obras como Adoración de la Eucaristía y Virgen 

del Rosario combina lo aprendido en Sevilla, con los recuerdos 

de su ambiente de origen. 

 

La huella de Murillo se aprecia también en Núñez de 

Villavicencio, cuya obra San Sebastián y san Roque con ángeles 

sobre nubes con el Espíritu Santo manifiesta la conmoción que 

para la sociedad sevillana significó la epidemia de peste de 1649, 

al representar en ella a los dos santos protectores frente a la 

temida plaga. 

 

La segunda generación de la Academia sevillana. La obra de 

Clemente de Torres está muy próxima en estilo a la de quien se  



Desde las orillas del Sena 

 267 

 

considera su maestro, Juan de Valdés Leal. Ello se aprecia en el 

Cristo con la cruz a cuestas, un tema que Valdés representó al 

menos en tres ocasiones, así como en algunos de los angelitos que 

se agrupan a los pies de la Virgen, que recuerdan los de dos 

Inmaculadas de Valdés en el Museo de Sevilla. El primer dibujo 

es un buen ejemplo de la frecuente reutilización del papel en el 

siglo XVII, pues está realizado sobre un papel en el que 

previamente se había escrito una carta. 

 

Domingo Martínez se formó con el hijo de Valdés Leal, Lucas 

Valdés, pero iconográficamente es el artista más cercano a 

Murillo de todos los que trabajaron en Sevilla tras la muerte de 

este, como lo demuestran los dibujos Virgen con el Niño y La 

Inmaculada Concepción. Fue un pintor de enorme prestigio en su 

época, especialmente durante el denominado “Lustro Real”, los 

años en que la corte tuvo su sede en Sevilla, de 1729 a 1733. 

 

Echeverría y sus contemporáneos. Se exponen también obras de 

artistas académicos como Pablo Pernicharo y Maella; de este 

último un dibujo preparatorio para sus frescos del Palacio del 

Pardo. Hay bastantes dibujos del propio Echeverría, algunos 

preparatorios para grabados como La Virgen de Covadonga y 

otros, consecuencia de su participación en expediciones 

científicas como Estudios ornitológicos de cinco pájaros. 

También se muestran tres dibujos anteriormente atribuidos a 

Goya, La Virgen se aparece a Santiago sobre una columna, Vuelo 

de un globo aerostático y Paisaje con caserío, arbustos y 

pirámide, cuya autoría se ha descartado en el marco de la 

investigación para esta exposición. 

 

Francisco de Goya. Una de las piedras angulares de la colección 

de Hamburgo la constituyen los dibujos de Goya, si bien su 

procedencia es diferente. Aunque fueron adquiridos en Londres  
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en 1891 junto al resto de los españoles, no formaron parte de 

aquel álbum sevillano de origen académico. 

 

El conjunto más importante lo constituyen los dibujos 

preparatorios para las estampas que, procedentes de la colección 

del erudito Ceán Bermúdez, copiaban algunos cuadros originales 

de Velázquez, Francisco Lezcano, el niño de Vallecas; El 

aguador de Sevilla; y El bufón “Barbarroja”. 

 

Goya anunció la venta de sus estampas por primera vez en la 

Gazeta de Madrid el 28 de julio de 1778, y con ellas pretendía en 

parte difundir en Europa obras de la Colección Real española a 

través del grabado. Pero sus velázquez no son meras estampas de 

reproducción sino ágiles e inteligentes interpretaciones de la obra 

del sevillano. Seguramente de la misma procedencia sean los 

dibujos preparatorios para la Tauromaquia, en los que Goya 

demostró su capacidad para expresar el dramatismo de las 

corridas de toros como El esforzado Rendón picando un toro y 

Dos grupos de picadores arrollados de seguida por un solo toro. 

 

Finalmente, destacan dos hojas del disperso Álbum B o de Madrid 

en las que Goya mostró escenas de contenido sexual 

protagonizadas por mujeres como Pareja reclinada en la 

penumbra/Maja celestina esperando junto a un puente y Pareja 

con sombrilla en el paseo/Majas luciéndose en el paseo. 

 

Dibujos españoles en la Hamburger Kunsthalle: Cano, Murillo y 

Goya. Del 30 de octubre de 2014 al 8 de febrero de 2015. Museo 

del Prado. Madrid. Exposición organizada por el Museo Nacional 

del Prado, el Meadows Museum SMU y la Kunsthalle de 

Hamburgo, con la colaboración del CEEH-Center for Spain in 

America. Comisario: José Manuel Matilla, Jefe de departamento 

de Dibujos y Estampas del Museo Nacional del Prado. 
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Un gran abrazo desde nuestra querida y culta Madrid, 

 

Félix José Hernández. 
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  LES HÉRÉTIQUES DE LEONARDO PADURA 

 

                   
 

Paris le 4 novembre 2014. 

 

En 1939, le S.S. Saint-Louis, transportant quelque 900 juifs 

qui avaient réussi à fuir l 'Allemagne, resta plusieurs jours 

ancré au large du port de La Havane à attendre 

l'autorisation de débarquer ses passagers. Le jeune Daniel 

Kaminsky et son oncle avaient attendu sur le quai 

l 'arrivée de leur famille, sûrs que le trésor qu'i ls 

transportaient convaincrait les fonctionnaires chargés de les 

contrôler. Il s'agissait d'une petite toile de Rembrandt qui se 

transmettait dans la famille depuis le XVIIe  siècle. Mais le 

plan échoua et le navire remporta vers l'Allemagne tout  
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espoir de retrouvailles. 

 

Des années plus tard, en 2007, le tableau est mis aux 

enchères à Londres et le fils de Daniel Kaminsky se rend à 

Cuba pour savoir ce qui s'y était passé concernant sa famille 

et le tableau. Il réussit à convaincre le détective 
-
Mario 

Conde de l'aider. Celui-ci, reconverti dans le commerce des 

livres anciens, découvre que cette toile représentant le visage 

du Christ était le portrait d'un jeune homme juif travaillant 

dans l'atelier de Rembrandt et y ayant étudié la peinture, 

contre toutes les lois des religieux. 

Leonardo Padura fait ici un panorama de l'exercice de la 

liberté individuelle, du libre arbitre à travers diverses 

époques depuis Rembrandt dans l'Amsterdam du XVIIe 

siècle, décidant de représenter des individus et non des 

idées, puis le jeune juif qui ose désobéir au Consistoire et 

apprend à peindre, et décide ensuite de suivre un nouveau 

Messie, jusqu'à l'éclosion des tribus urbaines de La Havane 

où une jeune paye de sa vie l'exercice de sa liberté dans une 

société figée. 

Leonardo Padura écrit un livre magnifique et profond et se 

sert de son habileté d'auteur de roman noir pour nous 

amener, sous la houlette de son héros Mario Conde, à 

réfléchir sur ce que signifie notre libre arbitre. 

« De nombreux épisodes de ce livre s'appuient sur une recherche 

historique exhaustive et s'inspirent même parfois de documents de  
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première main, comme dans le cas de Yewen Metsoulah (Le Fond de 

l'abîme), de N.N. Hannover, un impressionnant et vigoureux 

témoignage sur les horreurs du massacre des juifs de Pologne entre 

1648 et 1653, écrit d'une façon si poignante que j'ai décidé de le 

reprendre dans le roman, avec les coupures et les retouches 

nécessaires, en l'entourant de personnages fictifs. Dès que j'ai lu ce 

texte, j'ai su que je ne serais pas capable de mieux décrire cette 

explosion d'horreur, et encore moins d'imaginer les degrés de sadisme 

et de perversion atteints dans la réalité, constatée et décrite par le 

chroniqueur, peu après les faits. 

 

Mais comme il s'agit d'un roman, certains événements historiques  ont 

été soumis aux exigences d'un développement dramatique, dans 

l'intérêt de leur utilisation, je le répète, romanesque. Le passage où je 

me livre à cet exercice avec le plus d'insistance concerne certains 

événements de la décennie de 1640 qui sont en réalité la somme des 

faits propres à ce moment, mêlés à d'autres de la décennie suivante, 

comme la condamnation de Baruch Spinoza, l'errance du supposé 

messie Sabbataï Tsevi, ou le voyage de Menasseh Ben Israël à Londres 

en 1655, par lequel il persuada Cromwell et le Parlement anglais 

d'approuver tacitement la présence de juifs en Angleterre, processus 

qui s'amorça bientôt. 

 

Dans les passages postérieurs, la stricte chronologie historique est 

respectée, avec quelques petites altérations dans la biographie de 

certains personnages empruntés à la réalité. Parce que l'histoire, la 

réalité et le roman fonctionnent avec des moteurs différents ». Leonardo 

Padura  

 

 

Leonardo PADURA est né à La Havane en 1955. Il est  
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l'auteur du Palmier et l'Etoile, de la tétralogie des Quatre 

saisons, de Mort d'un Chinois à La Havane, de Adiós Hemingway, 

des Brumes du passé et de L'Homme qui aimait les chiens (Prix 

des Libraires Initiales 2011, Prix Roger Caillois, Prix Carbet 

de la Caraïbe 2011, élu Meilleur roman historique par le 

magazine Lire 2011), tous parus aux Editions Métailié. Il a reçu 

également les prix Hammett et Café Gijon. 

 

Hérétiques. Leonardo Padura : Éditions Métailié. Bibliothèque 

hispano-américaine. Titre original : Herejes. 2014. Traduit de 

l'espagnol (Cuba) par Elena Zayas 620 pages/24 €.  

 

Félix José Hernández. 
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TRES SUEÑOS DE CUBA Y UNA LARGA NOCHE DE 

INVIERNO  

 

                              
 
París, 4 de noviembre de 2014. 

 

Querida Ofelia: 

 

Hace unos días acabé de leer en francés un excelente libro sobre 

la historia de nuestra Cuba y sus complicadas relaciones con 

España, desde la época colonial  a nuestros días:   Trois songes à 

Cuba et une longue nuit d’hiver (“Tres sueños de Cuba y una 

larga noche de invierno”). Su autor es don Ferrán Núñez, hombre 

brillante que  posee  mucho carisma y que forma parte de los 

intelectuales cubanos disidentes, que aquí en La Ciudad Luz, 

hacen brillar la cultura cubana. 

 

Núñez toca temas muy interesantes, como las relaciones 

personales entre las figuras más importantes de las Guerras por la 

Independencia: Antonio Maceo, Máximo Gómez, José Martí y… 

un largo  etcétera.  

 

Sin lugar a dudas que este libro es el resultado de un serio y 

profundo trabajo de investigación histórica, que llegó a encontrar  

 



Desde las orillas del Sena 

 275 

 

documentos inéditos, hasta ahora desconocidos por el gran 

público, por motivos que conocerás al leerlo.  

  

El autor aporta un análisis nuevo, con rigor histórico,  sobre los 

siglos de encuentros y desencuentros entre La Península y La 

Siempre fiel Isla de Cuba.  

 

Logré obtener una entrevista con don Ferrán Núñez. Nos dimos 

cita en Le Café de Flore del Boulevard Saint-Germain, en el 

corazón el Barrio Latino.  

Me encontré sentado en una pequeña mesa redonda en la terraza 

del celebérrimo local, en un día otoñal soleado, frente al 

historiador que no tuvo reparos en contestar a mis preguntas, 

manteniendo en todo momento una postura agradable y con 

humor caribeño. Coloqué el magnetófono sobre la mesita para no 

perder ni una palabra. A continuación podrás leer el resultado: 

 

Félix José Hernández -¿Por qué has escrito el libro? 

 

Ferrán Núñez -El gran Moreno Fraginals decía que la historia de 

Cuba había sido escrita al revés. En este libro pretendo escribirla 

al derecho, para que deje de desandar como los cangrejos y que 

por fin pueda tirar hacia adelante. En realidad he ido 

acercándome a la historia de nuestra patria por casualidad. Como 

todos daba por sentada la “leyenda nacional” y nunca se me 

habría pasado por la cabeza cuestionarla. Como tampoco se la 

cuestionan los sesudos comentaristas de la realidad que vemos y 

escuchamos a diario por las ondas de radio y televisión, lo mismo 

en Miami que en La Habana. El proceso estuvo vinculado 

inicialmente a la necesidad de justificar desde el punto de vista 

teórico el proyecto de “Cuba española”, que como sabes ha dado 

mucho de qué hablar desde que se lanzó en el año 2008. Poco a 

poco, a medida que iba investigando sobre los hechos pasados, 

me daba cuenta de que las cosas no se parecían en nada a las que 



Desde las orillas del Sena 

 276 

había  aprendido en la escuela. Fue un gran choque y al final 

llegué a la conclusión de que en realidad la España, tal y como es 

en la actualidad, no tiene ningún interés en iniciar un proceso de  

reunificación, por la simple y llana razón de que 1898, 

contrariamente a lo que se cree, no hizo sino validar la decisión 

de separarse de Cuba tomada por las élites metropolitanas en 

1868. 

 

Creo que el libro tiene un gran interés no sólo para los cubanos 

sino también para los españoles, sobre todo ahora que parecen 

querer sucumbir a las sirenas del populismo y no comprenden 

muy bien de donde salen los secesionismos catalanes y vascos. 

Sin olvidar que el libro trata también sobre un tema ignorado o 

mal interpretado por la historiografía tradicional: la época en que 

Cuba con un millón y medio de habitantes, produjo tanta riqueza 

como su metrópoli con dieciséis. Este proceso está explicado 

desde el punto de vista de la teoría liberal de la escuela austríaca 

de economía, que es la única que puede analizarlo 

convenientemente. El marco teórico debe mucho al libro “Teoría 

e historia” de Ludwig von Mises, un economista casi desconocido 

en el mundo hispánico que sostiene que la verdadera historia de 

la humanidad es la las ideas que se instalan en la cabeza de los 

hombres y los motivan a actuar. 

 

FJH-¿Por qué o escribiste en francés  y no en español? 

 

FN-El francés se impuso por varias razones, la primera es que 

como hispano me gusta abusar de la lengua. Expresarse en un 

idioma extranjero obliga a mi juicio a una expresión más clara. 

No sé si lo he conseguido. La segunda razón es que me interesa 

que el tema cubano sea conocido en Europa a través de un 

enfoque diferente y me pareció que sería mucho más fácil 

comenzar por Francia, que está en el centro para ir 

extendiéndome (risas). Hablando en serio, aquí como en España 

se maneja el tema cubano partiendo de lugares comunes  
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intolerables en el siglo XXI, este libro pretende terminar con 

ellos. Y bueno, como pienso traducirlo al español el año próximo,  

 

haré una versión más amplia y mejorada para el público hispano, 

que sin dudas estará interesado a profundizar algunos detalles que 

la edición francesa no ha hecho sino sobrevolar. 

 

FJH-¿Cuánto tiempo has trabajado en este proyecto? 

 

FN-Más de dos años en realidad. Cuenta con un trabajo de campo 

en biblioteca, pero también he seguido las pistas de documentos 

en internet. Este es un libro 2.0, de verdad. Estoy muy orgulloso 

de poder reivindicarlo, al igual que el uso de Wikipedia. A pesar 

de todo lo que se dice por ahí es una manera rápida y barata de 

acceder a biografías y artículos de calidad bien documentados y 

con fuentes fidedignas. Por lo demás, uno descubre que 

numerosos libros del siglo XIX han sido numerizados por Google 

y se encuentran disponibles en libre acceso en Google books. 

Igualmente La biblioteca digital cubana, la The University  of  

Florida Digital Collections (UFDC) que se ha subido en internet 

el “Diario de la Marina” desde el año 1844 y la del Instituto 

Cervantes, han sido de ayuda inestimable, pero la que me ha 

resultado de más provecho en realidad ha sido la Librería abierta, 

de la he podido obtener los textos originales de Montero Ríos, 

donde explica el tema de la nacionalidad española de los cubanos 

a principios de siglo. En cuanto a artículos periódicos la oferta es 

impresionante, confieso haber abusado de Dialnet y del portal 

francés Persée. Tengo una deuda con el profesor Antonio 

Piqueras un grande español de la historia de Cuba, rojillo él pero 

no importa, igual vale. 

 

FJH-¿Podrías resumir tu trabajo rápidamente? 
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FN-Tres sueños para comprender Cuba, el de Velázquez primero 

que se extiende a un imperio. El de Parreño después que la 

enriquece y por último, el del gobernador americano que durante 

cuatro años sentó las bases de una prosperidad que se detuvo  

 

bruscamente en 1959. Cuba es un puro producto de los Estados 

Unidos, aunque a Castro mientras le quedaba cabeza afirmó lo 

contrario. Es un poco irónico ¿sabes? Cuba, que empezó siendo el 

sueño de un hombre extendido a un imperio terminó 

reduciéndose a lo contrario, al sueño de un imperio reducido a la 

voluntad de un solo hombre, así lo afirma Theodor Draper en su 

libro “Mitos y realidades de la revolución castrista”. 

 

FJH-¿Dónde se puede adquirir? 

 

FN-¡En las mejores tiendas naturalmente! 

Bueno, el libro tiene dos títulos, para los soñadores se llama 

“Tres sueños de Cuba y una larga noche de invierno” y puedes 

adquirirlo en Amazon, tanto en edición numérica como en papel 

en el siguiente enlace: 

http://www.amazon.es/Trois-songes-Cuba-Longue-

dhiver/dp/1502416980 

 

Aquellos que prefieran algo más pragmático podrán adquirirlo 

con el título más técnico “Una historia de Cuba y de España para 

tontos” en este enlace: 

http://www.amazon.es/Une-histoire-Cuba-dEspagne-

pour/dp/1502531917/ref=sr_1_3?s=foreign-

books&ie=UTF8&qid=1415035460&sr=1-3 

 

Les Éditions du net también lo han editado en una versión de lujo 

aquí: 

 
 

http://www.amazon.es/Trois-songes-Cuba-Longue-dhiver/dp/1502416980
http://www.amazon.es/Trois-songes-Cuba-Longue-dhiver/dp/1502416980
http://www.amazon.es/Une-histoire-Cuba-dEspagne-pour/dp/1502531917/ref=sr_1_3?s=foreign-books&ie=UTF8&qid=1415035460&sr=1-3
http://www.amazon.es/Une-histoire-Cuba-dEspagne-pour/dp/1502531917/ref=sr_1_3?s=foreign-books&ie=UTF8&qid=1415035460&sr=1-3
http://www.amazon.es/Une-histoire-Cuba-dEspagne-pour/dp/1502531917/ref=sr_1_3?s=foreign-books&ie=UTF8&qid=1415035460&sr=1-3


Desde las orillas del Sena 

 279 

 
http://www.leseditionsdunet.com/essai/2841-une-histoire-de-

cuba-et-d-espagne-pour-les-nuls-ferrn-nez-9782312034980.html 

” 

 

Nos despedimos con un fuerte apretón de manos. Me prometió 

que me hará saber cuando sea editado en español. Entonces te lo  

enviaré, para como de costumbre, lo hagas circular entre los 

amigos allá en San Cristóbal de La Habana. 

 

Fernando Núñez nació en Rumanía. Se graduó en la Escuela 

Inter Armas de la FAR (Fuerzas Armadas Revolucionarias) en 

Cuba. Participó en la guerra de Nicaragua como asesor militar en 

1985. Fue encarcelado durante meses en 1989 en Villa Marista 

por sus escritos contestatarios, calificados por el régimen de Fidel 

Castro como "propaganda enemiga." Víctima de denuncia, fue 

expulsado de las Fuerzas Armadas de Cuba por "desafecto al 

proceso revolucionario e incompatibilidad moral". Exiliado en 

Francia gracias a la intervención de la fundación "France 

Libertés” dirigida por Danielle Miterrand. En 1997 obtuvo un 

Máster (DEA) en Lengua Literatura y Civilización 

Hispanoamericanas en la Universidad de París VIII, Saint Denis. 

Colabora regularmente para diferentes portales como, El 

Librepensador, Instituto Mises Hispano o CUBANET. Es autor 

de varias novelas y ensayos entre los que pueden citarse, La aldea 

afgana y Cuba española. 

 

Un gran abrazo desde La Ciudad Luz, con gran cariño y simpatía, 

 

Félix José Hernández.  

 

 

http://www.leseditionsdunet.com/essai/2841-une-histoire-de-cuba-et-d-espagne-pour-les-nuls-ferrn-nez-9782312034980.html
http://www.leseditionsdunet.com/essai/2841-une-histoire-de-cuba-et-d-espagne-pour-les-nuls-ferrn-nez-9782312034980.html
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   EL ATOMIC CIRCUS DE PATRICIA GADEA 

 

          
 
        Patricia Gadea. Serie Circo 1990-1996. 

       100 X 170 cms. 

 

Madrid, 5 de noviembre de 2014. 

 

Querida Ofelia: 

 

El Museo Reina Sofía presenta la primera retrospectiva de la 

artista Patricia Gadea (Madrid 1960-Palencia 2006), protagonista  
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esencial de la figuración madrileña de los años ochenta y 

noventa. Bajo el título de Atomic-Circus, la exposición reúne 

alrededor de 120 obras, que se reparten entre pinturas de gran 

formato, cartulinas creadas desde los años noventa, y un conjunto 

de dibujos realizados a partir de 1999, la mayoría de ellos 

inéditos, ya que entre 2000 y 2006, alejada de los circuitos 

artísticos, la pintura pasó a un segundo plano y el dibujo tuvo un 

mayor protagonismo en su producción. 

 

Dentro de la muestra destaca la serie Circo (1991-1994), que 

resume lo sucedido en los planos político y social durante ese 

periodo en España a través de mensajes contundentes e irónicos, 

como es el conjunto de la obra de la artista, que a fecha de hoy 

siguen siendo “de una aplastante lucidez y contemporaneidad”, 

en palabras de la comisaria Virginia Torrente. 

 

La obra de Patricia Gadea se gesta en el contexto de los primeros 

años ochenta y se desarrolla en etapas y lugares que marcan la 

evolución de su trabajo (Madrid, Nueva York, regreso a Madrid y 

finalmente Palencia) y que pueden leerse cronológicamente. En la 

pintura de Gadea de los ochenta y noventa, se aprecia el uso del 

lienzo como un campo repleto de objetos y personajes, una 

narrativa que revela las contradicciones del momento y apela a lo 

popular: la hegemonía de las imágenes provenientes del cómic, el 

collage o el recurso del cartel/anuncio, ya sea de circo, 

publicitario o de propaganda política. La utilización de la 

iconografía del cómic en la pintura consigue ampliar el espectro 

de un público al que le conciernen otros temas, que no compra ni 

lee tebeos, pero que ha crecido con ellos y decodifica fácilmente 

su significado. Cada cuadro es una o varias viñetas que recrean de 

manera exhaustiva en el lienzo temas sociales, banales, políticos 

y humorísticos, todos mezclados, salpicados de referencias 

personales de la vida de la artista. 
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El día a día y el entorno en el que vive Patricia Gadea, es 

plasmado en sus trabajos con total naturalidad: símbolos 

políticos, anuncios de la tele, folletos de propaganda de los 

supermercados, personajes de circo transformados en 

políticos…todo es usado por Gadea para crear su universo 

artístico. Ella quiere expresar sus propias opiniones y se sirve de 

todo lo que encuentra alrededor para manifestarlo. 

 

Recorrido por la exposición. Atomic-Circus se divide 

fundamentalmente en cuatro secciones. Aunque no plantea un 

recorrido cronológico propiamente dicho, el visitante puede 

hacerse una idea de la evolución de la artista desde sus primeros 

trabajos en Madrid hasta sus últimas creaciones sobre papel en la 

ciudad de Palencia, pasando por la experiencia artística en Nueva 

York y las obras que utilizan como metáfora el mundo del circo. 

 

Madrid 1983-1985: Alta densidad pictórica. En esta época 

Madrid se encuentra en plena “movida”. Los artistas de todas las 

disciplinas viven un constante “frenesí creativo”, y Patricia 

Gadea se entrega a una pintura colorista donde podemos ver la 

importancia que va a tener en su obra el mundo del cómic y el 

tebeo, con personajes populares como las hermanas Gilda o 

Mortadelo y Filemón. Son momentos trepidantes, como la propia 

carrera de Gadea, que desde 1983 hasta 1986, año en que se 

marcha a Nueva York, no deja de exponer en los mejores 

circuitos oficiales, galerísticos y alternativos unas pinturas muy 

empastadas, con muchas capas de materia una encima de la otra 

sin dejar un hueco en blanco del lienzo. Ejemplos de este estilo 

son Ritmo del mundo (1984) o Capricho (1986). La propia Gadea 

habla de técnicas inventadas por ella como la “perspectiva 

satélite” y los fondos Pollock: “Me gusta el contraste, coger de 

aquí y de allá ideas que me asaltan como fogonazos y  
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contraponerlas, pintar esto de forma lineal es imposible”, declara 

la artista. 

 

Durante el tránsito entre Madrid y Nueva York, aparecen temas 

en la obra de Gadea que, siendo tan universales y corrientes como 

la familia, la pareja y la amistad, no dejan de ser asuntos 

revisados bajo su propia perspectiva personal, que incluye el 

tamiz de un humor ácido y una cierta irreverencia.  

 

1986-1989: Crónicas de Nueva York. La llegada a Nueva York 

de Patricia Gadea junto a su pareja y también artista Juan Ugalde 

en 1986, supone un punto de inflexión en su vida y obra. Las 

posibilidades que ofrece una ciudad como la norteamericana en 

aquella época son infinitas para cualquier artista. Así se lo 

manifestó la propia Patricia a su amigo Santos Montes a través de 

una carta: 

 

“Estamos pintando mucho y pensando estrategias para poder 

prolongar nuestra estancia, todo el mundo del arte es un 

mercado auténtico, sin tiquismiquis como en España, porque 

aquí, si trabajas, hagas lo que hagas, te lo montas, hay una gran 

promoción del arte y unos bares buenísimos”. 

 

La pareja se establece en la gran manzana durante tres años. 

Frecuentan mucho el bar McCarthy´s, que se convertirá en una 

obra mítica de Gadea (Colección del Museo Reina Sofía) y que es 

el marco de los habituales encuentros entre los dos pintores y el 

escritor y gran amigo de ambos, Dionisio Cañas. Juntos dan 

origen al colectivo Estrujenbank. Hojaltería y Pintura en 

General. Estrujenbak fue, por definición propia, “una propuesta 

artística de carácter político-cultural” donde cabían desde los 

cuadros con mensajes de tipo publicitario, hasta las publicaciones 

en forma de revista o de libro, pasando por anuncios,  
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convocatorias expositivas abiertas a otros artistas y agitaciones 

provocadoras de índole cultural. 

 

En paralelo a Estrujenbank, surgen nuevas posibilidades artísticas 

aportadas por la estancia en Nueva York. Gadea se interesa por el 

trabajo de Rube Goldberg, ingeniero que  abandonó su carrera y 

comenzó poco después a trabajar como dibujante humorístico en 

series que fueron muy populares en la prensa norteamericana. 

Entre ellas destaca Las invenciones de Rube Goldberg, que 

consistían en la representación de aparatos y máquinas 

estrafalarias, que finalmente servían para cumplir una misión 

muy simple, como limpiarse la boca con una servilleta, pedalear, 

o cualquier otro acto realizado de manera “mecánica” por el 

hombre. La versión española de Goldberg son Los inventos de 

TBO. Gadea incorpora estas maquinas en la muestra que presenta 

en la galería Moriarty, en 1988, y sigue desarrollándolas en series 

con “artilugios absurdos que mueven el corazón”, como ella 

misma declara. Su obra se vuelve puro color y forma, volcándose 

en la revisión de la iconografía del dibujante Francisco Ibáñez, 

con obras como Bar Churrúpez (1988). 

 

De la alegría, Patricia Gadea pasa en poco tiempo a la decepción 

de Nueva York. Sin dejar de ampliar el repertorio iconográfico, el 

sentimiento guerrero brota en obras como La viquinga y 

Patricia’s War, ambas de 1987, pero también podemos ver una 

cierta frustración en Windfactor. La dificultad por destacar en la 

Gran Manzana contrasta con el éxito alcanzado con varias 

exposiciones de esa misma época en Madrid, muy seguidas y 

celebradas. 

 

Tras el retorno definitivo a Madrid en el año 1989, Gadea 

comienza a experimentar con cartulinas donde el collage se 

mezcla con otros experimentos como es la incorporación de papel  
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pintado en los lienzos. Esta serie de cartulinas-collage se extiende 

a lo largo de la década de los noventa como laboratorio donde 

cabe todo: paisajes idílicos extraídos de almanaques, alusiones a 

la ciencia-ficción, chicas de revistas de moda y de calendarios con 

las que tanto se identifica Patricia, y finalmente, algunas 

dedicadas a Franco, ya sea en obras como Caudillo del deporte o 

vestido de patrono para navegar en su barco, el Azor. 

 

1992: Serie Circo. Bajo el título de Atomic-Circus, en el año 

1992 (fecha crucial con la Expo ’92 de Sevilla, las Olimpiadas de 

Barcelona y Madrid como Capital Europea de la Cultura, entre 

otros fastos) Gadea presenta en la galería Masha Prieto de Madrid 

una serie que marca una importante inflexión en su trabajo, la 

llamada Serie Circo. En un viaje con Juan Ugalde, y su gran 

amigo Santos Montes a San Sebastián, donde vivía este último, 

surge la idea de arrancar carteles de circo pegados en muros y 

vallas y llevárselos al estudio para luego retocarlos, pintarlos, 

ensuciarlos…convertirlos en cuadros-propaganda o lo que 

pudiera surgir, a partir de la propia iconografía del cartel circense. 

Desde este momento, el payaso, la mujer trapecista y el tigre, 

pasan a formar parte de los personajes habituales del trabajo de 

Gadea. Éstos resurgirán transformados años después de cerrarse 

la serie, especialmente el payaso, reconvertido en un ser siniestro, 

que acompaña a Patricia hasta el final de sus trabajos en Palencia. 

 

Una vez más, el collage está presente en la obra de Gadea como 

intención y causa de su inspiración y modo de ordenar las ideas. 

En esta serie Gadea se expresa libremente y alude clara y 

directamente al desengaño político y social del momento. Utiliza 

el recurso de jugar a 

relacionar a los payasos con los políticos y viceversa, siendo ella 

la maestra de ceremonias del espectáculo circense. 
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Así, entre la euforia del momento (el comienzo de los años 

noventa) y el pesimismo sobre lo que puede venir, su pintura 

retrata el día a día de un país en urgente transformación. En sus 

cuadros aparece la trapecista Pinito del Oro coronada 

indistintamente con la hoz y el martillo o con una esvástica, 

vestida con sus mejores galas y subida a un elefante para hacer 

frente a una fábrica contaminante; o el payaso que lleva escrito en 

su frente “religión”. Pero también nos encontramos la recreación 

de un Bush-payaso bajo el lema de “malabaristas excéntricos”, un 

cartel que reza “Nacional del circo” donde los maestros de 

ceremonias son Felipe González como payaso y Franco de 

acompañante; Santiago Carrillo, junto a un tigre bajo el epígrafe 

“genios y héroes”. La serie se va volviendo muy crítica con todos 

los representantes políticos (el rey Juan Carlos, Alfonso Guerra), 

para cerrarse con un cartel de propaganda electoral sindicalista: 

“Decídete, contigo podemos más”. 

 

Tampoco el arte se salva de la parodia: la cartulina Arte español 

presenta un difícil equilibrio entre motoristas-trapecistas en la 

cuerda floja y un panorama de fondo de rascacielos y burros 

pastando delante. Con el recurso del sarcasmo, la serie Circo 

construye una parodia del triunfalismo hispánico que se desbordó 

en 1992 con los grandes eventos que tuvieron lugar, de los 

eslóganes propagandísticos políticos que, a fin de cuentas, poco 

se diferencian de los del circo: “pasen y vean”. 

 

1999-2006: dibujando en Palencia. En 1999 Patricia Gadea se 

traslada a Palencia donde permanecerá hasta su muerte en el año 

2006. Durante esta etapa, El trabajo se vuelve más íntimo y 

femenino. Los mensajes son más concretos, y eso también tiene 

una condición práctica: cambia su soporte prioritario de trabajo al 

papel e intenta centrarse en una sola idea para plasmar en cada 

dibujo. 
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El trabajo en esta época de Patricia nace a partir de ideas que 

surgen en su cabeza y son volcadas con inmediatez sobre el 

papel, pero a la vez con inmenso cuidado, como si temiera que se 

le olvidaran. Algunas de estas imágenes se repiten 

obsesivamente, provenientes de los sueños de la artista, una 

fuente de inspiración a lo largo de toda su carrera. En estos 

dibujos últimos se aprecia la conciencia de Gadea de la realidad 

del cuerpo femenino, otras veces idealizada en su pintura. Está 

reconstruyendo a través de estos dibujos un universo íntimo 

propio, donde ahora ella se deja ver de manera más transparente. 

 

El payaso feliz se ha convertido por estas fechas en un ser de 

pesadilla que se multiplica y rodea obsesivamente a una chica de 

striptease. Los colores siguen siendo tonos pastel, pero su efecto 

no es bucólico, sino agobiante. En los tiempos difíciles de 

Palencia, Gadea crea y pinta su propia hada madrina con varita 

mágica, como posible salvadora de sus problemas y dificultades. 

Lo físico, lo espiritual, lo sexual y lo casero, junto con ciertas 

imágenes que remiten a la violencia de género o al poder 

masculino…todo se yuxtapone en estos últimos trabajos de una 

Patricia Gadea más íntima y descarnada que nunca. 

 

El Atomic-Circus de Patricia Gadea. 4 de noviembre de 2014 — 

5 de enero de 2015. Museo Nacional Centro de Arte Reina Sofía 

de Madrid. Edificio Sabatini. 3ª Planta. Comisaria: Virginia 

Torrente. Coordinación: Rafael García. 

 

Un gran abrazo desde nuestra querida España, 

 

Félix José Hernández. 
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                         TRISTESSE DE LA TERRE  

                            

Paris le 9 novembre 2014. 

On pense que le reality show est l'ultime avatar du spectacle de 

masse. Qu'on se détrompe. Il en est l'origine. Son créateur fut 

Buffalo Bill, le metteur en scène du fameux Wild West Show. 

Tristesse de la terre, d'une écriture acérée et rigoureusement 

inventive, raconte cette histoire. 

" Tristesse de la terre raconte deux histoires : la naissance du 

spectacle de masse à travers l'épopée du Wild West Show de 

Buffalo Bill et les derniers massacres d'Indiens. Ces deux 

histoires sont contemporaines l'une de l'autre. Il existe 

même entre elles des rapports consanguins. Durant de 

longues années, le Wild West Show se produisit dans le 

monde entier. Rescapés des massacres, des Indiens y 

tenaient le rôle de figurants dans la mise en scène de leurs 

propres malheurs. Ainsi, falsifiant les événements 

historiques qui venaient d'avoir lieu, Buffalo Bill Cody  
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donnait naissance à la grande fable américaine. 

 

Ce livre est parti d'une photographie. C'est la 

photographie d'une jeune fille indienne, posant avec des 

vêtements indiens dans une mise en scène de bazar qui 

tranche avec l'expression tragique, désespérée, de son 

visage. Le divertissement et le désespoir sont là, exposés, 

réunis, sur la même photo, mais comme s'ils ignoraient tout 

l'un de l'autre. Cette photographie m'a touché. J'ai peut-être 

voulu la comprendre, saisir les rapports que pouvaient avoir 

ce visage et ces vêtements de cirque. 

 

C'est avec Conquistadors que j'ai commencé à raconter par 

fragments notre Histoire. Je ne l'avais pas prévu. Il y a cinq 

cents ans, l'Europe s'est lancée à la conquête du monde. Chacun 

de mes récits aborde un épisode de ce grand feuilleton. Je 

cherche de livre en livre des éclaircissements. C'est comme si 

une vérité fuyante, inaperçue, se livrait par morceaux, 

renouvelant mon désir et rectifiant mon dessein. Il me semble 

que l'écriture peut faire apparaître des vérités qui ne sont pas 

données au départ. Écrivant, on tâtonne, on bifurque, on se 

confie aux puissances du langage. Parfois, on ne parvient à 

rien, il faut s'arrêter, le récit ne prend pas... et puis d'autres fois, 

on est emporté et l'écriture nous livre quelque chose. L'Histoire  a 
encore sur nous un pouvoir ensorcelant. La seule évocation de 

Buffalo Bill ressuscite tout un monde ! En tant qu'écrivain, je 

suis comme aimanté par l'Histoire. Pourtant, je la maltraite 

sans cesse, je travaille à me soustraire à sa part de légende. 

C'est une contradiction indépassable mais fructueuse, le mythe 

active l'écriture, et l'écriture ne vise qu'à tenter de le dissiper. Au 

fond, la fiction, ce n'est pas tant inventer des histoires, ce n'est 

peut-être rien d'autre que cette tension entre la puissance des noms  



Desde las orillas del Sena 

 290 

 

propres, qu'il s'agisse de Rastignac ou du Kaiser, et une sorte de 

libido qui ne se satisfait pas des mythes, mais exige davantage 

de réalité. Et puis l'Histoire, c'est l'aventure collective par 

excellence ; elle nous exalte tous, même l'Histoire la plus 

ancienne nous concerne et nous touche. Ses protagonistes n'ont 

rien à envier aux personnages de romans. 

 

C'est donc le récit de la naissance d'un mythe, si l'on veut ; 

j'y raconte à ma manière le roman américain. D'un côté, le 

Wild West Show et Buffalo Bill, avec trop d'informations, des 

milliers d'affiches, des milliers de livres, de photographies, tout ce 

que l'on veut, et de l'autre, bien peu de témoignages. Tristesse de 

la terre est le récit de cette prodigieuse fabulation et de ce 

mutisme, de ce battage inouï où l'épopée américaine enracine 

son mythe, et du silence où elle tient ses crimes. Mais mes 

livres aussi sont des fictions, la littérature incarne et raconte, elle 

ventriloque le passé, elle fait parler les protagonistes de l'Histoire, 

elle les transforme en personnages, que l'écriture emporte. Elle 

est sans doute une sorte de revanche sur toutes les demi-vérités 

que l'on nous sert sans cesse, elle reprend, d'une manière à la fois 

libre et subjective, le roman de nos exploits. La littérature donne 

voix à une violence sans archives." Éric Vuillard 

Éric Vuillard, né en 1968 à Lyon, est écrivain et cinéaste. Il a 

réalisé deux films, L’homme qui marche et Mateo Falcone. Il est 

l’auteur de Conquistadors (Léo Scheer, 2009), récompensé par le 

Grand prix littéraire du Web - mention spéciale du jury 2009 et le 

prix Ignatius J. Reilly 2010. Il a reçu le prix Franz-Hessel 2012 et 

le prix Valery-Larbaud 2013 pour deux récits publiés chez Actes 

Sud, La bataille d'Occident et Congo. 

Tristesse de la terre. Une histoire de Buffalo Bill Cody. Éric 

Vuillard. Récit "un endroit où aller" © Actes Sud 2014. 

Photo de la jaquette : © Gertrude Käsebier, Portrait de Zikala 

Sa, 1898 (détail). Smithsonian Institution, centre Kenneth E.  
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Behring. 158 pages. 18euros. ISBN : 978-2-330-03599-0 

Félix José Hernández. 
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LAS ÁNIMAS DE BERNINI. ARTE EN ROMA PARA LA 

CORTE ESPAÑOLA 

 
 

                  
 

                  Anima beata.Gian Lorenzo Bernini 

                Mármol blanco, 57 x 30 x 30 cm. 1619 

               Roma, Embajada de España ante la Santa Sede. 
 

 

 

Madrid,  5 de noviembre de 2014. 

 

Querida Ofelia: 

 

Mañana, 6 de noviembre, el Museo del Prado abrirá al público la 

exposición “Las Ánimas de Bernini. Arte en Roma para la Corte  
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española”, una muestra, que además de permitir la contemplación 

por vez primera de extraordinarias obras del artista creadas para 

mecenas hispánicos, recrea el relato de su compleja y fascinante 

relación con España. 

 

Veintitrés obras de Gian Lorenzo Bernini, entre las que se 

incluyen esculturas, óleos y estampas y dibujos, junto a dieciséis 

de otros artistas, como Codazzi o Velázquez, procedentes de 

diferentes instituciones y coleccionistas privados, tanto 

nacionales como internacionales, contextualizan, de manera 

elocuente, la relación de Bernini con Felipe IV, Carlos II y otros 

comitentes españoles presentes en Roma, desde embajadores a 

cardenales o prelados. 

 

Se trata, por tanto, de una muestra que pretende poner de 

manifiesto los conflictos y juegos de equilibrios políticos 

resueltos y expresados tantas veces en términos artísticos y 

arquitectónicos y en los que Bernini cumplió un papel tan 

consciente como decisivo de los intereses cambiantes de sus 

comitentes. 

 

Escultor, arquitecto, pintor, escenógrafo, autor teatral, diseñador 

de fiestas y ceremonias religiosas y profanas, creador de fuentes y 

otros repertorios ornamentales y suntuarios, Bernini recibió 

encargos tanto de mecenas españoles en Roma como de la propia 

Monarquía y sus representantes en la ciudad. Algunos de estos 

encargos pueden contemplarse en esta exposición, desde el 

Anima beata y el Anima dannata –magníficas esculturas, de 

altísima calidad realizadas en mármol en 1619, cuando aún era un 

joven escultor, a instancias de Pedro Foix de Montoya- al 

pequeño y bellísimo bronce de la Escultura ecuestre de Carlos II 

(1680), encargo del marqués de Carpio, que se expone por  
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primera vez en España. También pueden contemplar otros 

proyectos arquitectónicos y escultóricos como el Monumento a 

Felipe IV de Santa María Maggiore di Roma; dibujos con la 

representación de ceremonias de canonizaciones como la de 

Santo Tomás de Villanueva en la basílica de San Pedro (1658); y 

arquitecturas efímeras como las incluidas en las máquinas 

pirotécnicas realizadas para celebrar El nacimiento de la Infanta 

Margarita (1651) o las diseñadas para conmemorar La Paz de 

Aquisgrán (1668). Junto a ellos, el busto del Cardenal Scipione 

Borghese, sobrino de Pablo V, que supo reconocer muy 

tempranamente el talento extraordinario de Bernini, apoyando 

incondicionalmente su brillante carrera como escultor. 

 

Una de las obras más representativas de su producción y de su 

concepción del arte como “unidad de las artes visuales”, además 

de estar centrada en un tema religioso de acentuado origen 

hispánico, fue El Éxtasis de Santa Teresa (1647-1651) para la 

Capilla Cornaro en la iglesia de Santa Maria della Vittoria en 

Roma. En la exposición se pueden contemplar el boceto en 

terracota para el grupo escultórico, procedente del Hermitage, así 

como algunos magníficos dibujos preparatorios para la 

decoración de la capilla conservados en la Biblioteca Nacional de 

España. 

 

Entre las importantes obras que aporta a la exposición el Museo 

del Prado se presentan, el controvertido, pero inequívoco, 

Autorretrato de Bernini y un dibujo inédito para una intrigante 

variante de su célebre monumento ecuestre del Emperador 

Constantino, situado finalmente en la Scala Regia de los Palacios 

Vaticanos, en el extremo del pórtico de la basílica. Monumento 

ecuestre también representado en una espléndido dibujo, en su 

primera versión conocida, cuando el grupo de Constantino fue 

pensado (1654) para el interior de San Pedro del Vaticano y  
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conservado en la Real Academia de Bellas Artes de San 

Fernando, así como un boceto intermedio, en terracota y  

procedente del Hermitage, que puede situarse entre los dos 

dibujos señalados y la disposición final de la escultura en la 

citada Scala Regia. 

 

Sobre esa tipología simbólica y heroica de príncipes y monarcas a 

caballo, se exponen también diferentes ejemplos, tanto el 

polémico proyecto para la estatua ecuestre de Luis XIV, así como 

la versión intencionadamente alterada de esta última, convertida 

en el bronce de la Estatua ecuestre de Carlos II, sustituyendo el 

rostro de un monarca por otro, procedente de una colección 

privada norteamericana y que había pertenecido a la colección del 

marqués del Carpio en 1680. 

 

La exposición también da a conocer un extraordinario e inédito 

álbum de dibujos de arquitectura de la Roma barroca, procedente 

de una colección privada española que recoge proyectos casi 

desconocidos de Bernini como la Capilla Poli, en San Crisogono 

de Roma. Y para finalizar, se plantea por primera vez la 

restitución virtual del proyecto arquitectónico del espacio en el 

que se iba a colocar la monumental estatua en bronce de Felipe 

IV, ideado por Bernini para el pórtico de la basílica de Santa 

Maria Maggiore de Roma, iglesia vinculada tradicionalmente a la 

Monarquía Hispánica, aunque finalmente el monumento no se 

llevara a cabo tal como el artista lo había previsto. Esta 

restitución virtual podrá visualizarse a través de una pantalla 

ubicada en el interior de la muestra gracias a la aportación de 

Samsung como “colaborador tecnológico” del Museo. 

 

La muestra se vertebra en tres secciones que ilustran la compleja 

relación de Bernini con España y, al tiempo, constituye casi una 

síntesis de su propia evolución como artista polifacético, 

recorriendo un rico itinerario desde algunos de los grandes  
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proyectos arquitectónicos y urbanísticos a sus escenográficas 

capillas y esculturas, así como a sus fuentes, pinturas y dibujos 

para otros proyectos, ya fueran efímeros y festivos, decorativos o 

suntuarios. 

 

Los retratos del alma y de sus emociones tuvieron su 

correspondencia en bustos y rostros, ya se tratase de 

representaciones de personajes históricos o religiosos, 

mitológicos o de autorretratos. Con apenas veintiún años realizó 

el que posiblemente sea su primer encargo para un prelado 

español en Roma, Pedro de Foix Montoya, al que también retrató 

poco después de manera memorable. 

 

Esculturas del alma, el Anima beata se ilumina ante la 

contemplación de la belleza de la gloria, mientras que el Anima 

dannata, condenada, expresa el horror de lo infernal, como si 

hubiera sido experimentado por el propio artista, en singular 

autorretrato oculto. Este procedimiento lo usaría posteriormente, 

sobre todo con la figura de David como excusa, para cuyo rostro, 

pintado o esculpido, se dice que se sirvió del gesto tan legendario 

como amistoso de Maffeo Barberini, futuro Urbano VIII, al 

sujetarle un espejo en el que reflejar su rostro lleno de ira para 

hacer el del personaje bíblico. 

 

Siempre casi vivos fueron sus retratos, como ocurre con el retrato 

de Scipione Borghese (1577-1633), tradicionalmente elogiado 

por el realismo de un rostro que parece comenzar a hablar al 

contemplarlo. 

 

Durante los pontificados de Inocencio X y Alejandro VII, 

paralelos a un período extraordinariamente creativo, Bernini 

realizaría algunas de sus obras y proyectos más importantes, 

incluidas obras religiosas de argumento español tan significativas 

como el Éxtasis de Santa Teresa en la Capilla Cornaro en Santa  
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Maria della Vittoria en Roma. Se trata de una época en la que, en 

relación con España, fueron más frecuentes los encargos de  

 

obras, la decoración para las ceremonias de canonización, las 

fiestas con arquitecturas efímeras y fuegos artificiales o los 

regalos diplomáticos a Felipe IV, coincidiendo con el 

compromiso filoespañol de esos papas. 

 

Durante esos pontificados fue también cuando Felipe IV y sus 

embajadores en Roma intensificaron la presencia de la Monarquía 

en Roma mediante una calculada estrategia de propaganda 

dinástica, política y religiosa, que habrá de culminar con el 

proyecto de Bernini para un monumento a Felipe IV en Santa 

Maria Maggiore. 

 

Los últimos años de Bernini fueron especialmente significativos 

tanto en relación a su propia biografía como artista, como en sus 

contactos con España y sus embajadores en Roma. Así, durante 

los pontificados que se sucedieron desde Clemente IX Rospigliosi 

a Inocencio XI Odescalchi, Bernini, casi recién retornado de su 

fracasado viaje a París, en 1665, sufrió diferentes reveses. Por un 

lado, dejó de ser el protagonista indudable de las 

transformaciones de la Roma barroca, acentuando, sin embargo y 

como contrapartida, tanto su religiosidad como la preocupación 

por su propia fama y fortuna crítica. 

 

Por otro, fue época de proyectos inacabados o no realizados para 

Clemente IX, de obras que sufrieron críticas que rozaron la sátira 

y el libelo, como ocurrió con su Constantino en la Scala Regia 

del Vaticano o con el infortunio de la escultura ecuestre para Luis 

XIV, cuya solución formal e iconográfica no fue comprendida en 

París. Pero también se trata de una época en la que pareció 

establecer una distinta relación con la Monarquía Hispánica y con 

Carlos II especialmente, gracias a los amistosos contactos que  
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mantuvo  con Gaspar de Haro y Guzmán, VII marqués del 

Carpio, embajador en Roma entre 1676 y 1682. Coleccionista 

célebre en toda Europa, Haro llegó a encargarle, entre otras obras, 

una réplica, casi a escala real, de la Fuente de los Cuatro Ríos de 

la Plaza Navona. 

 

Esta exposición se acompaña de la publicación Bernini. Roma y 

la Monarquía Hispánica que, además de estudiar las obras 

expuestas, trazará la rica y extraordinaria cartografía de las 

relaciones de Bernini con la Monarquía Hispánica añadiendo el 

estudio de obras presentes en Roma y su repercusión en la España 

de la época. Este libro, a cargo del profesor Delfín Rodríguez, ha 

contado con la colaboración del historiador del Barroco, el 

profesor Marcello Fagiolo. 

 

Las Ánimas de Bernini. Arte en Roma para la Corte española. 
Del 6 de noviembre de 2014 al  8 de febrero de 2015. Museo del 

Prado, Madrid. Comisario: Delfín Rodríguez Ruiz, Catedrático de 

Historia del Arte de la Universidad Complutense de Madrid. 

 

Un gran abrazo desde nuestra querida y culta Madrid, 

 

Félix José Hernández. 
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    LA FUNDACIÓN LOUIS VUITTON DE PARÍS 

                          

            Fondation Louis Vuitton. Fachada que da a 

            la cascada. Bosque de Bolonia, París. 

 
París, 8 de noviembre de 2014. 

Querida Ofelia: 

Ayer por la tarde fuimos con nuestros amigos italianos que están 

desde hace una semana aquí en La Ciudad Luz, al espectacular 

museo inaugurado hace sólo unos días en el Bosque de Bolonia: 

La Fundación Louis Vuitton. 

Del siglo XIX el celebérrimo arquitecto Frank Gehry retuvo la 

ligereza transparente del cristal y el gusto del paseo punteado de 

sorpresas. Su arquitectura fusiona un arte de vivir tradicional, una 

audacia visionaria y las innovaciones ofrecidas por las 

tecnologías del siglo XXI.  

Desde  la invención de un cristal doblado casi al milímetro para 

los 3600 grandes paneles de las doce velas de la Fundación, hasta 

los 19 000 paneles de ductal (hormigón “fibré”), todos   
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diferentes, ofrecen al museo-iceberg su blanco inmaculado. Cada 

etapa de la construcción rechazó los límites de la arquitectura 

codificada para inventar un edificio único a la medida de un 

sueño. 

Arquitecto de fama internacional, Frank Gehry vive y trabaja en 

Los Ángeles. Su escritura arquitectural, audaz y poética, propone 

un enfoque diferente de la construcción convencional de los 

diversos edificios. 

El espléndido museo  juega con  la fuerza de la gravedad, al 

desplegar volúmenes que desafían las nubes. Te da la impresión 

de un gigantesco iceberg, de un barco de cristal de tres mástiles 

con las velas desplegadas o el nido  de algún ave llegada del 

futuro. 

Al recorrer su interior inmaculadamente blanco, te recibe una 

gigantesca rosa y roturas visuales que ofrecen increíbles 

perspectivas. El  diseño futurista de los pasillos, salas, elevadores, 

escaleras, terrazas con jardines, etc., suscita sorpresas y 

emociones. 

El fabuloso inmueble de La Fundación posee: 13 500 m2. de  

superficie, 12 enormes velas de vidrio, 19 000 placas de ductal, 7 

000 m2.  de superficie total útil, 3 850 m2. de espacios 

museográficos, 11 galerías de exposición, entre 360 y 1 000 

plazas en el auditorium, restaurante, librería, etc. 

Con la inauguración de su fastuoso museo dedicado al Arte 

Contemporáneo, Monsieur Bernard Arnault, presidente  de 

LVMH- número uno mundial del lujo-,vio su sueño convertido en 

realidad y al mismo tiempo ofreció generosamente más glamour a 

La Ciudad Luz.  
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Una lanzadera de la Fundación por sólo 1€ viaja entre  la Plaza 

Charles de Gaulle, al ángulo de la avenida de Friedland y el 

Museo   cada 15 minutos, durante los horarios de apertura de la 

Fundación. Esta lanzadera eléctrica se ha desarrollado en 

colaboración con Bluebus. Y aquí ocurrió algo muy desagradable. 

El autobús estaba aparcado frente a la entrada del museo. Había 

una fila de unas veinte personas. Un turista anciano, al que le 

costaba trabajo desplazarse, apoyado en un bastón, apretó el 

botón azul situado junto a la puerta central del autobús , que se 

utiliza por los ancianos y minusválidos para subir. La empleada 

que cobraba el viaje se encontraba conversando con el chófer, se 

acercó hablando en voz alta y poco elegantemente, impidió que el 

anciano subiera. Lo envió con gestos desagradables a que se 

pusiera al final de la fila. Cuando ella decidió que se abriera la 

puerta delantera, al llegar el turno del anciano y de su esposa, le 

dijo que a no había más capacidad en el interior. Nosotros 

habíamos cedido el lugar en la fila a la pareja. Al ver aquel 

comportamiento tan desagradable  nos dirigimos a tomar un taxi  

para ir hacia el Café de Flore a cenar. 

Estimo que este suceso inadmisible no puede ocurrir en un lugar 

símbolo de arte y cultura y por lo tanto de savoir faire, savoir 

vivre y buena educación. 

Fondation Louis Vuitton. 8, Avenue du Mahatma Gandhi. Bois 

de Boulogne - 75116 – Paris. Teléfono : 33(0) 1 40 69 96 00 

Un gran abrazo desde esta extraordinaria ciudad,  de quien te 

quiere siempre, 

Félix José Hernández. 
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         EN EL CAFÉ LES DEUX MAGOTS DE PARÍS 

 

                              
 
                    Les Deux Magots,  noviembre de 2014, París.   

 

 

París, 12 de noviembre de 2014. 

 

Querida Ofelia: 

 

El célebre café del parisino Barrio Latino sigue poseyendo un 

encanto muy especial con su atmósfera intelectual. En la gran 

sala y en las terrazas que dan al Boulevard o a la plaza de la 

iglesia Saint-Germain -des- Près, parece permanecer de forma 

intemporal el espíritu de los grandes poetas, cineastas, filósofos, 

etc. que lo han frecuentado desde que se ubicó en esa dirección a 

finales del siglo XIX. Aunque ya existía desde el 1812 en la 

cercana rue de Buci.  

 

El nombre del Café Les Deux Magots ("Las dos figuras chinas"), 

proviene de la enseña de una tienda  que ocupaba anteriormente  

el mismo emplazamiento. Ambas estatuas siguen adornando  la 

sala hoy día en lo alto de una columna.  

Los grandes poetas: Verlaine, Rimbaud y Mallarmé, entre otros,   

solían reunirse en él.   
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El café comenzó a desempeñar un papel importante  en la vida 

cultural parisina antes de afirmar su vocación literaria en 1933 

con la creación del Prix des Deux Magots. El Premio fue 

concedido la primera vez a un joven autor entonces desconocido: 

Raymond Queneau, por su libro " Le Chiendent". 

 

El café se convirtió en el centro de reunión de ilustres 

intelectuales, entre los cuales se pueden citar: Elsa Triolet, Luis 

Aragón, André Gide, Jean Giraudoux, Picasso, Fernán Léger,  

Hemingway, etc. Acogió al grupo  de surrealistas  de André 

Bretón y a los existencialistas del grupo de Sartre y  Simone de 

Beauvoir.  

 

Hogaño es uno de los cafés más antiguos de París y atrae a 

personalidades del mundo de las artes, de la literatura, de la 

moda, de la política, así como a  turistas del mundo entero. 

 

Y fue precisamente en  ese famoso café donde nos ocurrió algo 

por lo menos curioso hace sólo dos días. Mi esposa y yo 

estábamos en compañía de   una pareja de amigos italianos y su 

joven hija.  Nos recibió en la puerta un elegante camarero, 

vestido como todos los demás de negro y blanco. Nos señaló al 

fondo de la sala a la izquierda y nos dijo que nos podíamos sentar 

allí. No nos acompañó hasta la mesa como debe de ser. Al llegar 

a ella, otro camarero  nos dijo a boca de jarro que estaba 

reservada, que nos sentáramos en la otra- la cual  aún no estaba 

preparada-. Con nosotros sentados, colocó: el mantel de papel, 

cubiertos, copas, etc. Pedí un club sandwich. Me preguntó si yo 

sabía lo que era un club sandwich, por tal motivo le di una 

explicación con lujo de detalles, hasta del origen de la palabra 

sandwich.  

 

Cuando llegó la hora el café, la chica italiana vio que cada uno 

venía acompañado por un cuadrito de chocolate, por ello, solicitó  
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uno al camarero, el cual hizo una mueca de disgusto y terminó 

por traérselo. 

 

No me extraña esta actitud  de ambos camareros, que no está a la 

altura del local. Simplemente éramos turistas, no clientes 

franceses. 

 

Un gran abrazo desde la espléndida Ciudad Luz, 

 

Félix José Hernández. 
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          EL ARTE DEL PERFUME 1889 - 2014  

     

Madrid, 13 de noviembre de 2014. 

Querida Ofelia: 

“El arte es una mentira que nos hace ver la verdad, al menos la 

verdad que nos es dada para comprender”. Esta cita de Pablo 

Picasso desvela la esencia de El Arte del Perfume 1889 - 2014, la 

primera exposición dedicada al perfume como soporte artístico, 

como soporte para comprender.  

El Arte del Perfume, que se presentó en 2012 en el Museo de Arte 

y Diseño de Nueva York y atrajo entonces a 150 000 visitantes, 

considera a los creadores de perfumes como artistas vinculados a 

movimientos estéticos determinados. La muestra que acoge el 

Círculo de Bellas Artes (CBA) presta atención a los siguientes 

perfumes:  

Jicky, por Aimé Guerlain para Guerlain; Chanel Nº5, por Enest 

Beaux para Chanel; Angel, por Olivier Cresp para Thierry 

Mugler; Prada Amber, por Carlos Benaïm, Max Gavarry y 

Clément Gavarri para Prada; Eau de Lierre, por Fabrice Pellegrin 

para Dyptique; J’Adore l’Absolu, por François Demachy para  
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Dior; Acqua Universalis, por Francis Kurkdjian para Maison 

Francis Kurkdjian, y Aura, por Emilio Valeros para Loewe. 

Su comisario, el experto Chandler Burr, dirige en la actualidad 

el Departamento de Arte Olfativo de Nueva York. Es autor de 

varios libros sobre la materia y ha comisariado, en el último año, 

otras dos muestras: Fragancias clásicas de 1370 a 2013, en el 

Centro Wallis Annenberg para las Artes Escénicas de Beverly 

Hills (Estados Unidos) e Hiper-Natural. Perfumes del Diseño al 

Arte, en la Galería Nacional de Victoria en Melbourne 

(Australia). 

Paralelamente a la exposición, el CBA acogerá dos conferencias: 

La Maison Francis Kurkdjian vista entre bastidores (21.11.14 • 

11:00 • sala nueva), en la que Francis Kurkdjian expondrá los 

retos artísticos que entraña la creación de perfumes, y El Arte del 

Perfume (21.11.14 • 12:30 • sala nueva), a cargo del comisario 

Chandler Burr, quien abordará las cualidades artísticas de las 

obras expuestas. 

El Arte del Perfume 1889 – 2014. Circulo de Bellas Artes. 

Madrid, del 21.11.2014 al 04.02.2015. 

 

Un gran abrazo desde nuestra querida y culta Madrid, 

 

Félix José Hernández. 
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ESTHER FERRER, PREMIO VELÁZQUEZ DE ARTES 

PLÁSTICAS 2014 

 
 
Doña Esther Ferrer en una performance artística. 

 
Madrid, 12 de noviembre de 2014. 

 

Querida Ofelia: 

El secretario de Estado de Cultura, José María Lassalle, ha hecho 

público hoy la concesión del Premio Velázquez de Artes Plásticas 

2014. El galardón ha distinguido a Esther Ferrer por, según 

recoge el acta del jurado “la coherencia y el rigor de su trabajo 

durante cinco décadas, en las que destaca como una artista 

interdisciplinar, centrada en la performance y conocida por sus 

propuestas conceptuales y radicales. Pionera del arte de acción en 

España, su obra ha sido objeto de un reconocimiento 

internacional destacado en Europa, Latinoamérica y Estados 

Unidos. Tanto su trayectoria como su actividad reciente, revelan  
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a una artista comprometida con el devenir creativo y social 

contemporáneo. Esther Ferrer ha sido siempre una defensora del 

arte como único espacio de libertad”. Este galardón lo concede el 

Ministerio de Educación, Cultura y Deporte desde 2002 para 

premiar la obra de un creador en cualquiera de sus 

manifestaciones. Está dotado con 100.000 euros. 

Esther Ferrer Ruiz (San Sebastián, 1937) es licenciada en 

Ciencias Sociales y Periodismo y conocida por sus performances, 

que realiza individualmente o formando parte del grupo ZAJ 

(disuelto en 1996). A principios de los años 60 creó junto con el 

pintor José Antonio Sistiaga, el primer Taller de Libre Expresión 

germen de muchas otras actividades paralelas, entre ellas una 

Escuela experimental en Elorrio (Vizcaya). 

A partir de mediados de los años 70, retoma su actividad plástica 

con fotografías trabajadas, instalaciones, cuadros basados en la 

serie de números primos, objetos, etc. En 1999 fue uno de los dos 

artistas que representaron España en la Bienal de Venecia. 

Desde sus inicios Esther Ferrer ha realizado performances en las 

que pretendía hablar de lo inadvertido y de las propiedades 

poéticas de acciones relacionadas con el uso de objetos como 

papeles, dados, la escritura y el alfabeto que han ido 

desplazándose a problemas asociados con la identidad, lo 

incomprensible de un lenguaje nuevo, pero contando con la 

participación del espectador. 

Ha recibido el Premio Nacional de Artes Plásticas 2008. 

Ha expuesto su trabajo en: Centro de Arte Reina Sofía, Madrid 

(España); Galerie Donguy, París (Francia); Galerie Lara Vinci, 

París (Francia); Galerie Satélite, París (Francia); Galería Trayecto  
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,Vitoria (España); Statsgalerie, Stuttgart (Alemania); Koldo 

Mitxelena Kulturunea, San Sebastián (España); Centro Andaluz 

de Arte Contemporáneo, Sevilla (España); Museo de Arte 

Contemporáneo de Roskilde-Musee for Samtidskunst 

(Dinamarca); Circulo de Bellas Artes, Madrid (España). 

En su larga carrera como artista de performances las ha realizado 

en numerosos Festivales tanto en España como en el extranjero 

(Alemania, Italia, Suiza, Bélgica, Francia, Dinamarca, Noruega, 

Inglaterra, Holanda, Polonia, Eslovaquia, Republica Checa, 

Hungría, Estados Unidos, Canadá, México, Cuba, Tailandia, 

Japón, Corea, etc.). 

Ha impartido numerosos cursillos en Universidades y Escuelas de 

Bellas Artes en Canadá, Francia, Suiza e Italia, además de 

España. También cabe destacar sus obras radiofónicas ‘Al ritmo 

del tiempo’ y ‘TA TE TI TO TU o la agricultura en la Edad 

Media’. 

La última exposición organizada por el Ministerio de Educación, 

Cultura y Deporte de Esther Ferrer fue en 2012, titulada En 

cuatro movimientos, a través de Acción Cultural Española y se 

pudo ver en La Coruña (Centro Galego de Arte Contemporáneo), 

Palma de Mallorca (Es Baluard Museu d’Art Modern i 

Contemporani y en Vitoria en el Museo Artium. 

Cronología del Premio: 

 

2002 Ramón Gaya 

2003 Antonio Tapies 

2004 Pablo Palazuelo 

2005 Juan Soriano 
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2006 Antonio López 

2007 Luis Gordillo 

2008 Cildo Meireles 

2009 Antoni Muntadas 

2010 Doris Salcedo 

2011 Artur Barrio 

2012 No se falló 

2013 Jaume Plensa 

2014 Esther Ferrer 

Con gran cariño desde nuestra querida y culta España, 

Félix José Hernández. 
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HAY QUIEN ESTIMA QUE SON LOS EMPRESARIOS  

LOS CULPABLES DE LA INFLACIÓN EN VENEZUELA 

 

                       
 
                                Don Rafael O. Marcano A 

 
París, 14 de noviembre de 2014. 

 

Querida Ofelia: 

 

Nuestro amigo economista y abogado Rafael O. Marcano, me 

acaba de enviar desde Caracas este interesante análisis. Te ruego, 

que como sueles hacerlo desde que llegué a estas tierras de 

Libertad con todos los documentos que te he mandado, que lo 

hagas circular entre nuestros conocidos allá en San Cristóbal de 

La Habana. Es nuestro pequeño granito de arena  contra la 

desinformación establecida por los censores del régimen de los 

hermanos Castro. 

 

“Caracas, 13 de noviembre de 2014. 

 

El pasado sábado 8 del corriente, vi en Globovisión una 

entrevista al diputado oficialista Julio Chávez quien emitió sus  
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opiniones respecto a la coyuntura económica actual, siendo su 

idea central la convicción de que el origen de la inflación está en 

los empresarios y que, por ende, el control de ésta dependerá de 

si el sector productivo acate o no las normas de carácter jurídico 

que regulan la actividad productiva. 

 

No deja duda su lapidaria afirmación según la cual: 

“Si hubiese un respeto de los actores privados a respetar las 

leyes no estaríamos trabajando este proceso de inflación 

inducida” 

 

También dijo que los empresarios, con especial mención a los 

agrupados en Fedecámaras y Venamcham con su poder influyen 

en las tendencias de las variables macroeconómicas, entre ellas, 

la así llamada, ‘inflación inducida’ 

 

Parece desconocer el entrevistado que no hay manera de que el 

sector privado genere inflación, a menos que todos los patronos 

decidan, en un acto de suicidio colectivo, aumentar globalmente 

las remuneraciones al factor trabajo por encima de su 

productividad, lo cual, a corto y mediano plazos, los llevaría a la 

quiebra. En este orden de ideas, cabe señalar que nuestra actual 

legislación laboral apunta en ese sentido al encarecer la mano de 

obra y dificultar la contratación de los más eficientes al instituir 

la inamovilidad laboral casi absoluta (o sin el “casi”). Así es 

que, si hay alguna inflación generada desde el sector productivo 

es la que aquí señalamos, y no más, inducida desde el gobierno 

por razones estrictamente Políticas (con “P” mayúscula). 

  

Es bien sabido que la causa fundamental de esa pérdida del 

poder adquisitivo de cualquier signo monetario, es la emisión de 

dinero inorgánico (léase “falso”) por parte de las autoridades 

formalmente responsables de las políticas macroeconómicas 

(Poder Ejecutivo y banca de reservas) lo que es típico de los  
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gobiernos populistas, entre los que el nuestro es el mejor ejemplo 

de lo que no se debe hacer. El resto del mundo comprendió el 

problema y hoy por hoy, la inflación es cosa del pasado salvo en 

Venezuela, Argentina, Irán y algún otro rincón perdido en el 

mapamundi del subdesarrollo.  

 

En cuanto al poder del empresariado para influir en la 

economía, debemos decirle al diputado Chávez que, según el 

BCV, el PIB de Venezuela durante 2013 fue de BsF 62 mil 

millones (a precios constantes de 1997) de los cuales 36 (58%) 

fueron aportados por el sector privado ¡No parece mucho! 

¿Verdad?  

¿Sabrá el diputado lo que es el PIB?  

 

Más poder económico que en Fedecámaras y Venamcham (pero 

también político) se encuentra en el novísimo Ministerio del 

Poder Popular de Economía, Finanzas y Banca Pública. 

¡¡Ahhh!! También hay en él nada menos que ¡poder militar!  

 

Esto no es todo. La tarde anterior, el Presidente de la República 

en TV se refirió a la coyuntura económica haciendo uso de sus 

maduronomics, tales como “guerra económica”, “derecha 

contrabandista y parasitaria”, “oligarquía vampirezca”, etc. 

Interesante es que afirmó que “el año 2015 será el año definitivo 

de la derrota de la guerra económica que ha pretendido el 

capital internacional….” 

 

Pero si retrocedemos pocos días, nos encontraremos con el 

Presupuesto para dicho año basado en premisas tales como una 

tasa de cambio de 6,30 BsF/US$ (hoy es 105), inflación entre 25 

y 30% anual (hoy es 70%) y crecimiento de la economía de 3% 

por año (hoy no se conoce aún la cifra oficial pero la mayoría de 

las estimaciones coinciden en que habrá decrecimiento (recesión 

económica). 
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Evidentemente, dichas premisas no tienen base alguna en la 

realidad sino que corresponden a una utopía propia de los 

dogmas que obnubilan esa mentalidad marxista y reduccionista. 

Así las cosas, no se ve cómo es que “el año 2015 será el año 

definitivo de la derrota de la guerra económica….” Podrá ser, sí, 

en cambio, el año de la derrota definitiva de la Democracia y de 

la LIBERTAD. 

  

Seguramente, mientras la clase gobernante siga divorciada de la 

objetividad y empeñada en poner de manifiesto que no tiene ni la 

más peregrina idea de cómo abordar las políticas socio 

económicas, no vamos a tener más de lo mismo, sino peor de lo 

mismo; y no saldremos de este marasmo entrópico hasta que no 

haya un cambio de gobierno que traiga un viraje de 180º.  

El tiempo se agotó. Es cuestión de Legítima Defensa; así de 

sencillo”. Rafael O. Marcano.  

 

 

Rafael O. Marcano A. 

romarcanoa@gmail.com 

 

Un gran abrazo desde la Ciudad Luz, 

 

Félix José Hernández. 
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            CRISTINA LUCAS. ES CAPITAL    

 

        
 

Madrid, 15 de noviembre de 2014. 

 

Querida Ofelia: 

 

Cristina Lucas (Jaén, 1973) analiza en este proyecto algunas de 

las principales incógnitas, paradojas y retos del actual sistema 

capitalista. La exposición Es Capital, comisariada por Manuela 

Villa, está compuesta por cuatro trabajos de nueva creación 

realizados en colaboración con Acción Cultural Española AC/E, 

el Centro Galego de Arte Contemporáneo y el Museo Patio 

Herreriano de Valladolid, así como con el patrocinio de DKV. 

 

 Para realizar esta muestra se ha contado con la inestimable 

colaboración de 68 entidades y entrevistados. Plusvalía, primera 

de las cuatro piezas, documenta la investigación de la artista para 

conocer el precio actual del manuscrito de El Capital que escribió 

Karl Marx a finales del siglo XIX y que supone uno de los 

tratados de política económica más influyentes de nuestra época. 

En el mismo, Marx populariza el término plusvalía, que define 

como la ganancia que obtiene el capitalista de la fuerza de  
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trabajo: “sin este beneficio no habría sociedad capitalista”, 

advierte.  

 

La relación entre el valor de uso y el valor de cambio en una 

sociedad regida por las normas del capitalismo financiero 

también está en la base del trabajo Montaña de oro, dos 

fotografías de la totalidad de oro que hay almacenado en la 

Reserva del Banco de España. Recordemos que, mientras imperó 

el sistema patrón oro, este metal precioso fijaba el valor de la 

unidad monetaria de un país.  

 

La serie de entrevistas Capitalismo filosófico es una búsqueda 

por comprender la relación existente entre los conceptos 

filosóficos con los que comercian las empresas y su actividad 

comercial. ¿Qué es la Muerte para una empresa funeraria? ¿Qué 

es la Belleza para una clínica de cirugía estética? ¿Qué es la 

Verdad para una notaría?  

 

En El superbien común, la artista analiza una de las principales 

paradojas del sistema capitalista: la escasez de recursos y la 

incapacidad de nuestro planeta para generar riqueza suficiente, si 

bien todos sus habitantes aspiran a un modelo de vida basado en 

el consumo ilimitado de bienes y servicios.   

 

Es Capital se puede ver  en el Centro Galego de Arte 

Contemporáneo de Santiago de Compostela. Comisariado: 

Manuela Villa. Organizado por Matadero Madrid. Con la 

colaboración de Acción Cultural Española (AC/E) Museo del 

Patio Herreriano Centro Galego de Arte Contemporánea. CGAC. 

 

Un gran abrazo desde nuestra querida España, 

 

Félix José Hernández. 
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EL SEÑOR SARKOZY Y LA FOTO DE FIDEL CASTRO 

 

             
 

París, 15 de noviembre de 2014. 

 

Querida Ofelia: 

 

Ayer, mientras esperaba en la consulta del dentista, me puse a 

hojear un número de París Match. Quedé sorprendido al ver una 

foto de Elodie Grégoire que ocupaba dos grandes páginas 

centrales, en las que aparece el ex presidente de la República 

Francesa, el señor Nicolás Sarkozy rodeado de importantes 

personalidades del partido UMP (la derecha gala). 

 

En estos momentos el señor Sarkozy lleva a cabo una campaña de 

mítines y reuniones por todo el país con vistas a ser elegido 

presidente del UMP, primer paso para su muy probable  
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presentación por ese partido, como candidato a las elecciones  

presidenciales del 2017. 

 

Te traduzco el párrafo que acompaña la foto:  

 

« El  ex presidente ha tomado a Francia como testigo de su 

regreso. La primera etapa: reconquistar su partido. 

Sábado 20 de septiembre, durante la preparación de su 

comparecencia a las 8 p.m. del domingo. De izquierda a 

derecha: Frédéric Péchenard (director de la campaña), Laurent 

Wauquiez, Brice Hortefeux, el portavoz Gérald Darmanin, 

Nicolás Sarkozy, Christian Estrosi y Nathalie Kosciusko-

Morizet.*1 

En la biblioteca, el retrato de Nicolás Sarkozy… al estilo de 

David, por “The Economist”.*2 

A la derecha, Fidel Castro con sus Rolex.*3. Foto de Elodie 

Grégoire” 

 

1*Sólo estos tres últimos aparecen en la mitad de la foto que 

ilustra esta crónica. 

 

2* El rostro de Sarkozy sustituye al de Napoleón I en el célebre 

cuadro de David, que representa al emperador heroico y 

triunfante sobre un espléndido caballo blanco. 

 

3* Uno se puede preguntar cómo es posible que en ese despacho 

o biblioteca del UMP se encuentre una foto del dictador cubano 

en un cuadro, colocado en la pared. Se trata de la conocida foto 

en la que Fidel Castro aparece con dos Rolex en el brazo 

izquierdo.  

 

No hace mucho la compañía Rolex la utilizó como  publicidad. 

Recuerda que te lo comenté en una crónica: 
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http://www.netsolutionusa.com/marcelo/TESTING/mirar.asp?ID

=1725 

 

Y así van las cosas por estos lares el Viejo Mundo. 

 

Te quiere siempre, 

 

Félix José Hernández. 

 

 

 

 

 

 

 

 

 

 

 

 

 

http://www.netsolutionusa.com/marcelo/TESTING/mirar.asp?ID=1725
http://www.netsolutionusa.com/marcelo/TESTING/mirar.asp?ID=1725
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A PROPÓSITO DEL DOCUMENTAL: “LOS CUBANOS 

SOMOS… ¿ASÍ?  

 

 
 

Foto tomada en La Habana Vieja en 2014. 

 

París, 16 de noviembre de 2014. 

 

Querida Ofelia: 

Te escribo a propósito de las opiniones que me han enviado 

algunas personas sobre el documental “Los cubanos 

somos…¿así?” :   
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https://www.youtube.com/watch?v=r0nZn79DuAM 

Desde hace cinco siglos  ha existido en Cuba la diversidad de 

orígenes étnicos, de religiones, de niveles culturales  y un largo 

etcétera. El régimen de los Castro trató de dividir a las familias y 

destruir todo aquello que unía a los cubanos. Creó al “hombre 

nuevo”. La imagen que da este documental es la de ese “hombre 

nuevo”. Estimo que la mala educación y la vulgaridad existen en 

todos los países del mundo, así como las personas cultas y 

educadas. Pero al régimen sólo le ha interesado la “igualdad” 

hacia abajo, es decir: que lo vulgar, lo grosero, la intolerancia y lo 

deshonesto triunfen. 

 

Mi Cuba no es la creada por  los Castro y su oligarquía roja. Mi 

Cuba no es la de los fusilamientos, encarcelamientos, mítines de 

repudios y los C.D.R. Mi Cuba es la Cuba intemporal, es la de: 

José Martí, Carlos Manuel de Céspedes, Aguilera, Heredia,  

Avellaneda, Loynaz del Castillo, Lezama Lima, Reinaldo Arenas, 

Heberto Padilla, Gina Pellón, Finlay, Marta Abreu, Ernesto 

Lecuona,  Amadeo Roldán, Eduardo Manet, Pérez Farfante, Leví  

Marrero, el Trío Matamoros, Olga Guillot, Celia Cruz,  y tantos 

otros que la han hecho brillar en el mundo. 

 

Si de algo me siento orgulloso es el de haber nacido cubano, en el 

seno de una familia muy pobre. Mi madre y sus cinco hermanas 

fueron explotadas por la compañía americana General Cigars, 

como despalilladoras en Camajuaní desde la edad de seis años, al 

igual que casi todas las niñas de aquel pueblo en aquellos años. 

Yo no nací en Miramar, ni poseía nada de valor material en Cuba. 

¡Yo no tenía! En mi hogar camajuanense no había teléfono, ni 

televisión, ni nevera, ni automóvil, sólo un radio y como medio 

de transporte… mi bicicleta. 

 

Mis abuelos poseían una pequeña finca llamada Estancia Vieja, 

junto a la actual carretera que va de Santa Clara a Placetas. Al  

https://www.youtube.com/watch?v=r0nZn79DuAM
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negarse mi abuelo Félix  a venderla a un rico latifundista que 

quería agrandar su propiedad, fue asesinado a machetazos por 

unos sicarios y mi tío José de 9 años fue ahorcado. Así mi abuela 

se vio obligada a vender la finca por muy poco dinero  e ir a vivir 

a  la ciudad de Marta Abreu, viuda, aterrorizada y con ocho niños 

pequeños, entre los cuales mi padre, que tenía sólo 5 años. 

 

Me considero profundamente martiano y cristiano. Por tal motivo 

nunca olvido la frase bíblica:  "Porque es más fácil pasar un 

camello por el ojo de una aguja, que entrar un rico en el reino de 

Dios" (Lucas 18:25). 

 

Ni tampoco olvido la frase que escribió José Martí, el hombre 

más grande de la historia de Cuba: “Yo estrecho con gozo toda 

mano callosa”. 

 

Creo que nunca despreciaré a un ser humano por ser pobre o 

iletrado… ¡Yo estoy con ellos! 

 

Los que se sienten fascinados por el aparentar (no por el ser) y el 

dinero de los ricos (o te quieren hacer creer que son ricos), tienen 

derecho a ello, ya que  vivimos en países libres, pero… no 

comparto su forma de pensar. 

 

Castro pasará a la historia como un dictador al igual que tantos 

otros a lo largo de los siglos: Calígula, Nerón, Hitler, Mussolini, 

Stalin, Saddam Hussein, Muhammad Abu Minyar al-Gaddafi,  

Trujillo, Videla, Pinochet, Machado, Batista, Franco, Salazar, 

etc. 

Pero mi Cuba será siempre mi Cuba. Ella renacerá como Ave 

Fénix, al igual que lo han hecho todos los países del Este de 

Europa tras la caída del Muro de Berlín hace 25 años. El peligro 

está en que Cuba caiga en manos de la actual oligarquía roja 

reciclada en oligarquía capitalista mafiosa, como las que  
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dominan la economía y la política de esos países. También lo 

hacen las aborrecidas oligarquías latinoamericanas explotando a 

los pobres de sus países, a los de origen amerindio o 

subsahariano fundamentalmente.  

 

Después hay quienes se extrañan de  que puedan surgir debido a 

lo anterior, personas populistas y demagogas que conducen al 

desastre a sus países como: Chávez, Maduro, Morales, etc. 

 

Aunque tengo la suerte de vivir en la ciudad más bella del 

mundo, capital del país más culto del mudo y poseer su 

nacionalidad -donde llevo una intensa vida social y cultural-, mi 

corazón seguirá siendo el de un guajiro cubano camajuanense, 

que ama a su tierra natal con todas las fuerzas de su Alma.   

 

Las generalizaciones, los desprecios, la intolerancia, los 

estereotipos creados como el de “Cuba antes de la revolución era 

el prostíbulo de los americanos”, o el de “Cuba está llena de 

jineteros y jineteras”, son tan falsos el uno como el otro. 

 

Los cubanos tenemos que aprender a ser tolerantes, a no 

dejarnos manipular por los extremistas que desde hace medio 

siglo nos están inculcando el odio y el desamor  hacia los 

verdaderos valores morales y hacia los que no piensan como 

nosotros, con el sólo objetivo de continuar disfrutando de sus 

privilegios. Nuestra  idiosincrasia no tiene nada que ver con los 

Castro y su oprobioso régimen. 

 

Al pueblo cubano le ha ocurrido lo que preconizó un celebérrimo 

sacerdote: Enlevez-leur Dieu, ils adoreront les bêtes. Le curé 

d'Ars (Quítenles a Dios, adorarán las bestias. El cura de Ars). 

 

Los intolerantes,  los racistas,  los que desprecian a los pobres 

cubanos que al vivir en nuestra querida Patria, han sido  
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convertidos en “hombres nuevos” tras más de medio siglo de 

adoctrinamiento, me hacen  acordarme de  las palabras de  Cristo  

en la Cruz: “Perdónalos Señor, porque no saben lo que hacen”. 

 

Traduzco la cita de la Biblia al  inglés, por si acaso hayan 

olvidado su lengua materna, la del gran Cervantes: Lord forgive 

them for they know not what they do. 

 

Si por haber escrito ésto algún “inquisidor” actual desea enviarme 

a morir en la hoguera, le comunico que no me extraña, ya lo 

esperaba.  Simplemente le recuerdo mi divisa: Non bene pro toto 

libertas venditur auro. 

 

Un gran abrazo desde la espléndida Ciudad Luz, que ya se está 

poniendo sus más bellas galas para celebrar en una vorágine de 

lujo y de consumo, el nacimiento del que vino al mundo en un 

establo, de padres iletrados y en sus 33 años de vida, nunca 

poseyó nada material, como tampoco sus doce Apóstoles, 

escogidos entre los más pobres de la Tierra. 

 

Te quiere eternamente, 

 

Félix José Hernández. 

 

 

 

 

 

 



Desde las orillas del Sena 

 325 

 

CARMEN SANZ AYÁN, PREMIO NACIONAL DE 

HISTORIA DE ESPAÑA 2014 

                    
 
                            Doña Carmen Sanz Ayán 

 
Madrid, 17 de noviembre de 2014 

Querida Ofelia: 

La obra Los banqueros y la crisis de la monarquía hispánica de 

1640, de Carmen Sanz Ayán, ha recibido el Premio Nacional de 

Historia de España correspondiente a 2014. El premio tiene por 

objeto reconocer y estimular la importante labor de estudio e 

investigación histórica que viene realizándose en los temas 

relacionados con la historia de nuestro país. El galardón está 

dotado con 20.000 euros. 
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El jurado ha elegido esta obra “por constituir una investigación 

profunda sobre la Hacienda de la monarquía española en el marco 

de la crisis de 1640, retomando la investigación que había 

desarrollado Ramón Carande sobre los banqueros de Carlos V. La 

obra representa una diagnosis extraordinaria sobre la 

problemática económica y social de la España del siglo XVII, con 

muy sugerentes reflexiones culturales que la autora, gran experta 

en el teatro español del Siglo de Oro, conoce muy bien”. 

Carmen Sanz Ayán (Madrid, 1961) es catedrática del 

departamento de Historia Moderna de la Universidad 

Complutense de Madrid y miembro de la Real Academia de la 

Historia. Sus principales líneas de investigación giran alrededor 

del estudio de las redes financieras que operaron en Europa 

durante la Edad Moderna, del análisis de los aspectos socio-

económicos del teatro barroco, y de la historia política de la 

segunda mitad del siglo XVII y primeros años del XVIII. 

Resultado de su actividad investigadora han sido libros como 

Sevilla y el Comercio de Indias (1993); La Guerra de Sucesión 

(1997); Teatro y Fiesta del Siglo de Oro en Tierras Europeas de 

los Austrias (2003); Estado, Monarquía y Finanzas. Estudios de 

Historia Financiera en tiempos de los Austrias (2004); La 

España y el Cervantes del primer Quijote (2005); Banca, Crédito 

y Capital. La Monarquía Hispánica y los Antiguos Países Bajos 

(1505-1700) (2006); Pedagogía de Reyes: el teatro palaciego en 

el reinado de Carlos II (2006). 

Un gran abrazo desde nuestra querida y culta España, 

Félix José Hernández. 
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           EL ORIGINAL SPANGLISH  

     

             Cervantes & Shakespeare 

París, 18 de noviembre de 2014. 

Querida Ofelia: 

Estas son  algunas “deliciosas” perlas del spanglish de mi 

cuaderno de apuntes. Las tengo coleccionadas con el lugar, la 

fecha y el nombre de la persona que las dijo -en el caso que la 

conociera-. Disfrútalas y… te felicito si  logras, hacer la 

“traducción” al español. 

- El Yunior siempre va raseando. 

- Desmaya éso, a ti lo que te hace falta es un suiche. 

-En el banco que está en ese bildin hubo ayer un jalope. 

-Tengo que pagar la renta. 
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-Renta un carro, pues las brecas del tuyo están jo… 

- Ellas se creen que son leidis. 

- Ésa  no para de chatear desde que trabaja en la marqueta. 

-Se acerca una estorma. 

-Eso es una feca, la jamberga estaba casi frisada. 

-Voy a vacunar la carpeta. 

-Pero niña… ¡Enjóyate la vida! ¡Enjóyatela! 

-Se fue a chopear al mol. 

 

-Printéame esta letra. 

 

-Tiene un hueco en el rufo. 

 

-Hizo un viaje redondo con la troca. 

 

-Ayer se pasó el día reinando. 

 

-Llámame pa’trá. 

 

-Si el Yoni parquea el carro allí para ir a lonchear, le van a poner 

un tique. 

 

-En esa tienda de groserías te deliberan los mandaos en tu casa. 

 

-Estoy aplicando para un trabajo en la gasetería. 
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-No vayas rápido por la jaigüey, siempre hay guachimanes. 

 

-Tengo un trábol tremendo. 

 

Creo que si Cervantes y Shakespeare pudieran escuchar la 

masacre de las lenguas, de las cuales ellos han sido la máxima 

expresión, quedarían anonadados. 

 

Un gran abrazo desde La Ciudad Luz, 

 

Félix José Hernández. 
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DÁNAE, VENUS Y ADONIS . LAS PRIMERAS POESÍAS 

DE TIZIANO PARA FELIPE II 

 

 
 
Venus y Adonis. Tiziano. Oleo sobre lienzo, 186 x 207 cms. 

Madrid, Museo Nacional del Prado 

 

Madrid, 19 de noviembre de 2014. 

 

Querida Ofelia: 

 

El Museo del Prado presenta “Dánae, Venus y Adonis. Las 

primeras poesías de Tiziano para Felipe II”, una exposición 

que muestra, tras su restauración, las dos primeras “poesías” de 

Tiziano. Obras que el artista pintó a mediados del siglo XVI y  
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que pueden contemplarse reunidas por primera vez desde que 

Fernando VII regalase Dánae al duque de Wellington. Junto a 

ellas, el visitante puede apreciar otra de las versiones de Dánae, 

conservada en el Prado, que fue realizada por Tiziano hacia 1565 

y emparejada a Venus y Adonis en las “bóvedas de Tiziano” en el 

Alcázar. 

 

Inspiradas principalmente en las Metamorfosis de Ovidio, los 

temas elegidos por Tiziano para estas obras están interpretados 

para deleite de los sentidos y para demostrar la capacidad de la 

pintura para transmitir emociones. 

 

Estas tres composiciones reunidas revelan que la calidad de 

Tiziano no depende tanto de la cronología de la obra como del 

empeño del pintor, la identidad del destinatario y del precio 

pagado por su trabajo. De ahí que, a pesar de ser réplicas de 

composiciones anteriores, las dos Dánae y Venus y Adonis 

expuestas son de extraordinaria calidad pictórica. 

 

Las “poesías” de Tiziano: Dentro de la producción de Tiziano se 

denomina “poesías” al conjunto de obras mitológicas que pintó 

para Felipe II entre 1553 y 1562, integrado por Dánae (Londres, 

Apsley House), Venus y Adonis (Madrid, Museo del Prado), 

Perseo y Andrómeda (Londres, Wallace Collection), Diana y 

Adonis y Diana y Calisto (Edimburgo, National Gallery/Londres, 

National Gallery) y El rapto de Europa (Boston, Isabella Stewart 

Garden Museum). 

 

Probablemente fue el propio Felipe II quien encargó a Tiziano en 

Augsburgo un conjunto de pinturas mitológicas, dándole libertad 

para elegir los temas y su plasmación pictórica, para exhibirse 

conjuntamente en un espacio, aún por determinar en el momento 

del encargo. 
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Las “poesías” son pinturas ajenas a las interpretaciones 

simbólicas o moralizantes. Así en estas obras, Tiziano se 

asimilaba a los poetas y proclamaba su libertad para interpretar 

los textos que visualizaba, principalmente en las Metamorfosis de 

Ovidio, pero también para representarlos con la imaginación 

cuando la lógica dramática lo exigía. 

 

Dánae y Venus y Adonis: Las primeras “poesías” que recibió el 

príncipe Felipe fueron Dánae (1553) y Venus y Adonis (1554), 

versiones de otras anteriores, pero revestidas del prestigio de su 

propietario, y que se convirtieron a su vez en modelos para 

múltiples réplicas. 

 

Dánae ilustra el momento en que Júpiter la posee en forma de 

lluvia de oro. Tiziano pintó la primera Dánae en Roma en 1544-

45 para el cardenal Alessandro Farnese y aludía a los amores del 

cardenal con una cortesana. Esta Dánae fue modelo para la de 

Felipe II, donde Cupido fue sustituido por una anciana celadora, 

cuya inclusión enriquece la pintura al brindar sofisticados 

contrapposti: juventud frente a vejez; belleza frente a fealdad; 

figura desnuda frente a vestida…. 

 

Felipe II recibió esta obra en 1553 y permaneció en la colección 

real española, primero en el Alcázar y después en el Buen Retiro, 

hasta que, tras la Guerra de la Independencia, Fernando VII se la 

regaló al duque de Wellington. Su tamaño original era similar al 

de Venus y Adonis, pero a finales del siglo XVIII se eliminó el 

tercio superior por razones de conservación. Descripciones 

antiguas y una copia flamenca, revelan que en ese tercio superior 

se incluía el rostro de Júpiter y un águila con los rayos, atributos 

del dios. 

 

Años más tarde, en 1565, Tiziano pintó la Dánae que se conserva 

en el Prado con una factura más deshecha y una extraordinaria  
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calidad, resultado del elevado precio que debió pagar su 

comitente, posiblemente Francesco Vrins, mercader flamenco 

residente en Venecia. Velázquez compró esta obra durante su 

primer viaje a Italia y la vendió a Felipe IV con destino al Palacio 

del Buen Retiro, pero más tarde, en 1666, sustituyó a la Dánae de 

Felipe II en las “bóvedas de Tiziano” en el Alcázar, 

emparejándola con Venus y Adonis. 

 

Tiziano pintó el primer Venus y Adonis, perdido y conocido por 

copias, a finales de la década de 1520. Ninguna otra obra suya 

ilustra mejor la asimilación de pintura y poesía, pues el episodio 

del vano intento de Venus por retener a Adonis, ausente en las 

fuentes escritas, fue de su invención. Tiziano retomó el asunto 

veinte años después en varias composiciones, una de las cuales 

fue el punto de partida de la conservada en el Prado. 

 

En esta obra, realizada en 1554, Tiziano presenta a la diosa de 

espaldas para demostrar, mediante la contemplación conjunta de 

Dánae y Venus y Adonis, que la pintura podía representar 

distintos puntos de vista, equiparándose así con la escultura. 

 

La restauración: El proceso de restauración, realizado por la 

técnico del Museo Elisa Mora con el apoyo de la Fundación 

Iberdrola, ha consistido en eliminar todo aquello que interfería en 

la lectura correcta de las obras, y permitir de esa forma 

entenderlas en toda su fuerza e integridad. Para conseguirlo se ha 

realizado una limpieza de los barnices oxidados y una 

eliminación de los repintes. 

 

En Dánae no se podía reconocer la mano de Tiziano a causa de 

antiguas intervenciones, no muy acertadas, que habían alterado su 

planteamiento y ejecución. El lienzo, por otra parte, está cortado 

en sus cuatro lados y fue reentelado en dos ocasiones. La capa 

pictórica presentaba numerosos y burdos repintes que se  
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distinguían a simple vista y que tapaban partes de la pintura 

original. En otras zonas se apreciaban abrasiones y pérdidas 

puntuales de materia pictórica. La superficie mostraba además un 

aspecto mate apagado debido a un antiguo barniz de cera. 

 

El cuadro de Venus y Adonis fue ampliado y estos añadidos 

alteraron la composición ideada por Tiziano al crear un nuevo 

espacio a la izquierda del cuadro que reducía la inercia del 

conjunto de las figuras, que se mueven hacia el bosque, en el otro 

extremo de la pintura. Para recuperar el sentido original de la 

obra se ha ocultado la franja de tela añadida con la moldura del 

marco, sin necesidad de eliminarla. De esta forma, el eje central 

del cuadro coincide con la pierna que Adonis apoya firmemente 

en el suelo, dividiendo el espacio y la acción en dos mitades. 

 

Con la restauración, la luz de ambas pinturas ha recuperado su 

valor y ha vuelto a definir los espacios, las formas y los 

volúmenes para comprender mejor los distintos planos que 

forman cada composición, recobrando así el sentido que Tiziano 

quiso darles. 

 

Dánae, Venus y Adonis. Las primeras poesías de Tiziano para 

Felipe II. 19 de noviembre -1 marzo 2015. Museo Nacional del 

Prado Madrid.Sala 40 del edificio Villanueva. Comisario: Miguel 

Falomir, jefe del Departamento de Pintura Italiana y Francesa 

(hasta 1700) del Museo del Prado y comisario de la muestra. 

 

Con gran cariño y simpatía desde nuestra querida y culta Madrid, 

 

Félix José Hernández. 
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JANET ET CARDIFF & GEORGE BURES MILLER: EL 

HACEDOR DE MARIONETAS 

 

 

                   
 
Janet Cardiff & Georges Miller. The marionette marker.  

(El hacedor de marionetas). Instalación en el Palacio de  

Cristal. Museo Nacional Centro de Arte Reina Sofía, 2014. 

 

Madrid, 20 de noviembre de 2014. 

 

Querida Ofelia: 

 

El Museo Reina Sofía presenta la obra de los artistas canadienses 

Janet Cardiff (Bruselas, Ontario, Canadá, 1957) y George Bures 

Miller (Vegreville, Alberta, Canadá, 1960) creada 

específicamente para el Palacio de Cristal del Parque del Retiro 

de Madrid. La instalación combina diferentes elementos como el 

sonido, la narrativa y la escenografía, para formar un conjunto 

visual y sonoro que logra trasladar al espectador a una realidad 

imaginaria. Bajo el título El Hacedor de Marionetas, la obra 

juega con los sentidos creando una atmósfera donde objetividad y 

ficción se funden invitando al público a participar de ella como 

en un ejercicio de voyeurismo. En este espacio, y siguiendo la 

línea de sus anteriores obras el público se encontrará ante un 

nuevo collage conceptual. 
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El Hacedor de Marionetas: La instalación, creada en línea de 

obras anteriores, como The dark pool (1995) y Opera for a small 

room (2005), nos invita a acercarnos y observar una escena ajena 

a nosotros y a ser voyeurs de un espacio, un tiempo y una vida 

que corresponde a otra persona. 

 

Una roulotte solitaria situada en el centro del Palacio de Cristal, 

se ve coronada por unos grandes altavoces que emiten sonidos 

que despierta la curiosidad del espectador y le invitan a acercarse. 

No se puede entrar, pero las ventanas y una puerta entreabierta 

dejan ver lo que sucede dentro. Descubrimos a una mujer que 

parece absorta en un sueño eterno. Los artistas, inspirándose en el 

poema Briar Rose (Sleeping Beauty), de la escritora americana 

Anne Sexton, recrean a tamaño natural a esta “bella durmiente” 

de silicona con la apariencia de la propia Janet Cardiff. Aquí la 

realista figura dormida se convierte en una metáfora que nos lleva 

a intuir otras historias escondidas. 

 

Alrededor de la mujer, descubrimos algunas marionetas y 

muñecos durante su proceso de creación. También vemos la 

figura de un anciano que dibuja frente a una mesa y parece estar 

pensando en cómo dotarles de vida. Una escena que nos habla del 

paso del tiempo, de ese empeño en la creación incesante, como el 

de cualquier artista con su obra. 

 

Cardiff & Miller o la escultura sensorial: La escultura hecha 

sonido, móvil y singular, es el emblema de estos artistas que, 

desde los años noventa han creado juntos. En sus instalaciones la 

experiencia se entremezcla consiguiendo nuevas atmósferas en 

las que la realidad y la ficción se confunden. El trabajo con el 

sonido y la voz siempre ha estado presente en su obra: el “audio 

walk” es el formato más usado y por el que son más conocidos. 

Los significados y sensaciones que ofrece el sentido del oído, 

involucran al visitante en lo que se relata, a sentirse parte de  
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“algo que ha sido vivido por otra persona, no siendo el 

propietario pero sí el protagonista” como señalan los artistas. El 

uso de la narrativa y los efectos sonoros en las obras de Cardiff y 

Miller nos remite a la historia y a la tradición de la radio, y más 

concretamente de las narraciones literarias dramatizadas que, a 

través de las ondas, se han difundido desde hace ya más de un 

siglo. Más que como técnica de comunicación, la radio interesa 

como productora de una tipología de público, de receptor muy 

particular: el oyente, el cual desarrolla su capacidad de crear 

imágenes a partir de sonidos. Se trata, por tanto, de muestras 

sensoriales donde el uso de la narrativa conduce a diferentes 

estados de ánimo, jugando con el factor sorpresa, entre objetos 

encontrados que construyen una arquitectura original a la espera 

de una acción temporalmente concreta. 

 

La tecnología es también una parte fundamental de sus obras, 

pero utilizada como medio para obtener objetivos y experiencias 

personales. En ese sentido se alejan de forma deliberada de 

cualquier tipo de virtuosismo para que el verdadero foco de 

atención sea la experiencia en sí. Esta “tecnología invisible” se ve 

retratada en sus instalaciones, creando una realidad sorprendente 

y perturbadora que simula la propia naturaleza del espacio, e 

incluye elementos inesperados de carácter sonoro, lumínico y 

visual. 

 

La mayoría de las creaciones de Cardiff y Miller son obras “in 

situ”. Son irrepetibles fuera del espacio para el cual han sido 

creadas, si bien siempre se originan en un lugar, nos empujan 

fuera de él, o hacia áreas a las que normalmente no tenemos 

acceso. El trabajo de los canadienses se sitúa en la conjunción del 

cine y el teatro, en términos relativos: ya no hay que suprimir las 

ventanas a través de las cuales el mundo exterior invadirá la 

unidad perceptiva entre obra y espacio. Muy al contrario: hay que 

abrir las puertas para que la creación se puede completar al  
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mezclarse con otros estímulos generados por el ambiente. La obra 

llega a formar parte de las demás fuentes de experiencia. 

 

Aparte de su destacada presencia en la 49 Biennale de Venecia en 

el 2001 y en la Documenta 13 del 2012, Cardiff & Miller han 

expuesto en importantes centros de arte como la P.S.1. 

Contemporary Art Center, Museum of Modern Art Affiliate de 

New York; el Museu d´Art Contemporani de Barcelona 

(MACBA) en el 2007; el Modern Art Oxford de Inglaterra un año 

después, el Museum of Contemporary Art de Helsinki en el 2012 

y su presencia en The Metropolitan Museum of Art. 

 

Janet Cardiff & George Bures Miller: El hacedor de marionetas. 

19 de noviembre de 2014 — 16 de marzo de 2015. Palacio de 

Cristal (Parque del Retiro). Organización: Museo Nacional 

Centro de Arte Reina Sofía. Comisario: João Fernandes. 

Coordinación: Soledad Liaño. 

 

Con gran cariño y simpatía desde nuestra querida y culta Madrid, 

 

Félix José Hernández. 
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                  FELICIDADES QUERIDO CRISTÓBAL 

 

 

Cristóbal en brazos de su abuela cubana Marta, a los  

cuatro días de nacido. 25 de noviembre de 2006, Francia. 
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París, 21 de noviembre de 2014. 

 

Querido Cristóbal : 

 

Hoy cumples 8 años. Como regalo te envío de nuevo la carta que 

te escribí unos días después de tu nacimiento en el 2006. 

 

Tienes una excelente salud, eres inteligente y bilingüe, hablas el 

español y el francés. Dios te dio una hermanita en el 2009. 

Heredaste el espíritu trotamundos de tus padres y ya has recorrido 

más de diez países. A tu edad mi mundo recorrido se limitaba a 

Cuba, de Cienfuegos (al sur) a Caibarién (al norte) y de 

Camajuaní (al este) a San Cristóbal de La Habana (al oeste). 

 

Este año pasaremos las Navidades en un lugar extraordinario. Sé 

que te va a gustar. Por ahora es una sorpresa. ¡Ya verás! 

 

Te quiere siempre, 

 

Abuelo Félix José. 

París, 4 de diciembre de 2006. 

Día de Santa Bárbara. 

Querido Cristóbal: 

Quizás algún día puedas leer esta carta. 
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Te escribo para felicitarte. El día 21 de noviembre, al llegar a 

casa, tu abuela Marta me dijo que tu padre nos había llamado 

para anunciar tu nacimiento. 

¡Qué suerte has tenido!  Creciendo te darás cuenta. 

Naciste de padres sanos e inteligentes y eres el fruto más bello de 

una gran historia de amor. Tu nacimiento fue deseado, no estás 

aquí por casualidad. Además tendrás una doble cultura, serás muy 

probablemente bilingüe. 

El mundo hispánico y el francófono poseen una riqueza cultural e 

histórica extraordinaria.  

Has venido a este mundo del siglo XXI, tan complicado, pero 

bueno ... ¿Qué siglo no lo ha sido? 

A todo lo largo de los  siglos XIX y XX  tus antepasados por 

línea materna vivieron los dramas de invasiones y de dos Guerras 

Mundiales en esas tierras martirizadas de la Lorena francesa. 

Mientras tanto, en la lejanísima Perla de las Antillas tus 

antepasados por línea paterna sobrevivieron a guerras de 

Independencia, reconcentraciones campesinas, dictaduras, 

revoluciones y exilios. 

Cuando grité a los cuatro vientos que habías nacido y que te 

llamabas Cristóbal, hubo muchas reacciones diferentes. A 

continuación te escribo algunas: 

-Cristóbal, como el que lleva a Cristo. Le deseo que siempre sea 

así. Dinorah (monja del Carmelo de La Habana). 
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-Cristóbal, como Tontón (tío) el de la canción. Sylvie (la 

cocinera). 

-Cristóbal, como el Santo Patrón de La Habana. Juan Alberto (tu 

tío abuelo). 

-Cristóbal, como Balenciaga. Françoise (una gran amiga gala). 

- Cristóbal. ¡Qué nombre tan bello! Este año se está 

conmemorando aquí en Valladolid el quinto centenario de la 

muerte de Colón. Carmen (gran amiga española). 

Te conocimos personalmente cuatro días después de venir al 

mundo. Al verte sentí una gran emoción, más profunda de la que 

experimenté cuando en circunstancias muy similares conocí a tu 

padre a la mañana siguiente de su nacimiento, el 15 de septiembre 

de 1975, en el Hospital América Arias de San Cristóbal de La 

Habana. 

Al día siguiente, tuvimos la agradable sorpresa de verte en el 

hospital con un pulóver hecho por tu bella madre, en el que 

estaba tejida la palabra CUBANITO. 

De todas las fotos que te saqué ese día, te envío ahora las que 

prefiero. 

Nos volveremos a ver el día de Nochebuena. Daremos de nuevo 

gracias a Dios por habernos hecho un espléndido regalo al darte 

la vida. 

Tu abuela Marta, se une a mí para desearte que Dios te dé una 

larga vida llena de: paz, amor, serenidad, bienestar, salud y 

Libertad, en unión de tus padres y demás seres queridos. 
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Siempre escribo Libertad con mayúscula, me es imposible utilizar 

la ele minúscula. Cuando seas mayor comprenderás por qué. 

Un abrazo y besos cubanos para ti y tus padres. 

Te quiere, tu abuelo 

Félix José. 
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CUATRO BIENES SE INCORPORAN A LA LISTA        

INDICATIVA DE PATRIMONIO MUNDIAL  

                       
 
                             Monumento a Alfonso XII en  

                            el Parque del Retiro. Madrid. 

 

 
Madrid, 23 de noviembre de 2014. 

 

Querida Ofelia: 

Ha concluido en Teguise (Lanzarote) el 75 Consejo de 

Patrimonio Histórico, órgano de coordinación entre el Estado y 

las CCAA, presidido por el director general de Bellas Artes y 

Bienes Culturales y de Archivos y Bibliotecas, Miguel Ángel 

Recio. En el Consejo, reunido desde ayer, han participado los 

directores generales de Patrimonio Cultural de todas las 

Comunidades Autónomas así como las consejeras de cultura de 

las Ciudades Autónomas de Ceuta y Melilla. 

En las sesiones se han tratado cuestiones vinculadas al 

Patrimonio Cultural Inmaterial, a los Programas Europeos en 

materia de patrimonio, y al 1% cultural, y se han seleccionado las 

cuatro candidaturas presentadas: `Los Bosques de hayedos: 

Patrimonio común de Europa’, ‘Madinat Al-Zahra’, el ‘Pórtico de  
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Ripoll’, y ‘Sitio del Retiro y el Prado en Madrid’ a la Lista 

Indicativa de Patrimonio Mundial de la UNESCO que España 

presentará en 2015. Estos bienes deberán estar al menos un año 

en la Lista Indicativa para posicionarse como candidatos a la 

Lista de Patrimonio Mundial de la UNESCO 

Bosques de hayedos: Patrimonio común de Europa. 

Esta candidatura es un proyecto internacional de ampliación del 

bien Patrimonio Mundial “Bosques primarios de hayas de los 

Cárpatos y bosques viejos de Alemania” que fue inscrito en la 

Lista de Patrimonio Mundial en 2007, a iniciativa de Eslovaquia 

y Ucrania, y fue ampliado en 2011 a hayedos de Alemania. 

Alemania impulsó un estudio científico internacional de todos los 

hayedos europeos que cumplían los requisitos para ser incluidos 

en la propuesta de candidatura: los de España, Italia, Bosnia 

Herzegovina, Croacia, Eslovenia, Bulgaria, Albania, Kosovo, Ex 

República Yugoslava de Macedonia, Serbia, Grecia, Montenegro, 

Suiza, Austria, Rumanía, Ucrania, Polonia, Reino Unido, Bélgica 

y Suecia. En el caso de España, se unirían inicialmente al 

proyecto los conjuntos de hayedos de Aztaparreta y Lizardoia 

(Navarra) y Hayedos de Ayllón (Madrid y Castilla La Mancha). 

El haya es uno de las más importantes componentes forestales en 

el Bioma Forestal templado de frondosas y representa un ejemplo 

sobresaliente de recolonización y desarrollo de los ecosistemas 

forestales después de la última glaciación, un proceso que todavía 

está en marcha. Representan aspectos clave de los procesos 

esenciales para la conservación a largo plazo de los hayedos 

naturales e ilustran cómo una sola especie forestal ha llegado a 

ostentar un dominio absoluto sobre una amplia variedad de 

parámetros ambientales. 
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Madinat Al-Zahra. 

Se ha incluido el yacimiento arqueológico correspondiente a la 

antigua ciudad califal de Madinat al Zahra situada a unos 5,5 Km 

al oeste de Córdoba. Fue fundada hacia el año 940 por el califa 

Abd al-Rahman III como sede del recién creado Califato de 

Córdoba. Tuvo una corta vida, pues fue destruida en el año 1010 

por las revueltas que provocaron el fin de ese Califato. Aun así el 

esplendor de sus ruinas es ensalzado por la poesía andalusí del 

siglo XI. Tras el progresivo abandono y con la ocupación 

cristiana, la ciudad cayó en el olvido, con lo que se convierte para 

la cultura árabe en una referencia mítica inmaterial de una antigua 

edad de oro en el perdido extremo occidental del Islam. 

Las excavaciones iniciadas en 1911 comienzan la recuperación 

arqueológica de la ciudad, una labor que ha continuado hasta la 

actualidad y para la que se abre una larga perspectiva de futuro. 

La ciudad está enclavada en un paisaje de especial atractivo. 

Dispuesta a lo largo de la línea de encuentro de la ladera del 

macizo montañoso de Sierra Morena con la llanura de la vega del 

río Guadalquivir, ofrece una amplia perspectiva panorámica. El 

conjunto urbano está dispuesto en tres terrazas superpuestas que 

hacen patente la jerarquía de aquel Estado. En la terraza superior 

se sitúa la residencia del califa, en la intermedia los espacios de 

representación con los jardines y las viviendas de los dignatarios, 

y en la inferior la ciudad propiamente dicha, con la mezquita 

aljama, el caserío urbano, algunas manufacturas estatales y los 

espacios libres. 

El 11% del área excavada hasta el momento, se ha centrado en la 

parte representativa y central del Alcázar, con sus salones de 

recepción y sus grandes jardines y en la Mezquita Aljama,  
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ubicada en la Medina. Fuera del recinto se han investigado y 

recuperado las grandes infraestructuras de calzadas y acueductos 

que servían a la ciudad. Su excepcionalidad y universalidad 

proceden, tanto de sus singulares valores en el campo de las artes 

decorativas, la arquitectura, el urbanismo y la ordenación 

territorial, (que incluyen algunos de los primeros y más 

importantes jardines islámicos conocidos), como del hecho de ser 

un testimonio sin parangón de la cultura y la vida urbana en un 

momento en que Córdoba era el mayor foco cultural de la Europa 

occidental y el Magreb. 

Madinat-Al-Zahra es un ejemplo de integración urbana y paisaje, 

planificada para el disfrute y para el realce de los rasgos naturales 

del sitio. Esta integración paisajística se manifiesta tanto en el 

monumental modelado del terreno, como en el manejo de los 

materiales pétreos locales, del agua y de la vegetación. 

Finalmente, la propuesta destaca también la excepcionalidad 

derivada del hecho de que, tras su corto papel como centro de un 

vasto imperio y lugar de recepción de las embajadas de los reinos 

cristianos y musulmanes de Europa, Asia Menor y Norte de 

África, su súbita desaparición lo convirtiera en un mito que 

alimentó una rica literatura en la que se evocaba, en todo el 

ámbito de lengua árabe, una suerte de paraíso perdido. 

El Pórtico de Ripoll. 

El monasterio de Ripoll fue construido con la voluntad de ser un 

centro religioso privado para la familia del conde Wifredo el 

Velloso, en la confluencia de los diferentes condados. El mismo 

conde fue el primero en ser enterrado allí tras fallecer el año 897. 
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El Pórtico del monasterio, del siglo XII, es un indiscutible 

referente del arte románico. Tiene la forma de un arco triunfal 

que da acceso al templo de Santa María y, bajo símbolos bíblicos, 

es una exaltación de las conquistas de los condes Ramón 

Berenguer III y IV y de los condes de Barcelona. Se levanta en la 

fachada principal de la iglesia bajo los dos campanarios gemelos 

que se levantaron para la consagración de la misma en el año 

1032. 

El Pórtico sobresale con siete arquivoltas trabajadas, y sus 

correspondientes columnas. Las esculturas en el arco de entrada 

explican pasajes del Nuevo y Antiguo Testamento, y culminan en 

la parte más alta con la representación del cielo. La fachada, 

extremadamente rica en figuras, rodea el Pórtico y se divide en 

seis registros sostenidos por un zócalo. Una particularidad que le 

hace excepcional, es que los canteros se inspiraron en un 

magnífico códice de un solo volumen que procedía del propio 

monasterio de Ripoll, de tal manera que se recrearon las 

miniaturas que aparecen en este volumen. 

Aunque se desconoce el autor o autores del Pórtico, es evidente 

que existió un “taller o talleres de Ripoll”, que tuvieron una 

influencia importante en el entorno y que produjeron otras obras. 

De esta manera, el Pórtico de Ripoll constituye un testimonio 

excepcional de un amplio intercambio cultural durante la época 

medieval, cuando el arte románico se extendía por Europa y 

significó una puerta de entrada a Europa de la cultura clásica y 

musulmana, al tiempo que se impregnaba de la irradiación 

cultural de otros países mediterráneos. 

Sitio del Retiro y el Prado en Madrid. 
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El área propuesta coincide en gran medida con el antiguo Real 

Sitio del Buen Retiro, creado por Felipe IV en el S. XVII. El 

valor de un paisaje urbano único en el centro de Madrid, que 

constituye el Sitio del Retiro y el Prado, reside en su singular 

unidad de conjunto, que refleja el extraordinario ensamblaje de 

sus diversos elementos a través de períodos muy distintos de la 

historia. Por una parte, dicha evolución, de más de tres siglos, se 

da en los jardines, que siguen sucesivos patrones barrocos, 

neoclásicos, románticos y paisajistas y, por otra, destacan estilos 

arquitectónicos diversos, todo lo cual se va engarzando entre sí a 

lo largo del tiempo dentro de un todo que ofrece una unidad 

espacial, conceptual y perceptiva que sigue arraigada en la 

sensibilidad y la conciencia de los ciudadanos. Así, el espíritu del 

lugar, lejos de corresponder a una imagen fosilizada de tiempos 

pretéritos, se hace vívidamente patente en aspectos culturales y 

sociales de la actualidad. 

El Sitio determina además el inicio de la planificación urbana en 

cuadrícula del Plan del Ensanche de Castro, emparentado con el 

de Barcelona, herederos de la formación de las ciudades de los 

territorios españoles en América y un gran ejemplo de la 

planificación urbana del siglo XIX. 

Los orígenes del sitio se remontan al reinado de los Reyes 

Católicos que trasladaron el antiguo monasterio de Jerónimos a 

un lugar alto, bien aireado y con buenas aguas, en el lado oriental 

de la ciudad. En 1630, el Conde Duque de Olivares impulsó la 

creación de un área palaciega en los entonces alrededores de 

Madrid, digna de constituir el escenario del Siglo de Oro español. 

Con la llegada de Felipe V, el primer monarca de la dinastía 

borbónica, se realizaron diversos proyectos. En el reinado de su 

hijo, Fernando VI y su esposa Bárbara de Braganza, cobraron 

suntuoso relieve las representaciones musicales y de ópera y  
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danza. El gran monarca de la Ilustración, Carlos III, realizó una 

magnífica transformación del borde occidental del Real Sitio, al 

convertir los antiguos prados de los Jerónimos y de Atocha en el 

denominado Salón del Prado como gran espacio representativo de 

aquella monarquía ilustrada. Los reinados de Fernando VII e 

Isabel II también añadieron su impronta a estos lugares, así como 

las distintas fases históricas hasta la actualidad. 

El Salón del Prado constituye un ejemplo de paseo urbano 

profusamente arbolado y puntuado por un recorrido de fuentes 

alusivas a la naturaleza, la belleza y el conocimiento, que 

complementa y sirve de acceso a las edificaciones, creando con 

ellas un conjunto paisajístico excepcional. 

El Real Sitio del Buen Retiro fue un escenario representativo de 

la cultura universal del Siglo de Oro español en el que 

desarrollaron su arte personajes como Calderón de la Barca, 

Quevedo, Lope de Vega, Velázquez o Zurbarán y un lugar en el 

que se celebraban representaciones teatrales conciertos, festejos, 

tauromaquias y naumaquias en el estanque del Retiro, que se 

conserva hoy en día. 

Aquella cultura tiene continuidad en el presente con el recorrido 

museístico, único en el mundo, que se inicia con el Museo del 

Prado, heredero del coleccionismo real, que se había iniciado en 

el Salón de Reinos, conservado hoy en día, y se completa con 

otros como el Thyssen Bornemisza y el Centro de Arte Reina 

Sofía que alberga el “Guernica” de Picasso, icono del arte del 

siglo XX. 

Un gran abrazo desde nuestra querida y culta España, 

 

Félix José Hernández. 
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                 MARGUERITE DURAS CINÉASTE 

 

              
 
Paris le 23 novembre 2014. 

 

À l’occasion du centenaire de la naissance de Marguerite Duras, 

le Centre Pompidou propose de découvrir ou redécouvrir son 

oeuvre de cinéaste à travers une rétrospective intégrale de ses 

films en lien avec l’exposition « Duras Song ». 

 

Si l’inventivité, la beauté et la force, le style radicalement 

novateur des textes de Marguerite Duras ont été immédiatement 

reconnus, ses films, eux, ont longtemps été sous-estimés. 

L’écrivain a pourtant fait oeuvre de cinéaste, réalisant entre 1966 

et 1984 pas moins de dix-neuf films qui reprennent le cinéma à 

zéro pour expérimenter d’autres possibles.  

 

Avec chaque film, Duras a réinventé une relation entre le récit, 

l’image, le son et leur spectateur. Les acteurs, Gérard Depardieu 

le premier, y ont trouvé corps et voix comme nulle part ailleurs. 

Cette quête d’une poétique et d’une forme toujours 

recommencée, comme si toute oeuvre devait exister selon des 

modalités qui lui sont propres, a mené Marguerite Duras très loin 

sur le terrain de l’expérimentation, au point que ses films  
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semblent aujourd’hui bien plus appartenir à notre temps qu’au 

sien et que cinéastes et artistes contemporains y voient une 

archéologie de leur travail. 

 

Le Centre Pompidou présente l’intégralité de ses films, introduits 

par des artistes et des cinéastes contemporains qui s’expriment 

sur l’influence majeure de son oeuvre. 

 

Longs métrages :  

 

Les Enfants (1984)  

Dialogue de Rome (1982)  

Agatha ou Les Lectures Illimitées (1981)  

Le Navire Night (1979)  

Le Camion (1977)  

Des journées entières dans les arbres (1976)  

Baxter, Vera Baxter (1976)  

Son nom de Venise dans Calcutta désert (1976)  

India Song (1974)  

La Femme du Gange (1972-1973)  

Nathalie Granger (1972)  

Jaune le Soleil (1971)  

Détruire, dit-elle (1969)  

La Musica (coréalisé par Paul Seban) (1966) 

 

Courts métrages :  

 

L’Homme atlantique (1981)  

Aurélia Steiner (Vancouver) (1979)  

Aurélia Steiner (Melbourne) (1979)  

Les Mains Négatives (1979)  

Césarée (1979) 
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MARGUERITE DURASCINÉASTE. 28 NOVEMBRE - 20 

DÉCEMBRE 2014. CINÉMA 1, NIVEAU 1 ET CINÉMA 2, 

NIVEAU -1.  Cette manifestation est organisée par le Centre 

Pompidou et la Bibliothèque publique d’information, autour de 

l’exposition « Duras Song » proposée par la Bpi et l’IMEC du 15 

octobre au 12 janvier 2014, dans le cadre du Festival d’Automne 

à Paris. 

 

Félix José Hernández. 
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LES GARDIENS DU LOUVRE DU JIRÔ TANIGUCHI 

 

                     
 
                          Jirô Taniguchi, Les Gardiens du Louvre 

                         © Jirô Taniguchi, 2014, Futuropolis / musée 

                        du Louvre éditions. 

 
Paris le 23 novembre 2014. 

 

Onzième volume de la collection de bande dessinée en 

collaboration avec les éditions Futuropolis, Les Gardiens du 

Louvre, du Japonais Jirô Taniguchi, en est certainement le plus 

humaniste. 

 

Sans rien renier d’un héritage culturel qui a façonné son regard 

d’artiste, Jirô Taniguchi, est devenu une figure de passeur entre 

Orient et Occident, fédérant, autour d’une oeuvre originale, 

foisonnante et d’une remarquable cohérence, des publics très 

variés qui l’ont consacré mangaka. 

 

Après Le Journal de mon père et Quartier lointain, voici le 

nouveau grand récit de Jirô Taniguchi. L’artiste a passé un mois  
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en mai 2013 en immersion au musée du Louvre et imagine un 

récit en couleurs directes tout en délicatesse, une traversée 

temporelle et artistique à la découverte des figures tutélaires, 

familières et méconnues… les gardiens du Louvre ! Création qui 

met une fois de plus en évidence la tonalité singulière du style 

Taniguchi ; cette originalité du regard et cette forme particulière 

d’empathie dévoile la vérité des êtres et en exalte avec simplicité 

l’humanité profonde. 

 

Au terme d’un voyage en Europe, un dessinateur japonais fait 

étape à Paris, dans l’idée de visiter les musées de la capitale. Mais 

retenu dans sa chambre d’hôtel par une fièvre insidieuse, il se 

trouve confronté avant tout à une forme de solitude absolue, celle 

des souffrants en terre étrangère, privés de tout recours immédiat, 

au coeur de l’inconnu. 

 

Au terme d’un voyage en Europe, un dessinateur japonais fait 

étape à Paris, dans l’idée de visiter les musées de la capitale. Mais 

retenu dans sa chambre d’hôtel par une fièvre insidieuse, il se 

trouve confronté avant tout à une forme de solitude absolue, celle 

des souffrants en terre étrangère, privés de tout recours immédiat, 

au coeur de l’inconnu. 

 

Quand enfin il peut aller se perdre dans les galeries bondées du 

Louvre, il découvre des facettes insoupçonnées de ce musée-

monde. Son périple oscillant entre rêve et réalité le mènera à la 

croisée des chemins, entre tragédie collective et histoire 

personnelle. 

 

Avec cet album en forme de voyage intérieur, Jirô Taniguchi 

invite à une traversée temporelle et artistique, à la découverte 

d’un continent culturel déroutant pour lui. 

 

 



Desde las orillas del Sena 

 356 

 

Jiro Taniguchi est l’invité d’honneur de la 42e Festival 

d’Angoulême : le Festival international de la bande dessinée 

d’Angoulême présente une exposition monographique « Jirô 

Taniguchi, l’homme qui rêve », dont Nicolas Finet est 

commissaire (du 29 janvier au 1er février 2015). 

 

Jirô Taniguchi donnera une conférence de presse le lundi 26 

janvier 2015 à 12h30 à l’auditorium du musée du Louvre (sur 

réservation), à 17h30 : signature de Jiro Taniguchi à la librairie 

sous la pyramide du musée du Louvre. 

 

Jirô Taniguchi est né en 1947 au Japon, à Tottori, ville maritime 

du littoral de la mer du Japon environ 500 kilomètres à l’ouest de 

Tokyo. Il est certainement le plus francophile des auteurs 

japonais. Dans le milieu du manga au Japon, il est l’un des 

premiers artistes à tourner son regard vers l’Occident. Dès la fin 

des années 70 en effet, Jirô Taniguchi s’est intéressé en pionnier à 

la bande dessinée francophone et à ses grands noms – Bilal, 

Moebius, Schuiten, Druillet . 

 

Son premier ouvrage publié en France, L’homme qui marche, 

aborde déjà tous les thèmes qui lui sont chers et notamment un 

regard minutieux sur les petits riens du quotidien. 

Il se fait connaître du grand public en France par Quartier 

lointain, qui obtient en 2003 l’alph’art du meilleur scénario à 

Angoulême. On lui doit également la saga Le sommet des Dieux 

qui obtient le Prix du dessin à Angoulême. 

 

JIRÔ TANIGUCHI LES GARDIENS DU LOUVRE. 

Coéditon Futuropolis / musée du Louvre éditons. 136 pages en 

couleurs. Livre cartonné. Format : 23 x 32,5 cm. EAN : 

978‐2‐7548‐1015‐9 

 

Félix José Hernández. 
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PER IL BENE DELLA PACE. IL LUNGO CAMMINO 

VERSO L’EUROPA 

Giorgio Sideri, detto Callapoda de Candia. Europa, 1561.Manoscritto su 

Pergamena, inchiostro colori ed acquarello 255 x 423. Venezia Museo 

Correr. 

Venezia,  23 novembre 2014. 

Il Semestre di Presidenza italiana del Consiglio dell’Unione 

Europea (1 luglio – 31 dicembre 2014) viene celebrato con una 

mostra allestita nella Sala dello Scrutinio di Palazzo Ducale che 

intende focalizzare il tema della pace come valore supremo della 

cultura europea, dal periodo rinascimentale fino alla 

Dichiarazione dei diritti dell’uomo promulgata nel 1789. 

Organizzata dall’Archivio di Stato di Venezia e dalla Fondazione 

Musei Civici di Venezia, l’esposizione – posta sotto l’Alto  
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Patronato del Presidente della Repubblica Italiana – si sviluppa 

attraverso un percorso che presenta più di settanta preziosi 

documenti e immagini cartografiche dell’Europa attinti dal 

prestigioso patrimonio documentario conservato presso 

l’Archivio di Stato di Venezia, la Biblioteca e il Gabinetto 

cartografico del Museo Correr e l’archivio dell’Istituto Ellenico 

di Venezia. 

Data la rilevanza dei temi trattati e delle istituzioni coinvolte 

nell’iniziativa, il progetto vede l’adesione delle più importanti 

realtà culturali italiane e straniere che operano a Venezia e non 

solo, dal Centro Tedesco di Studi veneziani, con il patrocinio del 

Ministero della cultura tedesco, al Centro Pro Helvetia, con 

l’adesione del Consolato generale di Svizzera di Milano; 

dall’Istituto Romeno di cultura e ricerca umanistica all’Università 

di Warwick alla Fondazione Carlos Amberes e all’Istituto 

Cervantes. 

La loro partecipazione ha consentito di elaborare congiuntamente 

il progetto che si tradurrà in ulteriori manifestazioni ed iniziative 

– conferenze, seminari, concerti – da realizzarsi nelle rispettive 

sedi entro la conclusione del Semestre. 

Hanno inoltre contributo all’evento la Fondation Lombard Odier 

e l’Ecole Politecnique Fédérale de Lausanne, con le quali 

l’Archivio di Stato di Venezia ha in corso un grande progetto di 

digitalizzazione, l’Associazione dei Cavalieri di San Marco e le 

Assicurazioni Generali di Venezia. 

A corredo dell’esposizione è stato pubblicato un catalogo a cura 

di Raffaele Santoro, direttore dell’Archivio di Stato di Venezia, e  
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di Alessandra Schiavon, ricercatrice storico-scientifica presso lo 

stesso Istituto, edito da Antiga Edizioni, con contributi degli 

stessi Santoro e Schiavon e di Maria Francesca Tiepolo, Georgios 

Ploumidis, Camillo Tonini. 

La mostra Per il bene della pace. Il lungo cammino verso 

l’Europa, inaugurata sabato 25 ottobre  alla presenza del Ministro 

dei beni e delle attività culturali e del turismo On. Dario 

Franceschini e dell’Ambasciatore italiano presso la Repubblica di 

Turchia Gianpaolo Scarante, rimarrà aperta al pubblico dal 25 

ottobre 2014 al 12 gennaio 2015, con l’orario e il biglietto di 

Palazzo Ducale 

Per il bene della Pace. Il lungo cammino verso l’Europa dalla 

pace di Bologna alla Dichiarazione dei diritti dell’uomo (1530-

1789). Venezia, Palazzo Ducale, Sala dello Scrutinio. Mostra e 

catalogo a cura di Raffaele Santoro e Alessandra Schiavon. 

Mostra posta sotto l’Alto Patronato del Presidente della 

Repubblica Italiana. Realizzata da: Archivio di Stato di Venezia e 

Fondazione Musei Civici di Venezia. In collaborazione con 

Istituto Ellenico di Venezia. 

Félix José Hernández. 

 

 

 

 

http://palazzoducale.visitmuve.it/it/pianifica-la-tua-visita/biglietti/
http://palazzoducale.visitmuve.it/it/pianifica-la-tua-visita/biglietti/
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                                          NINO! 
 

 
 
Nino Manfredi 

 
 
Roma, 24 novembre 2014. 

 

Dopo la tappa hollywoodiana, il successo romano del suggestivo 

concerto jazz del Maestro Roberto Gatto presso l’Auditorium 

Conciliazione, la giornata speciale di Castro di Volsci paese 

natale di Nino e la proiezione al festival di Venezia della copia 

restaurata, da parte del CSC – Cineteca Nazionale, di 

“L’avventura di un soldato”, continua la manifestazione “Nino! - 

Omaggio a Nino Manfredi”, che, nel corso di tutto l’anno, sia in 

Italia che all’estero, ripercorre e omaggia i momenti più 

significativi della vita privata ed artistica di Nino Manfredi in 

occasione del decennale della sua scomparsa e che ha ottenuto 

l’adesione del Presidente della Repubblica. 
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“NINO!”, questo è il titolo della mostra omaggio ospitata al 

Museo di Roma Palazzo Braschi dal 13 novembre 2014 al 6 

gennaio 2015 e dedicata a Nino Manfredi, è promossa da Roma 

Capitale, Assessorato alla Cultura, Creatività e Promozione 

Artistica – Sovrintendenza Capitolina, da Dalia Events e Dalia 

Association che la curano in collaborazione con Onni ed ExNovo, 

e sostenuta dalla famiglia Manfredi. 

 

Un’esposizione il cui obiettivo, per volontà delle curatrici 

Camilla Benvenuti e Sarah Masten affiancate dall’architetto 

Maria Francesca Marasà, è accompagnare lo spettatore attraverso 

un viaggio alla riscoperta di Nino Manfredi dietro la telecamera e 

dell’artista che ha regalato al mondo del cinema e dello spettacolo 

interpretazioni memorabili che lo hanno fatto diventare a pieno 

titolo uno dei quattro colonnelli della Commedia all’Italiana. 

 

Una mostra fotografica e multimediale suddivisa in 10 sale, ad 

ognuna delle quali è affidato il compito di raccontare una delle 

tante sfaccettature di questo intramontabile artista e arricchita 

dalle testimonianze di importanti personaggi del mondo della 

cultura e dello spettacolo come Gianni Canova, Enrico Brignano, 

Ornella Vanoni, Alessandro Benvenuti, Lina Wertmuller, 

Giuliano Montaldo, Pietro Abate e Alberto Panza insieme a 

quelle dei figli Roberta e Luca. 

 

L’esposizione presenterà anche il documentario inedito, 

realizzato da Willy Colombini durante la tournée americana dello 

storico Rugantino del 1964; il documentario “80 anni d’attore”, 

realizzato da Luca Manfredi; un Super8 originale dell’epoca 

girato a casa Manfredi; una canzone inedita registrata da Nino 

pochi anni prima di morire; circa 100 stampe fotografiche e tre 

ricostruzioni scenografiche. 
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La mostra, è realizzata in partnership con il CENTRO 

SPERIMENTALE DI CINEMATOGRAFIA - CINETECA  

 

NAZIONALE e grazie ai contributi di Lavazza, Fondazione 

Fendi, Ministero Beni e Attività Culturali e Camera di 

Commercio ed è patrocinata da Ministero Affari Esteri, Ministero 

Beni e Attività Culturali, Regione Lazio. I Servizi Museali sono 

di Zètema Progetto Cultura. 

 

                           Non lasciare Roma 

 

Roma, a dieci anni di distanza dalla scomparsa dell’attore Nino 

Manfredi inaugura oggi la mostra che lo vede protagonista nelle 

molteplici fotografie. L’inaugurazione comprende anche la 

presentazione della canzone inedita che l’attore romano cantò 

prima della sua morte. 

 

Nel dicembre del 1997 Nino Manfredi s’innamorò al primo 

ascolto della canzone "Non lasciare Roma " e volle inciderla. 

Grazie al produttore e musicista Claudio Zitti questo fu possibile. 

La canzone ha una lunga storia e se ne parla in maniera 

dettagliata negli ultimi due capitoli del libro dedicato al grande 

attore, scritto dal Prof. Bartalotta. 

 

Gli autori sono due colonne portanti nel panorama della musica 

italiana: Mario Panzeri (Grazie dei fiori, Papaveri e papere, 

Casetta in Canadà, Lettera a Pinocchio, Fin che la barca va, 

Nessuno mi può giudicare, Quanto è bella lei, ed altre) e Franco 

Fasano (Mi manchi, Io amo, Ti lascerò, Regalami un sorriso, 

Certe cose si fanno “Mina”, e tante altre). Inoltre, alla stesura 

della canzone, hanno collaborato Gianfranco Grottoli e Andrea 

Vaschetti. 
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Gli arrangiamenti sono ad opera del Maestro e Produttore 

Claudio Zitti che, per la realizzazione della canzone, ha coinvolto 

circa 70 musicisti. Tra i più importanti artisti della storia 

melodica italiana citiamo Massimo Tagliata, Maurizio Dei  

 

Lazzaretti, Francesco Puglisi, Massimo D'Avola, Massimo 

Carrano, Claudio Monteleoni, Massimo Aureli e tanti altri di 

altrettanta competenza artistica. 

 

La realizzazione è stata possibile grazie alla Signora Gianna, 

moglie del famoso autore e produttore Giancarlo Bigazzi (Luglio, 

Rose rosse, Ti amo, Tu, Gloria, Eternità, Self control e tante altre; 

produttore di cantanti come Umberto Tozzi, Raf e Marco Masini) 

che non ha esitato a essere coinvolta in un progetto di così alta 

risonanza. 

 

Gli incassi derivati dalla vendita del CD e dei “Downloads” 

saranno devoluti all’Associazione “VIVA LA VITA”, presieduta 

da Erminia Manfredi che da anni aiuta i malati di SLA. 

 

Félix José Hernández. 
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JUAN GOYTOSOLO GAY, GALARDONADO CON EL 

PREMIO CERVANTES 2014 

                  
 
                            Don Juan Goytisolo Gay 

 
Madrid, 24 de noviembre de 2014 

 

Querida Ofelia: 

Juan Goytisolo Gay ha sido galardonado hoy con el Premio de 

Literatura en Lengua Castellana Miguel de Cervantes 2014. El 

fallo del Jurado ha sido anunciado por el ministro de Educación, 

Cultura y Deporte, José Ignacio Wert, en un acto celebrado en la 

sede de la Secretaría de Estado de Cultura. 

El jurado, según recoge el acta, le ha otorgado el premio “por su 

capacidad indagatoria en el lenguaje y propuestas estilísticas 

complejas, desarrolladas en diversos géneros literarios; por su 

voluntad de integrar a las dos orillas, a la tradición heterodoxa  
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española y por su apuesta permanente por el dialogo 

intercultural”. 

Juan Goytisolo Gay (Barcelona, 1931) ha vivido desde muy 

joven fuera de España: en 1956 se instaló en París, donde trabajó 

como asesor literario de la editorial Gallimard; en 1969 se 

trasladó a Estados Unidos donde fue profesor en la Universidad 

de La Jolla de California; y después en Boston y Nueva York. 

Reside en Marrakech (Marruecos). 

Goytisolo forma parte del Parlamento Internacional de Escritores 

y es presidente del jurado de la UNESCO que selecciona las 

Obras Maestras del Patrimonio Oral e Inmaterial de la 

Humanidad. Conocedor y estudioso del mundo árabe, ha 

contribuido, a través de artículos y ensayos, a dar a conocer en 

Europa la realidad de estos pueblos. Ha trabajado para lograr que 

la UNESCO declare la plaza de Xemáa el Fná de Marrakech 

como Patrimonio Oral de la Humanidad. 

Sus primeras novelas, Juegos de manos (1954), Duelo en el 

paraíso (1955), o la trilogía formada por El circo (1947), Fiestas 

(1958) y La resaca (1958), se consideran adscritas al realismo 

crítico. A partir de la trilogía formada por Señas de identidad, 

Reivindicación del conde don Julián (hoy Don Julián) y Juan sin 

Tierra, se produce un punto de ruptura en la tradición literaria 

española hasta el momento. Desde entonces, no ha dejado de 

explorar vías nuevas y ha publicado novelas como Makbara, 

Paisajes después de la batalla, Las virtudes del pájaro solitario, 

La cuarentena, La saga de los Marx, El sitio de los sitios, 

Carajicomedia o Telón de boca. En los años ochenta publicó sus 

dos libros autobiográficos, Coto vedado y En los reinos de taifa. 

Es también autor de ensayos como El furgón de cola, Blanco  
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White, Contracorrientes, Crónicas sarracinas o Aproximaciones 

a Gaudí en Capadocia. 

Sus numerosas colaboraciones periodísticas se han recogido en 

Pájaro que ensucia su propio nido y Contra las sagradas formas. 

Vivió de cerca los conflictos de Bosnia y Chechenia, entre los 

años 1993 y 1996, lo que se tradujo en una serie de reportajes 

publicados en el diario El País. 

Entre otros premios, ha recibido el Premio de Ensayo y Poesía 

Octavio Paz en 2002, el Premio Juan Rulfo en 2004, el Premio 

Nacional de las Letras Españolas en 2008, el Premio de las Artes 

y las Culturas de la Fundación Tres Culturas en 2009, y el Premio 

Quijote de las Letras Españolas a la obra de toda una vida de la 

Asociación Colegial de Escritores de España (ACE) en 2010. 

La mayor parte de sus obras han sido traducidas a diversos 

idiomas: inglés, francés, alemán, polaco, eslovaco, rumano, 

etcétera. 

 Mediante la concesión de este Premio, que está dotado con 125 

000 euros, se rinde anualmente público testimonio de admiración 

a la figura de un escritor que, con el conjunto de su obra, haya 

contribuido a enriquecer el legado literario hispánico. 

Puede ser galardonado con el Premio Cervantes cualquier autor 

cuya obra literaria esté escrita totalmente, o en parte esencial, en 

castellano. Los candidatos al Premio los pueden presentar las 

Academias de la Lengua Española, los autores premiados en 

anteriores convocatorias, las instituciones que, por su naturaleza, 

fines o contenidos, estén vinculadas a la literatura en lengua 

castellana y los miembros del Jurado. 
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La relación de los galardonados constituye una clara evidencia de 

la significación del Premio para la cultura en lengua castellana: 

1976 Jorge Guillén  

1977 Alejo Carpentier 

1978 Dámaso Alonso 

1979 Jorge Luis Borges y Gerardo Diego 

1980 Juan Carlos Onetti 

1981 Octavio Paz 

1982 Luis Rosales 

1983 Rafael Alberti 

1984 Ernesto Sábato 

1985 Gonzalo Torrente Ballester 

1986 Antonio Buero Vallejo 

1987 Carlos Fuentes 

1988 María Zambrano 

1989 Augusto Roa Bastos 

1990 Adolfo Bioy Casares 

1991 Francisco Ayala 

1992 Dulce María Loynaz 

1993 Miguel Delibes 

1994 Mario Vargas Llosa 

1995 Camilo José Cela 

1996 José García Nieto 

1997 Guillermo Cabrera Infante 

1998 José Hierro 

1999 Jorge Edwards 

2000 Francisco Umbral 

2001 Álvaro Mutis 

2002 José Jiménez Lozano 

2003 Gonzalo Rojas 

2004 Rafael Sánchez Ferlosio 
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2005 Sergio Pitol 

2006 Antonio Gamoneda 

2007 Juan Gelman 

2008 Juan Marsé 

2009 José Emilio Pacheco 

2010 Ana María Matute 

2011 Nicanor Parra 

2012 José Manuel Caballero Bonald 

2013 Elena Poniatowska 

Un gran abrazo desde nuestra querida y culta España, 

Félix José Hernández. 
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RED SWAN HOTEL 

 

 
 

Roma, 25 novembre 2014. 

 

Il MACRO – Museo d’Arte Contemporanea Roma presenta, dal 

27 novembre 2014 al 15 marzo 2015, la mostra Red Swan Hotel, 

a cura di Maria Alicata, Daniele Balit e Adrienne Drake, in 

collaborazione con Sylvie Boulanger, direttore del Cneai = 

Centre National Édition Art Image. 

 

Il progetto espositivo, promosso da Roma Capitale, Assessorato 

alla Cultura, Creatività e Promozione Artistica - Sovrintendenza 

Capitolina ai Beni Culturali, si inserisce nell'ambito di PIANO, 

piattaforma preparata per l'arte contemporanea, Francia-Italia 

2014-2015, concepita da d.c.a / association française de 

développement des centres d’art, in partnership con l'Institut 

français d’Italie, l'Ambasciata di Francia in Italia e l'Institut 

français, con il sostegno del Ministère des Affaires étrangères et 

du Développement international, del Ministère de la Culture et de 

la Communication e della Fondazione Nuovi Mecenati. 
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La mostra nasce dalla collaborazione tra il MACRO e il Cneai = 

Centre national édition art image, a Chatou (Parigi), centro d’arte 

francese dedicato alle pubblicazioni d’artista e piattaforma per la 

diffusione dell’arte. Il progetto è iniziato con una residenza dei 

tre curatori presso il Cneai = per una ricerca sul suo vasto 

archivio FMRA (la cui pronuncia in francese è éphéméra), 

un’estesa collezione che include edizioni di artista, pubblicazioni, 

dischi, e materiale di documentazione. 

 

Dopo la mostra al MACRO, il progetto si sposterà ad aprile 2015 

al Cneai , per indagare questa volta il concetto dell’archivio e le 

sue forme di attivazione. 

 

Red Swan Hotel è incentrata sul lavoro di artisti la cui ricerca 

elabora tematiche quali l’autorialità dell’artista, l’unicità 

dell’opera, la sua diffusione e l’informazione open source, e che 

in alcuni casi scelgono di lavorare tangenzialmente rispetto ai 

parametri tradizionali del mondo dell’arte. La loro pratica 

infrange infatti le frontiere tra le tradizionali categorie (visivo, 

sonoro, letterario) e forme (oggetti, performance, immagini), 

prediligendo produzioni che richiamano tanto espressioni 

poetiche che letterarie, musicali, filmiche, scientifiche. 

 

Sono esposte sia le opere di artisti più storici, quali Pascal Doury 

(Parigi, 1956-2001) e Michel Journiac (Parigi, 1935-1995), sia 

lavori più recenti di artisti come Ben Kinmont (nato nel 1963 a 

Burlington, Virginia, USA), Pierre Leguillon (nato nel 1969 a 

Parigi), Seth Price (nato nel 1973 a East Jerusalem), Yann 

Sérandour (nato nel 1974 a Vannes, Francia), Samon Takahashi 

(nato nel 1970, Francia) e il collettivo Continuous Project 

(fondato nel 2003 da Bettina Funcke, Wade Guyton, Joseph 

Logan e Seth Price), tutte figure accomunate dall’impiego di  
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strategie meno convenzionali rispetto alle tradizionali forme 

dell’arte contemporanea. 

 

Il titolo della mostra, Red Swan Hotel, trae ispirazione dal 

romanzo At Swim-Two-Birds del 1939 (in italiano Una pinta di 

inchiostro irlandese – edito da Adelphi) dello scrittore irlandese 

Flann O’Brien. Il protagonista è un autore di racconti in cui le 

storie dei personaggi si intrecciano l’una con l'altra, in una serie 

di rimandi incrociati. Così come nel romanzo – in cui i vari 

protagonisti tramano al Red Swan Hotel contro l’autorità dello 

scrittore – anche i lavori in mostra propongono una riflessione 

intorno al concetto di “autorialità dell’artista” e di “unicità 

dell’opera”, e su come esso sia stato storicamente determinante 

nell’evoluzione dei processi di produzione e distribuzione 

dell’arte.  

 

Al centro del progetto espositivo vi è la continua ridefinizione dei 

confini dell’arte. Pratiche di sovversione e marginali come quelle 

di Michel Journiac (storico pioniere dell’arte concettuale in 

Francia) e di Pascal Doury (vero e proprio “trafficante” 

d’immagini) sono testimoniate dagli ephemera, dalle edizioni, 

dalla documentazione e dagli scritti esposti, appartenenti 

all’archivio FMRA del Cneai. 

 

Di Ben Kinmont vengono presentati e “attivati” il progetto 

Congratulations, iniziato nel 1995, e l’opera Promised Relations, 

del 1996 una riflessione sul contratto dell’artista. Ben Kinmont ha 

fondato la sua ricerca estetica sui campi di relazioni e sull’idea di 

diventare qualcos’altro, principio legato alla stessa condizione del 

soggetto contemporaneo sottoposto a una continua mobilità fra 

discipline e settori diversi.  
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Yann Sérandour s’interessa alle forme di migrazione delle opere, 

ai cicli di appropriazione, di citazioni e di trasmissione che danno 

forma a veri e propri corsi paralleli della storia dell’arte. E’ il 

caso dei lavori presentati in mostra, che sottolineano e 

proseguono un’alternanza di vuoti e pieni messa in atto da Yves 

Klein e da Arman. Le Plein (2008), l’inventario degli oggetti con 

cui Arman aveva riempito la vetrina della galleria Iris Clert nel 

1960, è un ulteriore avvicendamento fra presenza concreta 

dell’oggetto e lo spazio smaterializzato della parola. 

Giustapponendo Polar Praxis, un’opera inclinata secondo i gradi 

dell’asse terrestre, e un display realizzato in situ che permette di 

attivare un oggetto editoriale storico e raro come AXE, Samon 

Takahashi mostra come l’estrema libertà dei giochi linguistici che 

definiscono l’arte sia la stessa con cui si possono praticare, 

mettendole sullo stesso piano, ricerca, collezionismo e forme 

curatoriali. 

Se l’opera di Pierre Leguillon è un commento sulla transitorietà 

dell’idea di autore, il lavoro del collettivo Continuous Project si 

fonda su forme povere di edizione in grado di rimettere in circolo 

un sapere rimasto fossilizzato dal processo d’inflazione che ne ha 

trasformato il supporto in oggetto da collezione. Infine, i 

paragrafi di Dispersion di Seth Price, testo chiave d’inizio 

millennio sull’opera d’arte nell’epoca dei media distribuiti - per 

l’occasione tradotto in italiano e reso disponibile al pubblico di 

Red Swan Hotel - articolano sul piano teorico alcune di queste 

riflessioni, offrendo un possibile spartito attraverso cui leggere la 

mostra. 

 

Red Swan Hotel. Museo d’Arte Contemporanea Roma . A cura di 

Maria Alicata, Daniele Balit e Adrienne Drake in collaborazione 

con Sylvie Boulanger, direttore del Cneai. Project Room 1 - via 

Nizza 138, Roma. 
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Félix José Hernández. 

 

        FRONTIERS DE CYRIL DE COMMARQUE 

 

             
 
Roma, 26 novembre 2014. 

   

Frontiers è il titolo della prima mostra personale in Italia 

dell’artista francese Cyril de Commarque, ospitata dal MACRO – 

Museo d'arte contemporanea di Roma dal 27 novembre 2014 al 

15 marzo 2015 e promossa da Roma Capitale, Assessorato alla 

Cultura, Creatività e Promozione Artistica - Sovrintendenza 

Capitolina ai Beni Culturali. 
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L’esposizione è a cura di Pier Paolo Pancotto, da tempo 

impegnato in una sua personale indagine sullo speciale rapporto  

 

esistente, ancora oggi, tra artisti stranieri e Roma. Rapporto che 

individua in Cyril de Commarque un caso esemplare essendo egli 

da sempre legato alla città, alla sua storia, alla sua cultura, come i 

ripetuti soggiorni dell’artista testimoniano. 

 

Il progetto espositivo è composto da una grande installazione 

formata da tre importanti opere ed ha per soggetto il rapporto tra 

l’individuo ed il concetto di “confine”, articolato in tutte le sue 

sfumature semantiche: emotive, culturali e sociali. Queste ultime, 

poste in relazione alla nozione di progresso e all’impatto che esso 

esercita sull’evolversi della storia, sono da sempre al centro della 

ricerca di de Commarque. Ne è un esempio La racine perdue, le 

père de mon père-Die Verlorene Würzel, die Vater meines Vaters 

(2007), una video-installazione sonora che, traendo spunto da un 

episodio di cronaca familiare, riflette sull’idea di dolore e di 

memoria. Oppure Esodo, un ciclo di lavori su carta avviato nel 

2010 incentrato sul dramma dei profughi in viaggio dalle loro 

terre d’origine. O ancora Migrants (2012-13), una scultura in 

vetro, lattice e metallo, liberamente ispirata a Le radeau de la 

Méduse di Theodore Gericault, che trasmette in forma sonora i 

messaggi di esuli in fuga, e la serie Frontiers (2013) composta da 

sagome dei territori di Israele, Russia, Turchia in alluminio 

placcato in oro ove ciascun strato di metallo corrisponde ad una 

stagione della storia recente del luogo. 

 

In particolare, Migrants parte da una riflessione dell'artista sulla 

condizione di molti migranti al giorno d’oggi. Più di una persona 

su cento sta vivendo l'esperienza di una migrazione forzata. 

Questo spostamento, sul piano psicologico e fisico, crea una 

condizione di sospensione in cui la sfera del passato è 

inaccessibile, e il futuro incerto. L’esistenza penetra in uno stato 

di limbo, tra pericolo e fragilità alimentata da sentimenti estremi. 
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Molte persone lasciano il loro paese e si gettano come bottiglie 

nel mare verso una vita nuova e ignota. Tutti questi individui, che  

 

attraversano oceani su barche instabili, sono la fonte d’ispirazione 

di questo lavoro che, allo stesso tempo, si rivolge a tutti coloro 

che sono stati costretti ad attraversare frontiere a causa di 

violenza e distruzione. Migrants è una raccolta di bottiglie di 

vetro. Ogni bottiglia contiene un cuore che batte al ritmo di un 

battito cardiaco. Le voci dei migranti - dove ogni parola esprime 

solitudine, angoscia, sofferenza e, talvolta, disperazione - 

emanano, insieme alle bottiglie, un requiem, composto da una 

sovrapposizione caotica di storie di migranti, persi tra passato, 

presente e futuro. 

 

Frontiers è un lavoro costituito da una serie di sculture in 

alluminio placcato oro e ottone lucidato che hanno la forma dei 

confini di paesi tra cui Israele, Germania, Russia, Turchia, 

Austria, e che, attraverso strati sovrapposti di metallo, 

rappresentano l'evoluzione dei confini stessi nella storia recente. 

La riflessione dell'artista parte dal significato attribuito alle 

frontiere, dalla considerazione delle stesse come simbolo delle 

nazioni e di come gli esseri umani combattano da sempre per 

esse, attraversandole sia legalmente che illegalmente ed erigendo 

muri. Simboleggiano l’egemonia ma anche le nostre paure. I 

confini cambiano, nel corso di un secolo la fisionomia del mondo 

si è costantemente evoluta. A causa dei conflitti, i confini si sono 

spostati e sono simili a strati sovrapposti. Gli effetti sono 

migrazioni forzate, umiliazione, lotte, senso di frustrazione, 

minoranze etniche e anche riconciliazione, pace. 

 

Migrants e Frontiers-Israel sono ora esposte al MACRO. Le due 

opere, selezionate tra numerose altre per la loro singolare capacità 

di testimoniare efficacemente il percorso creativo dell’artista, 

sono idealmente e concretamente congiunte tra loro da una terza 

creazione, concepita appositamente da de Commarque per 
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l’occasione, che l’artista ha voluto chiamare analogamente 

Frontiers, in continuità con la serie realizzata nel 2013 di cui il  

 

MACRO espone solo la scultura relativa a Israele, e che fornisce 

il titolo della mostra a Roma. Si tratta di un insieme di fili rossi 

distribuiti orizzontalmente lungo le pareti dello spazio espositivo, 

i quali, oltre ad enfatizzare emblematicamente temi e contenuti 

delle opere in mostra, conferiscono loro un impianto visivamente 

omogeneo dando luogo ad un’unica, grande installazione. 

 

Cyril de Commarque è nato in Francia nel 1970; attualmente vive 

e lavora tra Londra e Ibiza. Esposizioni (selezione): Analog, 

Berlin, Blain|Southern Gallery (2013); L’Échappée Belle, Paris, 

Grand Palais (2013); Fragile? Le Stanze del Vetro, Venezia, 

Fondazione Cini, a cura di Mario Codognato (2013); 42152, 

Compiègne, Musée du Mémorial (2011); La racine perdue, le 

père de mon père-Die Verlorene Würzel, die Vater meines 

Vaters, Paris, Bibliothèque Nationale de France (2010); Sound 

performance (in occasione di Ecriture Silencieuse, a cura di 

Hervé Mickaeloff), Paris, Espace Culturel Louis Vuitton (2009); 

Subduction zone, Berlin, Galerie 5213 (2009); Feel at home, 

Riga, Museum Night (2009); La racine perdue, le père de mon 

père-Die Verlorene Würzel, die Vater meines Vaters, Berlin, St 

Johannes Evangelist-Kirche, a cura di Caryl Ivrisse (2008); La 

racine perdue, le père de mon père-Die Verlorene Würzel, die 

Vater meines Vaters, 92Y, New York (2007); Salon de mars, 

Geneve (2003); Blue Dragon. Wall 6, Paris, Galerie Air de Paris 

(2001); Human distorsion, New York, Belenky Gallery (1997); 

Urban Meditation, New York, The Artist Space Soho (1996). 

 

Cyril de Commarque Frontiers. A cura di Pier Paolo Pancotto. 

27 novembre 2014 - 15 marzo 2015. MACRO. Project Room 2 - 

via Nizza, 138. 

 

Félix José Hernández. 
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           IMAGO MUNDI. L’ARTE DEL L’UMANITA 

 

 

              
 

Milkias Berhane Giorno e notte / Day vs Night Acrilico su tela / Acrylic on 

canvas 2013 

 
Roma, 27 novembre 2014. 

 

“Anche il leone deve avere chi racconta la sua storia. Non solo il 

cacciatore”. Imago Mundi, il progetto artistico globale promosso 

da Luciano Benetton e dalla Fondazione Benetton Studi Ricerche, 
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ha fatto propria questa suggestiva metafora ripresa dallo scrittore 

nigeriano Chinua Achebe, raccogliendo 13 collezioni di arte  

 

contemporanea di 16 Paesi dell’Africa. Ne è nato un inedito, 

ricco e affascinante racconto visivo realizzato esclusivamente da 

artisti africani, affermati e giovani scoperte: un contributo alla 

riflessione su un’estetica africana 

che, superando pregiudizi e stereotipi, rappresenti le diversità 

etniche, sociali, geografiche e culturali di un intero continente. 

 

Le collezioni contemporanee di Egitto, Eritrea, Etiopia, Gambia, 

Kenya, Marocco, Mauritania, Mozambico, Senegal, Somalia, 

Sudafrica, Sudan, Tanzania, Tunisia, Zanzibar, Zimbabwe – oltre 

2.000 opere 10x12 centimetri, riunite sotto il titolo L’Arte 

dell’Umanità – sono esposte a Roma, dal 20 novembre 2014 

all’11 gennaio 2015, presso il Museo Carlo Bilotti (Aranciera di 

Villa Borghese), in collaborazione con Roma Capitale, 

Assessorato alla Cultura, Creatività e Promozione Artistica – 

Sovrintendenza Capitolina ai Beni Culturali, e con il Ministero 

degli Esteri italiano. 

 

«Questa rassegna è un viaggio in un continente giovane e antico, 

la cui arte – meticcia, ibrida, intensa – può rappresentare un 

volano di sviluppo delle comunità africane e una sollecitazione 

urgente a rinfrescare l’estetica occidentale», afferma Luciano 

Benetton. 

 

«Di fronte a queste opere, il segreto della loro bellezza, quello 

che tutti gli altri racchiude, si manifesta nella nostra mente come 

una folgorante rivelazione: l’arte africana commuove, agita, 

coinvolge, mette in movimento. Penso che partendo da lontano, il 

lavoro degli artisti africani ci parli del mondo che verrà». 

 

Con l’esposizione di Roma, Imago Mundi ha il compito rilevante 

di rappresentare il ruolo decisivo dell’arte e della cultura per lo 
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sviluppo del continente africano, nell’ambito dell’iniziativa Italia-

Africa, progetto in corso da parte del Ministero degli esteri  

 

italiano, che si concluderà con una Conferenza ministeriale nel 

2015. 

 

L’esposizione romana, somma di stili, fermenti, voci, storie, 

produzioni dei diversi Paesi africani, rappresenta una nuova tappa 

del progetto Imago Mundi, che punta a coinvolgere 100 Paesi 

entro il 2015. L’obiettivo principale è costruire e portare nel 

futuro una mappa visiva delle culture umane, promuovendo gli 

artisti attraverso i cataloghi e la partecipazione a rassegne ed 

esposizioni internazionali, in collaborazione con istituti privati e 

pubblici, come la Biennale di Venezia, nel 2013, la Dak’Art Off, 

in Senegal e il Museo Casa dei Carraresi a Treviso nel 2014. Fino 

al 25 gennaio 2015 Imago Mundi sarà presente con una mostra 

presso il Noma di New Orleans (Louisiana, Stati Uniti) e 

all’inizio del 2015, sarà al Palazzo d’Inverno - Museo Belvedere 

di Vienna. 

 

Imago Mundi – L’Arte dell’Umanità. Museo Carlo Bilotti – 

Aranciera di Villa Borghese. Viale Fiorello La Guardia 6, Roma. 

20 novembre 2014 - 11 gennaio 2015. 

 

Félix José Hernández. 
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LUCIANO FABRO EN EL PALACIO DE VELÁZQUEZ 
 

                   
 

                     Luciano Fabro. Italia d’oro, 1971. © Silvia  

                    Fabro (Archivio Luciana e Carlo Fabro).   

                   Foto: Giancarlo Baghetti, 1973. 

 

Madrid, 28 de noviembre de 2014. 

 

Querida Ofelia: 

 
El artista italiano Luciano Fabro (Turín 1936- Milán 2007), uno 

de los principales creadores del arte povera, llega al Palacio de 

Velázquez en la primera exposición que se realiza sobre su obra 

sin su participación directa. Esta antológica, compuesta 

principalmente por esculturas e instalaciones, reúne alrededor de 

60 obras realizadas en mármol, seda, espejos, cristal de Murano, 

bronce, latón, pelo de reno, pasta italiana, acetato,... y hace un 

recorrido por sus más de cuarenta años de creación. 
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La exposición reúne trabajos fundamentales para la comprensión 

de la singularidad de Fabro. Se pueden ver algunos de sus grupos 

de obras más emblemáticos, como las Italias, iniciadas en 1968, 

con las que explora el contorno cartográfico de la célebre “bota” 

de su país, a través de su asociación con una gran diversidad de 

materiales y creación de metáforas de la situación cultural y 

política de Italia, desde finales de los 60 hasta principios del siglo 

XXI. Ahí plasma toda la ironía que en muchas ocasiones se puede 

ver en su trabajo; como Fabro manifestaba: “cuando tengo una 

idea, la pruebo sobre una Italia”. Estas ideas van desde la Italia 

fascista, hasta la Italia de pelo, pasando por la Italia del dolor o 

la Italia de oro. 

 

Otro de los conjuntos imprescindibles que se muestran son los 

Piedi: monumentales pies de grandes dimensiones que comenzó a 

realizar sobre 1968 y finalizó en el año 2000. Cada uno de estos 

pies nos habla de la relación entre el objeto y la arquitectura, el 

pedestal y la escultura, ya que son obras que carecen de todo eje o 

andamiaje. Vemos diferentes formas de pies hechos de materiales 

nobles y rematados con unos pantalones de más de tres metros de 

altura confeccionados en telas de gran calidad y variados colores. 

En estas diez obras se ve una de las claves del arte de Luciano 

Fabro: él siempre defendió que sus trabajos no tenían que ser 

“pobres”, en el sentido de usar materiales básicos o de escasa 

calidad. La diferencia con respecto a otros artistas del arte povera, 

es que Fabro recuperó los materiales nobles y, sobre todo, los 

trabajó con simplicidad, delicadeza y laboriosidad, al estilo de los 

artesanos o sastres tradicionales. 

 

Los primeros ejercicios de reflexión sobre la transparencia, como 

Impronta o Mezzo Specchiato e Mezzo Trasparente y Tutto 

Trasparente, también están presentes en el Palacio de Velázquez, 
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junto a la reconstrucción del espacio como expresión escultórica 

a través de uno de sus más conocidos Habitat, realizado en 1981,  

 

en madera dorada y latón. También hay que destacar los cuatro 

estudios, pertenecientes a la colección del Museo Reina Sofía, 

acerca del proyecto conceptual de reconfiguración de la fachada 

de la Iglesias del Redentor en Venecia. 

 

Una de las Tautologías más representativas de la obra de Fabro 

podrá ser vista en esta ocasión. Se trata de Tre modi di mettere le 

lenzuola (Tres formas de poner las sábanas), de 1968, compuesta 

por sábanas y fundas de almohada bordadas, de grandes 

dimensiones, colgadas no en una cuerda de tender, sino en una 

pared, como si fueran cuadros. Aquí se ve cómo el artista daba 

prioridad a los trabajos salidos de la experiencia doméstica o 

común. 

 

En Lo Spirato (1972), escultura de mármol yacente de gran 

belleza, se observa claramente como el artista utiliza los 

materiales nobles a la manera que lo hacían los grandes artesanos. 

La obra, que no se ha expuesto nunca fuera de Italia y que desde 

1980 permaneció en el estudio de Fabro, al decidir el artista no 

mostrarla más por la fragilidad de la pieza, se presenta junto a 

varios estudios. 

 

Los Attaccapanni di Napoli, de 1976-77, tal vez sean uno de los 

mayores momentos barrocos de Fabro. Estos «colgadores» (según 

reza el diccionario) están realizadas con telas plegadas pintadas 

de colores intensos y muy vistosos que cuelgan de unos soportes 

de metal anclados a la pared. Concebidos como una serie de cinco 

obras para ser expuestas en conjunto, el primer grupo, creado en 

1976-1977, se pintó siguiendo los colores de una puesta de sol, y 

muestra la progresión gradual de la luz solar hasta el anochecer. 

Los soportes curvos de bronce que los fijan a la pared presentan 

relieves de hojas y motivos vegetales.  
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Según Fabro, se inspiran en la escultura de Apolo y Dafne de 

Gian Lorenzo Bernini, en la que se aprecia la metamorfosis  

 

incipiente de Dafne en un laurel, con las hojas extendiéndose 

hasta tapar los genitales de Apolo. La arqueología y la mitología 

antigua eran parte integrante de la herencia fabriana. 

 

Otra de las obras centrales de esta antológica es Prometeo (1986). 

En ella, al igual que ocurre en la obra anterior, se ve como la 

arqueología y la mitología antigua están presentes en el proceso 

de creación: La explosión que se produjo en 1986 en la planta 

nuclear de Chernóbil afectó profundamente a Fabro quien vuelve 

al lugar del siniestro una y otra vez en sus escritos, donde lo 

identifica como la expresión de la locura humana, “el fracaso de 

la razón” y la “derrota de la forma”. En alguna ocasión el artista 

declaró que Chernóbil certificaba el fin del humanismo y era 

consecuencia de la lucha prometeica del hombre por dominar el 

universo y de su destrucción de las fuerzas de la naturaleza. No 

es casualidad que la primera obra de Fabro tras el desastre de 

Chernóbil estuviera consagrada a Prometeo. 

 

Diez esculturas de finales de los ochenta llamadas Computer dan 

paso a la última etapa creativa de Fabro. Están realizadas en 

diferentes tamaños y materiales, y reciben ese nombre porque se 

basan en un sistema binario entre el peso y el equilibrio. A 

continuación el visitante podrá contemplar la monumental 

escultura de mármol Nadezda (1990), concebida con una 

inestabilidad inherente que obliga a sujetarla con correas y 

apuntalarla al suelo para que se mantenga derecha. 

 

El escultor y escritor italiano Luciano Fabro nació en Turín en 

1936 y murió en Milán en 2007. Después de las primeras obras 

de juventud comenzó a realizar piezas austeras, como Buco 

(1963). Su primera exposición individual se organiza en Milán, 
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en 1965, en la que combina los espejos con líneas espaciales. A 

partir del 66 se inicia en las obras performativas. 

 

 

El nacimiento de Luciano Fabro como artista se produce en Milán 

en el primer lustro de la década de los sesenta, un poco antes de 

que viera la luz el movimiento italiano del arte povera. En 1967, 

precisamente en una exposición denominada así, “povera”, 

expone con Fabro Paolini, Kounellis y Pino Pascali. En términos 

generales, y siempre según el crítico Celant, su causa común es la 

de un arte despojado de las imágenes y los objetos, de la retórica 

y el simbolismo. Además, se inclina por mantener una relación 

empírica con la realidad, basada en un compromiso de todos los 

sentidos, poniendo el acento en la artesanía y en el uso de 

materiales ordinarios. 

 

Aunque identificado en los años sesenta como un artista de arte 

povera, Fabro se apresura a negar dicha filiación aduciendo que, 

en realidad, el arte povera nunca existió como un movimiento. Sí 

hace, no obstante, una concesión al afirmar que “Tal vez la única 

explicación válida sea la siguiente: el nombre hizo fortuna porque 

una de las cualidades comunes a todas estas obras es que eran 

povera en sentido metafísico: extremadamente simples, sin 

adornos, desnudas, aun cuando estuvieran bien hechas o las 

imágenes fueran bellas o tuvieran cierta elegancia. El único 

significado que tiene sentido es el de la desnudez, el 

despojamiento”. 

 

La dificultad de abordar el arte de Fabro estriba en la diversidad 

de estilos, formas, materiales e intenciones con las que trabaja. 

Según la época que analicemos, su obra podrá considerarse 

minimalista, artesanal, dadaísta, narrativa, barroca, clásica e 

incluso pintoresca y posmoderna. Pese a ello, Fabro sostuvo que 

en todo lo que hizo subyacía una coherencia que podría 
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adscribirse a su «identidad», concepto clave de su proceso 

artístico. 

 

 

 

Entre 1962 y 1965, mientras trabajaba en Milán, Luciano Fabro 

realizó una serie de sorprendentes obras minimalistas. 

Sorprendentes porque tenían poco que ver con lo que en esa 

misma época se hacía en Europa o Estados Unidos. Estos 

trabajos, hechos con hojas de cristal y barras o tubos de metal, las 

definió el propio Fabro como «experiencias», que era otra manera 

de decir que no buscaban resolver problemas formales, sino que 

representaban una serie de experimentos con las nociones de 

percepción y perspectiva. Para Fabro, las obras nuevas venían a 

representar un comienzo. Sin embargo, esta producción es la más 

sobria de las propuestas visuales, con su exploración del reflejo y 

la transparencia, de la tensión y de estructuras supuestamente 

geométricas. 

 

Los trabajos de este primer período de madurez de Fabro, a decir 

de Margit Rowell en el texto escrito para el catálogo de la 

exposición, “son de un reduccionismo radical, y refuerzan en un 

primer momento la respuesta inicial del espectador para luego 

alterarla. A primera vista, evocan geometrías formales y 

estrategias espaciales que uno cree ya conocer, pero se trata de 

una primera impresión engañosa”. 

 

A finales de la década de los sesenta, los intercambios con 

Estados Unidos se hicieron frecuentes y esta perspectiva más 

amplia situó la obra primeriza de Fabro en otro contexto cercano 

a determinadas vanguardias internacionales. En ese momento 

Fabro comienza a crear las Tautologie (Tautologías), que no son 

una mera experiencia de nombramiento, sino de creación. 
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Los Piedi (Pies), de la misma época que las italias se inspiraban 

en un proceso de reflexión similar al que se aprecia en las éstas y 

son las esculturas más conocidas de Fabro. No solo suponen un 

importante desafío a esta disciplina, sino también a la idea 

habitual de la vanguardia como ruptura con el pasado. 

 

A partir de ese momento, la gama de estilos, formas, materiales e 

intenciones de Fabro reflejan, pese al abrumador eclecticismo, su 

herencia mediterránea. Después de las siluetas de la península 

italiana y de los Piedi barrocos, pasó a experimentar con el 

espacio arquitectónico (el Habitat, o Habitats), la perspectiva 

lineal (Euclide, Paollo Uccello), las referencias a los órdenes y 

motivos de la arquitectura clásica (Palladio, pero también 

Obelischi, Volare, Ovaie), evocaciones del barroco (los 

Attaccapanni), alusiones a la naturaleza (Arcobaleno) y a la 

mitología y a la Antigüedad clásica (Zefiro, Demetra, Cronos, 

Sisifo y otras), por mencionar sólo algunos experimentos. Sin 

embargo, en lo que atañe a estas referencias, las obras eran 

complejas y paradójicas, ya que Fabro relacionaba lo antiguo con 

lo moderno. 

 

Con anterioridad a 1986, el escultor había trabajado alguna que 

otra vez con piedra o mármol de Carrara, materiales a los que 

tenía fácil acceso. En adelante, recurriría a ellos de manera más 

sistemática para motivos modestos como los de Efeso, Obelischi, 

Ovaires, e Infinito (entre 1987 y 1989), pero sobre todo para los 

proyectos esculturales de carácter monumental como Zefiro y 

Demetra, de 1987, o Nadezda, Cronos, y La nascita di Venere (El 

nacimiento de Venus), de principios de los noventa, y continuaría 

empleándolos hasta entrado el siglo XXI. 

 

Los propios títulos indican que la perspectiva de Fabro había 

cambiado. Los temas denotan la idea de un regreso a los orígenes, 

mientras que la piedra suscita la del regreso a la naturaleza, pero 

también a un pasado eterno. Algunas obras incluyen esquirlas o 
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fragmentos de mármol prácticamente sin trabajar (Efeso, 1986; 

Infinito, 1989). Otras, una combinación de superficies sin labrar, 

que representan el contraste, o más bien la armonía, entre la 

actividad humana y la de la naturaleza. 

 

 

El clasicismo, por definición, suele ser sinónimo de equilibrio. 

Sin embargo, pese a las alusiones a la antigüedad clásica 

presentes en los materiales y referencias de Fabro, sus 

interpretaciones formales eran deliberadamente frágiles y en 

ocasiones, incluso, rayaban con el caos. 

 

A finales del siglo XX y a principios del XXI Fabro continuaría 

explorando ese lenguaje de otra manera: con otros mitos (Venus, 

Sísifo) y otros temas. Columnas acanaladas, rotas, seccionadas o 

enteras, aparecen con más frecuencia, probablemente como 

metáforas de la civilización, dice Margit Rowell. También hay 

lugar para los bloques de mármol sin tallar, como naturaleza que 

tiene vida propia. El interés clásico por los cielos, el movimiento 

de los planetas, los mitos en torno al sol y la luna, incluso un 

firmamento enrollado (imagen medieval que se halla en El Juicio 

Final de Giotto), todo ello está presente en sus últimas 

creaciones. 

 

Luciano Fabro. 27 de noviembre de 2014 — 12 de abril de 2015. 

Palacio de Velázquez (Parque del Retiro) Madrid Organiza el 

Museo Nacional Centro de Arte Reina Sofía en colaboración con 

el Archivio Luciano e Carla Fabro. Comisario: João Fernandes, 

con la colaboración de Silvia Fabro. Coordinación: Leticia Sastre. 

Exposición patrocinada por Enagás. 

 

Con gran cariño y simpatía desde nuestra querida España, 

 

Félix José Hernández. 
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ARTISTI DELL’OTTOCENTO: TEMI E RISCOPERTE. 

LA COLLEZIONE GEMITO 

 

 
 

Vincenzo Gemito, Medaglione di Alessandro Magno (1920), 

argento. 

 

Roma, 28 novembre 2014 
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Le collezioni della Galleria d’Arte Moderna di Roma Capitale 

sono protagoniste di questa importante esposizione che raccoglie 

un folto gruppo di opere di artisti dell’Ottocento. Si tratta di pezzi 

di estremo interesse, in parte mai esposti e sconosciuti al  

 

pubblico. “ARTISTI DELL’OTTOCENTO: TEMI E 

RISCOPERTE”, con un “focus” su “LA COLLEZIONE 

GEMITO”, propone una lettura “trasversale”, attraverso quei 

percorsi tematici che trovano maggiore riscontro nella cultura 

figurativa ottocentesca: l’ispirazione all’antico, il ritratto, 

l’intimismo del quotidiano le scene di vita popolare nonché, in 

senso lato, le varie poetiche del vero dal nord al sud Italia, con 

particolare attenzione al ruolo di Roma. 

 

La mostra, a partire dal 7 novembre 2014 alla Galleria d’Arte 

Moderna in via Francesco Crispi 24, è promossa da Roma 

Capitale, Assessorato alla Cultura, Creatività e Promozione 

Artistica - Sovrintendenza Capitolina ai Beni Culturali, a cura di 

Cinzia Virno, organizzazione e servizi museali Zètema Progetto 

Cultura. Artisti dell’Ottocento sarà visibile fino al 14 giugno 

2015 mentre La collezione Gemito, sarà presente nelle sale 

all’ultimo piano della Galleria fino 

al 1 marzo 2014. 

 

Le opere, tutte realizzate da artisti di nascita e tradizione 

ottocentesca, raggiungono, in parte, il secolo successivo. 

Quest’apertura consente non solo di riconoscere l’evoluzione 

tematica e stilistica degli autori, ma anche - specie per taluni 

soggetti come quelli legati al lavoro – di sottolineare il delicato 

momento di passaggio che prelude all’arte moderna. 

 

La varietà dei pezzi esposti, non soltanto dal punto di vista 

iconografico e tecnico, ma anche per le dimensioni da minime a 

molto grandi, offre una panoramica “a volo d’uccello” sui vari 

aspetti della cultura artistica dell’epoca. 
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Accanto ai nomi italiani più noti, come Nino Costa, Giulio 

Aristide Sartorio, Angelo Morbelli, compaiono autori “di 

nicchia” quali Adriano Ferraresi, Augusto Bompiani, Paride  

 

Pascucci, di cui si mostrano singolari e inaspettati capolavori. Vi 

ritroviamo anche importanti artisti stranieri, primo fra tutti, 

Auguste Rodin, con il noto bronzo “Busto di Signora”; nonché 

Georges Paul Leroux, che, con la grande, magnifica tela 

“Passeggiata al Pincio” - restaurata per l’occasione ed esposta a 

Roma per la prima volta - rappresenta una delle principali 

“riscoperte” di questa mostra. 

 

A completamento dei percorsi, il prestito di alcune selezionate 

opere da un’importante collezione privata di Ottocento italiano. 

Tra queste compaiono dipinti di Francesco Paolo Michetti, 

Domenico Morelli, Alessandro La Volpe. 

 

Nell’ambito della mostra sugli artisti dell’Ottocento è previsto un 

“focus” di due sale con una selezione di opere – di scultura e 

grafica - del napoletano Vincenzo Gemito (1852 – 1929) , del 

quale la Galleria possiede una ricca e importante raccolta. 

 

Le opere in mostra vanno dagli anni Settanta - contemplando, fra 

l’altro, i tre grandi busti di Giuseppe Verdi, Mariano Fortuny e 

Cesare Correnti - agli anni Venti del Novecento. Seguono 

pertanto, in maniera piuttosto completa, il complesso percorso 

dell’artista: dal verismo di matrice partenopea al ritorno 

all’antico. Quest’ultimo, in particolare, è ampiamente 

rappresentato, dalle diverse opere, di ispirazione classica, intorno 

al tema di Alessandro Magno al quale Gemito dedica particolare 

attenzione nell’ultima fase di attività. In mostra anche il grande 

disegno per il Cavallo del condottiero macedone; studio per un 

monumento equestre mai realizzato. L’opera, dopo un 

impegnativo restauro viene qui esposta per la prima volta. 
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L’allestimento della mostra è a cura di Francesco Stefanori. La 

sezione didattica, a cura di Annalivia Villa con la collaborazione  

 

 

di Beatrice Luzi, prevede una visita rivolta ai docenti il 9 

dicembre alle ore 16,00 (prenotazione allo 060608). 

 

Due cataloghi De Luca Editori illustrano l’esposizione, con i 

contributi di: Carmen Andretta, Manuel Carrera, Maria Catalano, 

Beatrice Luzi, Giulia Perin e Cinzia Virno (per Artisti 

dell'Ottocento); Ombretta Bracci, Giancarlo Brocca, Maria 

Catalano, Federica Pirani e Cinzia Virno (per La collezione 

Gemito). 

 

Artisti dell’Ottocento: Temi e Riscoperte. Galleria d’Arte 

Moderna di Roma Capitale. 7 novembre 2014 - 14 giugno 2015. 

La collezione Gemito: Galleria d’Arte Moderna di Roma 

Capitale. 7 novembre 2014 - 1 marzo 2015. 

 

Félix José Hernández. 
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FREDRIC JAMESON RECIBE LA MEDALLA DE ORO 

DEL CÍRCULO DE BELLAS ARTES 

 

                 
 

               Don Fredric Jameson 
 

Madrid, 29 de noviembre de 2014. 

 

Querida Ofelia: 

 

El próximo martes, 2 de diciembre, el Presidente del Círculo de 

Bellas Artes, Juan Miguel Hernández León, entregará la Medalla 

de Oro de la institución al estadounidense Fredric Jameson, uno 

de los pensadores postmodernos más agudos del panorama actual. 

Se trata de la máxima distinción que concede el CBA. Con ella 

reconoce a creadores e intelectuales cuya obra ha contribuido 

decisivamente a la renovación de las artes y la cultura 

contemporáneas.  
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Además, Fredric Jameson será el encargado de inaugurar, tras la 

entrega de la Medalla, la Cátedra Acciona: un programa mensual  

 

de conferencias magistrales a cargo de creadores y profesionales 

de gran prestigio internacional, con clases reservadas a los 

alumnos de SUR y conferencias abiertas al público. Jameson dará 

la conferencia Globalización y Literatura, con la colaboración de 

la UNED. 

Fredric Jameson (Cleveland, 1934) es uno de los más 

reconocidos críticos de la cultura contemporánea. Estudió letras 

en la Universidad de Yale, donde se doctoró en 1959 con una 

tesis sobre Sartre. Durante su actividad docente ha impartido 

clases en las universidades de Harvard, Yale y Duke, entre otras. 

Desde la década de los setenta ha cultivado una amplia obra 

donde se dedica al análisis literario y cultural. Su marco de 

análisis se construye a partir de un marxismo metodológico que, 

de manera preferente, estudia las relaciones entre el desarrollo del 

capitalismo y la producción cultural. Según Jameson, en el 

escenario histórico del capitalismo se observa una mutación de 

las formas de expresión culturales y mediáticas. Para Jameson, 

las formas estéticas que definen la posmodernidad se 

corresponden con la fase de mundialización del mercado. 

Entre sus obras traducidas al español destacan La cárcel del 

lenguaje (1980), Documentos de cultura. Documentos de 

barbarie (1989), El posmodernismo o la lógica cultural del 

capitalismo avanzado (1991), La estética 

geopolítica (1995), Teoría de la postmodernidad (1996), La 

postmodernidad y el mercado (1998), Estudios culturales: 

Reflexiones sobre el multiculturalismo (1998) o Las semillas del 

tiempo (2000). 
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Con gran cariño desde nuestra querida y culta Madrid, 

 

Félix José Hernández. 

 

   SOCIALISMO MISÓGINO EN VENEZUELA 

            

               Don Rafael O. Marcano A 

París, 28 de noviembre de 2014. 

Querida Ofelia: 

Nuestro amigo economista y abogado Rafael O. Marcano, me 

acaba de enviar desde Caracas este interesante análisis. Te ruego, 

que como sueles hacerlo desde que llegué a estas tierras de 

Libertad con todos los documentos que te he mandado, que lo 

hagas circular entre nuestros conocidos allá en San Cristóbal de 

La Habana. Es nuestro pequeño granito de arena  contra la 
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desinformación establecida por los censores del régimen de los 

hermanos Castro. 

“Ayer, dentro del marco de la conmemoración del Día 

Internacional de la no violencia contra la mujer; el Presidente  

 

Nicolás Maduro puso el Ejecútese a la reforma parcial de la Ley 

sobre el Derecho de la Mujer a una Vida Libre de Violencia, 

cuya novedad es que crea el tipo penal del “femicidio” punible 

con penas máximas (término que no aparece en el diccionario de 

la Real Academia Española ( www.rae.es), referido al asesinato 

de mujeres por el solo hecho de ser tales.   

El objeto de la Ley de marras no es tan solo el castigo al 

homicidio cometido en personas pertenecientes al sexo femenino 

por su condición de género sino, en general, “garantizar y 

promover el derecho de las mujeres a una vida libre de 

violencia”. 

¿Tendrían los presentes  en el acto de Promulgación en su 

menoría los casos de María Lourdes Afiuni (Abogado), Marvinia 

Jiménez, Geraldín Moreno y Génesis Carmona? La primera de 

las mencionadas es sobreviviente a las humillaciones 

(imaginables pero no mencionables por razones obvias) durante 

su cautiverio; la segunda, imputada e insólitamente convertida 

en victimaria de quien la agredió (una “femenina” de la GNB) 

que se encuentra libre como el viento; mientras que Geraldín y 

Génesis nos fueron arrebatadas por proyectiles disparados por 

manos oficialistas sin que los “presuntos” justiciables  hayan 

sido llamados por la Justicia.  

Para colmos, un día antes de que el Presidente estampara el 

Ejecútese a la Ley de marras, se hizo del dominio público que la 

http://www.rae.es/
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también Abogada venezolana, la respetable colega Tamara Sujú, 

pidió y le fue concedido refugio político en la República Checa. 

Su decisión se debió a las múltiples amenazas en su contra. No 

podíamos esperar menos de la patria de ese par de colosos de la 

civilidad como lo fueron Alexander Dubček y Václav Havel. 

 

Tamara ha sido una Joya de la Corona en la defensa de nuestra 

constitucionalidad y los Derecho Humanos y recordamos, 

cuando nos encontrábamos en el Colegio de Abogados de 

Caracas, que se le notaba angustiada por su seguridad debido a 

las amenazas recibidas por sus actividades en defensa de los 

presos e imputados políticos. Así la vida en la República 

Bolivariana se le hizo muy cuesta arriba. 

Hagamos votos por que este sacrificio no sea en vano y que cesen 

las razones que la llevaron a tomar tan trascendental decisión, 

de tal manera que pueda regresar muy pronto. La echamos de 

menos. 

Pero la misoginia socialista anti abogadas no termina allí. Hace 

pocos días, la Abogada colombiana Gloria Alcira Urrego fue 

víctima de secuestro por los camaradas de las vecinas FARC 

junto con el General Rubén Darío Álzate y al Cabo Jorge 

Rodríguez. Al momento de escribir estas líneas, continúan en 

condición de rehenes pero deseamos que la doctora Urrego y sus 

compañeros de infortunio, el General Álzate y el Cabo Rodríguez 

sean liberados sanos y salvos a cortísimo plazo (al parecer, la 

liberación se haría en viernes 28/11. ¡Amén!)”. Rafael O. 

Marcano 

Un gran abrazo desde la Ciudad Luz, 

Félix José Hernández. 
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        FOTOGRAFIE DI ROMA DAL 1986 AL 2006 

 

 
 
Roma, 30 novembre 2014.  

 

Circa ottanta immagini che vanno dagli anni Ottanta al Duemila, 

rappresentative di alcuni dei più importanti fotografi italiani – 

nove nomi di indiscussa fama - sono allestite in questa mostra 

ospitata dal 29 ottobre 2014 all’8 marzo 2015 nelle sale 

espositive al piano terreno del Museo di Roma e promossa da 

Roma Capitale, Assessorato alla Cultura, Creatività e Promozione 

Artistica - Sovrintendenza Capitolina con l’organizzazione di 

Zètema Progetto Cultura. 
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Queste immagini, provenienti dalla sezione contemporanea 

dell’Archivio Fotografico di Palazzo Braschi, raccontano – con la  

 

cura di Anita Margiotta - la città di Roma mostrando le 

importanti trasformazioni che ha subito negli ultimi decenni, 

offrendo nel contempo un’opportunità di riflessione sulla  

 

 

fotografia contemporanea e sulla sua ricerca di nuove iconografie 

del paesaggio urbano. 

 

Un archivio depositario di una raccolta storica di notevole 

importanza, che nel tempo ha  esteso le sue competenze 

riservando uno spazio all’arte fotografica contemporanea. Alla 

donazione di dieci opere che Gianni Berengo Gardin volle fare 

nel 1986, seguì l’acquisizione di fotografie di Gabriele Basilico, 

Roberto Bossaglia, Giovanni Chiaramonte, Mario Cresci, Luigi 

Ghirri, Guido Guidi, Roberto Koch e, ultimo, Andrea Jemolo. 

 

Ed ecco che, grazie alle immagini di questi artisti, scorrono 

davanti agli occhi soggetti familiari e inconfondibili come San 

Pietro, Piazza Navona, il Pantheon che si mescolano a scene della 

vita quotidiana della città in rioni come Trastevere o Campo de’ 

Fiori o nel traffico di tutti i giorni. Anche se appare evidente che 

gli autori hanno interpretato i luoghi con una diversa espressività, 

aperta a nuovi significati oltre la documentazione. 

 

Particolarmente interessanti le rappresentazioni dei cantieri delle 

grandi opere pubbliche che hanno preceduto e accompagnato 

l’arrivo del nuovo millennio. E in questo percorso, urbano e 

fotografico insieme, saranno esposte anche due foto dell’Ara 

Pacis prima dell’intervento di Richard Meier e durante gli 

interventi successivi al suo progetto. 
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L’arco di tempo raccontato grazie a questa mostra presenta anche 

il passaggio, importantissimo, dall’analogico al digitale. Infatti, 

mentre si abbandonano i processi di ripresa sviluppo e stampa, la 

fotografia intesa come documento, diventa – trasformazione 

epocale - fotografia come opera d’espressione, superando così la 

classica distinzione fra artista e fotografo. 

 

La Sala della Fotografia al secondo piano del Museo, 

appositamente riallestita in occasione del centenario dell’ingresso 

dell’Italia nella Prima Guerra Mondiale, ospiterà invece 

l’esposizione “Roma e la Grande Guerra. 1915 – 1918.”, curata 

da Anita Margiotta e Maria Elisa Tittoni. 35 immagini 

provenienti dai fondi dell’Archivio Fotografico del Museo di 

Roma che illustrano come Roma, anche se lontana dal teatro 

degli scontri, affrontò da protagonista quegli anni. Una piccola 

ma preziosa esposizione che vedrà anche i ritratti di alcuni dei 

protagonisti di quegli anni: dai reali d’Inghilterra a Papa 

Benedetto XV e al Presidente del Consiglio Salandra che con il 

Ministro degli Esteri Sonnino appoggiò l’entrata in guerra 

dell’Italia a fianco della Francia e dell’Inghilterra. Una piccola 

sezione sarà poi dedicata ad alcune rare fotografie dal fronte 

alpino, ricordo della guerra di un reduce romano. 

 

Basilico, Berengo Gardin, Bossaglia Chiaramonte, Cresci, 

Ghirri, Guidi, Jemolo, Koch. Fotografie di Roma dal 1986 al 

2006. 29/10/2014 - 08/03/2015. Museo di Roma, Sale espositive 

del piano terra. 

 

Félix José Hernández. 
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GOYA EN MADRID CARTONES PARA TAPICES 1775-

1794  

 

 
 
Niños con perros de presa 

Francisco de Goya. 

Óleo sobre lienzo, 112 x 145 cm 

1786.  
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Madrid, Museo Nacional del Prado 

 

 

Madrid, 27 de noviembre de 2014. 

 

Querida Ofelia:  

 

El Museo del Prado y la Fundación AXA presentan “Goya en 

Madrid”. Una exposición que propone un novedoso acercamiento  

 

a los cartones para tapices de Goya, el encargo que determinó la 

llegada del artista a la corte y su establecimiento definitivo en 

Madrid. A esta actividad dedicó dos décadas de su carrera entre 

1775 y 1794, tiempo en el que se tejió su prestigio como pintor de 

cámara y académico. A diferencia de la presentación habitual de 

esta serie de obras, organizada según la estricta relación con los 

ámbitos para los que fueron destinadas, la muestra actual 

compara y enfrenta entre sí los cartones por temas, 

relacionándolos a su vez con la obra de sus contemporáneos 

(Mengs, Tiépolo, Bayeu, Maella, Paret o Meléndez) y del pasado 

(Tiziano, Rubens, Teniers o Velázquez) que pudo estudiar en la 

Colección Real y que sirvieron de modelo para sus propias 

creaciones. 

 

Un recorrido temático compuesto por ciento cuarenta y dos obras 

que pone de manifiesto cómo los cartones para tapices son uno de 

los núcleos fundamentales para profundizar en el conocimiento 

del genial maestro. 

 

En las salas A y B del edificio Jerónimos, el Museo del Prado y la 

Fundación AXA presentan “Goya en Madrid”, una exposición 

que revisa el extraordinario conjunto de los cartones para tapices 

de Goya para evidenciar la conexión del artista con el pasado y su 

contemporaneidad, explicando, al mismo tiempo, cómo la riqueza 

de composiciones, figuras y expresiones que aparecen en estos 
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lienzos constituyen el germen de sus creaciones posteriores, en 

pinturas de gabinete, dibujos y series de estampas. De ese modo, 

las distintas secciones de la muestra seleccionan asuntos, escenas 

y composiciones que están presentes en la pintura decorativa de 

todos los tiempos, especialmente en los ámbitos cortesanos, pero 

que Goya interpreta según su particular visión del mundo en estos 

cartones para tapices, pinturas al óleo sobre lienzo que eran los 

modelos usados por los oficiales de la Real Fábrica de Tapices 

para tejer estas obras. 

 

La exposición presenta los cartones para tapices de Goya, así 

como las obras del resto de los artistas representados, de un modo 

radicalmente distinto al habitual en la colección permanente en la 

que se muestran siguiendo el orden cronológico de las series y los 

ámbitos para los que fueron destinadas. Una extraordinaria 

ordenación, estructurada ahora a través de ocho secciones 

temáticas que revela al público algunos aspectos técnicos de estas 

obras y pone de manifiesto varias de las líneas de investigación 

que se seguirán desarrollando en los próximos años, valorando así 

los cartones para tapices de Goya como uno de los conjuntos más 

importantes y decisivos para el entendimiento de sus ideas y de la 

evolución de su arte. 

 

La exposición, que comienza con los asuntos de caza, muestra 

tanto el mundo de su tiempo como los intereses del artista a 

través de las clases sociales, el mundo infantil, el baile y la 

música, o la crítica de asuntos contemporáneos, como el 

matrimonio desigual. Temas, composiciones y actitudes que se 

compararán con obras de sus predecesores como Tiziano, 

Velázquez o Rubens, pero también con pinturas, esculturas y 

dibujos de otros artistas que trabajaron para las decoraciones 

reales en la segunda mitad del siglo XVIII como Francisco y 

Ramón Bayeu, José del Castillo y Mariano Salvador Maella. Una 

comparación que revela el modo distinto en el que Goya recrea la 

sociedad y la vida de su tiempo según su propia visión de la 
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realidad y de modelos que han quedado cristalizados en el 

imaginario colectivo de lo español y, sobre todo, de lo madrileño: 

los majos y las majas, a los que en composiciones como La 

merienda, La riña en la venta nueva, El cacharrero, La vendimia 

o La nevada, Goya dota de un carácter universal. 

 

Los primeros avances de las investigaciones que sobre estas obras 

está realizando el Museo del Prado se hacen accesibles al público 

en esta exposición al mostrar por primera vez el cartón de Goya,  

 

Cazador cargando su escopeta. Este lienzo ha sido sometido a 

una compleja y completa restauración para separarlo de otro al 

que estaba unido mediante forración desde 1933. Las dos obras 

configuraban una sola escena que puede contemplarse en la 

muestra a través de una reproducción: la parte izquierda 

corresponde a un cartón de Matías Téllez, Zorro cogido por un 

cepo, y la derecha, a uno de Goya, Cazador cargando su 

escopeta, que en ese momento se consideraba de Ramón Bayeu. 

La radiografía y la reflectografía infrarroja expuestas muestran 

claramente la unión entre ambos lienzos y permiten apreciar 

también el recorte de la figura del perro del cartón de Goya. La 

restauración ha permitido recuperar la composición realizada por 

el maestro aragonés restituyendo la figura del perro a su 

emplazamiento original. 

 

Por otro lado, la Vista de la ciudad de Zaragoza de Juan Bautista 

Martínez del Mazo, tras su reciente restauración, se exhibe en 

esta muestra con sus dimensiones originales al tapar con un 

marco de nueva factura las franjas añadidas, probablemente, en el 

siglo XVIII. Durante el proceso de limpieza la obra ha 

recuperado su riqueza y variedad cromática, lo que se ha 

traducido, entre otras cosas, en una lectura mucho más clara de 

sus relaciones espaciales. Ambas restauraciones se inscriben 

dentro del Programa de Restauración del Museo que cuenta con 

la Fundación Iberdrola como miembro protector. 
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La exposición contará además con el apoyo de algunos 

dispositivos multimedia desarrollados con Samsung como 

“colaborador tecnológico” del Museo, entre ellos, la posibilidad 

de disfrutar de una cuidada selección musical con criterios 

cronológicos y temáticos estrechamente ligados a la muestra a 

través de una aplicación multimedia e interactiva con la ayuda de 

auriculares y tablets. 

 

 

“Goya en Madrid” coincide con el proceso de renovación, 

inscrito en el Programa de Reordenación de Colecciones, que se 

llevará a cabo en las salas de la segunda planta sur del Museo que 

albergan las colecciones de tapices de Goya y de pintura española 

del siglo XVIII. 

 

La exposición. Goya llegó a Madrid en enero de 1775 para 

colaborar, bajo la dirección de Anton Raphael Mengs, primer 

pintor de cámara y director artístico de la Real Fábrica de Tapices 

de Santa Bárbara, en el proyecto de los cartones de tapices 

destinados a los Sitios Reales. Pero su reconocimiento en la Corte 

no llegó hasta once años después, cuando fue nombrado pintor 

del rey en 1786, y luego con su nombramiento como primer 

pintor de cámara, compartido con Maella, en 1799. 

 

El artista recibió siete encargos de cartones, en cuyas 

composiciones reflejó la diversidad del pueblo en escenas llenas 

de alegría y animadas por las diversiones, los juegos, los niños y 

las fiestas, pero también de violencia, engaños y tristeza, donde el 

deseo y la seducción actúan como trasfondo de la vida. Goya 

consigue una gran variedad de sentimientos por su extraordinaria 

capacidad para captar la riqueza de los tipos humanos, los 

diferentes atuendos masculinos y femeninos y la sugerencia de 

infinitas situaciones. 
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En esta exposición se conjugan los cartones de Goya con los de 

otros artistas y se exhiben pinturas y esculturas que le sirvieron 

de modelo para sus creaciones llenas de novedades. Unos 

cartones de tapices, que Goya no concibió como pintura 

secundaria sino como invención metafórica de la sociedad, 

encontrando en ellos el camino de creaciones posteriores con las 

que alcanzó la fama, como los aguafuertes de los Caprichos. 

 

 

 

Sección 1. La caza. Esta sección mantiene el orden original en la 

selección de los cartones ya que constituye en sí misma un género 

específico y porque la riqueza de los cartones de Goya y de otros 

artistas que colaboraron en este proyecto será objeto de un 

estudio específico durante los próximos años como ya se adelanta 

con la exhibición de la radiografía y la reflectografía infrarroja 

del cartón Cazador cargando su escopeta, que permite adentrarse 

en el proceso creativo de Goya. Se trata de la temprana serie de la 

caza para las habitaciones de Carlos III en El Escorial realizada 

en 1775-76. 

 

Reyes cazadores. Los reyes de España tuvieron la caza como 

actividad favorita y exclusiva. Fue además metáfora del buen 

gobierno y del valor de los soberanos desde la Antigüedad, como 

refleja la Educación de Aquiles del taller de Rubens. Libros de 

caza ilustraban las hazañas de reyes y príncipes y explicaban los 

lances de la caza mayor, que les preparaba para la violencia y las 

estrategias de la guerra. A ellos se unían los retratos de los 

monarcas en atuendo de cazadores para la decoración de sus 

palacios. En la Colección Real tuvo Goya ejemplos de estos 

retratos, como los realizados por Velázquez, o de cacerías, como 

la de Carlos V de Cranach, que le dieron la pauta para pintar los 

suyos. 
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Partidas de caza. Los asuntos de caza pintados por Goya 

formaban parte de un conjunto de catorce cartones de tapices para 

el comedor de los Príncipes de Asturias en el Escorial, cinco de 

los cuales fueron realizados por Ramón Bayeu bajo las directrices 

de su hermano Francisco. Al situarse en el siglo XVIII, las 

escenas dejaban atrás los modelos utilizados hasta entonces de 

pintores holandeses como Wouwerman. Las obras de Goya tienen 

un carácter documental, no transmiten una imagen ideal de la 

sociedad como la Vista de la Albufera de Carnicero. Sin embargo, 

las figuras se inspiran en el arte clásico y los animales en las  

 

cacerías naturalistas de Snyders. Con ello, Goya supo fusionar 

con maestría la belleza ideal y el carácter humano y profano de la 

caza. 

 

Descanso en la cacería. Los perros de caza fueron protagonistas 

de numerosas obras, incluidas representaciones de fábulas como 

la de Fedro pintada por De Vos, donde un lebrel encarna la 

avidez, pues, al ver reflejada su imagen en el agua de un río, deja 

caer su presa para apropiarse de la imagen engañosa, con lo que 

pierde al final su trofeo. Goya confirió a los perros de caza una 

naturalidad casi humana. Descansan con orgullo al lado de los 

útiles de caza, como en Perros en traílla, u observan 

impávidamente a los pájaros que, al tiempo que atacan a un 

mochuelo, están a punto de caer en la trampa en Caza con 

reclamo. Un asunto similar es representado por Snyders en 

Concierto de aves, aunque aquí es el mochuelo el que dirige a los 

pájaros, considerados, además, como parodias del ser humano. 

 

Las composiciones de Goya Perros en traílla y Caza con reclamo 

presentan un mayor realismo que la obra de Ramón Bayeu con la 

que estaban agrupadas, Naturaleza muerta con un jabalí, 

concebida asimismo como sobrepuerta, pero de un carácter 

sublime sugerido por ejemplo por árbol que señala hacia la 

lejanía, referencia tradicional a lo universal. De carácter distinto 
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es el Bodegón de caza de Nani, donde dos codornices peladas 

contrastan con dos perdices aún sin desplumar y con una liebre. 

La presencia del sombrero en esta obra indica que se trata de un 

“descanso de cazador”, tema incluido por Goya en su serie de las 

Cuatro Estaciones. En su versión del asunto, un cazador medita 

ante una fuente, que en el ciclo de las estaciones simboliza el 

renacimiento y la vida eterna, aunque su expresión trasluce 

inquietud. 

 

 

 

Sección 2. Divertimentos. En esta sección, Goya subraya la 

faceta más real de algunas de las diversiones y juegos populares 

que los ilustrados consideraban saludables e idóneos para el 

desarrollo físico y moral de las gentes, como los naipes, origen de 

engaños y enfrentamientos. También, capta como ningún otro 

artista el movimiento autóctono de los jóvenes del pueblo de 

Madrid, que se llamaron a sí mismos “majos” y “majas”. 

 

El juego. Los reformistas ilustrados dieron gran importancia a las 

diversiones públicas, pues consideraban que favorecían las 

correctas relaciones sociales, desarrollaban las destrezas de 

jóvenes y niños y alejaban al hombre de los vicios. Goya dedicó 

al juego un gran número de obras a lo largo de su vida, aunque su 

postura ante ellos fue siempre ambigua. Frente a las obras de 

Charles-Joseph Flipart, el Juego de pelota a pala de Goya 

muestra cómo en el último cuarto de siglo el juego de pelota, 

antes reservado a la nobleza, se había popularizado y era 

practicado por otras clases sociales, al tiempo que adquirió 

connotaciones negativas al asociarse con las apuestas y el 

desorden público. 

 

Majismo. Entre los “asumptos de cosas campestres y jocosas” 

que debían reflejar los cartones para tapices no podían faltar las 

escenas de meriendas, bailes y romerías. Con La merienda, Goya 
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ilustra además el fenómeno del “majismo”, que había irrumpido 

con fuerza en la sociedad en esos años. La naranjera es mostrada 

como prototipo de la sensualidad y el descaro que caracterizaba a 

las majas que vendían por la calle. Su indecoroso galanteo es 

contrarrestado por el sentido que aporta a la escena la presencia 

del tabaco y la bebida, símbolos, como en las pinturas de David 

Teniers, de lo efímero de los placeres mundanos, lo que se 

advierte también en el cartón de El bebedor. 

 

  

 

La bravura del majo. Al “majo” se le definía como “el hombre 

que afecta guapeza y valentía en las acciones o palabras”. La 

bravura de los protagonistas de La novillada puede interpretarse, 

sin embargo, como imprudencia, pues los jóvenes, desoyendo la 

prohibición sobre las corridas de toros establecida por Carlos III, 

se enfrentan al novillo corriendo un peligro innecesario que 

puede acabar en su propia muerte. Asimismo, la valentía que 

caracterizaba a los guardas que combatían el contrabando de 

tabaco podría considerarse en el cartón de Goya desde otra 

perspectiva, ya que la subida del precio del tabaco en 1779 había 

favorecido que se viese a los empleados de la Renta del Tabaco 

como a los verdaderos bandidos. 

 

Engaños. El engaño es algo inherente al juego, bien por formar 

parte de sus propias convenciones, como en el caso de la gallina 

ciega, bien porque se alteren sus reglas. Tradicionalmente, los 

naipes se han utilizado en clave alegórica para ilustrar contenidos 

de carácter político, religioso y moral, adquiriendo muchas veces 

un sentido negativo asociado a la ociosidad y lo efímero de la 

vida. En el siglo XVIII experimentaron un gran desarrollo; de 

hecho, llegaron a considerarse un grave perjuicio para “la causa 

pública”, lo que se aprecia en el cartón Jugadores de naipes, 

donde unos tahúres hacen señas a su compañero para desvelarle 

las cartas de su oponente. 
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El juego, del tipo que sea, deja de ser un divertimento cuando 

desemboca en una pelea, que es la consecuencia habitual cuando 

median el engaño o el abuso de poder. Es lo que ha sucedido en 

La riña en la Venta Nueva, donde una partida de naipes, visibles 

en la mesa y esparcidos por el suelo, ha generado un conflicto en 

el que se han visto envueltos personajes de diversas procedencias. 

Utilizan, además, todas las armas posibles para hacerse daño, sin 

que de este modo se diferencien de los animales, como los gatos 

y los perros mostrados en esta sección, lo que se opone  

 

totalmente al concepto de sociabilidad defendido por los 

ilustrados de la época. 

 

Sección 3. Las clases sociales. En los cartones de Goya 

expuestos en esta sección se aprecia la variedad de una sociedad 

que comenzaba a salir de la inmovilidad, socavando los rígidos 

estamentos del siglo anterior, y evidenciando también la 

separación producida entre unos otros. El aumento de la 

población y el impulso que se dio a las manufacturas reales, la 

nueva dinastía de los Borbones, así como el avance del comercio 

fueron los aspectos que mayor eco tuvieron en la sociedad 

española. 

 

La armonía del pueblo. La pradera de San Isidro, boceto para 

un cartón que no llegó a pintarse por la muerte de Carlos III en 

1788, refleja la armonía del pueblo en su mezcla de clases 

sociales a los pies de la ciudad y del Palacio Real, como una 

alegoría del reino, próspero y en paz. Jan Brueghel el Viejo en 

Flandes o Mazo en la España del siglo XVII se centraron en los 

bien definidos estamentos de la sociedad de su tiempo y en el 

orden consolidado de todos bajo el poder real, como lo interpretó 

también Luis Paret en sus Parejas reales. En éstas, sin embargo, 

el revuelo de un grupo en el centro del primer plano es sofocado 
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con violencia por la guardia real ante la indiferencia de los nobles 

y la lejanía del rey, aislado en su tribuna. 

 

Vendedores ambulantes. Los vendedores ambulantes se 

remontan en el arte al siglo XVI, donde aparecen unidos a la 

representación de atuendos de regiones y de oficios. En el siglo 

XVII, este tipo de obras atraían a la élite social, que veía en esas 

figuras populares la expresión verdadera de la identidad nacional. 

Los vendedores ambulantes son protagonistas de los cartones por 

su casticismo y colorido y José del Castillo o Francisco Bayeu los 

presentan en fieles ilustraciones de esos tipos. Goya, sin embargo,  

que se inspira en el Galo moribundo helenístico para el 

cacharrero, o en la torsión de las Ménades de Calímaco para la 

acerolera, refleja el deseo que despiertan: ella con su gracia y 

pavoneo, él con sus seductoras mercancías. 

 

El matrimonio desigual. Una bella joven, con un novio rico de 

origen distinto, camina segura ante las burlonas amigas y los 

pretendientes despechados sin hacer caso de su desolado padre. 

Goya refleja en La boda y en sus Caprichos matrimonios 

desiguales por dinero, por mandato de los padres o por liberarse 

de ellos. Fue éste un tema candente del siglo XVIII, expuesto 

críticamente por los pensadores ilustrados y reflejado 

diversamente por artistas como Maella, que muestra a una 

pescadora esposada con un caballero; Watteau o Colombo, o 

en la unión ideal de las castas en los reinos de Ultramar. La 

Pragmática Sanción de Carlos III en 1776 exigía sin embargo el 

permiso paterno para contraer matrimonio, dificultando las 

uniones cada vez más frecuentes entre personas de clases sociales 

distintas. 

 

Sección 4. Música y baile. La música y el baile de carácter 

popular, dentro de la fiesta callejera y en las ferias, es la cuarta 

sección, en la que se pone en evidencia la precisión técnica de 
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Goya en la representación de los pasos de baile y de los 

instrumentos musicales. 

 

Al son de las castañuelas. La representación del baile, que 

estimula las relaciones amorosas, servía para advertir de la 

vanidad de los placeres sensuales, como en las danzas campestres 

de David Teniers el Joven, en las que se apela, además, a una 

vida decente y doméstica de la mujer. En el siglo XVIII el baile 

acompaña también los coqueteos de parejas desiguales, como la 

de una dama casada con un majo en la Romería de Camarón 

Bonanat. En Baile a orillas del Manzanares, de Goya, una maja 

galantea con un soldado, esperando sacar un mejor provecho de  

 

la vida. Las recónditas implicaciones de este asunto pictórico se 

resumen mordazmente en el Disparate alegre de Goya, en el que 

bellas mujeres incitan a hombres viejos en un grotesco baile. 

 

El juego del cucharón. Entre juego y baile, La gallina ciega 

presenta el corro de jugadores, majos y nobles, que despistan con 

sus giros y escapadas al joven del cucharón que, con los ojos 

vendados como Cupido, tendrá que identificar a la persona 

tocada. Goya subraya aquí el engaño y la seducción, así como la 

mezcla de clases sociales, aunque los majos pueden ser nobles 

disfrazados con atuendos populares. La enamorada del buscador, 

escondida tras la dama del sombrero, fue repintada después y 

aparece en el boceto que se muestra en la segunda sección. 

Rubens, en la desenfrenada danza amorosa de las parejas de 

campesinos y dioses, al son de la dulzaina del pastor en el árbol, 

pudo ser modelo para Goya, así como los amorcillos en torno al 

dios Pan de Lucas Fayd’herbe. 

 

 “Del parnaso a las pasiones”. La imagen del músico con un 

instrumento de cuerda, como Apolo en el monte Parnaso, que 

inspira a los poetas con su lira, simboliza en el arte, desde la 

Antigüedad, la armonía perfecta y la belleza. Como la cuerda 
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puede romperse, este motivo tiene también un sentido de vanitas, 

como en Niño tocando un laúd, cuya mirada hacia lo alto 

anuncia, sin embargo, la armonía divina en el más allá. El 

músico, además, identificado con el temperamento sanguíneo, 

ilustra las caras opuestas del amor. El de Ramón Bayeu refleja 

con una sentimentalidad lánguida y característica de su tiempo el 

amor infeliz de una dama al fondo. El de Goya, en cambio, canta 

con ardor, como deslumbrado por el amor que parece 

experimentar en todas sus facetas, buscando, en vano, ayuda en lo 

alto. 

 

 

 

 Romances de ciegos. El ciego cantor tiene una larga trayectoria 

en el arte, de lo que es ejemplo el lienzo de Georges de La Tour. 

Su músico tocando la zanfonía se aleja del tradicional mendigo 

brutal, como el del Lazarillo de Tormes, y adquiere la nobleza 

austera de los filósofos antiguos, tema de la pintura del siglo 

XVII. Goya se inclina por una figura sombría, consu revoltoso 

lazarillo, presente en las ferias de los pueblos y de la corte. Atrae 

a unavariada muchedumbre con sus romances de amores y 

crímenes que captan la morbosa atención de una joven. Ramón 

Bayeu se inclina por un personaje de belleza melancólica, como 

su acompañante, tal vez un militar a quien una herida de guerra 

ha precipitado a su triste situación. 

 

 La dulzaina y el tambor. Goya recurre a la música y al redoble 

del tambor en varios cartones, como Muchachos jugando a 

soldados, para expresar la alegría popular. En la factura del Ciego 

de la guitarra el artista describió su instrumento como “vihuela”, 

propia del siglo XVI. La que aparece en el Baile a orillas del 

Manzanares es claramente una guitarra, con sus seis órdenes de 

cuerdas. Las dulzainas de La boda y Los zancos, de madera con 

refuerzos de metal, tenían un sonido dulce y penetrante que se oía 

en la algarabía callejera, pero en el Pastor, el instrumento, de 
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extremada largura, podría ser invención de Goya y basarse en las 

tibias de época clásica para acentuar así el entorno bucólico de las 

Estaciones, serie a la que pertenecía esta obra. 

 

Sección 5. Niños. Esta sección confronta las escenas de niños de 

Goya con temas infantiles de siglos anteriores y se centra en 

buscar la visión ilustrada de los niños con respecto a la tradición, 

así como las transparentes ideas progresistas de Goya respecto a 

la infancia. 

 

Naturaleza y juegos. En el siglo XVIII, la naturaleza y el juego 

iban unidos a la recreación de los niños pero también a su  

 

enseñanza. Entre las actividades recreativas estaba el subirse a los 

árboles para coger fruta, motivo que ha estado siempre presente 

en las artes plásticas, desde los amorcillos de Tiziano hasta los 

muchachos de Goya. Otro divertimento en el que se 

unían estos aspectos era el atrapar pájaros pues, sobre todo los 

cantores, fueron el juguete predilecto de los niños. Los ilustrados 

fomentaron el contacto intuitivo del niño con la naturaleza, con 

las plantas y los animales, como un buen medio de acceder al 

conocimiento, pero también para su entretenimiento. 

 

 La infancia en su entorno. En los cartones, Goya representa la 

infancia en distintos ambientes, que incluyen el trabajo y la 

familia. Los niños de las familias menos acomodadas ayudaban 

primero en las tareas domésticas y a partir de los siete años 

comenzaban a trabajar fuera de casa. Una de las actividades más 

habituales era la de ser criados de labor, como los Muchachos con 

perro de presa. Aunque Goya represente a niños de familias 

humildes, como los de Los pobres en la fuente, su visión es 

idealizada, al mostrar una felicidad familiar como reflejo de la del 

propio país, pues no en vano el destinatario último de los cartones 

era el rey. Los dibujos de los Desastres de la guerra, sin 

embargo, evidencian la situación crítica de la infancia. 
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Sección 6. Los sueños. Los sueños, tanto reales como 

imaginados, son uno de los asuntos que más interesaron al artista 

y a los que dio inicio precisamente en los cartones de tapices que 

se exponen en esta sección. Actitudes y motivos se contraponen 

con pinturas y esculturas en las que está presente desde la 

universal melancolía hasta la tristeza, y del arrepentimiento a la 

ensoñación, antes de que Goya diera comienzo a los sueños de los 

Caprichos. 

 

El amor dormido. El vínculo entre el amor y el sueño, asunto 

representado por Goya en Las lavanderas, se remonta al arte  

 

griego y a la figura del Amor dormido, un niño desnudo y 

recostado, con semillas de adormidera que lo relacionan con el 

culto funerario. La escultura de Hipnos muestra el lado sensual 

del sueño. Fue ejecutada en el siglo XVII, posiblemente por un 

alumno de Bernini, a partir del torso romano de un efebo de la 

colección de Cristina de Suecia en Roma. Goya sitúa este asunto 

en el ambiente de prostitución que se asociaba con las lavanderas: 

una de ellas disfruta de un sueño erótico provocado por la caricia 

de un carnero, símbolo de la lujuria y a la vez reflejo de la 

medicina precursora de la época, según la cual estos sueños eran 

causados por impresiones sensoriales externas. 

 

 La tristeza amorosa. La cita de Goya, a pesar de su sencilla 

apariencia, es una escena de complejo significado. Para la joven 

sentada en una roca y que apoya su mejilla sobre el pañuelo 

arrugado que sostiene en su mano, el artista recurre a la imagen 

tradicional de la melancolía, con lo que la aleja de la tradicional 

interpretación de la prostituta y sus citas galantes. Vestida con 

recato y con un sencillo peinado, su expresión de tristeza y los 

ojos enrojecidos la acercan al arrepentimiento, como la 

contemporánea Magdalena penitente de Felipe de Espinabete, 

retirada en el desierto y llorando sus pecados. También recuerda 
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su desesperación a la de Cleopatra por el abandono de César, aquí 

ilustrada por un mármol clásico ahora identificado como Ariadna 

dormida. 

 

Sección 7. Las cuatro estaciones. En esta sección se muestra, 

según su orden original, la serie de las Cuatro Estaciones, 

destinada al comedor de los Príncipes de Asturias en el palacio 

del Pardo, encargada en julio de 1785. Se trata de un conjunto 

inseparable para entender por qué y de qué forma Goya dio un 

vuelco a la iconografía tradicional de raíces clásicas en la 

representación de las estaciones. 

 

 

La tradición mitológica. El origen mítico de las Cuatro 

Estaciones tiene sus raíces en el rapto de Proserpina, 

frecuentemente representado en el arte. La hija de Júpiter y Ceres, 

diosa de la agricultura, fue secuestrada por Plutón, dios del 

inframundo. Tras pactar con Plutón, Júpiter partió el año en doce 

meses. Durante los seis primeros Proserpina podía vivir con su 

madre, Ceres, que daba frutos como expresión de su alegría, y el 

resto del año la tierra se volvía estéril debido a su tristeza. Desde 

siempre, las Cuatro Estaciones habían transmitido una visión 

universal del tiempo y la naturaleza, insertadas en la idea de 

eternidad divina, y representadas a través de motivos alegóricos, 

mitológicos o religiosos. Con el avance de las ciencias en el siglo 

XVIII esta visión se fue secularizando y la tradición se vio 

matizada por elementos contemporáneos. 

 

La Primavera. Aunque la escena de La Primavera de Goya se 

sitúa en el siglo XVIII, incluye varias citas a motivos 

tradicionales de este tema. Así, la maja arrodillada ante la 

protagonista alude a las ofrendas a Flora como personificación de 

esta estación, como se muestra en las obras de Van der Hamen o 

Giordano. También la niña a la que coge de la mano su madre, o 

su nodriza, podría identificarse con el amorcillo que suele 
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acompañar a Flora, como en la versión de Maella. Por su parte, el 

campesino que trata de asustar a la “Flora” de Goya evoca la 

figura de Liber Pater, antiguo dios romano de la fertilidad, a la 

que también aluden las flores, símbolos del amor conyugal que 

aparecen asimismo en una placa de piedras duras del siglo XVIII. 

 

Verano y otoño. La vendimia se aparta de la representación 

tradicional del otoño, con Baco y sus seguidores, que hizo 

Maella. Goya sigue la tradición en la cosecha de las viñas y en la  

joven, de inspiración clásica, con la cesta de uvas o el Baco/majo 

que ofrece un racimo a la dama, pero sitúa la escena en el siglo 

XVIII. Los bodegones de uvas, el de Hiepes en el siglo XVII o  

 

los de Meléndez en el XVIII, así como los niños cortando 

racimos de Cerquozzi, aluden a la abundancia del otoño, cuando 

se recogían los frutos del verano, estación que Maella presenta, 

según la descripción de Ovidio, como “una joven con el rostro 

ardiente coronada de espigas”, así como con la llegada de la 

tormenta que hace referencia a Júpiter.  

 

Invierno. La nevada de Goya destaca por la potencia de la 

composición y el espectacular desafío de los blancos. El artista 

animó la escena con el gris de los árboles y los atuendos de los 

dos grupos que se encuentran en el camino, los pobres con el 

famélico perro y los otros, sirvientes de una casa noble, con el 

cerdo. El invierno fue representado con paisajes nevados por los 

Bassano, Brueghel y Momper o Collantes, pero también con la 

figura de un anciano sentado junto al fuego, por corresponder esa 

estación a la vejez del año, como en la copa de cristal de roca del 

siglo XVI atribuida a los Sarachi. Maella incluyó a la vieja que le 

señala al marido la escasez de la leña. 

 

El aire. Esta sección se centra en La cometa, un juego que es 

confrontado con obras de otros artistas como Claude-Joseph 

Vernet o Antonio Carnicero con la Ascensión de un globo 
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Montgolfier en Aranjuez como muestra de la conquista del aire 

que se logra en el siglo XVIII y ejemplo de uno más de los 

avances alcanzados en ese período de la historia. 

 

Sección 8. La conquista del cielo. En el siglo XVIII, con las 

primeras ascensiones de globos aerostáticos en París y en Madrid 

en 1783, las ciencias conquistaron el cielo, hasta entonces 

reservado a lo divino. Los fenómenos relacionados con el aire, 

una vez explicados científicamente, perdieron su carácter temible, 

mientras que en el arte se sublimaron estéticamente, buscando el 

efecto de un “horror deleitoso”, como en La cometa de Vernet, 

sobre la que se cierne una tormenta. Goya, más realista, describió  

 

los esfuerzos necesarios para dominar el aire, que pueden ser 

vanos, pues en su versión de La cometa el viento ha disminuido. 

En Niños inflando una vejiga un muchacho señala su pecho como 

indicando la fuerte respiración exigida por este trabajo. 

 

Los asuntos relacionados con el aire y el vuelo inspiraron a los 

artistas del siglo XVIII, que incidieron en su carácter fugaz. José 

del Castillo dibujó en uno de sus Cuadernos italianos varios 

pájaros en posturas momentáneas, y describió además el efecto 

del viento sobre los cuerpos en vuelo. También Goya se ocupó de 

los pájaros, como en La marica en un árbol, donde recreó el aire 

y su profundidad etérea a través de aves volando a diferentes 

distancias. Sin embargo, no escondió el carácter verdadero de la 

naturaleza, aquí en la forma de una urraca, que suele saquear los 

nidos ajenos, y cuya representación, sobre todo el del hombre, fue 

siempre el interés primordial del artista. 

 

Los cartones para tapices de Goya. Los cartones de tapices de 

Goya llegaron como parte de los fondos fundacionales del Museo 

en 1870, procedentes de los almacenes del Palacio Real adonde 

habían sido trasladados desde la Real Fábrica de Tapices de Santa 

Bárbara en 1857. Fueron localizados justamente en 1869 por 
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Gregorio Cruzada Villamil, quien también los publicó por 

primera vez. Comenzó en el Prado su gradual restauración, ya 

que habían estado enrollados durante decenios, y su exposición 

en las salas del Museo. Su exhibición al público culminó con la 

nutrida selección destinada por su director, Aureliano de Beruete, 

a varias salas de la planta baja especialmente dedicadas a Goya y, 

en su caso, decoradas con estucos dorados de carácter 

dieciochesco, que fueron inauguradas en 1921. Allí 

permanecieron con ligeros cambios que incluyen su desmontaje 

durante la Guerra Civil, hasta 1982, cuando esas salas se cerraron 

con motivo de la segunda fase de las obras de climatización del 

Museo. 

 

Se expusieron a partir de 1983 en la crujía este de la planta 

principal, en su zona sur, donde se pudieron organizar por 

primera vez cronológicamente y según las sucesivas series, y 

donde se incluyeron además los bocetos que hasta esa fecha había 

adquirido el Museo. A partir de 1998 pasaron a las salas 

especiales que ocupan en la actualidad en la segunda planta sur 

del edificio de Villanueva. 

 

A la temprana bibliografía de Cruzada Villamil se unió en 1946 

la publicación de Valentín de Sambricio, que incluía la 

documentación sobre los cartones del archivo de palacio y de la 

Fábrica de Tapices. En 1971 Jutta Held incluyó los cartones de 

Goya como parte fundamental de su estudio de la manufactura de 

tapices en la España del siglo XVIII, al que hay que añadir la 

decisiva monografía de Janis Tomlinson de 1993, a partir de su 

tesis doctoral, con la que se inició el riguroso análisis de estas 

obras y de sus fuentes, fundamental para entender el trabajo de 

Goya. En la actualidad se ha puesto en marcha un programa a 

medio plazo para la investigación, estudio técnico y restauración 

de todo este conjunto, de lo que esta exposición es sólo un 

pequeño avance. 
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Goya en Madrid. Cartones para Tapices 1775-1794. Museo 

Nacional del Prado. 28 de noviembre de 2014 – 3 de mayo de 

2015. Edificio Jerónimos. Salas A y B. Comisarias: Manuela 

Mena, Jefe de Conservación del siglo XVIII y Goya, y Gudrun 

Maurer, Conservadora del Área Pintura del siglo XVIII y Goya 

del Museo del Prado. 

 

Un gran abrazo desde nuestra querida y culta Madrid, 

 

Félix José Hernández. 

 

 

 

       LA CONSTRUCCIÓN SOCIAL DEL PAISAJE  

 

                         
 

                                 MIKI LEAL. Kahanamko. 2012.  
                                 Nueva Colección Pilar Citoler. 

 
Sevilla, 1 de diciembre de 2014. 

 

Querida Ofelia: 
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El Centro Andaluz de Arte Contemporáneo presenta la 

exposición titulada   La construcción social del paisaje que está 

incluida en la sesión expositiva Paisaje: contemplación, memoria 

y activismo. La muestra reúne más de 160 obras de 42 artistas que 

desde diferentes ópticas y con diversas técnicas han otorgado al 

paisaje un papel protagonista en sus trabajos.  

 

La exposición agrupa fotografías, pinturas, dibujos, instalaciones 

y vídeos provenientes de las colecciones del Centro Andaluz de 

Arte Contemporáneo, Colección DKV y Nueva Colección Pilar 

Citoler, complementándose entre ellas para ofrecer una visión de 

cómo se interpreta en la actualidad y de qué forma se ha  

 

recuperado en las últimas décadas y a través de varias 

generaciones de creadores. 

  

El paisaje ha sido un tema constantemente representado a lo largo 

de la historia del arte, recuperándose en las vanguardias con 

nuevas estéticas e intenciones y convirtiéndose en uno de los 

campos de investigación del arte contemporáneo. Como afirma 

Joan Nogué en La construcción social del paisaje, de donde está 

tomado el título de la exposición, “el paisaje puede interpretarse 

como un producto social, como el resultado de una 

transformación colectiva de la naturaleza y como la proyección 

cultural de una sociedad en un espacio determinado”. En ese 

sentido, “no solo nos muestra cómo es el mundo, sino que es 

también una construcción, una composición, una forma de 

verlo”.  

 

El paisaje no es la naturaleza o el lugar que se contempla, sino lo 

que se construye a partir de estos, una construcción cultural para 

la que es necesaria una interpretación, a partir de la cual unos 

elementos físicos existentes se convierten en un paisaje. En este 

caso, es una elaboración realizada a través del proceso creativo en 
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el que la intención, intervención e interpretación del artista de un 

territorio da como resultado una visión o una idea.  

 

Entre los asuntos que se tratan en esta exposición se encuentran, 

por una parte, el acercamiento a la naturaleza entendida a veces 

de forma concreta y otras de modo abstracto, la preocupación por 

la intervención del hombre o la memoria como elemento 

fundamental en su construcción, en el que lo importante no es lo 

que se ve, sino lo que no está presente pero forma parte de la 

historia del lugar y de las personas. También la ciudad 

posmoderna y su periferia de límites indefinidos se convierten en 

centro de atención de algunos artistas que invitan a la reflexión 

sobre la transformación, la ruina, el abandono o la estética de lo  

 

degradado. Son formas diferentes de abordar el tema, a través de 

diversos soportes y lenguajes, que tienen en común el hecho de 

ser paisajes construidos socialmente. 

 

LA CONSTRUCCIÓN SOCIAL DEL PAISAJE.   

Artistas: Alfonso Albacete, Lara Almarcegui, Tete Álvarez, Olivo 

Barbieri, Sergio Belinchón, Bleda y Rosa, Miguel Brieva, 

François Bucher, Salomé del Campo, Daniel Canogar, Juan 

Manuel Castro Prieto, Gerardo Custance, Patricia Dauder, Daniel 

Faust, Jorge Fuembuena, Santiago Giralda, Dionisio González, 

José Guerrero, Federico Guzmán, Cristina Iglesias, Leandro Katz, 

Miki Leal, Zoe Leonard, Mark Lewis, Anna Malagrida y Mathieu 

Pernot, Mireya Masó, Rosell Meseguer, Matt Mullican, Eduardo 

Nave, Guillermo Pérez Villalta, Paloma Polo, Xavier Ribas, 

Néstor Sanmiguel, Soledad Sevilla, Alejandro Sosa, Zoé T. 

Vizcaíno, Santiago Ydáñez, Jorge Yeregui, Fernando Zóbel y 

Jesús Zurita.   

Comisaria: Yolanda Torrubia Fernández. Asesoramiento en la 

selección de obras de la Colección DKV: Alicia Ventura Bordes. 
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Del 28 de noviembre de 2014 al 29 de marzo de 2015. Centro 

Andaluz de Arte Contemporáneo.  Monasterio de la Cartuja de 

Santa María de Las Cuevas Entradas por: Avda. Américo 

Vespucio, 2 | Camino de los Descubrimientos, Sevilla. 

Con gran cariño desde la bella capital de Andalucía, 

 

 Félix José Hernández. 

 

 

 

 

                    LA POESIA DELLA LUCE 
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     Giovanni Battista Piazzetta, Due giovani amanti, 1743 ca. 

Venezia, 1 dicembre 2014. 

130 straordinari disegni provenienti da una delle più importanti 

collezioni al mondo ripercorrono l’arte e il mito di Venezia, dal 

Rinascimento all’Ottocento. In mostra i grandi maestri da 

Mantegna, Bellini, Giorgione e Tiziano fino a Veronese,Tiepolo, 

Piazzetta e Canaletto; e poi gli stranieri innamorati di Venezia 

come Callowe Sargent. 

Disegni preparatori, schizzi rapidi a fermare l’idea, modelli e 

studi per la bottega ma anche composizioni finite, opere  

 

autonome capaci di proporre una poetica diversa,fatta di linee, 

ombre, chiaroscuri, lumeggiature, definizione di forme e 

movimenti, traduzione di sentimenti e visioni, esplorazione delle 

infinite possibilità della luce. 

In mostra a Venezia, al Museo Correr dal 6 dicembre 2014 al 15 

marzo 2015, giungono della National Gallery of Art di 

Washington oltre centotrenta opere realizzate tra il XV e il XIX 

secolo a Venezia, quando la città dei Dogi e la terraferma 

rappresentavano la culla dei più raffinati artisti italiani. 

Un nucleo selezionatissimo di una delle più importanti collezioni 

di disegni al mondo, ricondotti in laguna per un irripetibile 

approfondimento dei risultati che la creatività dei grandi maestri 

veneti ha saputo trasferire anche nell’opera grafica: da Mantegna, 

Bellini e Carpaccio a Giorgione, Lotto e Tiziano, fino a 

Bassano,Veronese, Tintoretto, Piazzetta, Canaletto, Tiepolo e 
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Guardi, fino alle passion iveneziane di “forestieri” come James 

McNeill Whistler, Rudolf von Alt, Edward Lear, Carl Friedrich 

Heinrich Werner, William Callow e, soprattutto, John 

SingerSargent. 

Un percorso affascinante che attraversa quattro secoli dell’arte 

veneziana, dal Cinquecento all’Ottocento, rivelando la capacità 

grafica di sommi autori; e sullo sfondo c’è Venezia: non solo 

centro di produzione artistica ma anche soggetto veroe proprio, 

fonte d’ispirazione, mito perenne. 

L’esposizione, che è organizzata dalla National Gallery of Art di 

Washington in collaborazione con la Fondazione Musei Civici di 

Venezia e con il contributo della The Gladys Krieble Delmas 

Foundation, è curata da Andrew Robison, Senior Curator del  

 

dipartimento di disegni e stampe della National Gallery of Art di 

Washington, ed è preziosa anche per l’estrema fragilità delle 

opere esposte, che per tale ragione assai raramente hanno varcato 

i confini del museo americano. 

Si tratta della conferma di una collaborazione internazionale 

importante che prosegue una lunga tradizione di ricerca sulla 

pittura veneziana, che la Fondazione  Musei Civici di Venezia, 

sotto la direzione scientifica di Gabriella Belli, intende portare 

avanti a fianco delle più prestigiose istituzioni museali del 

mondo. 

Félix José Hernández. 
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                   PHILIPPE DJIAN, VOYAGES 
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                       Albrecht Dürer, Costume de dame ou Dame de 

                       Livonie. Plume, encre brune, aquarelle. Musée 

                      du Louvre © RMN (musée du Louvre) / Thierry 

                     Le Mage 

 
Paris le 1 décembre 2014. 

 

 

 

 

Philippe Djian propose un voyage onirique dans les arts et la 

littérature. Si le goût pour l’Ailleurs, le désir de passer au-delà  
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des frontières, a marqué la civilisation occidentale, dont l’un des 

premiers grands textes littéraires – L’Odyssée – est illustré par 

des antiques grecs choisis dans les collections du musée, des 

textes plus anciens illustrent un désir universel de découvrir de 

nouvelles terres. 

 

Carnets de voyages, notes dessinées ou écrites, peintures, 

antiques et sculptures jalonnent le parcours de l’exposition et 

nous invitent à une confrontation avec des oeuvres souvent issues 

de l’art sacré dans lesquelles la notion de voyage cède le pas à 

celle de la transhumance des âmes. 

 

Car la curiosité pour l’au-delà des frontières du monde connu 

trahit souvent de façon symptomatique une universelle 

interrogation humaine sur l’avenir de l’individu ou de l’espèce. Et 

peut-être bien que la littérature, conçue comme le laboratoire 

d’un voyage intérieur, perpétue l’une des plus profondes pulsions 

de l’humanité qui est d’interroger son destin. 

 

Le goût pour l’Ailleurs (salle 20).  

 

Pour évoquer le désir de connaître un au-delà des frontières, la 

première salle accueille le Panorama de Constantinople de 

Prévost (1818), le Cratère des Prétendants du Peintre d’Ixion et 

l’Oenochoé à figures noires d’Ulysse et Polyphème du Peintre du 

Vatican. L’Odyssée offre le point de départ de la relation entre 

voyage et littérature. Au centre de la salle est présentée, sous 

vitrine, une accumulation de livres qui sont des relations de 

voyages (en Syrie, en Terre Sainte – par Jacques Callot – en 

Italie, en Egypte). Le thème du voyageur occidental est évoqué 

sous maints aspects par des estampes de Schongauer, un dessin  

 

de Dürer, des oeuvres italiennes du XVe siècle montrant 

l’importance de la thématique du voyageur (ou du pèlerin) et son 
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essor à partir de la seconde moitié du XVe siècle. Deux tablettes 

babyloniennes exceptionnelles apportent deux témoignages 

antiques inédits, l'un consacré à des conseils donnés à un roi 

voyageur en char, l'autre est sans doute l'un des premiers 

paysages littéraires (anonyme) d'un individu souhaitant monter 

aux cieux pour se rendre immortel et qui prend plaisir lors de son 

ascension à dresser un paysage aérien de Babylone et de 

l'Euphrate. 

 

Le voyage comme transhumance des âmes (salle 21). 

 

Y sont rassemblés des carnets de voyages d’artistes occidentaux 

des XVIIIe et XIXe siècles (Gros en Italie, Delacroix au Maroc, 

Gauguin à Tahiti), ainsi que des ouvrages renaissants qui ouvrent 

la perspective vers le voyage pris comme thème de culte ou de 

croyance liée ou non à la transhumance des âmes : le premier 

ouvrage illustré de la Comédie de Dante par Baccio Baldini et 

Sandro Botticelli, l’Hypnerotomachia Poliphili de Colonna, etc. 

Cette même salle accueille aussi un Livre des Morts de 

l’Ancienne Egypte tel le Livre des Morts anonyme (N 3073) ainsi 

qu’un modèle de bateau du Moyen Empire. 

 

Le voyage intérieur. Le voyage forcé (salle 22). 

 

Cette salle envisage le voyage non plus comme vue de l’ailleurs, 

non plus comme voyage cultuel ou mystique mais comme 

création littéraire, « voyage dans une chambre » pourrions-nous 

dire, ou dans une oeuvre (nous présentons en trois planches la 

transformation du chef-d’oeuvre d’Hercule Seghers – Tobie et 

l’ange – en un nouveau chef-d’oeuvre gravé par Rembrandt : la 

Fuite en Egypte). Ici prennent place plusieurs registres de la 

création littéraire et artistique, autour de dessins de  

 

Victor Hugo, d’estampes d’Alechinsky ou de Louise Bourgeois, 

une grande encre d'Henri Michaux, enfin une oeuvre 
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contemporaine, du Collectif anonyme défendu par Vincent Sator, 

consacrée à la Cartographie littéraire de Guy Debord. 

 

Une sculpture de Martin Salazar, artiste franco-péruvien 

contemporain, intitulée Exil, aborde le voyage forcé, en quelque 

sorte, venant faire écho au voyage mental de Victor Hugo, 

d’Allen Ginsberg ou de Michaux. Nous présentons aussi dans 

cette salle un cadavre-exquis vidéo d’une durée de 5 minutes 

tournant en boucle sur moniteur - moment de création libre par 

des cinéastes et artistes vidéo souhaitant mettre en  scène la 

relation entre la feuille, la route, le voyage et la littérature. Une 

installation vidéo de Bill Viola conclut l’exposition Voyages dans 

la salle 23. 

 

Philippe Djian, Voyages. 27 novembre 2014 - 23 février 2015. 

Aile Sully, 2e étage, salles 20-23. Commissaire de l’exposition : 

Pascal Torres, conservateur en chef, directeur scientifique de 

Louvre Conseil. Publication : Voyages. Philippe Djian. Coédition 

Gallimard / musée du Louvre Editions. 162 pages, 70 

illustrations, dimensions 185 x 235 mm. 

 

Félix José Hernández. 
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               MADE IN TAIWÁN EN MADRID  

 

                            

Madrid, 3 de diciembre de 2014. 

Querida Ofelia: 

A diferencia de China, cuya cultura milenaria es reconocida por 

el gran público, Taiwán es, para muchos españoles  , un lugar 

indeterminado del que proceden muchos de sus bienes de 

consumo. El proyecto del CBA Made in Taiwan. Taiwán en el 

Círculo De Bellas Artes de Madrid, pretende contribuir a paliar 

este desconocimiento, llamando la atención sobre la profunda e 

interesante variedad cultural del país.  

Dado que conocer una cultura es la mejor forma de acercarse a un 

país y su gente, este proyecto también pretende estrechar lazos 

entre los países, aprovechando la existencia de una considerable 

comunidad taiwanesa afincada en Madrid, que disfrutará de 

acceso preferente a las actividades culturales programadas. 

La programación de diciembre de Made in Taiwan. Taiwán en el 

Círculo, dentro del marco de Taiwan Spotlight Project, consiste 

en dos espectáculos de música y danza, y un ciclo de cine en 

torno a Hou Hsiao-Hsien, principal representante del séptimo arte 

en su país. Además, en los próximos meses, el Cine Estudio 

albergará una proyección mensual de cine taiwanés. 

 

http://www.circulobellasartes.com/evento.php?s=ciclos_cine&id=504
http://www.circulobellasartes.com/evento.php?s=ciclos_cine&id=504
http://www.circulobellasartes.com/evento.php?s=ciclos_cine&id=511
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Coincidiendo con las actividades del ciclo Made in Taiwan-

Taiwán en el Círculo, el restaurante del CBA, La Pecera, ofrecerá 

un menú degustación de gastronomía taiwanesa. 

Organiza: Oficina Económica y Cultural de Taipei en España 

CBA. Patrocina: Ministry of Culture Dr. Samuel Yin. 

Un gran abrazo desde nuestra culta y querida capital de España, 

Félix José Hernández. 

 

 

 

 

 

 

 

 

 

 

 

 

LUMIÈRES, CARTE BLANCHE À CHRISTIAN LACROIX 

http://www.lapeceradelcirculo.com/
http://www.taiwanembassy.org/es
https://english.moc.gov.tw/
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Dessins Christian Lacroix 

© Monsieur Christian Lacroix 

 

Paris le 3 décembre 2014. 

 

Pour sa réouverture, le musée Cognacq-Jay se dévoile à travers 

une carte blanche proposée à Christian Lacroix. 

 

Créé en 1928 à l’initiative du fondateur de la Samaritaine, Ernest 

Cognacq, le musée a emménagé dans les espaces de l’hôtel 

Donon, demeure du XVIe siècle rénovée dans le Marais en 1990. 

Il présente des oeuvres emblématiques du XVIIIe siècle 

sélectionnées par le fondateur pour être exposées dans des 

boiseries évocatrices du « décor artistique de la vie française ». 

 

Connu pour son travail régulier auprès des institutions muséales, 

Christian Lacroix a ainsi accepté le double défi de renouveler le « 

fil rouge » des ambiances de visite tout en travaillant sur un 

concept cher à son approche artistique, le goût pour le XVIIIe 

siècle. Plus de 40 artistes contemporains ont été invités par 

l’artiste commissaire en réponse à dix thèmes phares identifiés  
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parmi les acquisitions d’Ernest Cognacq pour mieux faire 

comprendre l’esprit des Lumières et son importance actuelle. 

 

Visions des Lumières. Monsieur Christian Lacroix : Quel regard 

et quel lien entretenez-vous avec le siècle des Lumières ? 

 

« Le regard que je peux porter sur le siècle des Lumières n’est 

que celui d’un amateur, un regard indirect qui passe par cette fin 

du XIXe et le début du XXe ou les Cognacq ont constitué leur 

collection, non sans faire appel à des conseillers historiens de 

l’art « éclairés ». Mais j’avoue sincèrement que le lien est ténu, 

me sentant plus dionysiaque qu’apollinien. 

 

Mais je ne peux qu’adhérer avec reconnaissance à tout ce que les 

Lumières ont apporté en matière de progrès social, de réflexion 

politique, de lutte contre les obscurantismes, de tolérance, de soif 

de connaissance avec les encyclopédistes. D’autant que, très 

paradoxalement, ces acquis en apparence inébranlables, ces 

fondations qui semblaient le socle définitif des sociétés modernes 

sont soudainement mises à mal, contestées, niées en ce début du 

XXIe siècle. 

 

Ne serait-ce que pour ces raisons, il est utile de faire ce va-et-

vient entre le XVIIIème et le nôtre. 

 

Mais, encore une fois, en ce qui me concerne, c’est aussi en 

passant pas le goût du XIXe, qu’on a pu appeler « le siècle du 

pastiche », qui n’a rien inventé ou presque, le cadre des arts 

appliqués post Napoléon III ne faisant que « sampler » les siècles 

précédents, comme la période romantique répétait le Moyen Âge 

« troubadour». Nulle trace de « création contemporaine » pure, 

ex-nihilo, contrairement à ce qui se faisait jour en Angleterre ou 

dans les pays du nord. 
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Pendant ces décennies 1880/1910, on se doit de vivre dans le bon 

goût, qui ne peut être que celui du passé, la bourgeoisie post 

Napoléon III se parant un peu des plumes de l’aristocratie 

éclairée pré-révolutionnaire. 

 

Alors je dois confesser qu’au-delà du respect admiratif que je 

peux éprouver pour ces « Lumières » je ne suis pas insensible à 

toute l’écume rococo qu’elles ont pu susciter, inspirer, à la 

seconde moitié du XIXe et au-delà, ce style « marquise », « 

bergère », un peu « leste », bourgeois au fond, limite kitsch. Et 

c’est souvent par ce biais là que les artistes contemporains 

reviennent vers le XVIIIe ». Christian Lacroix  

 

 

Félix José Hernández. 

 

LUMIÈRES, CARTE BLANCHE À CHRISTIAN LACROIX. 

19 NOVEMBRE 2014 — 19 AVRIL 2015. COMMISSAIRES : 

Christian Lacroix ; Rose-Marie Mousseaux, conservateur du 

patrimoine, directrice du musée Cognacq-Jay.MUSÉE 

COGNACQ-JAY, MUSÉE DU XVIIIEME SIECLE DE LA 

VILLE DE PARIS. 8, rue Elzévir - 75003 Paris. 
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                    FUE POR TU AMOR LUCÍA… 

 

                    
 

                          Hotel Sevilla, La Habana, Cuba. 

 

París 3 de diciembre de 2014. 

 

Querida  Ofelia: 

 

Hace unos días estuve conversando con Eduardo, él me llamó 

desde Boston, para darme la triste noticia del fallecimiento de su 

hermana, mi inolvidable Amiga del Alma Lucía, en New Jersey.  

Conservo recuerdos de muchas chicas conocidas, amigas 

simpáticas, etc. Pero me bastan los dedos de ambas manos para 

contar a  las que considero como Amigas del Alma, a las que 

querré eternamente ya que son parte de mis más bellos recuerdos 

de infancia, adolescencia y juventud. No tengo remedio… ¡Soy 

un hombre que padece de esa extraña enfermedad incurable que 

se llama nostalgia! 

 

Eduardo me pidió el número de teléfono de Jorge, nuestro amigo 

común, que vive hoy día en Normandía. Al día siguiente llamé a 

Jorge. Me respondió su esposa francesa (con la cual tiene cuatro 

hijos), me dijo que él había salido un momento, pero que le diría 

que me llamase. 

 



Desde las orillas del Sena 

 436 

 

Media hora más tarde, recibí la llamada de mi viejo y querido 

amigo. Mantuvimos una larguísima conversación y recordamos 

tantísimos momentos agradables pasados juntos con otros 

amigos, entre ellos Lucía y Eduardo, allá en nuestra querida 

Habana, hasta que el régimen destruyó todo lo que amábamos. 

Me autorizó a contar su love story con Lucía. Se la envié antes, él 

hizo algunos pequeños cambios y éste es el resultado: 

 

“Mi querida Lucía, Amor mío: 

 

Acabo de enterarme por tu hermano Eduardo de que el Señor te 

ha llamado. Al fin descansas en paz después de tantos 

sufrimientos a causa de tu combate contra la terrible enfermedad, 

que te destruía demasiado lentamente.  Debes de estar en estos 

momentos junto a tus padres y a Luisito, tu hermano que partió 

en una lancha buscando la Libertad y desapareció en el Estrecho 

de la Florida. 

 

Nos conocimos en la E.S.B. Felipe Poey, Anexa a la Universidad 

de La Habana, éramos  niños, estábamos en séptimo grado. Como 

el régimen había confiscado las escuelas privadas, tú venías del 

Colegio de La Luz y yo de los Escolapios. Tu hermano Eduardo 

estaba en octavo y Luisito en noveno. Comenzó nuestra historia 

de amor infantil que se limitaba a pasear tomados de las manos 

por la Quinta de los Molinos, ir al Tropicream de la calle L o a la 

cafetería del Cine Astral. Yo iba a tu casa de la calle Infanta con 

el pretexto de que me explicaras las matemáticas y… por debajo 

de la mesa te tocaba la mano.  

 

Al terminar la Secundaria Básica en 1963, tú fuiste al Instituto del 

Vedado al igual que tus hermanos, pero yo preferí el José Martí 

en la calle Zulueta. Así fue como nos perdimos de vista. 
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En octubre de 1966 me llamaron a pasar el S.M.O. Al llegar a la 

U.M. 2868, más conocida como Pedagógico Militar Pepito Tey, 

situada en la carretera que va de la Vía Monumental  a 

Casablanca, me encontré con tu hermano Eduardo. Nuestra 

amistad renació y se profundizó, ya que sólo nos habíamos visto 

por casualidad en alguna fiesta de Quince o Pique de Cake.  

 

En aquel momento yo estaba perdidamente enamorado de una 

bella chica que estaba esperando la salida hacia la Libertad por el 

Puente Aéreo de Varadero a Miami. Ella iba a verme los 

domingos con su mamá, hasta que un domingo no fue. Me enteré 

por su prima que se había ido. Creo que pocas veces lloré a 

escondidas tantas veces. Recuerda que según nuestro machismo 

tropical “los hombres no lloran”. Quedaron en mi mente  el filme 

francés “Les parapluies de Cherbourg”, que habíamos visto 

juntos el día antes de que partiera para el S.M.O. en el cine Rex 

de la calle San Rafael y la canción “Il Mondo” de Jimmy 

Fontana, que tantas veces bailamos. 

 

Así fue como “me quedé viudo” por primera vez; lo cual me 

ocurriría tres veces más. 

 

Tú, mi querida Lucía, ibas también los domingos a visitar a 

Eduardo con un muchacho que yo pensaba que era tu novio. 

Tenías 17 espléndidos años. Eras una chica bellísima. Lo 

comenté con tu hermano y éste me dijo que el muchacho era 

primo de ustedes. Por tal motivo osé acercarme a ti y entablar una 

conversación.  Tu risa fue contagiosa. Recuerdo tus palabras: “Al 

fin te decidiste a hablarme, es porque te quedaste viudo (como 

me dijo mi hermano que dices), o porque te enteraste de que el 

muchacho que me acompaña cada domingo es primo nuestro y, 

además - queda entre nosotros-, a él no le gustan las muchachas, 

prefiere a los jóvenes atléticos”. Eso me lo dijiste con una 

sonrisita socarrona. 
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El sábado siguiente tuve mi primer pase y fue nuestra primera 

salida. Almorzamos en el restaurante Le Potin de la calle Línea, 

gracias a mi tío Néstor que trabajaba en él, después fuimos  al 

cine Trianón y terminamos en el Club Turf. Nuestra vieja love 

story infantil se convirtió en una historia de amor que  crecía  

cada sábado y domingo en: El Rojo del Capri, Le Parisien, El 

Caribe, el Copa Room  y también en El Turf, Los Violines, El 

Scherezade, El Intermezzo, etc.  

 

Una noche de sábado  al acompañarte a casa, me dijiste: “Estoy 

sola, mis padres y mi hermano fueron a ver este fin de semana a 

mis abuelos a Matanzas. ¿Te quieres quedar conmigo?” Y 

mientras me lo decías, tomaste mis manos y me pusiste las llaves 

en ellas. Tengo que confesar que fue la primera noche de amor de 

mi vida. Pero también para ti, pues fue la primera vez que hiciste 

el amor. ¡Algo que no olvidaré jamás! 

 

Y partir de aquel día cada sábado y domingo por las tardes, 

nuestros jóvenes cuerpos hacían el amor en el Sevilla Biltmore , 

gracias a un viejo amigo de mi padre que trabajaba en la 

dirección de ese hotel. Hasta que un día me dijiste que tenías que 

confesarme algo: “Mis padres están esperando la salida para los 

EE.UU. y yo debo partir con ellos. Eduardo se quedará con el 

apartamento y mi tía Julia vendrá a vivir con él hasta que pueda 

salir a los 27 años”. 

 

Yo vivía con el temor de salir de pase un sábado, con Eduardo, 

que siempre me acompañaba y encontrarnos que te habías ido. 

Por tal motivo en cada fin de semana nos amábamos como si 

fuera la última vez.  

 

Durante años, la famosa canción de Joan Manuel Serrat, resumía 

lo que yo sentía por ti. Era como si hubiera sido yo el que la 

hubiera escrito para ti amor mío: 
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Vuela esta canción 

para ti, Lucía, 

la más bella historia de amor 

que tuve y tendré. 

 

Es una carta de amor 

que se lleva el viento 

pintado en mi voz 

a ninguna parte 

a ningún buzón. 

 

No hay nada más bello 

que lo que nunca he tenido. 

Nada más amado 

que lo que perdí. 

Perdóname si 

hoy busco en la arena 

una luna llena 

que arañaba el mar... 

 

Si alguna vez fui un ave de paso, 

lo olvidé pa' anidar en tus brazos. 

Si alguna vez fui bello y fui bueno, 

fue enredado en tu cuello y tus senos. 

 

Si alguna vez fui sabio en amores, 

lo aprendí de tus labios cantores. 

Si alguna vez amé, 

si algún día 

después de amar, amé, 

fue por tu amor, Lucía, 

Lucía... 
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Tus recuerdos son 

 

cada día más dulces, 

el olvido sólo 

se llevó la mitad, 

y tu sombra aún 

se acuesta en mi cama 

con la oscuridad, 

entre mi almohada 

y mi soledad. 

 

Compré el long play con esa canción en mi primer viaje a España 

en 1981.  Ahora mientras te escribo la estoy escuchando. 

 

https://www.youtube.com/watch?v=QdrMPLOntTA 

 

En enero de 1969 al llegar a tu casa te encontré llorando. 

Comprendí inmediatamente lo que pasaba. El viernes partirías 

para siempre. Ese sábado hicimos el amor entre lágrimas. Por la 

primera vez no regresaste a casa hasta el domingo por la noche, 

pues me acompañaste hasta la entrada de la unidad militar. 

Después me enteraría de que habías dicho a tus padres que irías a 

Matanzas a despedirte de la familia.  

 

Sólo un mes y medio después comenzaron a llegar tus cartas para 

Eduardo y para mí. Según los meses pasaban, las cartas se hacían 

más raras, hasta que cesaron de llegar. Eduardo me decía que a él 

tampoco le llegaban.  

 

Él se casó con Lourdes,  una chica fantástica, con la cual  tuvo 

dos niñas: Lucía y  Yolanda. Tú lo fuiste a buscar por el Mariel y 

lo lograste llevar a la Libertad junto a su pequeña familia. 
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Eduardo vino a casa a despedirse y me dijo que tenía algo muy 

importante que decirme: “Quiero que sepas que ocho meses 

después de llegar a los EE.UU., Lucía tuvo un niño al que le puso 

tu nombre. Se casó con un joven americano, el cual lo declaró 

como hijo suyo. Toma, ésta es la dirección y el número de 

teléfono de su casa en Emerson, New Jersey. Discúlpame por no 

habértelo dicho antes, pero Lucía me había dicho que no te lo 

dijera, para no hacerte sufrir”. Nos dimos un gran abrazo de 

despedida y nos deseamos poder volver a vernos de nuevo en los 

EE.UU. más temprano que tarde. 

 

Había conocido a Brigitte, una bella francesa, cuando yo animaba 

en la playa de Jibacoa el camping para turistas franceses e 

italianos. Nació una historia de amor. Ella movió cielo y tierra y 

logró sacarme del país rumbo a Francia en 1981. Nos instalamos 

en Deauville, un balneario elegante de la costa de Normandía. 

Desde allí, gracias a amigos comunes, logré encontrar a Eduardo 

en Boston. Me dio la nueva dirección de Lucía y su teléfono. 

Seguía viviendo en Emerson. 

 

En 1989 fui con mi esposa de vacaciones a New York. Ella 

quería reunirse con viejas amigas de infancia. Yo le dije que 

aprovecharía para ir a visitar el Museo de Historia Natural. Pero 

pasé el Hudson y sin avisar toqué el timbre de la puerta de una 

coqueta casa del barrio de Emerson. Me acompañó en su coche 

Nicolás, un viejo amigo francés.  

 

Me abrió la puerta un joven atlético de unos veinte años. Me 

presenté como un viejo amigo cubano tuyo. Me dijo que él era tu 

hijo, que sus padres estaban de vacaciones en la Florida. Cuando 

le entregué mi tarjeta de visita, él se sorprendió y exclamó: “¡Ah, 

Vd. es el viejo amigo de mi madre del cual ella tanto me ha 

hablado! Fíjese si ella lo aprecia que me puso su nombre. Qué 

lástima que no esté, seguramente le habría gustado verle”. Yo  
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sonreí. Tenía deseos de darle un gran abrazo a aquel chico, pero 

la prudencia fue más fuerte que mis deseos.  

 

Regresamos en silencio a New York. Le pregunté a Nicolás: 

“¿No encuentras que se parece a mí ese chico?”. Él me contestó: 

“No es que se parezca, es exacto a ti”. 

 

A partir de entonces y durante años mantuvimos una afectuosa 

relación telefónica y posteriormente por la Internet. Nos 

llamábamos por Pascuas, El Día de Acción de Gracias, tu 

cumpleaños, el mío, Navidad, Año Nuevo, etc. Pero nunca nos 

encontramos en ningún lugar.  

 

En el 2003 Jorgito, que formaba parte de los marines, murió en 

Irak. ¡Fue un golpe terrible! Lo supe por Eduardo. No pude 

hablar contigo por teléfono, sólo con tu esposo, al cual le di el 

pésame por la pérdida de “su hijo”. Y me tuve que tragar las 

lágrimas. Y ahora supe que te has ido para siempre y viene a mi 

mente un torbellino de bellos recuerdos! ¡Y lloro, sí lloro… 

porque los hombres también lloran! 

 

Perdóname pero no tengo fuerzas para continuar escribiendo… 

 

Te quiero eternamente Amor mío, 

 

Jorge”. 

 

Mi querida Ofelia, te he contado una historia de amor de la que 

fui en gran parte testigo. 

 

Un gran abrazo desde La Ciudad Luz, 

 

Félix José Hernández. 
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L’ARNINA DI LORENZO BARTOLINI ALLA GALLERIA 
DELL’ACCADEMIA 
 

 
  
L’Arnina inedita di Lorenzo Bartolini    

 
Firenze, 17 novembre 2014. 
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Si apre domani, 18 novembre, e resterà visibile fino all’8 febbraio 

2015 nella Gipsoteca della Galleria dell’Accademia di Firenze, la 

mostra “L’Arnina di Lorenzo Bartolini. Il marmo ritrovato per 

Giovanni degli Alessandri”.  

 

La piccola e preziosa esposizione, curata da Lia Brunori, 

vicedirettrice della Galleria dell’Accademia, rappresenta 

l'occasione per condividere con il pubblico gli ulteriori studi 

intorno all’opera dello scultore neoclassico pratese Lorenzo 

Bartolini, che la Galleria fiorentina promuove da anni.  

 

Protagonista d'eccellenza della mostra una statua in marmo 

raffigurante la Ninfa Arnina, di squisita fattura, testimoniata dai 

documenti e dalle fonti, ma della quale si era perso traccia, che è 

stata rinvenuta in una collezione privata inglese dallo studioso 

John Kenworthy-Browne.  
 

L’opera, inedita, viene quindi esposta per la prima volta al 

pubblico affiancata dal suo bellissimo calco in gesso, di proprietà 

della stessa Galleria dell'Accademia, rientrato dopo essere stato 

depositato per alcuni decenni presso il Museo Civico di Prato, ed 

insieme ad alcuni documenti volti ad evocare la complessa 

vicenda dell’opera bartoliniana che, in questa versione, riporta la 

dedica a Giovanni degli Alessandri, personaggio di spicco nella 

vita culturale fiorentina del primo Ottocento.  

 

Il catalogo della mostra, pubblicato dall’editore Sillabe, come 

afferma Angelo Tartuferi, Direttore della Galleria 

dell’Accademia, “conferma l’interesse speciale della Galleria per 

l’opera di Lorenzo Bartolini e inaugura la nuova serie dei 

‘Quaderni di studio’ che saranno uno strumento agile e prezioso 

per approfondire temi inerenti le collezioni del museo”. 

Il fortunato ritrovamento della statua si deve appunto alle ricerche 

del celebre studioso inglese John Kenworthy-Browne che  
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presentò questa scoperta al convegno su Lorenzo Bartolini 

promosso dalla Galleria dell’Accademia nel 2013, dopo il 

successo della fondamentale mostra dedicata allo scultore nel 

2011.  

 

È stato però solo grazie ai contatti sviluppati da Franca Falletti - 

già Direttrice della Galleria dell’Accademia - che si è potuto 

precisare la localizzazione della scultura e concretizzarne la sua 

presentazione in questa sede.  

 

Come testimonia la lettera di dedica esposta in mostra, il marmo 

ritrovato ed il gesso portano la dedica di Lorenzo Bartolini a 

Giovanni degli Alessandri, presidente dell’Accademia di Belle 

Arti, cui lo scultore si rivolse nel 1825 nella speranza di ottenere 

la Cattedra di Scultura allora vacante.  
 

Bartolini, però, era in profondo conflitto con il mondo 

accademico fiorentino mal tollerandone la rigida impostazione 

dell’insegnamento, nonostante egli fosse ormai considerato come 

uno dei più importanti scultori del tempo, non riuscì ad ottenere 

quell’incarico che fu dato invece a Stefano Ricci, scultore 

neoclassico di ben minore fama ma integrato nell’ambito 

accademico.  

 

Solo nel 1839 Bartolini ebbe la desiderata nomina accademica a 

professore di Scultura e l’amico Vittorio Fossombroni, illustre 

scienziato e ministro del Granducato di Toscana, gli dedicò un 

sonetto. Bartolini rispose all’amico sia in rima, sia con un ritratto 

di cui in mostra sono presentate le testimonianze. 

 
SOPRINTENDENTE PER IL PATRIMONIO STORICO, ARTISTICO  ED 

ETNOANTROPOLOGICO E PER IL POLO MUSEALE DELLA CITTÀ DI 

FIRENZE ad interim:  Alessandra Marino.  DIREZIONE DELLA GALLERIA 

DELL'ACCADEMIA:  Angelo Tartuferi.  VICEDIREZIONE DELLA GALLERIA 

DELL'ACCADEMIA:  Lia Brunori.  DIREZIONE AMMINISTRATIVA PER LA  
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GALLERIA DELL’ACCADEMIA:  Marzia Marigo.  MOSTRA A CURA DI  Lia 

Brunori.  COMITATO SCIENTIFICO:  Cristina Acidini, Silvestra Bietoletti, Lia  

 

Brunori, John Kenworthy-Browne, Silvia Melloni Franceschini ed  Angelo Tartuferi.  
SEGRETERIA SCIENTIFICA: Cristina Panconi. 

 
Félix José Hernández. 
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TANIA MOURAUD, RÉTROSPECTIVE AU CENTRE 

POMPIDOU-METZ 

 

                               
 
                                      Tania Mouraud. 

 
Metz, 5 décembre 20104. 

 

En 2015, le Centre Pompidou-Metz présente, en partenariat avec 

9 sites culturels de Metz, la première exposition monographique 

d’envergure dédiée à l'artiste française Tania Mouraud. 

 

Amorcé à partir du 4 mars 2015 au Centre Pompidou-Metz, et 

pensé à l'échelle de la ville et de son agglomération, l'événement 

prendra toute son ampleur à partir de la fin juin 2015, déployant 

ainsi une rétrospective sans précédent dans sa forme et inédite 

dans son déploiement. 

 

Artiste refusant tout rattachement à un courant ou à un dogme, 

Tania Mouraud n’a cessé de faire évoluer son oeuvre depuis la fin 

des années 1960, explorant alternativement toutes sortes de 

disciplines – peinture, installation, photographie, performance, 

vidéo, son – autour d’un principe constant : interroger les  
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rapports entre l’art et les liens sociaux. Elle propose ainsi de 

rajouter dans les habitations standardisées une chambre de 

méditation (1968). Elle affiche dans l’espace public sur les 

panneaux 4 x 3 m son désaccord avec une société glorifiant 

l’avoir au dépend de l’humain (1977). Elle réfléchit aux rapports 

esthétiques entre l’art et la guerre, et se penche avec l’aide de 

l’écriture sur les limites de  la perception, en créant des « mots de 

forme » (1989). À partir de 1998, elle se sert de la photographie, 

de la vidéo et du son en lien étroit avec la peinture pour 

questionner différents aspects de l’histoire et du vivant. 

 

Un catalogue accompagnera l’exposition (parution prévisionnelle 

en mars 2015). Il constituera une monographie de référence sur 

l’artiste, faisant une large place à ses écrits et incluant des 

documents inédits. 

 

Déployée sur les 1100 m2 de la Galerie 2 du Centre Pompidou-

Metz dès le mois de mars, la première partie de la rétrospective 

parcourra l’ensemble de la carrière de Tania Mouraud, depuis 

l’acte de l’autodafé de 1968, qui met fin à ses premières années 

de pratique picturale, pour laisser place à ses espaces d’initiation 

et de méditation des années 1970, jusqu’à ses oeuvres les plus 

actuelles. Elle mettra ainsi en lumière un parcours sans 

concession, à la fois rythmé par ses rencontres avec des figures 

tutélaires de l’histoire de l’art contemporain, mais aussi par son 

histoire personnelle. 

 

À travers plus de 70 oeuvres, dont certaines seront issues de la 

collection personnelle de l'artiste, la sélection dévoilera un 

portrait engagé de Tania Mouraud. Nombre de pièces historiques 

seront réactivées pour l’occasion. 

 

Une attention particulière sera portée aux chambres de méditation 

et aux photo-textes ou travaux sur le langage des années 1970,  
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oeuvres emblématiques du travail de Tania Mouraud. 

L’exposition balaiera pour la toute première fois l’ensemble de 

ses espaces d’initiation de manière exhaustive. La première 

chambre de méditation, One more night (1970), réalisée 

initialement dans le cadre de l’exposition éponyme à la galerie 

Rive Droite de Jean Larcade, à Paris, fera l’objet d’une 

reconstitution exceptionnelle. 

 

AD NAUSEAM, installation audiovisuelle monumentale 

présentée au MAC/VAL – Musée d’art contemporain du Val-de-

Marne du 20 septembre 2014 au 25 janvier 2015, sera également 

montrée dans une version adaptée au contexte de la rétrospective. 

Cette pièce majeure de Tania Mouraud a été coproduite par 

l’Ircam (Institut de Recherche et Coordination 

Acoustique/Musique) dans le cadre d’une résidence de l’artiste 

entre 2013 et 

2014. 

 
TANIA MOURAUD. UNE RÉTROSPECTIVE. 04.03 > 05.10.15. GALERIE 

2 DU CENTRE POMPIDOU-METZ. FIN JUIN > 05.10.15. AU CENTRE 

POMPIDOU-METZ ET DANS 8 SITES CULTURELS PARTENAIRES À 

METZ. Commissaires : Hélène Guenin, Responsable du pôle Programmation, 

Centre Pompidou-Metz. Élodie Stroecken, Chargée de coordination du pôle 

Programmation, Centre Pompidou-Metz. 

 

Félix José Hernández 
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NUEVE DÍAS POR LA ESPLÉNDIDA CASTILLA 

                

                   Cristo de mármol blanco de Benvenuto Cellini  

                  (1562). Monasterio El Escorial. 

 

París, 5 de diciembre de 2014. 

Querida Ofelia: 

Me estoy tratando de poner al día a partir de los apuntes tomados 

en cuadernos que se fueron acumulando y por falta de tiempo, 

hasta hoy no había podido contarte esas correrías por esta Vieja 

Europa. 
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En la primavera pasada pasamos nueve días en la Madre Patria, 

recorriendo Castilla. Comenzamos por Segovia, esa noble ciudad 

castellana, residencia de los reyes Alfonso X el Sabio y Enrique 

IV, que fue durante la Edad Media un importante centro 

económico y político. 

Caminar por Segovia es un placer, en el interior de las murallas 

todas las calles tienen algo de pintoresco: fachadas decoradas con 

esgrafiados, que es una técnica de influencia mudéjar, nobles 

portadas castellanas con escudos o enmarcadas por un alfiz de los 

siglos XV, XVI o XVII. 

Las iglesias románicas de piedra dorada, son uno de los muchos 

tesoros artísticos que posee la ciudad, con ábsides redondos muy 

marcados, a menudo con una gran torre cuadrada al lado de la 

cabecera y pórticos exteriores que rodean las fachadas en los que 

se celebraban las reuniones de tejedores o mercaderes. 

Al bajar del autocar, lo primero que nos encontramos fue el 

Acueducto Romano, todavía hoy día en servicio. Tiene dos pisos 

de arcos y mide 728 metros de largo por 28 de altura máxima. 

Construido en el siglo I bajo el emperador Trajano, para llevar el 

agua del río Acebeda de la Sierra de la Fuenfría hasta la parte alta 

de la ciudad. 

Almorzamos en la Plaza Mayor, un delicioso cochinillo asado. 

Mientras, contemplábamos la Catedral, el Ayuntamiento y el 

teatro Juan Bravo. 

La Catedral es imponente, construida bajo el reinado de Carlos V, 

para reemplazar la antigua, que había sido destruida en 1511 por 

los Comuneros. (¡La imbecilidad siempre ha existido¡) Es un  
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ejemplo de supervivencia del estilo gótico en el siglo XVI, en 

pleno Renacimiento. 

Pero lo más interesante son las rejas de las capillas y el retablo El 

Santo Entierro, de Juan de Juni, así como también el bellísimo 

claustro. 

Él es del siglo XV y pertenecía a la antigua catedral que se 

encontraba cerca del Alcázar. Fue trasladado piedra por piedra a 

su nuevo emplazamiento. 

Recorrimos el Alcázar, que está situado sobre una roca que 

domina el valle. Construido en el siglo XII, tiene salas 

espléndidas con artesonados mudéjares, armaduras y muebles de 

época medieval. Desde lo alto del torreón se disfruta de un 

hermoso panorama del valle del Eresma donde se yergue el 

Monasterio de El Parral y la Iglesia de la Vera Cruz, la ciudad y 

una parte de la árida Meseta Castellana. 

Otro momento fuerte fue el recorrido por El Parral, monasterio 

fundado por Enrique IV en 1445, quien lo entregó a la orden de 

los Jerónimos. La iglesia conserva tras su fachada inacabada, una 

nave gótica decorada con espléndidas puertas talladas, un retablo 

del siglo XVI y a ambos lados los sepulcros platerescos del 

Marqués de Villena y de su esposa. 

Regresando al centro, nos detuvimos en la modesta casa en la que 

vivió el poeta Antonio Machado, el que se negó a recibir honores, 

el que murió en Francia, a apenas unos kms,  de su querida 

España, a la cual nunca pudo regresar, aquél de: 
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“Todo pasa y todo queda, 

Pero lo nuestro es pasar, 

pasar haciendo caminos, 

caminos sobre el mar. 

Caminante son tus huellas 

El camino y nada más; 

Caminante, no hay camino 

Se hace camino al andar. 

Aquél de: 

He andado muchos caminos 

He abierto muchas veredas; 

he navegado en cien mares 

Y atracado en cien riberas. 

El Generalísimo, como todos estos Sres. que se creen 

superlativos, trató de destruir la cultura disidente: Antonio 

Machado, Miguel Hernández, Federico García Lorca y tantos 

otros, fueron sus víctimas. 

Cada vez que voy a Segovia recuerdo a aquel viejo amigo 

español de mis padres, a José, el carpintero que me construyó una 

barbacoa en mi humilde casa habanera para poder ganar espacio 

vital cuando me casé y me construyó otra más cuando nació mi 

hijo. 

De niño él me fabricaba castillos medievales utilizando una caja 

de cartón y scoth tape. Su nostalgia por España era grande, pero 

no podía regresar. Al llegar el nuevo régimen a la Perla de las 

Antillas tampoco estaba de acuerdo, pero como a muchos 

españoles le pasó que no tenía para donde ir.  
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Su vida fue destruida en una noche de San Silvestre, cuando el 

auto en que regresaban sus dos hijas de 18 y 19 años de esperar el 

año nuevo, guiado por un joven inconsciente en estado de 

embriaguez, chocó en Puentes Grandes y ambas fallecieron. A 

partir de ese día Pepe no habló más de regresar a la Segovia de su 

infancia. Sólo pensaba en reunirse con sus hijas por la eternidad. 

La etapa siguiente fue Salamanca. Con sus calles estrechas, sus 

fachadas de piedra dorada y su intensa vida intelectual, tan 

importante hoy como ayer. Ciudad con 23 siglos de historia. 

Estuvimos en la célebre universidad, de 1215. Allí visitamos el 

aula donde daba clases Fray Luis de León (1527-1591) y la del 

gran humanista Miguel de Unamuno (1864-1936), así como el 

confesionario de Santa Teresa de Ávila. 

Vimos las inscripciones rojas en las paredes de la ciudad, incluso 

la de Juan Pablo II durante su visita a la ciudad en 1982. 

Paseamos por la maravillosa Plaza Mayor, para mí la más bella 

de España, construida en 1729 por Felipe V, de estilo barroco por 

Churriguera. Rodeada de medallones que representan a grandes 

figuras de España: Cervantes, el Cid, Colón, Cortés, Alfonso XI y 

…Franco entre otros. En el lado norte se levanta el Ayuntamiento 

y en el este el Pabellón Real con una exuberante decoración 

barroca y un busto de Felipe V. 

La Casa de las Conchas es un hermoso edificio gótico de fines del 

siglo XV decorado con unas 400 conchas de Santiago y preciosas 

ventanas isabelinas en el primer piso. Las de la planta baja están 

protegidas por bellísimas rejas de hierro forjado. 
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En el patio uno queda deslumbrado por la doble galería de arcos 

mixtilíneos, adornados con leones y escudo. 

Salamanca tiene dos catedrales, una junto a la otra, cual más 

bella, ambas con: gran riqueza arquitectónica, esculturas, 

verdadero encaje de piedra esculpido, deslumbrante decoración 

gótica, extraordinarios retablos y capillas. 

Sentado muy temprano en uno de los tantos restaurantes que 

bordean la Plaza Mayor pensé en una Sra. hoy miamense de 

adopción y que vivió en España, recuerdo que allá en el S.W. me 

calificó a la Madre Patria como: “país de marranos comunistas 

que no se bañan, donde no hay nada que ver”. Esa  Sra. tuvo un 

niño en los EE.UU, y un falso divorcio, así coge las ayudas como 

madre abandonada con dos hijos. El esposo trabaja y cobra “por 

debajo de la mesa”, así no paga impuestos, además de tener las 

asignaciones de paro. Por otra parte los padres de esa Sra. 

vinieron desde Cuba de visita y se quedaron, de esa forma tienen 

hoy el “mediqueid” y el “mediquer” (no sé cómo se escribe), los 

sellos para comer, etc. Lógicamente para ella los EE.UU. son un 

gran país y España - donde tenía que trabajar – es un país 

despreciable. 

El viaje continuó hacia Valladolid, antigua capital de España, 

donde como siempre nos esperaron los eternos amigos Carmen y 

Fernando que nos tenían una enorme caja con regalos, cosas que 

ellos saben que nos gustan y que no encontramos en París: 

jabones Maja y Heno de Pravia, talco de La Maja, gelatinas de 

varios sabores, turrones Alicante y Jijona, aceite Carbonell, 

mazapán, vino del Duero, chicharrones de puerco -que allí llaman 

elegantemente cortezas de cerdo- , galletitas María y 

Campurreanas, chorizos, etc. 
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Fue un día intenso de visitas, desde El Museo Nacional de 

Escultura Policromada instalado en el antiguo Colegio San 

Gregorio. Es el edificio isabelino más importante de la ciudad, 

con su magnífica colección de esculturas de Juan de Juni, 

Pompeyo Leoni y Juan de Mena. Vírgenes, apóstoles, Cristos, 

ángeles y otras figuras de nuestra religión, están representados 

con un realismo estupendo. 

Visitamos la Iglesia de San Pablo, la Catedral de 1580 con su 

interior clásico y grandioso, la de las Angustias con una 

impresionante Virgen de los Siete Cuchillos de Juan de Juni. 

Admiramos la fachada barroca de la Universidad obra de Narciso 

y Antonio Tomé. 

Fuimos al Colegio de Santa Cruz , de finales del siglo XV, una de 

las primeras obras renacentista española cuya delicada decoración 

de la portada es plateresca, pero el almohadillado y las ventanas 

son de inspiración puramente clásica. 

Estuvimos en la sala donde tuvo lugar el famoso proceso de La 

Controversia de Valladolid, que opuso en el 1550 al filósofo 

Sepúlveda y a Bartolomé de las Casas, ardiente defensor de los 

indoamericanos. 

El debate consistía en saber si los amerindios eran seres humanos 

o animales: ¿Tenían alma? Los jueces fueron un representante del 

Papa y uno del rey Carlos V. Se habían traído algunos indios 

como muestras. ¿Eran capaces de experimentar sentimientos 

humanos? Fue un debate profundo, barroco, su resultado fue 

satisfactorio para los amerindios. Como eran seres humanos ya no 

podrían seguir siendo esclavos. Pero aquello condujo a una de las 

tragedias más grandes de la historia de la humanidad. Como se  
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consideraba que los negros no tenían alma, a partir de ese 

momento millones serían trasladados como esclavos de África a 

América, con las consecuencias dramáticas que todos conocemos. 

Seguimos hacia Tordesillas, situado sobre una colina, abrazada 

por el río Duero. 

Tordesillas es célebre por el famoso tratado que se firmó allí en el 

1494 por los reyes de España y Portugal, con el Papa Alejandro 

VI como árbitro (un Borja) por medio del cual las tierras 

descubiertas y por descubrir se dividirían entre las dos potencias 

por una línea imaginaria trazada de polo a polo a 370 leguas al 

oeste de las islas de Cabo Verde, quedando así Brasil en zona 

portuguesa y el resto del Nuevo Mundo en la española. 

Visitamos el Convento de Santa Clara donde estuvo enclaustrada 

María de Padilla, amante de Pedro el Cruel. 

También vivió en un palacio allí cerca Juana la Loca durante 46 

años, a partir de la muerte de su esposo Felipe el Hermoso en 

1506. Fue enterrada en la capilla del Convento, vimos su tumba, 

aunque después sus restos fueron trasladados a Granada. 

A 24 kms.de Tordesillas llegamos A Medina del Campo a visitar 

el Castillo de la Mota, con su imponente aspecto de poder 

imperial. Allí residió también Juana la Loca durante algunas 

temporadas y visitamos la celda de la torre en donde estuvo 

encarcelado durante dos años el siniestro César Borgia. 

La siguiente etapa fue Ávila, la ciudad de Santa Teresa de Jesús 

(1515-1582), rodeada por sus murallas del siglo XIII 

extraordinariamente conservadas. A 1131 metros de altura sobre 

la meseta, es la ciudad más alta y más fría del país. 
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La Santa fue una figura da la mística española, cuyos éxtasis 

produjeron un gran impacto entre sus contemporáneos. En un 

período en que la Reforma protestante progresaba en Europa 

Central y Francia y cuando las órdenes monásticas, poseedoras de 

un poder temporal muy fuerte, relajaban el rigor de sus reglas, 

Teresa de Cepeda y Ahumada logró establecer la observancia de 

la rigurosa regla del Carmelo, promover numerosas vocaciones y 

fundar nuevos conventos. 

Entre sus obras literarias destaca su correspondencia con San 

Juan de la Cruz, su consejero y director espiritual, el Libro de su 

Vida, historia de su evolución espiritual y el Libro de las 

Moradas, publicado también el 1588, resumen de sus 

experiencias espirituales. Fue canonizada en 1622 y proclamada 

Doctora de la iglesia en 1970. 

Paseamos sobre las murallas del siglo XI, que poseen 2 500 

metros de perímetro, 90 torreones y 9 puertas de acceso. 

Visitamos la catedral fortificada, que forma una gran torre de la 

muralla con almenas y matacanes de granito gris. Su exterior es 

muy austero, pero su interior es esbelto y posee numerosas obras 

de arte. 

Estuvimos en la Basílica de San Vicente donde en el siglo IV 

sufrieron el martirio San Vicente y sus hermanas Sabina y 

Cristeta. 

Recorrimos el bellísimo Monasterio de Santo Tomás, construido 

en el siglo XV y que fue residencia de verano de los Reyes 

Católicos y Universidad. En su interior está el extraordinario 

mausoleo de alabastro tallado del infante Juan, hijo de los Reyes 

Católicos, que murió a los 19 años.  
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En una capilla se encuentra un Cristo en madera policromada, 

frente al cual, según la tradición, Santa Teresa sintió la vocación. 

Recé allí por Dinorah y por todas las queridas hermanas del 

Carmelo de La Habana. 

Tres estupendos claustros tiene este monasterio: de los Novicios, 

del Silencio y de los Reyes; 

Lo más emocionante fue la visita al Convento de Santa Teresa y 

la iglesia con su capilla, construida en el lugar en donde nació la 

Santa, desde allí por una ventanita se puede ver el pequeño jardín 

donde ella jugaba de niña. 

En dos paredes de la ciudad pude leer de Sta. Teresa: 

”Nada te turbe, nada te espante, todo se pasa, Dios no se muda. 

La paciencia todo lo alcanza. Quien a Dios tiene nada le falta. 

Sólo Dios basta “ 

“Un sólo pensamiento del hombre vale más que todo el mundo; 

sólo Dios es digno de él.” 

El Escorial fue nuestra visita siguiente, en la vertiente sur de la 

Sierra de Guadarrama, al pie del monte Abantos. Este 

impresionante Monasterio de San Lorenzo el Real fue construido 

por Felipe II para dar las gracias por haber vencido a los 

franceses en una batalla el día de San Lorenzo en 1557. 

El lugar estaba lleno de turistas franceses, admirando la 

espléndida biblioteca, los famosos tapices de la Real Fábrica de 

Madrid, La Sala de las Batallas con sus grandes frescos del siglo 

XV, las habitaciones de Felipe II y las de su hija la Infanta Isabel 

Clara Eugenia. 
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Una escalera de mármol y jaspe conduce al Panteón de los Reyes, 

situado bajo la capilla mayor, allí están enterrados los reyes de 

España desde Carlos I, excepto tres. 

En el Panteón de los Infantes reposan las reinas sin descendencia 

coronada y los infantes. 

Para mí lo más bello de la Basílica es el Cristo de mármol blanco 

de Benvenuto Cellini (1562) y el Retablo de 30 metros de altura 

de cuatro pisos con columnas de jaspe, ónice y mármol rojo, entre 

los que se reparten 15 esculturas de bronce de León y Pompeyo 

Leoni. 

El Patio de los Reyes está situado detrás de la portada principal y 

es majestuoso. Su nombre alude a las seis estatuas de los Reyes 

de Judá que adornan la fachada de la basílica que se abre al 

fondo. 

Nos fuimos a descansar a los jardines, que son un verdadero 

balcón sobre la bella Sierra. 

El Valle de los Caídos, fue la última visita antes de Madrid. 

Obra resultado de la megalomanía del Generalísimo, quien tuvo 

la idea de construir la iglesia más grande del mundo, pero 

excavada en la roca, gracias al trabajo esclavo de prisioneros 

políticos. Obra faraónica en la cual está su tumba. 

En plena Sierra de Guadarrama, su construcción duró del 1940 al 

1958. El lugar es hermoso y desolado. Sobre la portada principal 

de granito de la Basílica descansa una enorme Piedad de Juan de 

Avalos. Unas puertas de bronce, de Fernando Cruz Solís abren al 

gran pórtico semicircular. El interior es sobrecogedor por su  
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inmensidad. Una gran verja de hierro forjado, decorada con 40 

estatuas de santos, guerreros y mártires, da paso a la nave, de 262 

metros de longitud – San Pedro del Vaticano mide 186 metros- y 

bóveda de cañón de 145 metros. Tiene seis capillas laterales 

dedicadas a la Virgen. Ocho tapices de la serie de la Apocalipsis 

decoran las paredes. Corona el crucero una gran cúpula de 42 

metros de diámetro –como la del Panteón de Roma-, decorada 

con un mosaico en el que héroes, mártires y santos se dirigen 

hacia Cristo y la Virgen. 

El Cristo de madera policromada que reside en el altar es de 

Beovide. A los pies del altar reposa José Antonio Primo de 

Rivera, fundador de la Falange, y detrás del mismo, el 

Generalísimo Francisco Franco Bahomonde, Caudillo de España 

por la Gloria de Dios (título que se dio a sí mismo). En los 

osarios de ambos lados de la iglesia están enterrados soldados y 

civiles caídos durante la guerra civil (1936-1939). 

La Cruz de Diego Méndez, a la cual se sube por un teleférico, 

(que como ese día estaba en reparaciones, tuvimos que subir por 

escaleras ), mide 125 metros (150 metros desde el zócalo) y los 

brazos 46 metros de largo. Avalos es el autor de las estatuas de 

los Evangelistas adosados al zócalo de tamaño gigantesco. 

En el lado opuesto a la basílica se encuentran varios edificios de 

dimensiones monumentales, todos en granito gris: el Monasterio, 

la Escolanía, la Hospedería y el Centro de Estudios, regentados 

por los benedictinos. 

Al día siguiente: Madrid y por sólo un día que fue intensísimo. La 

mañana fue dedicada a las salas de arte español ( Goya, Murillo, 

Zurbarán y Velázquez ) del Museo del Prado y la tarde al viejo 

Madrid: Palacio Real, las Descalzas Reales, Misa en la Iglesia de  
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Nuestra Sra. del Carmen, paseo por La Puerta del Sol, La Gran 

Vía y cena en la Plaza Mayor. 

Después de cenar, dimos una vuelta por Madrid  by night: La 

Cibeles, Fuente de Neptuno, Plaza Colón, Plaza de España, etc. 

A las 5 de la mañana directo a Barajas (aeropuerto por el cual yo 

gané la Libertad un 21 de mayo de 1981) y una hora y media 

después llegada a la Ciudad Luz. 

Nuestro tema de conversación durante el vuelo fue: los 

preparativos a efectuar para el año que viene ir en la primavera a 

Andalucía. 

Dios mío, cómo he escrito, te prometo que en adelante seré más 

breve. 

Un gran abrazo  desde esta Vieja Europa, vieja pero llena de 

encanto, 

Félix José Hernández. 
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                       EL SER INATRAPABLE 

 

                    
 

 
París, 8 de diciembre de 2014. 

 

Querida Ofelia: 

 

Te envío este interesante análisis que me hizo llegar desde Miami 

nuestro amigo, el poeta disidente Yndamiro Restano. 

 

“La diferencia más ostensible entre el resentimiento y el 

mejoramiento humano, es que el primero persigue ser mejor que 

el otro mientras que el segundo busca ser mejor que uno mismo. 

Por supuesto, ser mejor que uno mismo implica un grado de 

heroicidad porque la organización social ha institucionalizado el 

adocenamiento y no la rebeldía. Ser mejor que uno mismo 

implica un desafío porque significa vivir en conexión con el Ser, 

que es esa dimensión irreductible e indominable que todos 

llevamos en nuestra interioridad. 

 

La sociedad no es un taller de mecánica, donde se reparan las 

incorrecciones de nuestro ente problemático sino un organismo  
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vivo y en evolución permanente. Hasta la fecha el poder ha 

perdido su lucha contra el Ser y ni siquiera en el caso de los 

sistemas totalitarios, que se disfrazan de Ser, cuando en realidad 

son un esfuerzo genocida por dominar al indominable Ser, han 

podido domesticar al género humano. Millones de personas 

exterminadas en el siglo XX en un despliegue sanguinario y 

enloquecido por esclavizar a nuestra especie, no pudieron 

controlar al Ser que ha creado lo que es y habita como una 

huella del gran artista del universo en cada persona.  

 

Precisamente, por ser fundamentalmente inútil, es que el mal es 

frívolo. Ninguna artimaña que utilice el poder podrá doblegar al 

Ser, pues él tanto en su nivel casuistico como colectivo y 

cósmico, es superior a todas las particularidades de la creación, 

incluyendo al ser humano, que todo parece indicar que es el 

único ser vivo que tiene conciencia de lo sagrado, de la rebeldía 

creativa que le permite mantener una inconformidad permanente 

ante la realidad. Cuando al ser humano no le interese ejercerse 

como conciencia crítica, como expresión de la GRACIA, que es el 

Ser rebelde e indoblegable, entonces el Ser habría envejecido y 

estaría a punto de morir. Pero esto es imposible porque el Ser 

vive fuera del tiempo. Nadie puede atrapar al Ser porque si fuera 

posible atraparLO dejaría de ser no sólo el propio Ser sino su 

hipotético atrapador. Lo que si puede alcanzar la Humanidad, es 

llegar a saber que la creación posee una teleología y que 

nosotros podemos cocrear junto al Ser Cósmico, desde nuestro 

Ser particular, un mundo menos doloroso. Las cartas están 

echadas. O mejoramiento humano, que significa ser mejor que 

nosotros mismos a partir de llevar una vida desafiante desde el 

Ser; o el resentimiento insaciable, que persigue superar a los 

demás desde las pulsiones abominables de la ambición sin 

escrúpulos. En nosotros vive la respuesta positiva y la negativa; 

optemos por la positiva que además de aliviar el dolor de las 

personas y de los animales que tienen la capacidad de sufrir, no  
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es inútil. Pretender dominar absolutamente a los seres humanos, 

es entrar en el camino oscuro y lóbrego de un genocidio inútil. 

La esclavitud o la muerte del Ser son pesadillas locas creadas 

por la impotencia del ente frente al Ser Cósmico. Pues, sin el Ser 

no pudiera existir tampoco el No Ser. No se puede negar lo que 

no existe. De modo que el No Ser es anterior a la afirmación y a 

la negación. Pero además, lo más importante, es que sin Ser, la 

propia negación del Ser tampoco es. Optemos por cocrear con el 

Ser. Vivamos una vida útil. Ser y No Ser son un binomio 

inseparable, que se genera dialécticamente, podría yo decir 

parafraseando a Lao-Tse. No olvidemos que todo se rompe, se 

hace pedazos, se pudre. Todo menos esa fuerza creativa, que le 

ha permitido al hombre hacer algo de la nada y escapar de la 

dictadura de los instintos. Nuestra especie incluso ha llegado a 

sentir el amor animal, podemos entendernos con los animales. Y 

todo gracias a esa dimensión sagrada, que hemos logrado 

percibir dentro de nuestra subjetividad. Gracias al Ser, que no se 

rinde ante el poder y que no se descompone en una tumba”. 

Yndamiro Restano 

 

Un gran abrazo desde La Ciudad Luz, 

 

Félix José Hernández. 

 

 

 

 

 

 

 

 

 

 

 



Desde las orillas del Sena 

 466 

 

                 BEVERLY PEPPER ALL’ARA PACIS 

 

 
 

 

Roma, 11 dicembre 2014. 

 

Esposte a Roma, presso il Museo dell’Ara Pacis, dal 3 dicembre 

2014 al 15 marzo 2015 le sculture della grande artista americana 

Beverly Pepper, nell’ambito della mostra Beverly Pepper all'Ara 

Pacis promossa da Roma Capitale, Assessorato alla Cultura, 

Creatività e Promozione Artistica – Sovrintendenza Capitolina ai 

Beni Culturali; Ambasciata degli Stati Uniti d’America con il 

contributo essenziale della Fondazione Roma – Arte – Musei, 

nota per la sensibilità per l’arte nelle sue diverse manifestazioni. 

 

L’idea dell'installazione delle sculture all’Ara Pacis è nata 

dall’architetto Paolo Luccioni ed è curata dalla critica d’arte 

Roberta Semeraro. Un progetto straordinario reso possibile, negli 

aspetti organizzativi, grazie all’Associazione RO.SA.M. con 

Zètema Progetto Cultura e, per gli aspetti tecnici, grazie 

all’architetto Isabella Ciracì Altamura e all’ingegner Eugenio  
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Francesco Mancinelli della SEIPRO servizi di ingegneria e 

progettazione. 

 

Con Beverly Pepper (1922) per la prima volta l’area perimetrale 

del Museo dell’Ara Pacis si offre come palcoscenico di 

un’importante esposizione di sculture. L’artista da anni si dedica 

alla scultura pubblica e all’arte ambientale e, dopo grandi spazi 

urbani quali Forte Belvedere a Firenze, il Palais Royale di Parigi 

e Central Park e Park Avenue a New York, torna a Roma, sua 

città del cuore. 

 

Le quattro opere monumentali, fra i 4 e i 5 metri di altezza e 

realizzate in acciaio corten, rappresenteranno momenti di 

riflessione per i visitatori che avranno l’opportunità di cogliere 

prospettive, volumi, profondità e, non ultima, la luce, in un 

magnifico connubio tra un glorioso passato fatto di stili 

architettonici diversi e il presente della scultura contemporanea. 

 

All’interno del Museo dell’Ara Pacis saranno esposte 5 sculture 

in ferro, parte della serie Curvae in Curvae esposta alla Galleria 

Marlborough sia a New York sia a Londra. 

 

L’arte di Beverly Pepper è oggi parte permanente del paesaggio 

di realtà ambientali diverse, come l’Amphisculpture nel quartier 

generale dell’AT&T in New Jersey o Palingenesis, presso la sede 

del Credit Suisse a Zurigo. 

 

Suoi anche altri importanti esempi di land art come Sol y Ombra 

Park di Barcellona, il Manhattan Sentinels nella Federal Plaza di 

New York e Departure, For My Grandmother, all’interno 

dell’Europos Parkas a Vilnius, Lituania. Le sue opere sono in 

tutto il mondoma l’Italia continua ad essere, per l’artista, uno dei 

luoghi più amati per le sue installazioni, come il Teatro Celle 

commissionato dal collezionista Giuliano Gori per la Fattoria  



Desde las orillas del Sena 

 468 

 

Celle presso Pistoia e l’Amphisculpture di Parco del Sole a 

L’Aquila donato alla città all’interno del progetto “Nove artisti 

per la ricostruzione”. 

 

Il ritorno di Beverly Pepper a Roma vuole essere un tributo alla 

Città Eterna che l’ha accolta fin dai primi anni Cinquanta. 

 

“Il talento di Beverly Pepper non ha confini e noi non potevamo 

che scegliere di ospitarlo in uno dei musei più rappresentativi 

della città - dichiara l'Assessore alla Cultura, Creatività e 

Promozione Artistica di Roma Capitale Giovanna Marinelli. 

Questa mostra dimostra soprattutto come le arti possano 

contaminarsi e parlare tra loro. La scultura che trionfa nel luogo 

simbolo dell'archeologia. Sono convinta che i visitatori ne 

saranno attratti e rapiti”. 

 

“Siamo lieti di presentare a Roma le opere di questa grande 

artista che, con le sue sculture ed i suoi progetti ambientalistici, è 

riuscita a tradurre l’arte in natura – dichiara il Presidente della 

Fondazione Roma Prof. Avv. Emmanuele Francesco Maria 

Emanuele. Parimenti, con questa mostra, vogliamo testimoniare 

l’apprezzamento per il lavoro da lei svolto in favore della 

valorizzazione del nostro Paese amandolo e onorandolo 

attraverso la sua arte, per tutta la sua vita”. 

 

Inoltre, come afferma l’Ambasciatore degli Stati Uniti d’America 

in Italia John R. Phillips, l’artista rappresenta: “Due Paesi e 

un'inestinguibile voglia di trovare punti di contatto fra le due 

culture, di integrarle rendendole permeabili l'una all'altra. 

Trovare e costruire ponti non solo nell'ambito artistico: questa è 

un'altra grande passione del nostro vulcanico scultore”. 

 

Durante tutto l’arco espositivo il pubblico avrà l’opportunità, 

previa prenotazione, di partecipare ad una visita guidata della  
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mostra con la curatrice e i suoi collaboratori. Dalla metà di 

dicembre, presso il bookshop del Museo, saranno disponibili il 

documentario della mostra prodotto da MAAP e il catalogo 

“Beverly Pepper all’Ara Pacis” edito da Gli Ori Editori 

Contemporanei a cura di Paola Gribaudo con le fotografie di 

Gianfranco Gorgoni e i contributi critici di Anna Imponente, 

Soprintendente ai Beni Storici e Artistici del Lazio, e Gianluca 

Marziani, Direttore di Palazzo Collicola - Museo di Arti Visive di 

Spoleto. 

 

 

Beverly Pepper all'Ara Pacis. A cura di Roberta Semeraro. 

Roma, Museo dell’Ara Pacis. Lungotevere in Augusta, Roma. 3 

dicembre 2014 - 15 marzo 2015. Promossa da Roma Capitale, 

Assessorato alla Cultura, Creatività e Promozione Artistica – 

Sovrintendenza Capitolina ai Beni Culturali; Ambasciata degli 

Stati Uniti d’America. 

 

Félix José Hernández. 
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                       FESTIVAL DON QUIJOTE 2014 

                     

 
París, 2 de diciembre de 2014. 

 

Querida Ofelia: 

 

El Festival Don Quijote fue creado en 1992, avalado como 

proyecto cultural europeo por la UNESCO y el Consejo de 

Europa. Es el único festival en Europa dedicado exclusivamente a 

la lengua y a la dramaturgia hispánica. 

 

Con el apoyo de AC/E actúa en esta edición del festival la 

compositora y cantante Carmen Paris. Esta artista fusiona en su 

música la jota aragonesa, el jazz, la música andalusí, el flamenco 

y otras corrientes musicales. 

 

El Festival Don Quijote tiene un doble objetivo: la difusión en el 

ámbito internacional de la lengua española, sus autores, grupos, 

escritores, coreógrafos, músicos y directores; y presentar ante el  
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público y los profesionales franceses un panorama de la 

producción escénica española y latinoamericana. 

 

El Festival Don Quijote es la ocasión, cada otoño en Paris, de 

descubrir, en versión original, una selección de los mejores 

espectáculos de la cartelera española y latinoamericana, 

convirtiendo el idioma español en un personaje más de esta 

manifestación. 

 

Un gran abrazo desde la engalanada Ciudad Luz, 

 

Félix José Hernández. 
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RHODES, UNE ÎLE GREQUE AUX PORTES DE 

L’ORIENT 

                      
 
Paris le 12 décembre 2014. 

 

Célèbre grâce au souvenir du Colosse, - l’une des sept merveilles 

du monde antique - et de la présence des chevaliers de Saint-Jean 

à l’époque médiévale, l’île de Rhodes fut, dès l’Antiquité, un lieu 

privilégié d’échanges entre l’Egée et l’Orient. Pourtant, 

l’archéologie rhodienne est assez peu connue du grand public. 

Les oeuvres présentées permettent de mesurer l’orientalisation de 

la culture grecque entre l’âge du bronze et la fin de l’archaïsme.  

 

Les limites chronologiques (XV-Ve siècles avant J.-C.) 

privilégient l’histoire des périodes hautes, en amont de la 

fondation, de la ville de Rhodes, en 408/407, qui, en unifiant le 

territoire jusque-là partagé entre les trois cités de Lindos, Camiros 

et Ialysos, ouvre une nouvelle page de l’histoire de l’île.  

 

Première exposition consacrée entièrement à Rhodes, elle répond 

à un triple objectif : elle évoque l’histoire des fouilles, auxquelles 

ont participé, depuis 1859, des archéologues français, anglais, 

danois, italiens et grecs ; elle met en valeur la mixité culturelle de 

Rhodes, terre d’échanges en Méditerranée orientale. Elle est aussi 

l’occasion de redécouvrir la dimension orientalisante de l’art  
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rhodien par l’intermédiaire de quelques-unes de ses productions 

les plus spectaculaires, en particulier son orfèvrerie, sans 

équivalent dans le monde grec, et sa faïence, un artisanat lié à 

l’Égypte et au Levant.L’identification du site en 1859 fut l’oeuvre 

d’Auguste Salzmann, un Alsacien, et d’Alfred Biliotti, vice 

consul britannique à Rhodes. Ils conduisirent des fouilles pour 

leur propre compte, pour celui du British Museum (1863-1864) 

ainsi que pour un mécène féru d’archéologie, Auguste Parent 

(1867-1868). Les fouilles franco-britanniques révélèrent une 

culture orientalisante, assimilée dans un premier temps à de l’art 

phénicien, encore largement inconnu.  

 

Parmi les découvertes les plus spectaculaires, on trouve de riches 

trésors d’orfèvrerie rhodienne, ainsi que les premiers témoignages 

de la civilisation mycénienne. Un important travail sur les 

archives a permis de faire réémerger un pan complètement 

inconnu de l’histoire des premières fouilles de Camiros. Une 

lettre d’Auguste Salzmann, adressée à son ami l’académicien 

Félix de Saulcy, mentionne la découverte d’un plat prestigieux du 

British Musem : « Ma dernière trouvaille en poterie archaïque est 

un plateau sur lequel combattent trois guerriers. Deux sont 

debout, (…) Qu’en pensez-vous, sommes-nous en plein siège de 

Troie ? » .  

 

 Rhodes, une île grecque  aux portes de l’Orient.  Du XVe au Ve 

siècle av. J.-C. Musée du Louvre. 14 novembre 2014 - 9 février 

2015. Espace Richelieu, aile Richelieu. Commissaires de 

l’exposition :  Anne Coulié, conservatrice en chef au département 

des Antiquités grecques, étrusques et romaines du musée du 

Louvre et Melina Filimonos-Tsopotou, directrice honoraire de la 

22e Ephorie des Antiquités (préhistoriques et classiques). 

 

Félix José Hernández. 
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               SALIR DEL ANTIIMPERIALISMO 

 

                    
 

París, 15 de diciembre de 2014. 

 

Querida Ofelia: 

 

Te envío este interesante análisis que me hizo llegar ayer desde 

los EE.UU. nuestro amigo, el poeta disidente cubano Yndamiro 

Restano. 

 

“Cuando analizamos a nivel geopolítico mundial, la problemática 

que afecta a la humanidad en los días que corren, nos damos 

cuenta que la célula de este escenario es la vieja lucha entre la 

libertad y la opresión. Pudiéramos definir este proceso como la 

continuación del enfrentamiento entre el poder y el ser humano. 

Trabajo arduo, pero que nos enseña como nuestra propia creación 

lleva implícita siempre la posibilidad de su propia 

desnaturalización. ¿Qué sucede en el mundo de hoy a nivel 

político global? 

 

Pues que el viejo conflicto entre mentalidad abierta y mentalidad 

represiva sigue vigente dentro de un nuevo escenario configurado 

por la alta tecnología digital. En este sentido, con la Internet, 

Estados Unidos ha revolucionado al mundo. Por supuesto, esta 

Revolución Digital asusta a la mentalidad represiva, que adopta 

diferentes disfraces, pero que esencialmente sigue siendo la  
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misma. En este escenario actual se perciben dos ejes, estoy 

simplificando, obviamente. Uno que encabezan de una u otra 

forma, Estados Unidos y Europa y otro que está representado por 

China y Rusia. China con su handicap de la falta de energía, 

compensada por Rusia que es un gigante energético, quienes 

arrastran a los más radicales en todas las latitudes. Pues bien, el 

error estratégico de este último eje es que antepone la posesión de 

energía al poder del desarrollo mental del ser humano. Aclaro: el 

petróleo venezolano no tuviera ningún valor si el motor Diesel no 

se hubiera creado en el norte de nuestro mundo. Es decir, lo 

importante para un desarrollo sostenible y asombroso de la 

humanidad, como lo ha hecho Estados Unidos en poco tiempo, es 

la libertad. Porque la liberación de la creatividad le permite al ser 

humano actuar desde toda la potencialidad de su mayor recurso: 

Su mente. El hardware es importante, sin dudas, pero en el 

software navega el capitán del barco.  

 

Pues, bien, a partir, de estas premisas, el eje Rusia-China no 

puede vencer a Occidente y su cultura democrática, porque tienen 

la guerra perdida de antemano; ya que su peor enemigo está 

dentro de ellos mismos y es el miedo a la libertad. Por ejemplo, el 

eje democrático tiene como uno de sus pilares a Israel en el 

Medio Oriente, país que mantiene a toda costa sus estructuras 

democráticas a pesar de estar rodeado de enemigos y ha llegado a 

ser una potencia regional. 

 

Por estas razones, pienso que hay que salir del cliché del 

antiimperialismo y analizar las relaciones Cuba-Estados Unidos 

desde una perspectiva geopolítica más compleja. En este sentido 

y desde esta percepción universal, el gobierno cubano actual, 

siguiendo el legado de los Padres fundadores de la nación cubana, 

tiene la obligación moral de aliarse al eje democrático y regresar 

a los fundamentos de su civilización: Los valores y las 

instituciones que sirvieron de cimiento a la creación de lo cubano,  
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en fin, la Razón y el Cristianismo que están presentes tanto en la 

semilla fundacional de Estados Unidos como también de Cuba. 

De manera que desde la voz de esa semilla espiritualmente 

vigorosa, que murió para que pudiera crecer el árbol frondoso de 

la libertad. Desde esa voz vitalmente creativa de la que nació 

nuestra civilización amasada con la sangre de sus héroes. Desde 

esa voz crítica que los enemigos de la democracia quieren acallar 

porque los enloquece: Cuba y Estados Unidos deben reconciliarse 

y recomenzar. Sólo nos separan 90 millas de aguas azules. Aguas 

azules que se han vuelto camino, cada vez que la mentalidad 

represiva ha intentado a sangre y fuego dejar sin libertad, sin luz 

al ser cubano, en nombre de la verdad”. Yndamiro Restano 

 
Un gran abrazo desde La Ciudad Luz, 

 

Félix José Hernández 
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         HISTÓRICA REUNIÓN EN LA HABANA  

 

          
De izquierda a derecha los comandantes guerrilleros: Lázaro Artola,  

el Dr. Armando Fleites Díaz y Genaro Arroyo, en el Escambray, Cuba, 1958. 

 

París, 16 de diciembre de 2014. 

 

Querida Ofelia: 

Te envío este interesante testimonio histórico que me hizo llegar 

desde Miami el Comandante Armando Fleites Díaz, en él  aclara 

cómo tuvo lugar la célebre reunión de marzo de 1959 en La 

Habana. 

 

“El Segundo Frente Nacional del Escambray, segundo bastión de 

Cuba en la lucha guerrillera por la libertad, fue convocado por el 

Movimiento 26 de Julio para una reunión donde se trataría sobre 

el reconocimiento de los grados militares a los oficiales del 

Segundo Frente y su incorporación al Ejército Rebelde.  

 

Anteriormente, durante la lucha en las montañas de El 

Escambray, el Segundo Frente, fundado públicamente el 10 de 

noviembre de 1957, había declarado que no aspiraba al poder 

pero ansiaba una Cuba constitucional y democrática con  
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elecciones periódicas libres, con pluripartidismo y con cambios y 

reformas económicas, políticas y sociales que garantizaran el 

bienestar del pueblo cubano.  

 

El Segundo Frente era contrario a todas las dictaduras y tiranías y 

durante la etapa insurreccional había rechazado hacer pactos con 

el Partido Socialista Popular (Partido Comunista Cubano). 

 

 El Segundo Frente, cuando ocurrió el triunfo del 1ro. de enero de 

1959, respaldó públicamente al Gobierno Revolucionario y 

marchó a La Habana, y aunque no ocupó ningún establecimiento 

público brindó su apoyo para proteger el orden y la estabilidad en 

la nación.  

 

La reunión con el Movimiento 26 de Julio se realizó una mañana 

de marzo de 1959 en Ciudad Libertad, antiguo Campamento 

Militar de Columbia. Allí había un salón de reunión del Estado 

Mayor del Ejército de la dictadura; era un local amplio donde se 

destacaba una mesa grande y larga en forma de triángulo 

isósceles con una presidencia horizontal y dos bordes laterales 

que se unían al final en la parte presidencial de la misma. Allí 

estaban sentados los Comandantes Raúl Castro y Sergio del 

Valle, en la presidencia; en el lado izquierdo los Comandantes 

Ernesto Ché Guevara, (Jefe de la Fortaleza de la Cabaña), Eloy 

Gutiérrez Menoyo y Lázaro Asensio; y en el lado derecho los 

Comandantes Dr. Armando Fleites (Secretario General del 

Segundo Frente) y Lázaro Artola, con los oficiales del Segundo 

Frente Felipe Lema y Enrique Cobo y otros militares 

acompañantes.  

 

Al inicio de la reunión la Delegación Militar del Movimiento 26 

de Julio planteó que se discutiera en forma individual los méritos 

militares y revolucionarios de cada oficial. La Delegación del 

Segundo Frente preguntó cuántos oficiales tenía el Movimiento  
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26 de Julio y le respondieron que más de 600. El Segundo Frente 

dijo que aceptaba sin objeciones a los oficiales designados por el 

Movimiento 26 de Julio, pero que reusaba discutir la lista de 

oficiales del Segundo Frente y planteaba que se aceptara a todos 

los oficiales del Segundo Frente que eran alrededor de  cien, en 

otras palabras, que el Segundo Frente no aceptaba discutir el 

historial de sus oficiales, que en el Ejército Rebelde entrarían 

todos o no entraría ninguno, porque eso sería una discriminación 

para los oficiales del Segundo Frente.  

 

Allí comenzó el debate. El Segundo Frente se mantuvo firme en 

su posición ratificando que no vetaría a ningún oficial del 

Movimiento 26 de Julio pero que ellos no podrían vetar a 

ninguno de los oficiales del Segundo Frente.  

La situación se fue poniendo tensa. El Comandante Ernesto Ché 

Guevara en forma irónica y con altanería comenzó a atacar al 

Segundo Frente, porque lo que nosotros, en respuesta a esa 

actitud, nos vimos precisados a repartir copias de la confesión 

firmada por el Comandante Víctor Bordón reconociendo su 

indisciplina y faltas al Estado Mayor del Segundo Frente. A pesar 

de esto el Comandante Ernesto Ché Guevara continuó atacando y 

responsabilizó al Segundo Frente por una rifa que había realizado 

el oficial Sinesio Walsh, cuando era oficial del “Segundo Frente”, 

olvidando que éste había desertado, y se había unido a sus fuerzas 

(es decir las fuerzas del Comandante Ernesto Ché de Guevara), 

quien le había reconocido el grado de Capitán.  

 

Ante esa injusta acusación el Comandante Eloy Gutiérrez 

Menoyo abandonó su asiento y se dirigió al Comandante Ernesto 

Ché Guevara expresándole que ya estaba cansado y muy molesto 

por las acusaciones injustas, y sacó su pistola apuntándole. La 

reacción del Comandante Ernesto Ché Guevara fue levantar sus 

brazos con las manos abiertas en señal de que no iba a tomar su 

pistola y ripostar.  
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Nosotros y los oficiales del Segundo Frente inmediatamente 

preparamos nuestras armas, pero súbitamente el Comandante 

Raúl Castro salto y se subió a la mesa exclamando en voz alta:  

-Detengan las armas no dispare, porque volveríamos a ser como 

la Revolución Francesa que devoró a sus hijos. Añadió: Segundo 

Frente,  todas sus demandas son aceptadas por nosotros. 

  

Ante ese planteamiento bajamos las armas, y la reunión se 

terminó con la promesa del Comandante Raúl Castro de 

cumplimentar esos acuerdos y de la aceptación como parte del 

Ejército Rebelde todos los oficiales del Segundo Frente que 

quisieran pertenecer al mismo.  

 

Han pasado los años y a veces me pongo a pensar que hubiera 

sucedido y cuales hubieran sido las consecuencias históricas si 

solo se hubiera disparado un tiro en esa reunión”. Com. Dr. 

Armando Fleites. 
 

Nota bene: El Com. Dr. Armando Fleites Díaz, es el único 

comandante  sobreviviente  hogaño de la lucha guerrillera en el 

Segundo Frente del Escambray, contra la dictadura de Fulgencio 

Batista. Allí ocupó el   cargo de  Delegado General Civil y 

posteriormente el de Secretario General del  Segundo Frente 

Nacional del Escambray. También participó en la expedición de 

revolucionarios que desembarcó en Nuevitas el 8 de febrero de 

1958. Desde el 26 de enero de 1961 vive en el exilio en los 

EE.UU. 

 

Un gran abrazo desde La Ciudad Luz, 

 

Félix José Hernández. 
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DECLARACIÓN DE LA COMISIÓN POLÍTICA DEL 

COMITÉ INTERNACIONAL DE EXPRESOS POLÍTICOS 

CUBANOS 

                         

París, 18 de diciembre de 2014. 

Querida Ofelia: 

Te envío la importante declaración que me acaba de llegar desde 

los EE.UU.   Te pido que como de costumbre, la hagas circular en 

San Cristóbal de La Habana. 

“New Jersey, 17 de diciembre de 2014. 

Asunto: Nuestra posición sobre cambios en la política de los 

EE.UU. hacia Cuba, el excarcelamiento de Alan Gross y el 

intercambio de espías cubanos convictos en EE.UU. 

Hoy hemos sido testigo de un cambio drástico e increíble en la 

política de los EE.UU. hacia Cuba en violación del Trading with 

Enemy Act. y otras legislaciones al respecto. Alan Gross, un 

estadounidense inocente, que fue rehén del régimen de Castro en 

Cuba durante cinco años ha sido excarcelado en Cuba; nos 

alegramos de que podrá reunirse con su familia y también por 

los presos políticos excarcelados en Cuba de los cuales no existe 

mucha información. Pero no hay ninguna equivalencia entre 

Gross que debió haber sido liberado incondicionalmente y 

agentes de inteligencia cubanos convictos de crímenes contra la 

seguridad de EE.UU. incluyendo a Gerardo Hernández  
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condenado por conspiración para derribar las avionetas de 

Hermanos al Rescate con el asesinato de sus cuatro tripulantes.  

La decisión del Presidente Barack Obama de premiar el régimen 

de Castro y comenzar el sendero hacia la normalización de las 

relaciones con Cuba es inexplicable y producto de su 

indiferencia hacia los amantes de la Libertad. Cuando en 1960 se 

suspendieron las relaciones diplomáticas con Cuba, el Clan 

Castro estaba en el poder, hoy todavía controlan el país, la 

economía y todos los instrumentos de poder incluyendo la 

regulación de la vida personal de los cubanos, prueba fehaciente 

de que todo continúa igual.  

Los intentos de esta administración de aflojar las restricciones 

para viajar a la Isla en los últimos años han servido para 

beneficiar el régimen y a mercaderes que buscan rellenar sus 

bolsillos, nunca la causa de la libertad de Cuba. Hoy llega a su 

culminación una campaña sin precedentes de olvidar las razones 

que dieron origen al diferendo entre EE.UU. y Cuba y a la 

reacción del pueblo cubano que en diferentes escenarios se 

opuso a la implantación del comunismo en Cuba.  

Desde el punto de vista de la Democracia y la aberración que 

representa un sistema totalitario en Nuestra América son 

inaceptables las decisiones del Ejecutivo norteamericano. Cuba 

siguen siendo patrocinadora del terrorismo internacional . Cuba 

fue flagrantemente descubierta traficando armas para Corea del 

Norte en violación de resoluciones del Consejo de Seguridad de 

las Naciones Unidas. Cuba conspira con los enemigos de USA 

para amenazar, cuestionar y dañar los valores de la Democracia 

y la Libertad. Y lo que es indiscutible persiste e incrementa el 

trato brutal e implacable a los cubanos en la Isla. 

Acciones como el restablecimiento de relaciones diplomáticas es 

situar la seguridad de los EE.UU. en riesgo dejando los anhelos  
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de la oposición en suspenso, indefensión, abandono y 

traicionados en su lucha. 

Premiar a los Castro causará que otros tiranos aprovechen la 

debilidad, amateurismo y orientación ideológica del Presidente 

durante sus últimos dos años en el poder. En resumen hoy esta 

nación es menos segura, mermada en su liderazgo, si es que le 

queda alguno, como resultado del cambio en la política del 

Ejecutivo.  

Si el país líder del mundo libre olvida su compromiso con 

defender las libertades civiles y políticas fundamentales al otro 

lado del Estrecho de la Florida, su acción constituye un revés 

para las esperanzas de las personas oprimidas alrededor del 

mundo e incrementa el sentimiento de desprotección que esta 

decisión representa para la oposición cubana”. José A. Jiménez. 

Chicago, IL. Eduardo Ochoa. North Bergen, NJ. Y Guillermo 

Estévez. Rutherford, NJ.  

 

Un abrazo desde La Ciudad Luz y que Dios te proteja, 

 

Félix José Hernández. 
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MIAMI PREPÁRATE QUE SE TE VIENE ENCIMA LA 

INVASIÓN DE JINETEROS Y JINETERAS 

 

          
 

París, 19 de diciembre de 2014. 

 

Querida Ofelia: 

 

Hace dos días mientras se celebraba el día de San 

Lázaro, que tan venerado es por los cubanos, a las 4 de 

la tarde la televisión gala hacía conocer Alertas de 

Noticias: “Dentro de dos horas hablarán en directo a 

sus pueblos respectivos los presidentes de Cuba y de los 

EE.UU.” “Acaban de ser liberados tres prisioneros 

cubanos  en los EE.UU. y enviados a Cuba a cambio de 

Alan Gross, detenido desde hace cinco años y a un 

cubano americano, cuyo nombre no fue revelado 

(después se sabría que se trataba de  Rolando Sarraff  

Trujillo), en las cárceles cubanas desde hace 20 años”. 

“El gobierno cubano liberó a otros 53 presos 

políticos”. “Se considera que el papa Francisco (cuyo  
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cumpleaños se celebra hoy), tuvo una gran 

participación en los acuerdos entre los enemigos 

históricos desde hace medio siglo y que serán conocidos 

a las seis de la tarde hora de Francia”. “Se considera 

que Canadá intervino en conversaciones secretas desde 

hace un año y medio entre delegaciones de ambos 

países”. 

 

Y así continuaban llegando las noticias de las agencias 

internacionales de prensa. Varios periodistas galos me 

llamaron por teléfono, pero todos sabíamos lo mismo. 

Al fin llegó la hora y varios canales transmitieron en 

directo el discurso del Sr. Obama, mientras que el de 

Raúl Castro no se oía, se le veía simplemente en una 

pequeña “ventana” en la pantalla, sentado leyendo, con 

los dibujos de José Martí, Antonio Maceo y Máximo 

Gómez (los tres héroes más importantes de las Guerras 

de Independencia de Cuba en el siglo XIX), en sendos 

cuadros sobre la pared. En dos portarretratos detrás de 

Castro aparecían fotos en blanco y negro. Hablé con 

varios cubanos y aparentemente se trata de Fructuoso 

Rodríguez, Machadito, Melba Hernández y Haydee 

Santamaría, todos combatientes contra la dictadura de  

Fulgencio Batista en los años cincuenta. Pero no es 

seguro que se trate de esas personas. Lo extraño es que 

no había fotos del Ché Guevara ni las representaciones 

habituales de Lenin, Engels y Marx. 
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A partir del momento en que terminó el discurso del Sr. 

Obama, comenzaron los comentarios de “especialistas 

sobre Cuba”, de periodistas, intelectuales, etc. También 

en los noticieros de los diferentes canales de las ocho  y 

de las diez p.m. Hubo análisis serios, pero también 

muchos disparates e incluso desinformación por parte 

de los “tontos útiles” que necesitan justificar sus 

vacaciones como “invitados del ICAP” a Cuba. Muchas 

sandeces y tonterías se dijeron. No así en el noticiero 

internacional de la televisión española. El Sr. ministro 

de Relaciones Exteriores de España José Manuel 

García-Margallo,  habló del interés que tiene su país en 

restablecer la Democracia y la defensa de los Derechos 

Humanos en Cuba. ¡Gracias España! 

 

Un diputado ecologista, de nombre y apellido francés, 

nacido en Cuba, vicepresidente del grupo de diputados 

“Amigos de Cuba”, habló ante las cámaras de la 

televisión desde La Asamblea Nacional Francesa 

(Congreso), con voz entrecortada y ojos llenos de 

lágrimas debido a la emoción, sobre la victoria contra el 

“bloqueo” americano que afectaba al pueblo cubano. 

Una Sra. que fue colega mía en la universidad, gran 

admiradora del régimen de los Castro trató, como suele 

hacerlo, de justificar lo injustificable muy sutilmente.  

 

El resumen de la historia de la Revolución Cubana del 

canal dos presentó imágenes conocidas de saqueos 

ocurridos  durante la caída del  régimen de Gerardo  
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Machado, como si hubieran ocurrido durante el triunfo 

de los Castro. 

 

Te reproduzco algunas perlas escuchadas en la tele gala: 

 

-¿Se convertirá de nuevo Cuba en el prostíbulo de los 

americanos? 

-¡Los americanos irán a construir casinos por todas 

partes! 

-Todos saben que los EE.UU. le pagan un alquiler a 

Castro por Guantánamo. 

-Alan Gross llevaba 20 años en las cárceles cubanas. 

-Obama no podrá construir una embajada en La Habana, 

pues le hará falta el presupuesto aprobado por el 

Congreso. (Parece que la “especialista” no sabe que el 

inmueble existe en el Malecón y allí funciona una 

Oficina de Intereses de los EE.UU.). 

-Miami está a sólo 150 kilómetros de La Habana. 

 

A mí me entrevistó una periodista  de Qatar y otro de la 

radio de Estocolmo, pero no acepté participar en un 

debate en la tele gala, por no estar frente a una 

detestable persona castrista hasta la médula. 

 

Ahora bien…   ¿Qué le espera a Cuba? 

 

Simplemente será una mini China del Caribe, a la cual 

llegarán para instalarse las grandes empresas extranjeras 

y explotar a cientos de miles de cubanos con salarios de  
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miseria por 14 ó 16 horas diarias de trabajo, sin derecho 

a tener un sindicato que los defienda. Llegarán incluso 

los chinos y construirán gigantescos hoteles y 

apartamentos de lujo. La Oligarquía Roja (que ya ubicó 

desde hace años a sus “retoños” sobre todo en España, 

Francia e Italia), se convertirá en “hombres de negocio” 

enriquecidos gracias a la complicidad de los 

empresarios occidentales. Pasaran sus vacaciones en los 

grandes hoteles de lujo de París, Roma, Londres, New 

York, etc. al igual que hacen ahora los oligarcas rusos y 

chinos. 

 

En todas las tiendas de lujo parisinas hay empleadas que 

hablan ruso o chino. Pero habrá que conseguir no a las 

que hablen español, lo cual sería muy fácil, sino a las 

que entiendan el “cubano”. No creas que exagero A 

continuación te reproduzco las declaraciones de algunos 

cubanos en La Habana a la prensa francesa, española e 

italiana que pude escuchar por las televisiones  de esos 

países: 

 

-Oe ahora eto se va poné buenísimo, vave jama pa’tol 

mundo en tonga. 

-Peo qué tú tecre, ahora sí el negro tiene tumbao y nová 

llená de comía, ropa y vaavé de too. 

-Me voy a comprá tremendo carro pa’paseá a mi s…., 

que me resueve lo fula con su perreo con lo yuma. 

-Al fin vamo a viví sin problema, yo quiero un 

apatamento en el Vedao. 
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-Yo pienso il a Miami a vee como e eso allá. Dicen que 

hay uno mol lleno de cosa que me voy a comprá. 

 

Pero no se trata sólo de problemas lingüísticos, sino 

también en que la población cubana de la isla, cree que 

todos los problemas se van a resolver de la noche a la 

mañana, como lo imaginaban para cuando terminara la 

famosa « Zafra de los 10 Millones ». Ceo que las 

desilusiones serán tan grandes como las esperanzas que 

tan de repente han surgido. 

 

Los hombres y mujeres europeos indignos que van a 

Cuba a practicar turismo sexual muchas veces con 

menores de edad, serán superados en cantidad por los 

provenientes de los cercanos EE.UU.  Y entonces…. 

¡Miami, prepárate que se te viene encima la invasión 

de jineteros y jineteras! 

 

Los viejos y viejas europeos que van a Cuba a la 

búsqueda de chicos y chicas que pudieran ser sus hijos o 

nietos, se casan con ellos y los traen a vivir a Europa. 

Cuando los jineteros adquieren los papeles, abandonan a 

sus viejos, se van en muchos casos para España, 

creyendo que allí encontrarán El Dorado, después 

terminan en Miami. Pero cuando  los viejos y viejas 

indignos americanos puedan ir a lo mismo a la Perla de 

Las Antillas, a Miami llegarán decenas de miles de 

jineteras y jineteros. ¡Vivir para ver! 
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Para terminar te quiero comentar que la televisión gala 

entrevistó a varios cubanos de noche en la acera del 

Restaurante Versailles de Miami. Sólo una señora rubia 

de cabellos largos habló pausadamente y con elementos 

de juicio válidos. Los otros fueron del estereotipo del 

cubano de a pie “yumático”: gordo, con gorrita de 

pelotero, cadenón de oro, gafas oscuras  y destilando un 

odio (sin lugar a dudas justificado), contra el 

“acercamiento entre los cubanos de ambas orillas el 

Estrecho de la Florida”, como lo calificaba el periodista. 

Desgraciadamente estimo que la Dinastía de los Castro 

perdurará y lo increíble es que será  gracias a un 

presidente norteamericano. Si recordamos un poco de 

nuestra historia, podemos constatar que Cuba nunca ha 

sido un Estado verdaderamente independiente porque: 

-De 1492 a 1898, fue colonia de España. 

 

-De 1898 a 1902,  fue ocupada por el ejército 

estadounidense. 

- DE 1902 a 1959, hubo una gran influencia política y 

económica de los EE.UU. 

-De 1960 a 1989, fue neo colonia soviética. 

-De 1990 a 2014, sobrevivió el régimen  gracias en gran 

parte (además del turismo y las remesas de los 

“gusanos”), al petróleo venezolano de Chávez y de 

Maduro. 
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Y ahora que Venezuela se va a pique y que renacían las 

esperanzas de Democracia para Cuba, llegan de nuevo 

los americanos gracias a su Sr. presidente Obama. 

 

Acabo de perder las esperanzas que me quedaban de 

poder volver ir algún día a mi tierra natal y recorrerla 

con mi familia franco cubana que no la conoce. 

 

Te deseo una Feliz Navidad con: paz, amor y salud.  

Que Dios permita que algún día nuestra sufrida Patria 

sea Libre. 

 

Félix José Hernández. 
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REINA SOFÍA 
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38-LA OTRA MIRADA DEL CINE ESPAÑOL LLEGA AL 

MUSEO REINA SOFÍA DE MADRID 

39-ANTONIO HERNÁNDEZ, GALARDONADO CON EL 

PREMIO NACIONAL DE POESÍA 2014 

40-FLEURS IMPERIALES AU GRAND TRIANON  

 

41-LA REPÚBLICA DE JUAN LUIS MORAZA 

 

42-IMPRESIONISMO AMERICANO EN EL MUSEO 

THYSSEN-BORNEMISA 

43-MA VIE DANS LES SERVICES SECRETS  DE 1943 AU 

1945. L’ECOLE DES ESPIONS DE CHURCHILL 

44-POSER NUE A LA HAVANE  

 

45-MIGUEL ALFARO LLEVÓ LA PINTURA CUBANA A 

MIAMI 

 

46- POSAR DESNUDA EN LA HABANA 

47-MI VIDA EN LOS SERVICIOS SECRETOS DE 1943 A 

1945. LA ESCUELA DE ESPÍAS DE CHURCHILL 

48-ALFREDO ARREGUÍN. SUEÑOS Y NATURALEZA 

49-NUEVA EDICIÓN DEL DICCIONARIO DE LA REAL 

ACADEMIA ESPAÑOLA DE LA LENGUA 

 

50-TOUS MECENES ! LA TABLE DE TESCHEN AU 

LOUVRE  
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51-LA VIE DE GABRIELLE DURANT LA GRANDE 

GUERRE 

52-JACQUES-ANDRÉ BOIFFARD, LA PARENTHÈSE 

SURRÉALISTE 

53-PARIS CHAMP & HORS CHAMP  

 

54-SEPT ANS DE REFLEXION AU MUSEE D’ORSAY  

 

55-GIULIANO VANGI. OPERE 1994-2014 

 

56- LE CERAMICHE ROMETTI RENDONO OMAGGIO 

AL DESIGNER AMBROGIO POZZI.  1931-2012  

 

57-EL ROSTRO DE LAS LETRAS. ESCRITORES Y 

FOTÓGRAFOS DEL ROMANTICISMO A LA 

GENERACIÓN DEL 14 

58-CUARENTA AÑOS DE AMOR 

 

59-EL HORIZONTE FALSO DE ALBERTO GARCIA-

ALIX 

60-TAPAS. SPANISH DESING FOR FOOD 

 

61- EL CHÉ EN LOS LUJOSOS RELOJES ZENITH 

 

62-CELEBRAN EN MIAMI EL DÍA DEL PERIODISTA 

CUBANO  

 

63- UN SABER REALMENTE ÚTIL (PRIMERA PARTE) 
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64-UN SABER REALMENTE ÚTIL. SEGUNDA PARTE 

 

65-EL AURA DE LOS CIERVOS DE MIGUEL ÁNGEL 

BLANCO 

 

66-LA MOSTRA DI GIOVANNI PAOLO II SI 

ARRICCHISCE CON NUOVE RELIQUIE 

67-MERLETTO FRATTALE DI MARIA GRAZIA ROSIN 

68-MUSEO CHIAMA ARTISTA: GIANLUCA E 

MASSIMILIANO DE SERIO. UN RITORNO 

69-EL MUSEO DEL PRADO EXPONE LOS DIBUJOS 

ESPAÑOLES DE LA COLECCIÓN HAMBURGER 

KUNSTHALLE: CANO, MURILLO Y GOYA 

 

70-LES HÉRÉTIQUES DE LEONARDO PADURA  

 

77-TRES SUEÑOS DE CUBA Y UNA LARGA NOCHE DE 

INVIERNO  

 

78-EL ATOMIC CIRCUS DE PATRICIA GADEA 

 

79-TRISTESSE DE LA TERRE 

 

80-LAS ÁNIMAS DE BERNINI. ARTE EN ROMA PARA 

LA CORTE ESPAÑOLA 

 

81-LA FUNDACIÓN LOUIS VUITTON DE PARÍS 

 

82-EN EL CAFÉ LES DEUX MAGOTS DE PARÍS 
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83- EL ARTE DEL PERFUME 1889 - 2014 

84-ESTHER FERRER, PREMIO VELÁZQUEZ DE ARTES 

PLÁSTICAS 2014 

85-HAY QUIEN ESTIMA QUE SON LOS EMPRESARIOS  

LOS CULPABLES DE LA INFLACIÓN EN VENEZUELA 

 

86-CRISTINA LUCAS. ES CAPITAL    

 

87-EL SEÑOR SARKOZY Y LA FOTO DE FIDEL 

CASTRO 

 

88-A PROPÓSITO DEL DOCUMENTAL: “LOS CUBANOS 

SOMOS… ¿ASÍ?  

89-CARMEN SANZ AYÁN, PREMIO NACIONAL DE 

HISTORIA DE ESPAÑA 2014 

90-DÁNAE, VENUS Y ADONIS . LAS PRIMERAS 

POESÍAS DE TIZIANO PARA FELIPE II 

 

91-JANET ET CARDIFF & GEORGE BURES MILLER: 

EL HACEDOR DE MARIONETAS 

 

92-FELICIDADES QUERIDO CRISTÓBAL 

93-CUATRO BIENES SE INCORPORAN A LA LISTA        

INDICATIVA DE PATRIMONIO MUNDIAL  

94-MARGUERITE DURAS CINÉASTE 
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95-LES GARDIENS DU LOUVRE DU JIRÔ TANIGUCHI 

96-PER IL BENE DELLA PACE. IL LUNGO CAMMINO 

VERSO L’EUROPA 

97-NINO! 

98-JUAN GOYTOSOLO GAY, GALARDONADO CON EL 

PREMIO CERVANTES 2014 

 

99-RED SWAN HOTEL 

 

100-FRONTIERS DE CYRIL DE COMMARQUE 

 

101-IMAGO MUNDI. L’ARTE DEL L’UMANITA 

 

102-LUCIANO FABRO EN EL PALACIO DE 

VELÁZQUEZ 

 

102-ARTISTI DELL’OTTOCENTO: TEMI E 

RISCOPERTE. LA COLLEZIONE GEMITO 

 

103-FREDRIC JAMESON RECIBE LA MEDALLA DE 

ORO DEL CÍRCULO DE BELLAS ARTES 

 

104-SOCIALISMO MISÓGINO EN VENEZUELA 

 

105-FOTOGRAFIE DI ROMA DAL 1986 AL 2006 

 

106-GOYA EN MADRID CARTONES PARA TAPICES 

1775-1794  
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107-LA CONSTRUCCIÓN SOCIAL DEL PAISAJE 

108-LA POESIA DELLA LUCE 

109-PHILIPPE DJIAN, VOYAGES 

110-MADE IN TAIWÁN EN MADRID 

111-LUMIÈRES, CARTE BLANCHE À CHRISTIAN 

LACROIX 

 

112-FUE POR TU AMOR LUCÍA… 

 

113-L’ARNINA DI LORENZO BARTOLINI ALLA 
GALLERIA DELL’ACCADEMIA 
 

114-TANIA MOURAUD, RÉTROSPECTIVE AU CENTRE 

POMPIDOU-METZ 

115-NUEVE DÍAS POR LA ESPLÉNDIDA CASTILLA 

116-EL SER INATRAPABLE 

 

117-BEVERLY PEPPER ALL’ARA PACIS 

 

118-FESTIVAL DON QUIJOTE 2014 

 

119-RHODES, UNE ÎLE GREQUE AUX PORTES DE 

L’ORIENT 
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120-SALIR DEL ANTIIMPERIALISMO 

 

122-HISTÓRICA REUNIÓN EN LA HABANA 

 

123-DECLARACIÓN DE LA COMISIÓN POLÍTICA DEL 

COMITÉ INTERNACIONAL DE EXPRESOS POLÍTICOS 

CUBANOS 

 

124-MIAMI PREPÁRATE QUE SE TE VIENE ENCIMA 

LA INVASIÓN DE JINETEROS Y JINETERAS 
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