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                        Miguel de Cervantes Saavedra 

 

"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 encierra la tierra ni el mar encubre; por la libertad así 

como por la honra se puede y debe aventurar la vida, y, por el 

contrario, el cautiverio es el mayor mal que puede venir a los 

hombres". Miguel de Cervantes Saavedra 
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                Mis Memorias de Exilio  
 

                    
 

París, 1 de febrero de 2016. 

 

Queridos amigos: 

 

El origen de Cartas a Ofelia está en las narraciones surgidas 

inicialmente a partir de las cartas que escribía cada  semana a mi 

madre, Ofelia Valdés Ríos, contándole mis experiencias del exilio 

parisino. En ellas cuento lo que veo y siento: filmes, obras de 

teatro, museos, exposiciones, los libros que leo, las relaciones con 

los galos, la sociedad francesa, la política, Cuba vista desde aquí, 

los viajes por 66 países a lo largo de estos 35 años, mis éxitos y 

mis fracasos, mis nostalgias y mi amor por la Libertad, las 

relaciones con personalidades del exilio, mi trabajo en el Instituto 

y en la Universidad como profesor de  Civilización 

Latinoamericana, las relaciones con colegas, alumnos y  
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estudiantes, etc., en resumen, es la experiencia vivida por una 

familia cubana en todos estos años. Además aparecen los  

 

testimonios de numerosas personas que han logrado conquistar la 

Libertad. En  realidad son mis Memorias de Exilio.  

 

Encontrarán los análisis políticos, con la fecha en que salieron 

fundamentalmente en revistas y periódicos de Francia y Bélgica.  

 

Al propio tiempo, he contado numerosas anécdotas sobre mi 

infancia en mi querido pueblo natal de Camajuaní (1949-1959), 

así como de mi adolescencia y juventud habaneras (1959-1981). 

 

Un gran abrazo a todos desde La Ciudad Luz, 

 

Félix José Hernández. 
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                                        Octavio Paz 
 
“Mis palabras irritarán a muchos; no importa, el pensamiento 

independiente es casi siempre impopular”. Octavio Paz 
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                                    Prólogo. 

            

 
 

Mrs. Diane Cubeñas-Serra 
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Felix Jose Hernandez, a well-known international author has 

asked the impossible of me, “Please write the prologue of my 

next book.”  What a predicament he has put me in!  First of all, 

will my writing be able to justify such a well-renowned man?  

Will I be able to fully articulate and give justice to a professional 

that has impacted the literary community with as much dignity as 

I can bestow?  I can only hope that through these mere sentences, 

I will manage to convey the concept that not only is Felix Jose 

Hernandez a remarkable individual, but a man whose writing 

continues to impress even the most challenging readers.   

 

Mr. Hernandez is a man who has made his mark in the world 

through writing.  He writes poetically of all his trips and 

adventures around the world; a man that has visited 

approximately sixty-five countries.  Language barriers don’t 

necessarily exist for Felix for he speaks and writes fluently in 

three languages, Spanish, French, and Italian and his tales vividly 

describe each corner of the globe he has graced.  After reading 

his “Cartas a Ofelia” a reader vicariously feels they too have 

visited the foreign lands.  Each trip is recorded as a letter to his 

mother, Ofelia, and written in such a way that the reader too 

establishes common ground.  Although Ofelia may no longer 

inhabit this earth physically, her spiritual presence allow millions 

of readers to travel to distant destinations. 

 

I first discovered his “Cartas” in a mistakenly opened email.  At 

the time, my family and I shared one email address for the entire 

household.  When I mistakenly opened the message, I was  
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instantly captivated by the words that flowed across my screen.  I 

felt transported to the little village Felix was describing to his 

mother.  I could see myself walking through the streets, eating at 

tiny dimly lit restaurants, as I carelessly sipped on merlot.  The 

words that flow on the paper are truly those of an artist masking 

their talent on paper.   

 

Only through laborious yet delightful reading did I become more 

fascinated and enamored to learn about the talented Felix Jose 

Hernandez.  My mother-in-law, Mayra Serra, a woman who has 

become more of a mother to me than words can express is 

perhaps one of  Felix’s most beloved family friends.  The 

relationship and friendship that exists between these two 

remarkable individuals dates back to the 1960’s where they first 

met at a debutant party.  Mayra quickly relived those precious 

adolescent moments by sharing her memories with me.  Felix and 

Mayra danced at various debutant parties and shared their 

friendship and stories with intimate groups of friends.  I learned 

from Mayra that Felix is not only an intelligent man, but his 

eloquence and mannerisms far surpass many of her beloved 

acquaintances.  Not only had I personally gotten an opportunity 

to know Felix, but having had the opportunity to speak with my 

Mother-in-Law regarding such a phenomenal individual only 

managed to help me realize the unwavering friend Felix had 

become to those whose lives he touched. 

 

Felix Jose is an exceptional writer no doubt, but few have been 

blessed to know him as a friend.  It is truly an honor to be able to 
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write words about a man whose friendship has spanned more than 

half a century.  What is to admire?  Felix Jose is attentive,  

 

gracious, thoughtful, compassionate, and overall one of the most 

perfect gentleman that an individual can meet.  Few can say they 

have experienced such a true and devoted man, but it is an honor 

to call Felix friend.  His is a friendship to survive decades, 

overcoming Castro’s communism, and spanning the vast oceans. 

Thanks to the camaraderie that has developed, I have traveled the 

world with an amazing man and his family.  I know of Felix’s 

love of family, friendship, and profession.  He was a magnificent 

professor at the woman’s college where he taught Spanish and 

managed to develop the same passion and love as demonstrated 

through his beloved “Cartas a Ofelia”. 

 

I have finally come to realize that I too share his three loves.  I 

love my family like a tight-knit group and value it as one of life’s 

most valuable possessions; I love friendships that have 

strengthened me over time and allow me to grow as a human 

being, and; I have come to pour my heart and love in my 

profession, as I have learned from Felix’s unwavering 

compassion.  I, like Felix Jose, am an educator and have managed 

to bestow my knowledge on the young minds of our country.  

With approximately twenty years to my credit, I am still a novice 

by his standards but continuously pride myself on making every 

day count and by teaching from the heart, a trait I credit only to 

Felix Jose. 

 

One ultimate request from Felix in this dedication is that I devote 

my writing to someone worthy.  I bestow that honor upon the 

individuals who God placed in my path to save me, my husband 
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and my Mother-in-Law.  I have lived the most happiest of 

moments with these beloved individuals and have experienced  

 

the greatest joys, adventures, and breath-taking instances with 

each and every single one.  Above all, I bestow a great honor to 

my husband, Alfredo Serra.  Words cannot convey how I truly 

feel about the love we have shared, but know that our story still 

has many exciting chapters to be written!  Finally, I thank the 

lord God for the presence of those who touch my life on a daily 

basis.  To you God, I bestow the highest of honors.   

 

Miami 02.2016. 
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                                  Albedo di Inés Fontenla 

 

 
 

Roma, 20 ottobre 2015. 

 

Il MACRO ospita nella Project Room #1 l’installazione “Albedo” 

dell’artista argentina Inés Fontenla, iniziativa promossa 

dall’Assessorato Cultura e Sport di Roma – Sovrintendenza 

Capitolina ai Beni Culturali con il patrocinio dell’Ambasciata 

della Repubblica Argentina in Italia. 

 

Autrice di diverse installazioni multimediali che hanno per 

oggetto alcuni temi cruciali del nostro tempo, quali le grandi 

migrazioni umane e i conflitti sociali e ambientali, Inés Fontenla 

propone al MACRO un’opera che invita il pubblico a riflettere 

sul tema dell’acqua, bene collettivo fondamentale e patrimonio 

comune che è necessario preservare. 
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Con l’installazione “Albedo”, l’artista concentra la sua attenzione 

sull’Antartide, unanimemente considerata il serbatoio di acqua 

dolce del pianeta terra e il punto di partenza per un analisi sul 

problema della scarsità di risorse idriche per il futuro. 

 

La quasi totalità delle riserve di acqua dolce è localizzata infatti 

nei ghiacciai e nelle calotte polari nord e sud, in particolare 

nell’Antartide che, con i suoi 27 milioni di chilometri cubi di 

ghiaccio, viene denominato “Pianeta di Ghiaccio”. 

 

Il titolo dell’installazione fa riferimento proprio all’effetto 

“Albedo”, l’effetto fisico di rimbalzo della luce solare che si 

osserva nel continente Antartico, in base al quale oltre l’80 % 

delle radiazioni solari vengono riflesse, determinando da un lato 

una continua trasformazione in ghiaccio delle precipitazioni e 

dall’altro evitando il riscaldamento della superficie terrestre. 

 

Tuttavia l’Antartide sta conoscendo un periodo di forte riduzione 

della sua estensione a causa del riscaldamento globale, con una 

perdita annuale di circa 152 chilometri cubi di ghiaccio e quindi 

di una significativa risorsa di acqua dolce. 

 

Il lavoro di Inés Fontenla, che si sviluppa in una Project Room #1 

interamente dipinta di nero e illuminata esclusivamente dalle 

opere in mostra, rappresenta un grido di allarme per la natura 

violata e un momento di forte riflessione sulle problematiche 

relative alla scarsità di questa fondamentale risorsa e alla nostra 

responsabilità rispetto alle generazioni future. 

 

Inés Fontenla è nata a Buenos Aires (Argentina). Ha partecipato a 

diverse mostre personali e collettive in contesti pubblici e privati 

in Europa, America Latina e Asia. 
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Ultime mostre personali (selezione): “Requiem Terrae” Centro 

Cultural Recoleta - Buenos Aires, 2012; “This not too late to seek 

a newer world” Galleria artMbassy - Berlin, 2008;“La sindrome 

di Ulisse” Palazzo Italia - Belgrado, 2007; “Derive” Studio d’arte 

Contemporanea Pino Casagrande - Roma, 2004; “Alla fine delle  

 

 

utopie” Museo Laboratorio di Arte Contemporanea, Università 

La Sapienza - Roma, 2002. 

 

Mostre collettive (selezione): “Nostalgie, l’instante e la durata del 

tempo” Museo d’arte Contemporanea di Villa Croce -Genova, 

2008; “Ahnumung und Gegenwart” Kunstverein Bellevue- Saal - 

Wiesbaden (Germania) 2005; “Carte italiane” Sede del Consiglio 

dei Ministri dell’Unione Europea - Bruxelles, 2003; “Il mare”– 

Museo Nasional Indonesiano – Jakarta (Indonesia), 2002; “Forme 

di pensiero” Vasby Konsthail- Stoccolma, 2002; “Forme di 

pensiero” Museo Nasional Indonesiano – Jakarta (Indonesia), 

2001; “Under different skies”- Kulturfonden-Copenaghen, 

1996. 

 

MACRO via Nizza 138, Roma. Apertura al pubblico fino al  15 

novembre 2015 

 

Félix José Hernández. 
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              La Nueva Babilonia de Constant  

 

         
 

Madrid, 22 de octubre de 2015. 

 

Querida Ofelia: 

 

El Gemeentemuseum Den Haag y el Museo Nacional Centro de 

Arte Reina Sofía presentan una exposición dedicada a la figura 

del artista holandés Constant (Constant Anton Nieuwenhuys, 

Ámsterdam, 1920 - Utrecht, 2005). Bajo el título de Nueva 

Babilonia, la muestra se centra sobre todo en su proyecto más 

emblemático: la concepción que el artista tenía sobre la ciudad 

del futuro. Durante casi veinte años (1956-1974), Constant 

elaboró maquetas, pinturas, dibujos y collages que mostraban su 

idea urbanística de esa nueva ciudad, un complejo y amplio 

laberinto que transformaba el mundo en una sola red. La tierra 

sería de propiedad colectiva, el trabajo estaría automatizado y a 

cargo de robots, y las personas tendrían libertad para dedicar el 

tiempo al juego creativo. 
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La exposición, para la que el Gemeentemuseum Den Haag ha 

cedido 65 obras y que cuenta con la colaboración de la Fondation  

 

Constant y el RKD (Netherlands Institute for Art History) 

pretende difundir entre el público este proyecto, por el que 

artistas, arquitectos y comisarios han manifestado un interés 

creciente en los últimos años. 

 

El núcleo principal es ver la Nueva Babilonia como «obra de 

arte» en el contexto social en el que se concibió. De aquí que se 

complementen todos los materiales comentados anteriormente 

con fragmentos de películas históricas, materiales de archivo y 

dos reconstrucciones realizadas especialmente para esta 

exposición, fruto de la nueva labor de investigación llevada a 

cabo con motivo de la muestra. Se incluyen Een ruimte in kleur 

[Un espacio en color], instalación realizada originalmente para la 

exposición Mens en Huis [Hombre y casa], del Stedelijk Museum 

de Amsterdam (1952), en colaboración con Aldo van Eyck y 

Lucebert; y la reconstrucción de una sección del Deurenlabyrinth 

[Laberinto de puertas], cuyo original realizó para la exposición 

New Babylon del Gemeentemuseum (1974). 

 

Pero la exposición no solo se circunscribe al período 

comprendido entre 1956 y 1974, en el que se suele enmarcar 

Nueva Babilonia; abarca también otras etapas, con el fin de 

mostrar que las ideas expresadas en este proyecto estaban ya 

presentes en la obra de Constant desde una época muy anterior y 

no desaparecieron por completo en los años posteriores a 1974. 

 

Aunque no ofrece una visión exhaustiva de la primera etapa de 

Constant, la exposición ilustra los principales pasos que dio el 

artista hacia Nueva Babilonia a partir de 1948. Durante el período 

1948-1951, Constant formó parte del movimiento internacional 

CoBrA. La rama holandesa de este colectivo, conocida como De  
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Experimentele Groep Holland [El Grupo Experimental 

Holandés], se fundó el 16 de julio de 1948. Constant redactó el 

manifiesto (publicado en la revista Reflex), donde ya se abogaba  

 

por un nuevo orden social y un nuevo modo de «hacer arte» 

inspirado en el juego creativo de los niños y los llamados pueblos 

«primitivos». En el texto también propugnaba que lo más 

importante para el artista debe ser el acto creativo en sí, más que 

la pintura o la escultura resultante. Estas ideas iniciales acabarían 

conformando el concepto de Nueva Babilonia. 

 

El interés de este periodo radica también en el hecho de que las 

obras pictóricas características de CoBrA -pinturas expresivas de 

seres imaginarios- dieron paso, en la obra de Constant, a algo 

bastante distinto: la cruda realidad de la guerra. En su trabajo de 

los años 1950 y 1951, el artista alude con frecuencia a la 

violencia devastadora de la Segunda Guerra Mundial así como a 

la Guerra de Corea, que se desarrollaba en aquel momento. 

 

Asger Jorn, viejo amigo y compañero de Constant en CoBrA, lo 

invitó a asistir en 1956 al tercer congreso del MIBI (Movimiento 

Internacional por una Bauhaus Imaginista) en la ciudad italiana 

de Alba. Por este motivo, Constant y su familia residieron varios 

meses allí, donde observaron de cerca las penosas condiciones de 

vida de la comunidad gitana. Su primera maqueta de Nueva 

Babilonia, Proyecto de un campamento gitano en Alba, se 

inspiraba en el deseo de mejorar la situación de aquel colectivo. 

 

En la exposición hay un apartado dedicado a la influencia en el 

trabajo de Constant de un difuso imaginario cultural que podría 

ser identificado con la cultura española. La importancia de los 

encuentros de Alba de 1956, antes mencionados, y la influencia 

del trato con los gitanos durante esos meses, aparece como  
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nuclear. El propio Constant lo refiere como detonante del 

proyecto Nueva Babilonia, y es notable cómo en sus trabajos de 

años posteriores reaparecen estos motivos asociados a los 

zíngaros, a los flamencos y a los gitanos. 

 

Nueva Babilonia se relaciona formalmente con el período 1956-

1974, y debido a ello se observa cierta tendencia a agrupar toda la 

producción de Constant de aquellos años. No parece del todo 

acertado, ya que se aprecia una clara evolución en sus obras de 

esta etapa. La maqueta diseñada para Alba se inspiraba en la 

firme creencia romántica en el progreso. Las obras que desarrolló 

Constant durante los dos años siguientes ilustran este positivismo. 

Descubrió el espacio como tema y produjo las llamadas 

esculturas espaciales (construcciones sobre el tema del espacio), 

debido en gran parte al hecho de que el espacio empezaba a estar 

al alcance del hombre. 

 

En 1958 Constant se integró en la Internacional Situacionista de 

su amigo Guy Debord. Alentado por éste, desarrolló la teoría del 

urbanismo unitario, y después de leer Homo Ludens de Johan 

Huizinga, empezó a producir toda una serie de maquetas de una 

nueva «ciudad». Nueva Babilonia iba a ser una estructura 

laberíntica sustentada por pilares. Los neobabilonios vivirían en 

la parte superior, mientras que el tráfico y los procesos 

productivos, totalmente automatizados, se desarrollarían abajo o 

bien «en el espacio». Asimismo, tendrían la capacidad de 

modificar su entorno día a día. Serían nómadas, en constante 

desplazamiento de una parte a otra de la «ciudad». Liberados de 

la necesidad de trabajar, dedicarían la vida al juego con un grupo 

cambiante de compañeros.  

 

Todo estaría concebido para favorecer la vida en absoluta libertad 

y el desarrollo del potencial creativo inherente a todos los seres  
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humanos. Aunque Constant utilizó en sus maquetas los materiales 

más avanzados que tenía a su alcance (por ejemplo, plexiglás de 

colores), afirmaba que los habitantes de Nueva Babilonia 

definirían el aspecto físico de la ciudad, cuya forma sería mucho 

más avanzada de lo que él podía mostrar. Constant utilizaba  

 

 

películas, fotografías y proyección de diapositivas para recalcar el 

carácter futurista de la ciudad que imaginaba. 

 

La Nueva Babilonia de Constant se expuso por primera vez en el 

Stedelijk Museum de Ámsterdam en 1959, en una muestra que 

indujo a los situacionistas a organizar una gran exposición 

colectiva en el mismo museo. Sin embargo, las divisiones 

internas del grupo impidieron que se llevara a cabo este proyecto. 

Constant, decepcionado, se disoció del grupo, dado que uno de 

los principios filosóficos fundamentales de Nueva Babilonia era 

que los artistas no podían existir de forma aislada sino que debían 

conformar un todo con la masa creativa de la población. Por ello 

siguió buscando nuevas fórmulas de colaboración. Trabajó, por 

ejemplo, con el movimiento izquierdista holandés Provo; llegó 

incluso a presentarse a las elecciones por este grupo y los provos, 

a su vez, dieron a una parte de Ámsterdam el nombre de «Nueva 

Babilonia». Lamentablemente, este vínculo también estaba 

abocado a la disolución cuando se pusieron de manifiesto las 

insalvables diferencias filosóficas que los separaban. 

 

Como mucha gente interpretaba sus ideas en un sentido 

demasiado literal e intentaba aplicarlas de manera sistemática, 

Constant acabó recurriendo cada vez más al dibujo. Elaboró 

bocetos y planos en los que sugería infinitas posibilidades y 

mostraba que Nueva Babilonia no era una simple ciudad, sino un  
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nuevo orden mundial que ni siquiera él era capaz de imaginar en 

su totalidad. A finales de la década de 1960 empezó a pintar de  

 

nuevo, siempre tomando como tema Nueva Babilonia, y 

acercándose de nuevo a la realidad. Gracias al uso de recortes de 

prensa, la Guerra de Vietnam fue un motivo recurrente en 

muchos de sus collages, y la guerra volvió a cobrar protagonismo 

en sus trabajos pictóricos. Nueva Babilonia se convirtió en un 

lugar asolado por la violencia y el expolio. En algunas entrevistas 

Constant declaró que seguía creyendo en Nueva Babilonia, pero  

 

ya no pensaba que la consecución de un nuevo orden mundial 

fuera inminente. En la fase final de su proyecto, Constant 

representó la destrucción en todas las formas imaginables. 

Paralelamente, su pintura adoptó un carácter cada vez más 

tradicional en cuanto al estilo, inspirado en los Antiguos 

Maestros. 

 

En 1974 el Gemeentemuseum organizó la exposición de Nueva 

Babilonia. Constant pretendía exponer la totalidad del proyecto, 

pero acabó renunciando a la idea, no porque hubiera dejado de 

creer en Nueva Babilonia sino porque ya había dicho todo lo que, 

a su juicio, se podía decir sobre el tema. Otras personas (los 

neobabilonios) podrían retomar algún día el proyecto. En ese 

sentido, el Deurenlabyrinth [Laberinto de Puertas], con el que 

concluía la exposición de 1974, y que se reconstruye en ésta, 

tenía un claro valor simbólico. 

 

También se incluye en la muestra una pequeña selección de 

pinturas de la década de 1970 y primeros años ochenta, en las que 

se observa que Nueva Babilonia seguía ocupando un lugar 

importante en la obra de Constant como «marco» de escenas 

tradicionales. 
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Con motivo de la exposición se edita un catálogo, tanto en 

castellano como en inglés, con la reproducción de las obras 

expuestas y textos de la comisaria, Laura Stamps, Willemijn  

 

Stokvis, Mark Wigley y Pedro G. Romero, así como una 

conversación entre Pascal Gielen y Rem Koolhaas, y una 

biografía de Constant escrita por Trudy Nieuwenhuys-van der 

Horst, su viuda y presidenta de la Fondation Constant. Incluye 

también una selección de textos del propio artista. Constant 

Nueva Babilonia. 20 octubre 2015 – 29 febrero 2016.  Museo 

Nacional Centro de Arte Reina Sofía. Edificio Sabatini. 

Organizan: Gemeentemuseum Den Haag y Museo Nacional  

 

Centro de Arte Reina Sofía. Colaboran: Fondation Constant y 

RKD (Netherlands Institute for Art History). Comisarios: Laura 

Stamps y Doede Hardeman. El apartado Flamencos, gitanos, 

romaníes: los nuevos babilonios ha sido comisariado por Rosario 

Peiró y Pedro G. Romero. Coordinadoras: Belén Díaz de Rábago 

y Beatriz Jordana. Patrocinadores: Mondriaan Fund y Embajada 

del Reino de los Países Bajos. 

 

Un gran abrazo desde nuestra querida y culta Madrid, 

 

Félix José Hernández. 
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                            Los Sueños de Grete Stern 

                

Madrid, 23 de octubre de 2015. 

Querida Ofelia: 

Grete Stern (Alemania, 1904) estudió artes gráficas en Stuttgart y 

fotografía en la Escuela de la Bauhaus, donde conoció al 

fotógrafo argentino Horacio Coppola, con quien se casó en 1935. 

Al año siguiente, la pareja se trasladó definitivamente a Buenos 

Aires, donde Stern permaneció hasta su muerte, en 1999. 

En 1948, comenzó su colaboración con la revista Idilio, 

elaborando fotomontajes que surgían del análisis de los sueños 

que las lectoras enviaban a la redacción. El sociólogo Gino 

Germani, director de la publicación, era el encargado de 

interpretarlos, bajo el seudónimo de Richard Rest. La 

colaboración de Stern con este medio duró alrededor de tres años 

y publicó más de un centenar de trabajos. 

Grete Stern representó a través del fotomontaje conflictos, hasta 

entonces silenciados, asociados a las mujeres de clase social  
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humilde en Argentina: frustraciones diarias, apetencias 

inconfesables, peleas maritales… Mediante composiciones 

surrealistas, realizó un trabajo crítico, ingenioso, único y 

absolutamente revolucionario. 

Grete Stern. Sueños. CBA. Sala Minerva. Hasta el 31.01.2016. 

Oraganiza: Círculo de Bellas Artes. Colabora: Galería Jorge 

Mara. La Ruche. 

Con gran afecto desde nuestra quería y culta Madrid, 

Félix José Hernández. 
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                  Fraise et chocolat 20 ans après  

          

Paris le 22 octobre 2015. 
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Joel Angelino, comédien cubain de théâtre très connu, jouera les 

deux principaux personnages : Diego, homosexuel cultivé et  

marginal, vit à La Havane et aime beaucoup son pays ainsi que 

ses traditions  

Il rencontre David, un jeune étudiant universitaire, hétéro, 

militant de la Jeunesse communiste qui va se mettre à 

l’espionner, le considérant comme un dissident du régime cubain. 

Avant que ne s’établisse entre eux une authentique relation 

amicale, ils devront apprendre à dépasser leurs préjugés 

respectifs…  

Le Saviez-vous? La nouvelle de l’auteur cubain Senel Paz “El 

bosque, el lobo y el hombre nuevo ” adaptée au cinéma en 1993 

sous le titre de Fraise et chocolat. Ce film, resté culte, est 

aujourd’hui adapté au théâtre par Senele Paz, tout spécialement, 

pour le comédien Joel Angelino qui joue à Paris pour six 

représentations exceptionnelles. La tournée mondiale se termine à 

Paris après Miami et New York.  

FRAISE ET CHOCOLAT 20 ANS APRES. Seul en scène, 

Théâtre contemporain. DU 22/10/15 AU 31/10/15 – THEATRE  



Desde las orillas del Sena 

 26 

 

DE NESLE – PARIS 06. Auteur : Senel Paz. Artistes : Joel 

Angelino . Metteur en scène : Joel Angelino. 

Félix José Hernández. 
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 Las Sombras del viento de Alberto García-Alix 

    

Alberto García-Alix, "El Argentino y su Yamaha  

1000", 1989. Cortesía del artista 

León, 24 de octubre de 2015. 

Querida Ofelia: 
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"Sombras del viento" es un proyecto específico de Alberto 

García-Alix (León, 1956) para el Museo de Arte Contemporáneo 

de Castilla y León, que podrá visitarse hasta el 31 de enero de 

2016. 

 La muestra, que supone la primera exposición del Premio 

Nacional de Fotografía 1999 producida en su ciudad natal, 

construye un puente entre presente y pasado en la trayectoria del 

artista, siguiendo el hilo narrativo de dos publicaciones que 

García-Alix realizó en el año 1993: ‘Bikers’ y ‘Los malheridos, 

los bien amados, los traidores’. Estos trabajos resumen dos de las 

temáticas esenciales del autor, que siguen siendo una fuente de 

inspiración en la actualidad: la moto y el retrato, dos formas 

esenciales para el artista de comprensión de la realidad a través 

de la fotografía. La exposición muestra la progresión en el 

tratamiento de estos dos corpus elementales en su obra, que 

constatan el paso del tiempo y la evolución formal hacia un uso 

más abstracto y alegórico de la imagen. 

"Sombras del viento" construye, a partir de una selección de más 

de cien imágenes realizadas entre 1983 y 2015 y de la 

reproducción de los libros originales en formato vídeo, una 

parábola sobre la obra del García-Alix más esencial e íntimo, 

basculando entre dos temáticas que le definen como artista y  
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como persona, en un arco temporal de más de treinta años de 

intenso trabajo fotográfico. Alrededor de 60 obras son piezas de 

nueva producción y podrán verse en gran formato en los muros 

del museo. El resto son fotografías de época o "vintage" 

procedentes de la colección personal del artista, y se mostrarán en 

vitrinas modulares. 

Junto a la muestra, García-Alix impartirá en MUSAC los días 21 

y 22 de noviembre un taller de carácter teórico y práctico en 

colaboración con la Asociación de Fotógrafos Leoneses FOCUS, 

en el que abordará cuestiones relacionadas con el lenguaje y 

práctica fotográfica con los participantes.  

Además, se edita con motivo de este proyecto una publicación en 

formato fotolibro que bajo el título "Moto", y junto a un texto 

autobiográfico del autor, recoge la mirada del artista sobre este 

tema fundamental en su obra desde los años 70 hasta la 

actualidad, amplificando los contenidos de la muestra. El libro se 

co-edita a través del sello editorial Cabeza de Chorlito y 

MUSAC, en colaboración con la agencia de comunicación 

Pelonio. 

La exposición "Sombras del viento" se divide en dos apartados 

temáticos: "Moto" y "Retrato". La moto, motivo fotografiado  
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desde su primer carrete en 1975 hasta la actualidad, contiene una 

forma de vida y un grupo de referentes con los que el fotógrafo se 

identifica. El retrato, extendido al sujeto y su contexto, es la 

disciplina que mejor representa la intencionalidad fotográfica del 

artista, su interés por los otros. 

La moto es el primer motivo que García-Alix fotografía cuando, 

en 1975, su padre le regaló una cámara de fotos. Una carrera de 

motocross en la que su hermano participaba se transformó en su 

primer carrete, del que se pueden extraer ya varias instantáneas 

de gran valor compositivo. A partir de entonces, García-Alix ya 

no se separará de estas dos máquinas: la cámara y la motocicleta, 

y ambas constituyen un vehículo para sus emociones y el cruce 

entre diferente caminos que vemos en su obra.  

En la exposición "Sombras del viento" puede observarse cómo las 

fotografías en torno a esta temática muestran una estética muy 

marcada que evoluciona en función de los tiempos. Toda la 

trayectoria vital del artista puede encontrarse en la muestra a 

través de fotografías de época que trasladan la belleza y el 

cuidado con que García-Alix ha retratado una vida ligada a la 

moto. 
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En diálogo con esta primera parte de su trabajo, y siempre ligada 

a la temática de la moto, la exposición permitirá descubrir el 

trabajo más reciente de García-Alix. A partir del año 2012, el 

autor comienza un nuevo acercamiento para generar un discurso 

fotográfico renovado, evidenciado en un uso más abstracto y 

alegórico de la imagen, buscando sus límites. 

El retrato, extendido al sujeto y su contexto, es el centro de la 

segunda parte de la exposición. Este bloque aborda la disciplina 

que mejor representa la intencionalidad fotográfica de García-

Alix: su interés por las personas que conforman su mundo, tanto 

fotográfico como personal. García-Alix, que declara que se 

enfrenta a todo lo que fotografía como un retrato, emplea la 

cámara para proyectarse en todo lo que tiene enfrente, 

incorporándolo a su universo fotográfico. El resultado es una obra 

autorreferencial de profundo calado humano, íntimo y emocional. 

Para la muestra se recuperan fotografías de su libro "Los 

malheridos, los bien amados, los traidores", que supone un 

testimonio inigualable de una época de difícil definición, los años 

80 y principios de los 90. Las fotografías más tempranas del libro 

datan del año 86, momento en el que García-Alix decide 

dedicarse profesionalmente a la fotografía y pasa al medio 

formato. A partir de entonces su estilo estará marcado por el  
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extremo cuidado de la composición, siempre enfrentado al sujeto, 

generando una mezcla entre la tensión fotográfica y la armonía 

compositiva, bañado por una iluminación naturalista. 

Como puente a este grupo de fotografías se presentará un bloque 

de copias de nueva producción en el que pueden verse los últimos 

retratos que el autor ha realizado. La exposición busca trazar un 

paralelismo entre el trabajo de los años 80 y 90 y el actual, en el 

que el artista continúa su diálogo con su entorno más inmediato. 

Sus amigos, algunos de los cuales ha seguido fotografiando a lo 

largo de su vida, permiten observar el paso del tiempo a través de 

la herramienta fotográfica, a la vez que descubrimos nuevos 

personajes. 

Con este salto temporal puede observarse también la evolución 

del lenguaje fotográfico del artista. Su trabajo a través del retrato 

sigue siendo esencial en su obra, ya que lo que prima en García-

Alix es el encuentro y la empatía con el otro. Sin embargo, se 

observa la evolución en su forma de fotografiar en la alternancia 

de planos medios con primeros planos muy cerrados; variaciones 

en la posición de cámara, desde el enfrentamiento característico 

de sus primeros retratos a nuevas visiones en picado o 

contrapicado; o la entrada de iluminaciones más duras, en las que 

el claroscuro genera una mayor dureza en el retrato.  
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García-Alix, uno de los referentes de la fotografía contemporánea 

europea, ha conseguido crear su propio universo a través del 

dominio del retrato y la composición fotográfica. Su obra se ha 

desarrollado sobre todo en el campo de la fotografía, si bien ha 

realizado también piezas en vídeo y numerosos textos. Su trabajo 

ha sido expuesto en grandes centros de arte como el Museo 

Nacional Centro de Arte Reina Sofía (Madrid), la Maison 

Européene de la Photographie (París, Francia), el Ullens Center 

for Contemporary Art (Pekín, China) o la Moscow House of 

Photography (Moscú, Rusia). 

Alberto García-Alix recibió el Premio Nacional de Fotografía 

(1999) del Ministerio de Cultura de España, entre otros 

galardones y su obra se encuentra en colecciones como la 

Deutsche Börse (Frankfurt, Alemania), el Fonds National d’Art 

Contemporain (París, Francia), o Fotomuseum Den HAAG 

(TheHague, Holanda). 

Con gran cariño desde nuestra querida y culta España, 

 

Félix José Hernández. 
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                                 I frutti della terra 

 

              
 

Firenze, 24 ottobre 2015. 

«La Galleria d’arte moderna di Palazzo Pitti, in linea con 

l’Esposizione universale che si tiene a Milano e che ha per tema 

“Nutrire il pianeta, Energia per la vita”, dedica un evento al 

pittore lombardo Arturo Tosi ed alla rappresentazione dei frutti 

della terra in pittura: immagini che, attraverso la vista, riescono 

ad alimentare i bisogni della mente mediante quel sentimento 

della natura continuamente presente in ognuno di noi.» 

(Simonella Condemi, Direttrice della Galleria d'arte moderna di 

Palazzo Pitti, Firenze). 

La mostra  espone infatti una serie di dipinti raffiguranti nature 

morte, dove protagonisti sono frutti ed ortaggi. Ma per 

comprendere il linguaggio artistico e il profondo senso poetico  
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che contraddistinguono le opere di questo maestro del secolo 

scorso è stato deciso di presentarle vicine ad analoghi soggetti 

conservati nelle collezioni del museo e dipinti da artisti che con 

Tosi intrattennero un profondo legame di amicizia sia sotto il 

profilo professionale che umano: Filippo de Pisis (Ferrara 1896 - 

Milano 1956), Felice Carena (Cumiana 1879 - Venezia 1966), 

Felice Casorati (Novara 1886 - Torino 1963), Gianni Vagnetti 

(Firenze 1899 - 1956), Daphne Casorati Maugham (Londra 1897 

- Torino 1982), Ardengo Soffici (Rignano sull'Arno 1879 - Forte 

dei Marmi 1964), Ottone Rosai (Firenze 1895 - Ivrea 1957), 

Carlo Carrà (Quargnento 1881 - Milano 1966), Alberto Salietti 

(Ravenna 1892 - Chiavari 1961). 

Di origine lombarde, nato a Bustarsizio nel 1871, l'artista fu uno 

dei sostenitori negli anni Venti del secolo scorso del movimento 

artistico Novecento che, dopo le sperimentazioni delle 

avanguardie in particolare futuriste, ammoniva gli artisti ad un 

ritorno all'ordine che facesse riferimento all'antichità classica, 

oltre alla purezza delle forme e all'armonia nelle composizioni. 

Ognuno degli artisti esposti in questa mostra con Tosi, ebbero 

come lui chiare influenze da questo movimento anche se, per 

diversa sensibilità, le declinarono in modo personale. 
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Il nucleo dei dipinti di Tosi in mostra appartiene agli eredi 

dell'artista e si data in un arco di tempo che va dagli anni Trenta 

al 1956, anno della sua morte. Tosi non datava infatti le sue opere 

ed è difficile tentare di farlo ricercandovi uno sviluppo stilistico, 

poiché, come sottolinea Maddalena Paola Winspeare la sua 

pittura «più che lo svolgimento di un'idea, è un progressivo 

affinarsi del sentimento». Inoltre le sue nature morte, 

diversamente da quelle di grandi amici, come de Pisis, e colleghi 

presenti in mostra sembrano composte di solo colore che si fa 

materia cromatica, stesa a impressione con grande libertà e con 

resa sempre diversa. Per tale motivo seppure con tutti questi 

artisti strinse relazioni di stima ed amicizia, solo con de Pisis, 

grazie anche alle affinità nell'espressione artistica, l'amicizia 

sconfinò nella complicità testimoniata nella natura morta di de 

Pisis in mostra, che riporta l'entusiastica scritta, da cui il titolo del 

dipinto, W Tosi. 

Comunque la memoria di Arturo Tosi abita le sale della Galleria 

d'arte moderna di Palazzo Pitti già dal 1926, anno 

dell'acquisizione da parte della Commissione di un suo 

paesaggio, Le messe, alla Biennale veneziana, mentre l'ultimo 

ingresso di una sua opera nelle collezioni dei musei statali  
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fiorentini è stato il 2014 con la donazione dell'Autoritratto alla 

Galleria degli Uffizi, che apre questa mostra. 

Possiamo affermare, usando le parole di Paola Grifoni che «la 

riflessione sulle collezioni del secolo scorso della Galleria d'arte 

moderna di Palazzo Pitti, culminata con la mostra Luci sul '900, 

dedicata al centenario del museo nel 2014, prosegue anche 

quest'anno, in omaggio al tema Expo, con la mostra I frutti della 

terra che vede protagonista Arturo Tosi» affiancato da colleghi di 

grande valore, ma che riconoscevano in lui il grande maestro 

della bella pittura italiana, attribuendogli così «quel ruolo centrale 

nell'ambito delle poetiche figurative novecentesche italiane per il 

quale viene ricevuto come uno dei massimi esponenti» 

(Simonella Condemi).  

La mostra, come il catalogo edito da Sillabe, è a cura di 

Simonella Condemi e Maddalena Winspeare ed è promossa dal 

Ministero dei beni e delle attività culturali e del turismo con il 

Segretariato regionale del Ministero dei Beni e delle Attività 

culturali e del turismo della Toscana, la Ex Soprintendenza 

Speciale per il Patrimonio Storico, Artistico ed Etnoantropologico 

e per il Polo Museale della città di Firenze, la Galleria d'arte 

moderna di Palazzo Pitti, Sillabe e Firenze Musei. 
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I frutti della terra: Arturo Tosi e altri alla Galleria d'Arte moderna 

di Palazzo Pitti. Fino al  08-11-2015. Enti promotori : 

Segretariato Regionale del Ministero dei beni e delle attività 

culturali e del turismo della Toscana; Ex Soprintendenza Speciale 

per il Patrimonio Storico, Artistico ed Etnoantropologico e per il 

Polo Museale della città di Firenze la Galleria d’arte moderna, 

Palazzo Pitti, Firenze. Ideazione: Simonella Condemi, Maddalena 

Paola Winspeare. Progettazione: Mauro Linari.  Direzione della 

mostra: Simonella Condemi.  Segreteria: Cinzia Nenci.  

Félix José Hernández. 
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           Escala  del Costa Pacífica en Ândalsnes  (Noruega) 

 

                  
 
                       Ândalsnes, Noruega, 24.08.2015 

 

París, 25 de octubre de 2015. 

 

Querida Ofelia: 

 

Al alba del lunes, 24 de Agosto de 2015, navegando por 

un mar calmo, con +13°c y un sol luminoso, recorrimos 

más de 38 millas del fiordo, cuya profundidad alcanza en 

algunos tramos los 200 metros, y con 1 milla de ancho en los 

puntos más estrechos. Hacia las 9 a.m. llegamos al puerto de  

Ândalsnes. 

Ândalsnes es una pequeña ciudad situada cerca del 

Romsdalsfjord, a orillas del río Rauma, famoso por sus 

salmones. La pesca allí es considerada una actividad de 

gran importancia y atrae a apasionados de todos los 

rincones del mundo: son famosas las visitas realizadas por 

la casa real inglesa, y en particular, por el príncipe de 

Gales, Carlos, quien en más de una ocasión ha medido sus  
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fuerzas con los grandes salmones del Rauma.  

 

Ândalsnes fue vital durante la Segunda Guerra Mundial. 

Las tropas británicas la invadieron en 1940, pero pronto 

fueron expulsadas. La mayor parte de la ciudad tuvo que 

ser reconstruida tras los combates, lo que explica el 

esplendente y moderno look del lugar, que hace de Ândalsnes 

una ciudad muy agradable. Pero la particularidad de 

Ândalsnes son sus campos, fértiles con una intensísima 

producción agrícola.  

 

A poca distancia de los glaciares, de las nieves perpetuas y 

de la legendaria pared del Trollwall, la más alta pared 

rocosa continental, meta de miles de apasionados de free  

climbing que la han convertido en uno de los muros de 

escaladas de rocas más famosos del mundo, se cultivan 

frutas, una demostración de cómo un país tan frío en 

realidad sabe conservar unas energías extraordinarias que 

nacen sólo y exclusivamente de la naturaleza y de la 

protección del hombre. 

 
El itinerario de la excursión nos condujo, en primer lugar, a 

través de la bonita Romsdal y a continuación, al otro lado del 

puente Sogge, a través del valle de Isterdal. Allí el camino se 

inclina hacia la cascada de Stigfoss y luego sube hasta 

Trollstigen. La meta de la excursión fue el espléndido punto 

panorámico con vistas sobre el hermoso valle de Isterdal. Frente a 

nosotros, pudimos admirar las típicas formaciones rocosas de El 

Obispo, El Rey y La Reina, a un lado, y las cumbres de Las 

Brujas al otro. Un pequeño desvío se hizo hasta la denominada 

Trollwalr. La excursión terminó en el embarcadero. 

 
Asistimos al aperitivo musical  "Lasciatemi cantare" en el Piano 

Bar Rick's. Fue un recital especial de música italiana interpretada  
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por  Mario. 

 

Esa noche en el Ristorante My Way , la especialidad italiana fue 

la sopa de cebolla de Tropea tostada. La combinación de la 

cebolla con la guindilla y el queso cacio cavallo exalta los aromas 

de esta tierra generosa. 

La cocción lenta realza el sabor de la cebolla que, mientras se 

vuelve transparente en el aceite caliente, suda y llena la cocina con 

su aroma. 

 

Calabria, posee la dulzura de una tierra escabrosa. En ella el 

sol caliente obliga a la cigarra a chirriar y la canícula ralentiza 

el ritmo de todos los trabajos, que se vuelven más duros. Se alza el 

polvo del campo cuando pasa el campesino, mientras los 

olivos nudosos siguen observando, inmóviles y mudos. El aroma 

de azahar que viene del naranjal nos embriaga mientras 

descansamos a la sombra fresca de la casa de labranza y 

saboreamos los platos de una tradición que propone ingredientes 

sencillos y acertados contrastes, como en la sopa de cebolla de 

Tropea tostada, un plato simple y sustancioso que nos ofrece el 

dulzor de un bulbo que no hace llorar, como no sea de alegría al 

probar este plato. 

 

Después de cenar disfrutamos de un  recital de canciones clásicas 

italianas e internacionales, interpretadas por el tenor Giovanni 

Cucuccio en el Teatro Stardust. A continuación fuimos a la “Fiesta 

Tricolor”, en el Atrio Welcome donde se podía bailar al ritmo de  

los clásicos de la música italiana, con el Equipo de Animación, DJ 

Mirko, Sabrina y Giuseppe. 

 

Terminamos la noche con “Érase una vez en Italia!” en el Grand 

Bar Rhapsody, donde eran interpretados los grandes éxitos de las 

últimas décadas por el Trío Pop Corn. 
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A las doce de la noche el Costa Pacífica zarpó hacia Hellesylt-

Geriranger. Después de haber dejado la rada de 

Ândalsnes,  recorrimos de nuevo el fiordo en el sentido 

contrario, y continuamos navegando por los fiordos 

Haramsfjorden, Vigrafjorden y Valderfjorden, característicos 

por sus innumerables islas, y con un paisaje típico y lleno de 

colores, para llegar a Breisundet, donde, hacia las 3 a.m. 

iniciamos la navegación en el interior del fiordo en el que 

están situados Hellesylt y Geiranger. 

 

Estoy llegando al final de este hermoso viaje, me quedan por 

contarte los dos últimos días, lo cual haré prontop en sendas 

cartas. 

 

Te quiere siempre, 

 

Félix José Hernández. 
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Mario Sironi e le illustrazioni per il “Popolo d’Italia” 1921-

1940 

 

 
 

Roma, 26 ottobre 2015. 

 

Carissima Ofelia, 

 

Ieri ho avuto l’oportunità di visitare la bellissima mostra Mario 

Sironi e le illustrazioni per “Il Popolo d’Italia” 1921-1940., nei 

Casino dei Principi e il Casino Nobile di Villa Torlonia. Mi 

hanno offerto gentilmente questa documentazione che ti stó 

inviando con la presente.  Ti  prego di  inoltrarla agli amici che 

conoscono la lingua di Dante.  

 

Un grande abbraccio,  

 

Félix José. 

 

Dal 24 ottobre 2015 al 10 gennaio 2016 il Casino dei Principi e il 

Casino Nobile di Villa Torlonia ospitano la mostra Mario Sironi e 

le illustrazioni per “Il Popolo d’Italia” 1921-1940. Curata da  
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Fabio Benzi, con la consulenza storica di Monica Cioli e con 

l’organizzazione della Galleria Russo, l’esposizione raccoglie 

345 illustrazioni realizzate da uno dei più grandi protagonisti 

dell’arte italiana del ‘900 per il quotidiano ufficiale del Partito 

Fascista. 

 

La mostra - promossa dall’Assessorato alla Cultura e allo Sport di 

Roma-Sovrintendenza Capitolina ai Beni Culturali e realizzata 

grazie al sostegno della Fondazione Roma-Arte-Musei, main 

sponsor, e di COFELY ITALIA, GRUPPO ENGIE - rappresenta 

un’occasione unica per far conoscere al grande pubblico un 

aspetto fondamentale dell’opera di Sironi: quello di illustratore e, 

più precisamente, di “disegnatore politico”, attività alla quale si 

dedicò con appassionato fervore tra il 1921 e il 1942 dopo 

un’adesione piena ed entusiasta agli ideali del regime. 

 

Le vignette che compongono il percorso espositivo, realizzate per 

la maggior parte tra il 1921 e il 1927, provengono da un corpus di 

oltre 2000 disegni e costituiscono il maggior sforzo illustrativo 

della carriera di Sironi, tanto da poter essere considerate a tutti gli 

effetti non solo una parte essenziale della sua produzione artistica 

ma, per molti aspetti, anche “la più alta e possente”. Esse 

rappresentano, inoltre, una straordinaria testimonianza storica 

perché, come ricorda il curatore Fabio Benzi, costituiscono “un 

cadenzato e memorabile commento… alle vicende di un 

Ventennio drammatico e complicato, un esercizio di vita e di stile 

al tempo stesso, frutto di un’osservazione certamente di parte ma 

di altezza certamente singolare”. 

 

Le illustrazioni di Sironi, con la loro satira feroce e la loro ironia 

sferzante, prendono di mira soggetti esclusivamente politici come  

 

 

 



Desde las orillas del Sena 

 45 

 

i partiti avversari, la vecchia classe governativa liberale, la 

stampa filodemocratica, le ricche democrazie dell’America, della 

Francia e dell’Inghilterra e il comunismo russo. 

 

Ecco allora che la pagina sironiana si popola di personaggi, temi 

e situazioni che caratterizzano un’epoca complessa come quella 

fascista. Il partito socialista viene raffigurato da un berretto frigio 

e chiamato in modo spregiativo “pus”. L’attacco al partito 

popolare si concentra su Don Sturzo, raffigurato come “orrifico e 

cinico profittatore”, mentre Lenin assume la fisionomia “di un 

tiranno orientale fastoso e crudele”. 

 

La grandezza del Sironi illustratore, oltre che nella tecnica 

compositiva che porta sempre alla realizzazione di forme e figure 

tratteggiate con saldo plasticismo e con un segno fortemente 

espressivo della matita litografica o della china, sta anche nella 

grandissima varietà di temi compositivi e iconografici. Essi, 

infatti, non vengono mai ripetuti ma reinventati quotidianamente, 

così da costituire “un unicum assolutamente straordinario nella 

storia dell’illustrazione”. Sono poi evidenti gli influssi grotteschi 

e caricaturali di artisti che Sironi sente vicini, come gli incubi 

visionari di Francisco Goya e le celebri illustrazioni di Gabriele 

Galantara per la rivista satirica Asino. 

 

Il percorso espositivo è arricchito da un documentario, realizzato 

per l’occasione ed accompagnato da materiale fotografico che 

raccoglie interventi e testimonianze che permettono ai visitatori 

di comprendere e contestualizzare al meglio le opere e il lavoro 

del Sironi “disegnatore politico”. Dopo Villa Torlonia, la mostra 

– arricchita di circa 100 disegni realizzati per “Il lunedì del 

Popolo d’Italia”, “Gerarchia”, “La Rivista Illustrata del Popolo 

d’Italia”, “Almanacco enciclopedico del Popolo d’Italia” e altri 

bozzetti e disegni legati al quotidiano – sarà a Bologna (29 

gennaio-1 febbraio 2016), in occasione di Arte Fiera per poi  
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tornare a Roma, presso la Galleria Russo, dove sarà aperta al 

pubblico dall’11 febbraio al 3 marzo. 

 

Mario Sironi e le illustrazioni per il “Popolo d’Italia”. Villa 

Torlonia, Casino dei Principi e Casino Nobile. Apertura al 

pubblico: 24 ottobre 2015 – 10 gennaio 2016. Curatore: Fabio 

Benzi. Saggi e interventi in catalogo: Fabio Benzi, professore 

ordinario di Storia dell’Arte Contemporanea Università di Chieti, 

Monica Cioli, Istituto Storico Germanico di Roma, Giuseppe 

Vacca, presidente Fondazione Gramsci. Catalogo: Palombi 

Editori, Roma. Opere in catalogo: 345 illustrazioni pubblicate e 

realizzate per il “Popolo d’Italia”. Documentario : Irene Pantaleo 

e Lia Polizzotti. 

 

Pubblicato da Félix José Hernández. 
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Discurso de S.M. el Rey de España Felipe VI, en la ceremonia 

de entrega de los Premios Princesa de Asturias 2015 

           

            S.M. el Rey de España Felipe VI. 

Madrid, 25 de octubre de 2015. 

Querida Ofelia: 

Fue una ceremonia llena de emoción la que se llevó a cabo en el 

Teatro Campoamor de Oviedo, durante la entrega por parte de 

S.M. el Rey de España Felipe VI, de los Premios Princesa de 

Asturias 2015. Como sabes el cubano Leonardo Padura, ganó el 

Premio  de las Letras.  
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El discurso del ilustre filósofo español Emilio Lledó,  

galardonado con el Premio de Comunicación y Humanidades, fue 

excelentísimo. 

Unas palabras que me llamaron mucho la atención en el discurso 

de S.M. fueron las siguientes:  

“Que nadie construya muros con los sentimientos. Las 

divisiones nunca hacen grande a un pueblo; solo lo 

empobrecen y lo aíslan. Evitemos las fracturas sociales que 

tanto daño hacen a las conciencias de las personas, a los 

afectos, a la amistad y a las familias, a las relaciones entre los 

ciudadanos”. 

A continuación te reproduzco el discurso de S.M. el Rey de 

España Felipe IV:  

“Volvemos un año más, con la emoción de siempre, a esta 

querida capital asturiana para celebrar la gran fiesta de la cultura 

que son nuestros Premios. Volvemos para reconocer y distinguir 

a quienes contribuyen de manera relevante al progreso y al 

entendimiento de la Humanidad; a quienes con su trabajo, su 

excelencia, su genio y su compromiso son portadores de los 

profundos valores a los que, en última instancia, aspiramos a que 

nos definan como personas. 

Una y otra vez lo hemos escuchado en este teatro Campoamor de 

Oviedo: la Humanidad vive enfrentada a graves desafíos para los 

que no es fácil encontrar soluciones. Y, sin embargo, los seres 

humanos seguimos teniendo esperanza en el futuro. Intentamos 

avanzar día a día en el camino de la cooperación y del diálogo 

porque creemos que la concordia, la justicia y la paz pueden —y 

deben— triunfar. 

Somos inmensa mayoría los que queremos un mundo en el que la 

vida digna, para todos, y la solidaridad sean la norma; y seguimos  
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el ejemplo de quienes, como nuestros galardonados, alzan su voz 

con valentía y responsabilidad para proteger a los más débiles, a 

los desfavorecidos, a los más vulnerables. Y somos cada día más 

quienes aspiramos a que el afán de saber y entender, la pasión por 

descubrir, crear o imaginar, y el impulso a superarnos sean 

auténticos motores de progreso y civilización; siempre bajo un 

espíritu de concordia entre culturas y de armonía con nuestro 

planeta. 

Damos, por ello, las gracias a todos los que se sienten 

comprometidos con nuestros objetivos y a quienes nos apoyan; 

muy especialmente a nuestros patronos y protectores, así como a 

los jurados, que contribuyen al éxito de cada edición con su labor 

independiente y responsable. 

Expresamos igualmente nuestro agradecimiento ─y rendimos un 

homenaje muy especial─ a esta querida tierra asturiana, que 

nunca ha fallado al conjunto de la Nación española. Aquí ofrece 

su solar, su nombre y su empuje a este faro de cultura y de 

concordia que son los Premios Princesa de Asturias. Por eso, 

gracias a todos los asturianos por compartir con el resto de los 

españoles, en éste y en todo momento, lo mejor que os 

caracteriza. Gracias de corazón a toda Asturias. 

Y felicitamos muy sinceramente a los galardonados, 

protagonistas principales de esta jornada, a los que dedicaré ahora 

mis palabras: 

El cineasta Francis Ford Coppola, Premio de las Artes, es el 
director de El padrino y de Apocalipse Now. Al citar tan solo 

estos dos títulos, de entre su vasta y magnífica producción 

cinematográfica, todos identificamos de inmediato al artista 

genial e inconfundible en su talento. ¿Quién no ha sentido una 

intensa emoción viendo sus películas? ¿Quién no ha quedado 

conmovido por ellas? La obra de Coppola poetiza la grandeza y  
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el fracaso de los seres humanos; y, como solo ocurre en las obras 

de los creadores únicos y universales, tiende a horizontes —a 

menudo inalcanzables y escurridizos— de la dignidad y la 

belleza.  

Ha afirmado que no debe tenerse miedo a copiar a los más 

grandes, a aquellos a los que se admira sin reservas. Coppola 

sigue efectivamente la estela de los grandes directores como 

Kurosawa o Fellini, pero hace de la imitación un credo estético 

que, en realidad, busca metas nunca antes alcanzadas. Sus 

modelos le sirven como atalayas desde las que reinterpretar y 

renovar, cada vez con más sabiduría y eficacia, la muestra de las 

pasiones humanas.  

Así, la corrupción, el poder, la envidia, la crueldad, la hipocresía, 

el miedo, la cobardía, pero también el amor, la amistad, la ternura 

o la lealtad, se transforman ante los ojos del espectador en 

delicados y complejísimos tapices, —a menudo más grandes que 

la vida— que no solo impactan estéticamente, sino que también 

son capaces de purificar las emociones.  

La economista francesa Esther Duflo ha recibido el Premio de 

Ciencias Sociales. Duflo lleva años empeñada en la noble tarea 

de encontrar métodos eficaces para luchar contra la pobreza 

extrema, y también en la de explicar por qué fracasan muchas de 

las iniciativas que se adoptan en este terreno. 

 Duflo, que lidera un equipo de más de 100 investigadores desde 

el Laboratorio de Acción contra la Pobreza del MIT, no cree que 

existan fórmulas mágicas, rápidas y radicales para la superación 

definitiva de la pobreza en el Mundo. 
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Cree, antes bien —con prudencia y sin ideas preconcebidas—, 

que cada cultura, cada pueblo, tiene que encontrar su camino en 

función de sus circunstancias y su idiosincrasia. Esta forma de 

encarar el problema es claramente más innovadora, original y 

eficaz.  

El título de su libro más exitoso, Repensar la pobreza, nos da las 

claves del camino seguido por Duflo: es preciso transformar las 

políticas con las que lograr ese cambio; sin tópicos, sin 

apriorismos. Si escuchamos ─afirma─ a las personas pobres, si 

sometemos cada idea a un ensayo empírico riguroso, 

entenderemos mejor la complejidad de sus circunstancias. Y nos 

ha dicho también que existe un impulso natural en los seres 

humanos para aliviar el sufrimiento de los demás; y que tenemos, 

por tanto, la obligación moral de seguir creyendo que sí es 

posible esa transformación.  

El ilustre filósofo español Emilio Lledó ha sido galardonado con 

el Premio de Comunicación y Humanidades, dos conceptos 

medulares en su fructífera obra.  

Hoy, en estos tiempos de incertidumbre e inquietudes, le pedimos 

que nos aconseje, que nos guíe con su magisterio y con la 

autoridad que le confieren sus muchos años de estudio, de 

reflexión y trabajo. Tenemos la feliz oportunidad de pedirle que 

no ceje en su empeño de enseñarnos cuál es, para él, el camino 

hacia la felicidad, que ya los ilustrados sustentaban en el 

bienestar de todos y cada uno de los ciudadanos. 

Quiero citar esta tarde a uno de ellos, Jovellanos, para poner el 

acento en todo aquello que Emilio Lledó nos sugiere como 

necesario en el camino hacia la vida ética, trascendente y digna: 

«Lo que importa –escribió Jovellanos− es perfeccionar la  
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educación y mejorar la instrucción pública (…) una nación nada 

necesita sino el derecho de juntarse y hablar. Si es instruida, su 

libertad puede ganar siempre; perder, nunca».  

Estoy convencido de que Emilio Lledó suscribe estas palabras, 

pues todo lo que ha escrito y enseñado a lo largo de los años 

insiste tanto en la necesidad que tenemos los seres humanos de 

comunicarnos y de completarnos a través de la palabra, como en 

nuestra obligación de perfeccionar y proteger la educación; pues 

una instrucción sólida y profunda es esencial para consolidar una 

sociedad libre, segura de sí misma, justa, confiada y, en 

definitiva, feliz. 

Para Emilio Lledó España no solo necesita sino que merece que 

quienes tienen la responsabilidad de velar por la educación, se 

entreguen con la mayor plenitud a esa tarea. Por todo ello, 

insistimos esta tarde, Profesor Lledó: necesitamos su lucidez y su 

sabiduría; sobre todo las generaciones más jóvenes, para que 

caminen hacia un porvenir más sólido, y más luminoso. 

Emmanuelle Charpentier y Jennifer Doudna, galardonadas 

con el Premio de Investigación Científica y Técnica, son dos 

científicas reconocidas internacionalmente por haber desarrollado 

una tecnología revolucionaria que permite modificar genes con 

gran precisión. Han logrado transformar el sistema inmunológico, 

desarrollado por las bacterias durante cientos de millones de años 

de evolución, en una herramienta poderosísima para estudiar y 

modificar genes de cualquier especie, animal o vegetal.  

El impacto de su trabajo en todas las áreas de la biología, tanto 

básica como aplicada, ha sido inmenso. Al tratarse de una 

herramienta muy efectiva para reemplazar o corregir genes en 

células humanas, cuenta con un gran potencial de curar  
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enfermedades genéticas; y aumenta así las esperanzas en una 

terapia génica efectiva. Charpentier y Doudna unieron sus 

esfuerzos para desarrollar sus investigaciones y proporcionar a la 

ciencia nuevas formas de trabajar en un campo realmente 

apasionante, lleno de emoción y de expectativas.  

Es éste, además, un ámbito de investigación científica ―el de la 

edición del genoma― en el que es fundamental la colaboración, 

el trabajo coordinado de los diferentes equipos y también la firme 

voluntad de utilizar los descubrimientos e inventos en beneficio 

de la sociedad. Y ambas, Charpentier y Doudna, son muy 

conscientes de la importancia de salvaguardar esta dimensión 

ética de la investigación.  

Las dos han pedido, igualmente, más apoyo a la ciencia y, sobre 

todo, más ayuda para los jóvenes científicos. Deseos que 

comparto, y que he mencionado antes con frecuencia: es 

necesario mejorar siempre los mecanismos de apoyo y 

financiación a la ciencia, y promover un respaldo comprometido 

de la sociedad a todos los que dedican su vida a la creatividad y la 

innovación científica, pues su tarea es garantía de futuro para 

nuestro desarrollo y nuestra prosperidad.  

Los hermanos Pau y Marc Gasol, dos de los grandes en el 

baloncesto mundial, han sido galardonados con el Premio de los 

Deportes en reconocimiento al talento, el compromiso y el 

sacrificio con los que han alcanzado sus altos méritos deportivos.  

Todavía tenemos muy vivos los recuerdos y emociones del 

reciente oro europeo ganado por nuestra selección, a la que 

reiteramos desde aquí nuestra enhorabuena. Pau y Marc son dos 

jugadores que se muestran orgullosos y emocionados con los 

triunfos y que juegan convencidos de que tan importante como 

formarse como deportistas totales es hacerlo trabajando en equipo  
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y demostrando continuamente las muchas virtudes que hacen 

brillar y destacar a un deportista.  

Les damos la más afectuosa enhorabuena y saludamos a los 

familiares que, en su representación, han acudido a esta 

ceremonia. 

El escritor cubano Leonardo Padura, Premio de las Letras, trae 

de nuevo a este acto la literatura en español con una obra en la 

que La Habana, sus barrios, sus gentes, su historia se reúnen de 

manera sugerente.  

Como él mismo ha dicho, pertenece a una generación que ha 

vivido y sufrido con intensidad y que tiene un gran sentido de 

pertenencia a su ambiente, hacia la literatura, la historia y la 

realidad contemporánea de Cuba. Por ello, su tierra y su vida en 

ella son inseparables en su obra, siempre envuelta en un aire 

melancólico y certero que la hace tan atractiva y cercana, 

especialmente para quienes, como los españoles, llevamos a Cuba 

en el corazón. 

 Padura es uno de los escritores más destacados de su generación 

y autor de una saga de novelas policíacas protagonizadas por el 

detective Conde, de una novela que ha tenido un gran éxito, El 

hombre que amaba a los perros, también de guiones 

cinematográficos, cuentos y ensayos, además de ediciones de sus 

entrevistas y reportajes. Todas sus obras le sirven para hablarnos 

de la desilusión, del fracaso, del desencanto, de la corrupción y, 

al mismo tiempo, de la belleza y la serenidad de los días felices 

en los que flotaban en el ambiente la alegría y la ilusión. Con 

ritmo pausado, con una suave cadencia contagiada por la luz, los 

sonidos, las calles y los colores de La Habana, Leonardo Padura  
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construye un mundo hecho de contrastes en el que triunfan la 

palabra, la literatura y la verdad. 

La enciclopedia digital Wikipedia, Premio de Cooperación 

Internacional, es una de las herramientas que la tecnología ha 

puesto a nuestro alcance en los últimos años y que ha 

transformado nuestra forma de acercarnos al conocimiento y de 

buscar datos e información sobre cualquier tema. También ha 

cambiado las posibilidades que tenemos de informar y aportar 

datos a los demás, pues todos pueden convertirse en sus editores. 

Wikipedia quiere así poner la cultura al alcance del mayor 

número posible de personas con una clara voluntad de extender el 

conocimiento, de generalizar y hacer accesible el saber.  

Millones de voluntarios del mundo entero acrecientan y 

completan cada día el contenido de Wikipedia, en una labor que, 

desde 2001, es un ejemplo innovador de cooperación 

internacional.  

Premiamos una idea brillante y generosa, una forma de trabajar 

que es símbolo universal de trabajo en equipo; premiamos una 

enciclopedia que va mucho más allá de la mera acumulación de 

datos, pues se rige por principios que buscan hacerla fiable, útil y 

cómoda.  Wikipedia quiere ser neutral, de contenido libre. Quiere 

evitar estériles enfrentamientos dialécticos y ser, al contrario, 

abierta, inclusiva y acogedora. Wikipedia es —según su 

fundador, Jimmy Wales— bella, porque es un instrumento lleno 

de múltiples referencias que permiten al usuario profundizar en 

los temas y adentrarse en las fuentes y en la bibliografía. 

Wikipedia es, en definitiva, un elemento civilizador, un regalo 

para la cultura universal. 

El Premio de la Concordia concedido a La Orden Hospitalaria 

de San Juan de Dios me recuerda las palabras que dediqué el  
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año pasado en este escenario a todas las personas que, sobre todo 

en África, luchan con entrega, generosidad y profesionalidad 

contra la pobreza y las enfermedades, como el ébola. En 

particular, a tantos cooperantes, voluntarios y religiosos 

españoles que trabajan —que se entregan— por todo el mundo, 

para aliviar el sufrimiento de los más desfavorecidos. Unas 

palabras que quiero repetir ahora: todos ellos son, todos vosotros 

sois, un verdadero orgullo para España.  

En esa tarea, la Orden Hospitalaria es ejemplar. Los 

Hospitalarios, que conocen muy de cerca el dolor humano, 

desempeñan una labor abnegada, pero inherente a su razón de ser, 

a su fe, a su sentido del deber. Por eso, además, su ejemplo, su 

ejemplo sublime de compasión y caridad, de generosidad y 

alegría, es una llamada de alerta constante para todos nosotros.  

Cuando con su obra dan testimonio de vida verdadera, sabemos 

que sin su entrega, sin su misericordia, todos estaríamos un poco 

más solos, un poco más desprotegidos. Les damos las gracias 

desde el fondo de nuestros corazones por esa labor humilde y 

grande al mismo tiempo; se las damos por su amor, que nos 

permite oír —incluso en medio del griterío ensordecedor o de ese 

silencio, a menudo, por desgracia, cómplice y culpable— las 

voces de la gratitud y del consuelo.  

Señoras y señores, 

Queridos premiados, 

"Todo lo que hacemos (…) se sostiene, entiende y justifica sobre 

el fondo irrenunciable de lo que hemos sido. Ser es, 

esencialmente, ser memoria". Son palabras de nuestro premiado 

Emilio Lledó que nos permiten valorar y apreciar en su justa 

medida la memoria de los 35 años de historia, que cumplen los  
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Premios Príncipe de Asturias, ahora Premios Princesa de 

Asturias. 

Pero si ser es, esencialmente, “ser memoria”, yo quiero afirmar 

aquí que ser es también “ser futuro”; ser es también querer 

construir el mejor futuro para todos desde los cimientos sólidos 

de la obra que, juntos, hemos edificado. Los Premios se disponen 

ahora, con el nombre de la Princesa de Asturias, nuestra hija 

Leonor, a apoyar con su impulso la nueva etapa que ya hemos 

iniciado. 

La historia de la Fundación es compendio de lo que a lo largo de 

estos años hemos ido imaginando y construyendo, siempre con 

enorme ilusión. Los Premios son, además, un modelo que 

ejemplifica cómo queremos que se fortalezca España, con qué 

ideales y anhelos, con qué valores. 

Porque sin la pintura, la escultura, la música o la arquitectura, 

─sin las Artes─, nuestra vida sería incompleta; seríamos menos 

humanos, viviríamos sin su luz y su alegría, más pobres 

espiritualmente. Porque las Letras ─las palabras, los versos, los 

personajes inmortales salidos de la imaginación y la fantasía de 

los escritores─, nos sirven para comprender sentimientos y vivir 

vidas y mundos que, de otro modo, no conoceríamos nunca. 

Porque la Investigación Científica y Técnica es clave para 

inventar, descubrir y crear, siempre con el objetivo de hacer 

nuestra vida más humana y con la ambición de entender el mundo 

y de explicarlo. 

Porque las Ciencias Sociales y la Comunicación y las 

Humanidades nos invitan a profundizar en la naturaleza humana, 

en el ser humano en sociedad y su devenir histórico; y nuestros 

Premiados en esta categoría dibujan, como afirmó Octavio Paz al 

recoger el premio concedido a la revista Vuelta, «una suerte de  
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mapa moral e intelectual de nuestra cultura», de lo mejor de 

nuestra cultura, podríamos añadir. 

El Deporte pone de relieve los valores del esfuerzo, la disciplina, 

el compromiso con el equipo y, en suma, la grandeza de espíritu 

en la búsqueda de la victoria y en la aceptación de la derrota. Y 

por último, los Premios de Cooperación Internacional y de la 

Concordia, que traen a este Teatro la emoción y el afecto, son 

síntesis de las mejores virtudes, porque premiar a quienes 

defienden la paz y la libertad, el patrimonio universal, los 

derechos humanos o el medio ambiente, es realmente un acto de 

justicia. 

Señoras y señores, 

Queridos Premiados, 

George Steiner, nuestro premiado de Comunicación y 

Humanidades del 2001, nos sugería que en este planeta somos tan 

solo invitados de la vida y, como tales, debemos mostrar nuestro 

respeto, por encima de todo, a los seres humanos, a sus derechos 

y a su dignidad. 

Reflexionemos, y valoremos con sinceridad y honestidad lo que 

los españoles hemos construido juntos, que nos une y nos 

fortalece; alejemos lo que nos separa y nos debilita; y 

apartémonos, especialmente, de todo lo que pretenda señalar, 

diferenciar o rechazar al otro. 

Por eso, cuando se levantan muros emocionales —o se 

promueven divisiones— algo muy profundo se quiebra en 

nosotros mismos, en nuestro propio ser, en nuestros corazones. 

Que nadie construya muros con los sentimientos. Las divisiones 

nunca hacen grande a un pueblo; solo lo empobrecen y lo aíslan. 

Evitemos las fracturas sociales que tanto daño hacen a las  
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conciencias de las personas, a los afectos, a la amistad y a las 

familias, a las relaciones entre los ciudadanos. 

En toda sociedad democrática como la nuestra, la defensa de la 

legalidad y de los principios constitucionales es la garantía de los 

derechos y libertades de todos los ciudadanos. Por tanto, los 

españoles debemos preservar esa convivencia que fortalece y 

enriquece nuestra vida colectiva. 

Sigamos construyendo España, convencidos y muy conscientes 

de que una Nación europea con raíces milenarias y vocación 

universal, como la nuestra, seguirá unida en su camino hacia un 

futuro de mayor concordia y progreso, con la dignidad, el respeto 

y el orgullo que merece su historia y su memoria. 

A ello os animo en esta tarde de gratitud y alegría; y os animo 

también a que todos intentemos merecer ser algún día, con el 

ejemplo de nuestros premiados, —como dijo Steiner— unos 

dignísimos invitados de la vida. 

Muchas gracias ».  

Un gran abrazo desde nuestra querida y culta España, 

Félix José Hernández 
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Carta abierta a Agustí Villaronga a propósito de su 

declaración: “Cuba es el burdel de Europa” 

 

                           
 

París, 28 de octubre de 2015. 

 

Distinguido Sr. Villaronga: 

 

Usted es director de cine español, autor del filme  “El rey de La 

Habana”, basado en la novela homónima del escritor cubano  

Pedro Juan Gutiérrez. Gracias a su excelente actuación, Yordanka 

Ariosa, ganó el premio a la mejor actriz 2015 en el  Festival de 

San Sebastián. 

Sinopsis  : “Cuba, años 90. Tras fugarse de un correccional, 

Reinaldo trata de sobrevivir en las calles de La Habana. 

Esperanzas, desencantos, ron, buen humor y sobre todo hambre, 

le acompañan en su deambular, hasta que conoce a Magda y 

Yunisleidy, también supervivientes como él. Entre los brazos de 

la una y la otra, intentará evadirse de la miseria material y moral  
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que le rodea, viviendo hasta el límite el amor, la pasión, la 

ternura y el sexo más desvergonzado”. FILMAFFINITY 

Hasta aquí todo es normal, pero Vd. declaró   que: “Cuba se ha 

convertido en el burdel de Europa”. 

 

Vd. ha actualizado  el eslogan más abyecto creado por Fidel 

Castro y que todos los tontos útiles del Mundo Occidental siguen 

repitiendo desde hace más de medio siglo: “Cuba era el 

prostíbulo de los americanos”. 

Le envío  mi “Carta abierta a Monsieur Jérôme Savary” : 

“París, 27 de mayo de 2002.  

 

Monsieur Jérôme Savary 

 

Théâtre de L'Opéra Comique de Paris. 

 

Sr. Director:  

En la noche del sábado tuve el placer de asistir a la representación 

de su comedia musical “Looking for Chano Pozo. Un cubain a 

New York”, en unión de mi esposa e hijo.  

Como somos franceses pero de origen cubano, supimos apreciar 

ese torbellino de música cubana: rumba, mambo, conga, son, cha 

cha cha, etc., así como los excelentes músicos y bailarines que 

Vd. supo escoger y dirigir con tanta maestría.  

Le felicitamos por esa obra tan cubanísima, su coreografía y su 

escenografía. Por hacer conocer al público parisino un poco del 

patrimonio musical popular de nuestra tierra natal caribeña. Sin  

http://www.diariodecuba.com/cultura/1445082719_17557.html
http://www.diariodecuba.com/cultura/1445082719_17557.html
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embargo hay detalles que para nosotros resultan chocantes (peso 

mis palabras).  

Cuando al inicio del espectáculo usted repite el célebre eslogan 

castrista de: "Cuba era el prostíbulo de los americanos", 

estimo que no sólo miente, sino que también ofende a mi madre, 

mis abuelas españolas, mis tías y a la inmensa mayoría de las 

mujeres cubanas.  

En La Habana había prostitutas en la calle Consulado como las 

hay en París en la rue Saint Denis, el habanero barrio de Pajarito 

equivale al parisino Pigalle, las zonas del puerto habanero son 

comparables en París a numerosas Portes o Places donde reina la 

profesión más antigua de la historia. Sin embargo no creo que se 

pueda decir que París es un prostíbulo, sería una infamia y 

ofendería a su propia madre Monsieur Savary, a todas las mujeres 

de su familia y en general a la mujer francesa. Cuando Vd. rinde 

homenaje a Juana Bacallao, hace muy bien, lo merece, pero la 

historia de que recibió un balazo en una pierna en el Hotel 

Nacional de Cuba por defender a Josephine Baker, a quien le 

negaban alojamiento por ser negra, es poco seria.  

La escena en la que Rita Montaner y Cacha Martínez, toman los 

cuchillos para batirse, ruedan por el piso y se arrancan los 

cabellos, trata de mancillar a una de las artistas más queridas de 

nuestro pueblo, por algo a Rita la llamaban "La Única".  

Por último y para no cansarle, Monsieur Savary, cuando en su 

comedia todos los artistas son víctimas de un empresario 

americano y terminan tocando su música 
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 a -15 C. sin calefacción en un prostíbulo para obreros del 

petróleo en Alaska y las bailarinas como prostitutas; considero 

que su antiamericanismo visceral llega a ser patético.  

En este caso dio muestras de falta de imaginación. Desconozco 

cuánto ganarían estos músicos y bailarines cubanos que Vd. trajo 

a París y de esa cantidad, qué % pasará al estado cubano y cuánto 

quedará realmente en sus bolsillos. Espero que no sean 

explotados por Vd. ya que el teatro estaba completamente lleno y 

nosotros pagamos 35 euros por cada billete. Le deseo éxitos en su 

labor como director de teatro, pero por favor, Monsieur Savary, 

infórmese más antes de montar la próxima obra, así serán menos 

los disparates y las ofensas,  

Félix José Hernández ». 

Sr. Villaronga, 

Aunque Fidel Castro haya declarado que “las prostitutas cubanas 

son las más cultas el mundo”. Aunque es conocido que 

numerosos europeos van a Cuba a practicar el turismo sexual, 

aprovechando de la miseria reinante en el país, su declaración es 

indignante y ofende a las mujeres cubanas. 

Vd. bien sabe que en las ciudades españolas existe la prostitución. 

Podría hacerle una lista muy larga de lugares que he visto durante 

los viajes anuales que he hecho con mis estudiantes, como la 

abundancia de los “puticlubs”. No por ello osaría declarar la 

enorme falsedad de que: “España es el prostíbulo de los 

europeos”. Lo cual ofendería a todas las mujeres españolas, 

incluyendo  a todas las mujeres de su familia.  
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Hay otras formas de hacer publicidad a su filme. Le ruego Sr. 

Villaronga, que en sus declaraciones, respete a las mujeres 

cubanas, para merecer  ser respetado.  

¡Lo sórdido vende y Vd. lo sabe! 

Le deseo éxitos en su trabajo, 

Félix José Hernández. 
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El Museo del Prado anuncia la próxima convocatoria de un 

concurso de proyectos para el Salón de Reinos 

 

                           
 
                          El Conde duque de Olivares 

                                  Taller de Diego Velázquez 

                                  Óleo sobre lienzo. 57 x 40 cm. 

 

Madrid, 27 de octubre de 2015. 

 

Querida Ofelia: 

 

El Museo del Prado me entregó hoy esta interesante información. 

Te ruego que la hagas circular entre los amantes del arte, allá en 

nuestra querida San Cristóbal de La Habana. 

 

Un gran abrazo desde nuestra querida y culta Madrid, 

 

Félix José. 

 

“Tras la firma del acta de mutación demanial por la que se 

adscribió el Salón de Reinos del Palacio del Buen Retiro al  
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Museo del Prado el pasado jueves 22 de octubre y como primera 

actuación encaminada a su rehabilitación, el pleno del Real 

Patronato del Museo ha aprobado hoy la próxima convocatoria de 

un concurso internacional de proyectos con intervención de 

Jurado.  

 

Por otro lado, durante la misma sesión plenaria del Real 

Patronato del Museo del Prado, se ha aceptado la donación con 

derecho de usufructo de un retrato de busto del Conde duque de 

Olivares, obra del taller de Velázquez, por parte de Sir John 

Elliott. 

 

Siguiendo el mandato de lo acordado hoy por su Patronato, el 

Museo del Prado convocará antes de final de año un concurso 

internacional cuyo objeto será la selección del equipo redactor del 

proyecto de rehabilitación y adecuación museística del Salón de 

Reinos. Este concurso constará de dos fases. A la primera, de 

libre concurrencia, se podrán presentar todas las personas físicas 

y jurídicas, españolas o extranjeras, con plena capacidad de obrar 

que acrediten los requisitos que se indicarán en las bases del 

concurso. Entre ellos, el Jurado seleccionará a los seis finalistas 

que hayan obtenido la mayor puntuación, según los criterios de 

preselección fijados, y serán invitados a participar en la siguiente 

fase de la que saldrá el ganador del concurso.  

 

Por otro lado, durante la reunión plenaria de hoy, también se ha 

aceptado la donación con derecho de usufructo de Sir John 

Elliott, Patrono de Honor del Real Patronato del Museo del Prado 

desde julio de 2015, de un retrato de busto que representa al 

Conde duque de Olivares, uno de los principales personajes en 

los que Elliott ha centrado sus investigaciones acerca de la 

historia española de la Edad Moderna. 
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El Conde duque de Olivares, obra del taller de Velázquez, forma 

parte de un grupo del que se han reconocido más de seis pinturas 

que derivan de un mismo original que se ha identificado con el 

ejemplar del Museo del Hermitage, en San Petersburgo, siendo la 

versión de la colección Elliott, de todas las conocidas, la obra que 

posee mayor calidad y una escritura pictórica más espontánea”. 

 

Publicado por: Félix José Hernández. 
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Brillante discurso del filósofo Emilio Lledó, al recibir el 

Premio Princesa de Asturias de Comunicación y 

Humanidades 2015 

             

               Don Emilio Lledó Íñigo. 

Madrid, 28 de octubre de 2015. 

Querida Ofelia: 

El Premio Princesa de Asturias de Comunicación y 

Humanidades 2015, fue entregado por S.M. el Rey de 

España Felipe VI a Emilio Lledó Íñigo, en el solemne acto 

llevado a cabo en el Teatro Campoamor de Oviedo.   

Licenciado especializado en Filosofía Clásica, excatedrático 

de la Universidad Complutense de Madrid (UCM), La 

Laguna (ULL) y la Nacional de Educación a Distancia 

(UNED) y miembro de la Real Academia Española (RAE) 

desde 1993 y del Instituto Internacional de Filosofía, supo  
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ser un gran promotor de la Filosofía Griega y el Helenismo e 

impulsor de la hermenéutica en España. Ha escrito más de 

100 publicaciones y actualmente colabora con el periódico 

El País. 

La  ceremonia de entrega de los Premios Princesa de 

Asturias está considerada como uno de los actos culturales 

más importantes del mundo. A lo largo de su historia, estos 

galardones han recibido distintos reconocimientos, como la 

declaración que la UNESCO realizó en 2004, por su 

excepcional aportación al patrimonio cultural de la 

Humanidad.  

Considero que el discurso de Don Emilio Lledó Íñigo fue el 

más brillante entre los de todos los premiados:  

“Una experiencia incesante, la vida. Vamos aprendiendo a 

mirar, a asombrarnos de la naturaleza que nos rodea: los 

árboles, las nubes, la luz, el mar, la tierra, los frutos de la tierra. 

Fueron los primeros filósofos los que nos iniciaron en ese 

asombro y empezaron a especular, a «teorizar», -que es una 

forma de mirar- sobre lo que llamaron stoijeia, los «elementos», 

los principios fundamentales de la vida: el agua, el aire, la tierra. 

No podríamos imaginar en nuestro mundo tecnológico –fruto, 

en sus orígenes, de la ciencia, de la pasión por conocer- que, de 

pronto, nos dijera algo así como: mañana no habrá aire, mañana, 

nunca más habrá agua. Nos sobraría ya todo, no habría prodigio 

técnico capaz de compensarlo. Y también la luz: esa posibilidad 

de experimentar el asombro y, en él, la unión con el mundo en 

el que estamos, y transformarnos en esa luz interior, en la que 

nos vemos y en la que somos. 
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Pero esta luz interior, este descubrimiento del «gozo de los 

sentidos, (aistheséom agápesis) (Met. I.980a) estuvo 

determinada por una nueva forma de mirar, y unos nuevos 

objetos «ideados» «mirados», que la tradición latina llamará 

conceptos, o sea algo concebido por la mente y que habrían de 

forjar un nuevo universo de palabras «elementales». Palabras 

que ya no indicaban el mundo entorno, que no señalaban la 

realidad: la dureza de la tierra, el soplo del aire, el contacto 

fluyente, viviente, del agua. 

En esa constelación de significados se hizo presente algo que no 

podíamos tocar, no podíamos percibir con los sentidos, sino con 

esa luz interior, nacida en el corazón del lenguaje y que nos ha 

hecho comunicación y humanidad, que nos ha transformado en 

palabra. Esos elementos se llamaron «Verdad», «Bien», 

«Belleza» (Alétheia, Agathón, Kalón). Puras voces, puro aire 

semántico que nada señalaban fuera de sí mismo, pero cuya 

mismidad empezó a hacerse tan imprescindible como el aire o el 

agua. 

Los elementos de la cultura irradiaron hacia un horizonte ideal 

de la vida humana y están, por ello, en el origen de ese también 

sorprendente concepto: Humanidades. Un término que se nos ha 

hecho familiar, y que, por esa misma familiaridad, podríamos 

resbalar, sin darnos cuenta, por el fecundo territorio de sus 

significados. 

Aunque no es el momento de adentrarnos por ese dominio 

semántico, y descubrir algo de su historia y de su aliento, me 

gustaría anticipar que esa palabra, llena de vida, las 

«humanidades», es fruto de un largo proceso cultural. Es un 

ideal en la memoria colectiva y, sobre todo, resultado no sólo de 

la «teoría», de la mirada, sino que es fuerza, dinamismo, riqueza  
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para la sociedad. Las humanidades se aprenden, se comunican. 

Las necesitamos para hacernos quienes somos, para saber qué 

somos y, sobre todo, para no cegarnos en lo que queremos, en lo 

que debemos ser. 

La verdad era fundadora de convivencia, estructura esencial en 

el comportamiento de la sociedad: un espejo que refleja en lo 

dicho la conformidad y el acuerdo del ser que lo decía. 

Pero el cielo ideal de las Humanidades, está en la realidad lleno 

de nubarrones violentos. Basta abrir los periódicos o escuchar 

las noticias. Y esa oscuridad nos lleva a pensar si esa prodigiosa 

invención de las «humanidades» no se nos ha deteriorado y si, a 

pesar de los indudables progresos reales, el género humano no 

ha logrado superar la ignorancia y su inevitable compañía, la 

violencia, la crueldad. El «género humano», esa trivializada 

expresión, convertida en «desgénero humano», en una 

degeneración. 

Hay otro concepto, en ese territorio ideal, en esos elementos 

inventados por la cultura y su lenguaje, que se llamó «Bien» 

«Bondad». Si analizamos los primeros textos donde aparece esa 

palabra, descubrimos que el Bien –tò agathón– la excelencia, la 

virtud, la conciencia moral y todo lo que se encerraba en la 

palabra areté, fue surgiendo y evolucionando desde el cobijo del 

clan familiar. El bien se levantó desde ese espacio de mutua 

ayuda y protección con que la naturaleza asimila, alienta y 

sostiene sus propios productos. 

Efectivamente el bien suponía, frente a la idea de un bien 

absoluto, una perspectiva humana. Una mirada, pero desde 

dentro de uno mismo. Un texto de la Ética aristotélica dice que 

todos los hombres buscan el bien; pero ese bien está  
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determinado por la «apariencia» (phainómenon) con la que se 

nos hace presente. La apariencia es, pues, lo que ve nuestra 

mente, lo que siente nuestro corazón, lo que construye la mirada 

interior que forja la propia humanidad. Y ese bien, como la 

verdad, se aprende en la cultura que no es, en su origen, sino 

pedagogía, educación. 

No es extraño que la belleza fuera unida a la bondad (kalós kaì 

agathós). Todo ello implicaba el despertar, ante nuestros ojos, 

ante nuestros oídos de ese horizonte de las Humanidades. 

Una famosa intuición de la filosofía griega, atribuida a 

Protágoras, nos dice que «el hombre es la medida de todas las 

cosas». Y sabemos que es cierto, que nuestra intimidad es el 

misterio que oculta esa perspectiva con la que nos acercamos al 

mundo. 

Pero ese homo mensura que manifiesta la esencia de nuestra 

personalidad, del ser que somos o que estamos llegando a ser, 

nos enfrente a otras cuestiones sustanciales: 

¿Quién mide en nosotros? 

¿Qué medimos? 

¿Cómo medimos? 

Y en definitiva: 

¿Quién nos enseña a medir? 

La educación, la paideía, inicia, ya en la infancia, ese proceso 

de construir el «quien» que mide en nosotros. Los reflejos  
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mentales, los posibles reflejos condicionados que, como en el 

famoso experimento de Pavlov, inyecta en las neuronas, el 

lenguaje de los medios de comunicación, de nuestros, digamos, 

educadores, determina, condiciona, esclavizándola o 

liberándola, nuestra vida y nuestra persona. Aunque lo 

importante no son tanto los medios, sino las fuentes, los 

orígenes, los manantiales de los que brota todo lo que esos 

medios «mediatizan». 

Estoy convencido de que los maestros, los profesores, son 

conscientes de ese privilegio de la comunicación, de esa forma 

suprema de «humanidades». Ese anhelo de superación, de 

cultura, de cultivo es, tal vez, la empresa más necesaria en una 

colectividad, en una «polis» y en su memoria. En ella, en esa 

educación de la libertad, alienta el futuro, el de la verdad, el de 

la lucha por la igualdad, por la justicia, por la inteligencia. 

Quisiera recordar, en este momento un poema de Brecht que 

habla del nacimiento del libro de Lao-tsé cuando iba a la 

emigración. Al pasar una frontera, el aduanero le pregunta si 

tiene alguna cosa que declarar. Ninguna, dice. Y el joven que le 

acompañaba añade: «Er hat gelehrt». Ha podido hablar, 

comunicarse, enseñar, existir en las palabras. «Y así quedó todo 

claro». 

Un gran abrazo desde nuestra querida y culta España, 

 

Félix José Hernández. 
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        Mi verso es algo sencillo,  Martha Salazar Quintero   
 

                            
 

París, 28 de octubre de 2015. 

 

Querida Ofelia: 

 

Tenemos  la suerte de contar con varios poetas y poetisas entre 

nuestros amigos, entre ellos esa gran dama que es Martha Salazar 

Quintero. Precisamente, ayer nos envió desde los EE.UU., esta 

carta acompañada de un bello ramo de  tulipanes:   

 

Union City, 26 de octubre de 2015. 

 

Para Marta y Félix José  en su Aniversario de Bodas. 

  

Hoy quiero llegar a ustedes, con un saludo colmado de 

Felicidades... Ya que no todas la parejas, logran celebrar 41 años 

de Amor y Unión. Segura sí creo estar, que habrán sido muchos 

los momentos difíciles desde que encaminaron sus pasos a otro u 

otros países, hasta llegar a Francia en busca de la soñada libertad.  
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¡Hoy, su segunda Patria! Sin por ello olvidar, la tierra que les vio 

nacer: Cuba. De nuevo, muchas felicidades y que sigan por el 

camino del amor y del diálogo que han sabido llevar por todos 

estos años.  

 

También y conmovida por el dolor de tantos atropellos alrededor 

del mundo, Y, más con los dolorosos acontecimientos ahora 

último en S. Carolina, hacia las dos jóvenes (16 años) ¿Quien lo 

puede creer? ¿Hasta dónde ha llegado el atropello de lo que con 

ironía llamamos disciplina y autoridad? ¿Es así como educamos 

hoy día a las juventudes del mañana? ¡Dios mío! Ampáranos. 

Ello me llevó a releer uno de mis versos, que estoy adjuntando. 

Ya que en él, cobijo tantas... cosas que pasan: “Mi verso es algo 

sencillo”.  Espero que les guste.  

 

Mi verso es algo sencillo  

Nacido en las profundidades de mi alma.  

¡Habla…! Desde un fondo de tinieblas…  

Es el “grito y sentimiento”, de mi ‘YO’  

Siempre vistiendo mi mente y mis palabras…  

Con o sin acento.  

 

Mi verso siempre va…  

En pos del hombre en el ¡Universo!  

Escuchando todo grito de: Alegría,  

de inquietudes, o lamentos...  

Mi verso es como un “Grito” 

O, un llanto salido de las nubes…  

Convertido en mensajes de “Cielo” y “Luna”  

De ¡Ilusiones! Como también, “Estrellas…”  

 

Mi verso también pretende ser,  

¡Luz entre las Sombras…!  

Sin pretender por ello, ser un radiante Sol.  
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Mi verso sólo es el “prasso de Ser ¡Voz!”  

Convertido en “Palabra hablada y escrita”  

Por aquél, que no tiene voz.  

Al lado de los suyos… Ni-en su pueblo,  

O, doquiera él vaya, ó la vida le lleve…  

 

Mi verso es: “Una Sinfonía de Conciertos…”  

De las aves; y Natura, entre sus montes y sus aguas…  

“Igual que del hombre”, que otros hombres… 

 ¡Le han quitado sus derechos…!  

Negándole, hasta hacer uso de la palabra.  

Es por ello, que mi verso es y pretende dar ¡Voz!  

A las madres impotentes; a los niños indefensos…  

Y al anciano, desvalido y enfermo.  

 

También, pretendo llevar ¡una voz de alerta!  

A tantos sordos y ciegos…  

Tantos…, tantos hombres que andan 

 ¡Ciegos de amor y pobres de clemencia! 

 Mi verso simplemente es:  

¡Un grito de Conciencia! A tanta indiferencia.  

Que viste “Ajuares” de: Tinta sangre, crueldad,  

como también: ¡Omnipotencia!  

Ya que mi verso es, “un niño travieso”  

Desconociendo, de las horas su tiempo.  

 

“Mi verso ¡llega!, como huracán y vientos… 

En “quejidos y lamentos…”  

Sólo pretendo que Mi verso “Sea” y ¡Llegue!  

Que llegue, en Auroras de alegrías y de sueños…  

He ido tejiendo, “un panal de cuentos…” 

 Para en un “Arco Iris”, ir cubriendo ¡Al Universo!  

 

Martha Salazar Quintero- ©  
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Union City, N.J. Noviembre 11 del 2011. 

Abrazos,  

 

Martha Salazar Quintero. 

 

Querida Martha, muchas gracias por tu fiel amistad, la cual nos 

honra.  

Te deseamos de todo corazón que Dios te permita vivir siempre 

con : paz, amor, salud y Libertad. 

 

Querida Ofelia: Esperamos que hayas podido disfrutar como 

nosotros de este  hermoso regalo de Martha.  

 

Un gran abrazo desde la Ciudad Luz a ambas, 

 

Marta & Félix José Hernández. 
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                        Varda – Cuba au Centre Pompidou 

 

 
 

 
Cuba. © Centre Pompidou. © Agnès Varda. 

 
Paris, le 30 octobre 2015. 

 

Chère Ofelia, 

 

Hier, j'ai eu l'opportunité de visiter le Centre Pompidou. On m'a 

offert très aimablement cette documentation à  propos de 

l’exposition Varda/ Cuba, que je t'envoie avec cette lettre. 

 

Je te prie de la faire circuler là-bas à La Havane, parmi nos amis 

qui connaissent la langue de Molière. 

 

Je  t’embrasse depuis notre chère et cultivée France. 
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Félix José Hernández. 

 
« Décembre 1962, Agnès Varda est à Cuba, à la Havane. 

L’exposition de la galerie de photographies du Centre Pompidou 

révèle pour la première fois au public les étonnantes 

photographies réalisées par Varda lors de ce séjour et qui sont 

récemment entrés dans les collections du Centre Pompidou.  

 

Son périple s’inscrit dans la tradition des voyages d’artistes et 

d’intellectuels français à Cuba. Jean-Paul Sartre, Simone de 

Beauvoir, Gérard Philipe ou Chris Marker y sont déjà allés ; 

Henri Cartier-Bresson et René Burri sont là en même temps 

qu’elle ; Michel Leiris, Marguerite Duras et quelques autres y 

séjourneront bientôt. Si Agnès Varda raconte volontiers qu’elle a 

eu trois vies : d’abord photographe, puis cinéaste, avant de 

devenir artiste plasticienne. De ces trois existences, c’est 

certainement la première qui est la moins connue. 

 

Dans l’île caribéenne, Varda est fascinée par l’élan de 

mobilisation populaire que permet la révolution. Mais elle est loin 

d’être naïve et demeure critique face aux impasses et aux 

contradictions du régime. Cela fait, en effet, quatre ans que Fidel 

Castro et son Movimiento 26 de Julio ont renversé le dictateur 

pro-américain Fulgencio Batista. Après le débarquement avorté  

 

dans la baie des Cochons, la mise en place de l’embargo 

économique et la crise des missiles, la tension avec les États-Unis 

est à son paroxysme. En octobre 1962, les photographies prises 

par un avion de reconnaissance américain révèlent que les 

Soviétiques construisent sur l’île des rampes de lancement 

d’ogives nucléaires. Seules d’intenses négociations 

internationales permettront alors d’éviter que ce soudain « 

réchauffement » de la guerre froide en plein coeur des Caraïbes 

ne déclenche un nouveau conflit mondial. 
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À La Havane et dans ses environs, Agnès Varda découvre un 

étonnant cocktail de politique omniprésente et de sensualité 

débridée. Cuba représente à ses yeux la rencontre inédite « du 

socialisme et du cha-cha-cha ». Varda y réalise des milliers de 

photographies en vue d’en faire un film. Elle fixe l’atmosphère 

nerveuse de la ville, la démarche chaloupée des Cubaines, la 

coupe de la canne à sucre, les danses de rue improvisées et les 

discours interminables du Líder Máximo devant une foule 

conquise. Ses images jouent avec la composition, la profondeur 

de champ et les premiers plans. Elles ont la qualité d’un regard 

aigu mais toujours en mouvement. 

 

De retour à Paris, la cinéaste filme ses séries de photographies au 

banc-titre. Mises en séquences, les images fixes se trouvent ainsi 

réanimées au rythme des congas et d’un texte lu par Michel 

Piccoli et Varda elle-même. D’une durée de trente minutes, le 

film sort en mai 1964. Il porte le titre Salut les Cubains, en 

référence au magazine phare des yé-yé, Salut les copains, créé 

deux ans plus tôt. Il sera couronné d’une médaille de bronze au 

festival du film documentaire de Venise. Le choix de l’image 

arrêtée puis réanimée, l’adoption d’un langage documentaire 

novateur, le positionnement par rapport au cinéma direct mais 

aussi le point de vue féminin, le jeu avec les stéréotypes et 

l’habile positionnement politique qui permet d’éviter la censure,  

 

en fait assurément un film important du cinéma documentaire de 

cette décennie.  

 
Les photographies utilisées pour le film sont loin d’être de 

simples notes de voyage, des vues documentaires de circonstance, 

ou les simples supports d’un commentaire en voix off. Elles 

révèlent un véritable oeil de photographe. L’exposition de la 

galerie de photographies met en dialogue ces photographies et le  
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film créant, entre images fixes et images animées, une tension qui 

est au coeur de l’oeuvre d’Agnès Varda. 

 

Artiste pluridisciplinaire, Agnès Varda (Belgique, 1928) est à la 

fois réalisatrice, productrice et photographe. Elle incarne l’une 

des grandes figures du cinéma indépendant en France. Depuis une 

dizaine d’années, elle travaille également en tant que visual artist 

mêlant photographies et vidéos dans ses installations.  

 
Agnès Varda a grandi à Bruxelles puis à Sète avant de s’installer 

à Paris pour suivre des études de photographie à l’École Louis-

Lumière et d’histoire de l’art à l’École du Louvre. Photographe 

des débuts de Jean Vilar en Avignon, puis de la troupe du TNP et 

du Théâtre de Chaillot, elle se fait connaître grâce à ses 

photographies de Gérard Philipe et de Maria Casarès.  

 
En 1954, elle crée une société de production Ciné-Tamaris et 

tourne avec des moyens de fortune son premier long métrage de 

fiction, La Pointe courte, pour lequel elle choisit Alain Resnais 

comme monteur et deux acteurs du TNP, Silvia Monfort et 

Philippe Noiret, alors débutants au cinéma. Ce coup d’essai 

audacieux, mêlant chronique réaliste et étude psychologique, 

s’inscrit dans la mouvance naissante de la Nouvelle Vague. Le 

succès public suivra en 1961 avec Cléo de 5 à 7 tandis que Le 

Bonheur décrochera le prix Louis-Delluc en 1965. 

  

 

La réalisatrice s’installe ensuite à Los Angeles où elle fréquente, 

entre autres, Andy Warhol et Jim Morrison. Elle y tournera 

notamment Lions love, une fiction hippie. Documentariste, Agnès 

Varda est aussi le témoin de son époque, évoquant les luttes 

féministes dans L’une chante, l’autre pas (1977) ou la condition 

des sans-abris dans Sans toit ni loi (1985, Lion d’Or à Venise), ou 

Les glaneurs et la glaneuse (2000) qui a pour cadre la société de  
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consommation. Plus récemment, elle a réalisé Les Plages d’Agnès 

(2009, César) en revenant sur les plages qui ont marqué sa vie au 

milieu d’extraits de ses films, d’images et de reportages.  

 

Elle reçoit en 2001 un César d’honneur et la Palme d’or 

d’honneur à Cannes en 2015 pour l’ensemble de son oeuvre.  

 

En 2003, Agnès Varda effectue une première intervention dans 

les arts visuels à la Biennale de Venise avec Patatutopia. Elle 

présentera ensuite les installations Les Veuves de Noirmoutier, La 

Mer immense et La Petite mer immense en 2006 à la Fondation 

Cartier et Le Tombeau de Zgougou au MAC/VAL. Elle continue 

aujourd’hui de combiner et de mettre en scène dans l’espace, sa 

vision et sa pratique de la photographie, du cinéma et de la vidéo.  

 

Ses oeuvres figurent parmi les collections du MoMA à New 

York, du Centre Pompidou à Paris, du FRAC Lorraine, du 

LACMA à Los Angeles et du CAFA Art Museum de Pékin. 

 

Varda / Cuba. Centre Pompidou, Paris. 11.11. 2015 – 01.02.2016. 

Galerie de Photographies, Niveau -1. Catalogue de l’exposition.  

Co-édition Éditions Xavier Barral et Centre Pompidou Parution.  

Novembre 2015.  Textes : Entretien avec Agnès Varda par 

Karolina Ziebinska-Lewandowska,  Clément Chéroux , François 

Hourmant , Valérie Vignaux . Fiche technique :  Format : 21 x 

28,5 cm . 168 pages.  144 photographies N&B et documents 

d’archives.  Ce premier ouvrage sur le travail photographique  

 

d’Agnès Varda est consacré à la série qu’elle a réalisée à Cuba en 

1963. Fascinée par l’énergie qui règne à La Havane et ses 

environs, entre socialisme et cha-cha-cha, Agnès Varda rapporte 

des milliers de photographies prises sur le vif avec l’idée de faire 

un film.  L’artiste crée avec cette série une tension entre images 

fixes et images animées, c’est à dire entre photographie et  
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cinéma, qui réside au coeur de son oeuvre.  Cette publication 

accompagne l’exposition de la Galerie de photographies au 

Centre Pompidou à partir du 11 novembre. Éditions Xavier 

Barral ». 

 

Publié par Félix José Hernández. 
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     Ver (re)levar. Usos y representaciones de lo inexplicable 

 

                       
 

                             Julia Montilla, de la serie 'Danza solar',  

                            2009.  Cortesía de la artista. 

 

León, 30 de octubre de 2015. 

 

Querida Ofelia: 

 

Ayer tuve  la oportunidad de visitar la interesantísima  exposición 

“Ver (re)velar. Usos y representaciones de lo inexplicable”  en el 

Museo de Arte Contemporáneo de Castilla y León (MUSAC). 

 

Me ofrecieron muy amablemente esta documentación que te 

estoy enviando con la presente carta. Te ruego que la hagas 

circular allá en La Habana. 

 

Un gran abrazo desde nuestra querida y culta España, 

 

Félix José. 

 

“El MUSAC, Museo de Arte Contemporáneo de Castilla y León, 

presenta desde el 19 de septiembre 'Ver (re)velar. Usos y 

representaciones de lo inexplicable', una exposición colectiva que 

trata de mostrar, analizar y relacionar algunos de los fenómenos  
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más extremos de la religiosidad popular, como los raptos 

místicos, los fenómenos aparicionistas y visionarios, espiritismo, 

trances, etc., con los usos de la imagen y sus representaciones en 

el ámbito del arte contemporáneo. 

 

La exposición, que muestra 22 obras de 18 artistas nacionales e 

internacionales, surge a partir de un contexto como el castellano y 

leonés, en el que la presencia de variadas manifestaciones 

religiosas ha tenido a lo largo de la historia mucha importancia 

como modeladora de la identidad cultural. Coincidiendo con el 

año conmemorativo del V Centenario del Nacimiento de Santa 

Teresa de Jesús, 'Ver-(re)velar' parte de la historia y de las 

tradiciones de la comunidad para abordar algunos imaginarios 

religiosos construidos desde los márgenes de la oficialidad, 

ajenos al canon ilustrado y moderno. 

 

La exposición permite además reflexionar sobre la activación de 

nuevos movimientos espirituales y formas de religiosidad 

detectables en todo el mundo, a partir de obras de Natividad 

Bermejo, Mira Bernabéu, Robert Breer, Michiel Ceulers, Gabriel 

Díaz, Yang Fudong, Pablo García, Cristina García Rodero, Tamar 

Guimarães, Juan Fernando Herrán, William Kentridge, Joachim 

Koester, Terence Koh, Sigalit Landau, Julia Montilla, Marina 

Núñez, José Val del Omar, y Apichatpong Weerasethakul. Se 

trata de temas con fuertes implicaciones sociales y políticas, 

además de de sus aspectos íntimos y personales evidentes. 

 

Los trabajos seleccionados para la muestra ponen sobre la mesa la 

dialéctica entre el proyecto moderno heredero de la razón y la 

ilustración, y las expresiones de misticismo, espiritualidad o 

religiosidad popular que habitan al margen de dicho 

planteamiento. Si la razón y el progreso de la Ilustración fueron 

los cimientos de una modernidad occidental, eurocentrista y 

excluyente, los referentes contrarios pueden ayudar a sentar las  
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bases de nuevos parámetros desde los que pensar la 

multiculturalidad, la heterogeneidad y la coexistencia de las 

“culturas híbridas” con las que desde las periferias culturales y 

políticas se está redibujando el mapa cultural de referencia en 

nuestros días. 

 

Ese tipo de temáticas son muy palpables de una u otra manera en 

las obras presentes en la exposición, que abordan variados 

aspectos de la religión, el misticismo o la espiritualidad desde un 

punto de vista contemporáneo. Las obras que componen 'Ver 

(re)velar' exploran lo "inexplicable" (en las obras de Joachim 

Koester o Gabriel Díaz), el misticismo (Val del Omar), las 

estampas populares (Pablo García), la religiosidad “primitiva” 

(Apichatpong Weerasethakul), las facetas más exacerbadas de la 

religiosidad popular (como son los fenómenos sincretistas y 

espiritistas presentes en la obra de Cristina García Rodero), la 

adicción al bienestar y la esperanza (Mira Bernabéu), las 

dimensiones no conocidas de nuestro ser (Marina Núñez), o todo 

aquello que escapa a la percepción sensorial (Robert Breer o 

Michiel Ceulers). 

 

Además, las obras ponen estos temas en relación con la 

construcción de la representación o la imagen (muchos artistas 

hacen uso de material de archivo) y con el horizonte social y 

político en el que dichos fenómenos emergen, muy patente en las 

obras de Julia Montilla y Tamar Guimarães, por ejemplo, en las 

que es notable la investigación del uso político, mediático y 

social de los raptos místicos y su interacción con la ley, el poder y 

la autoridad de la iglesia canónica. 

 

Todos los temas presentes en los trabajos de los artistas 

seleccionados tienen mucho sentido en un espacio cultural como 

el castellano y leonés, donde es patente la presencia de la 

religiosidad: de la comunidad han salido históricamente el mayor  
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número de misioneros españoles, el flujo de peregrinos del 

Camino de Santiago o las expresiones de religiosidad popular, 

como por ejemplo la Semana Santa. 

 

Ver (re)velar. Usos y representaciones de lo inexplicable. 

Artistas: Natividad Bermejo (Logroño, 1961), Mira Bernabéu 

(Aspe, Alicante, 1961), Robert Breer (Detroit, EE.UU., 1926), 

Michiel Ceulers (Waregen, Bélgica, 1986), Gabriel Díaz 

(Pamplona, 1968), Yang Fudong (Pekín, China, 1971), Pablo 

García (León, 1975), Cristina García Rodero (Puertollano, 

Ciudad Real, 1949), Tamar Guimarães (Belo Horizonte, Brasil, 

1967), Juan Fernando Herrán (Bogotá, Colombia, 1963), William 

Kentridge (Johannesburgo, Sudáfrica, 1955), Joachim Koester 

(Copenhage, Dinamarca, 1962), Terence Koh (Pekín, China, 

1980), Sigalit Landau (Jerusalén, Israel, 1969), Julia Montilla 

(Barcelona, 1970), Marina Núñez (Palencia, 1966), José Val del 

Omar (Granada, 1904 - Madrid, 1982), Apichatpong 

Weerasethakul (Bangkok, Tailandia, 1970). Comisario: Manuel 

Olveira. Abierto al público hasta el 10 de enero de 2016. Sala 3, 

MUSAC”. 

D 

Publicado por Félix José Hernández. 
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                Resistere non serve a niente 

    

          
 

Roma, 31 ottobre 2015. 
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Ho finito di leggere un grande romanzo di Walter Siti, che mi 

aveva regalato la mia carissima amica ischitana Maria Rosaria: 

“Resistere nos serve a niente”, vincitore del LXVII Premio 

Strega. 

 

 'La zona grigia tra criminalità e finanza, con broker senza 

scrupoli, banchieri accondiscendenti, politici corrotti, malavitosi 

laureati: un grande romanzo del nostro tempo'.  

 

Molte inchieste ci hanno parlato della famosa "zona grigia" tra 

criminalità e finanza, fatta di banchieri accondiscendenti, broker 

senza scrupoli, politici corrotti, malavitosi di seconda 

generazione laureati in Scienze economiche e ricevuti negli 

ambienti più lussuosi e insospettabili. Ma è difficile dar loro un 

volto, immaginarli nella vita quotidiana.  

 

Walter Siti, col suo stile mimetico e complice, sfrutta le risorse 

della letteratura per offrirci un ritratto ravvicinato di Tommaso: 

ex ragazzo obeso, matematico mancato e giocoliere della finanza; 

tutt'altro che privo di buoni sentimenti, forte di un edipo irrisolto 

e di inconfessabili frequentazioni. Intorno a lui si muove un 

mondo dove il denaro comanda e deforma; dove il possesso è 

l'unico criterio di valore, il corpo è moneta e la violenza un 

vantaggio commerciale. Conosciamo un'olgettina intelligente e 

una scrittrice impegnata, un sereno delinquente di borgata e un 

mafioso internazionale che interpreta la propria leadership come 

una missione. Un mondo dove soldi sporchi e puliti si 

confondono in un groviglio inestricabile, mentre la stessa 

distinzione tra bene e male appare incerta e velleitaria. 

Proseguendo nell'indagine narrativa sulle mutazioni profonde 

della contemporaneità, sulle vischiosità ossessive e invisibili 

dietro le emergenze chiassose della cronaca, Siti prefigura un 

aldilà della democrazia: un inferno contro natura che chiede di  
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essere guardato e sofferto con lucidità prima di essere (forse e 

radicalmente) negato. 

 

"L'autopsia a cuore aperto di un cadavere, il capitalismo 

finanziario degli ultimi decenni." Massimo Gramellini, La 

Stampa 

 

"Siti ha scritto il grande romanzo del nostro tempo." Marco 

Lodoli, la Repubblica 

 

"Un romanzo d'eccezione per la forza dei suoi confronti, la 

vivacità dei suoi squarci."  Gofitredo Fofi, Internazionale 

 

WALTER SITI, originario di Modena, vive a Roma. Ha insegnato 

nelle università di Pisa, Cosenza e L'Aquila. È il cura- tore delle 

opere complete di Pier Paolo Pasolini. I suoi ultimi libri sono Troppi 

paradisi, Il contagio, Il canto  

del diavolo e Autopsia dell'ossessione. 

 

In copertina: Fotografia © Elisabetta Claudio. Digital Art: Erik 

Folli @Filmcolor Milano. Art Director: Francesca Leoneschi. 

Graphic Designer: Emilio Ignozza / theWorldofDOT. Rizzoli 

la scala. 

 

Pubblicato da Félix José Hernández. 
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                    TYIN tegnestue: en detalle 

 

 
 

TYIN tegnestue. Soe Ker Tie House, 2009. Fotografía Pasi Aalto 

 

León, 31 de octubre de 2015. 

 

Querida Ofelia: 

 

Esta mañana pude disfrutar de la interesantísima   exposición 

“TYIN tegnestue: en detalle”, en el  Museo de Arte 

Contemporáneo de Castilla y León. 

 

Me ofrecieron muy amablemente una gran documentación. A 

continuación  podrás leer una parte de la misma. 

 

Un gran abrazo desde nuestra querida y culta España, 
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 Félix José. 

 

El Museo de Arte Contemporáneo de Castilla y León presenta 

desde el 19 de septiembre "TYIN tegnestue: en detalle", una 

instalación específica del estudio de arquitectura TYIN tegnestue 

para el Proyecto Vitrinas de MUSAC, coincidiendo con la 

publicación por la editorial By Architect Publications del cuarto 

volumen de la Colección Arte & Arquitectura AA MUSAC, 

dedicado a este estudio de arquitectura noruego ganador del 

Premio Europeo de Arquitectura en 2012. Fundado en 2008 por 

Andreas G. Gjertsen y Yashar Hanstad, TYIN tegnestue ha 

desarrollado la mayor parte de su trabajo en zonas desfavorecidas 

de todo el mundo, respondiendo a retos fundamentales que exigen 

una arquitectura en la que todos los elementos tengan un 

propósito práctico. El trabajo de TYIN tegnestue reacciona ante 

las cuestiones sociales inmediatas de la misma manera que lo 

hace el arte comprometido con la comunidad, desde el respeto a 

los valores esenciales de la sostenibilidad, la economía y la 

conexión con la cultura, la filosofía y la visión de un pueblo. 

El equipo de TYIN tegnestue, un estudio cooperativo de 

arquitectura con sede en Trondheim (Noruega) fundado en 2008 

por Andreas G. Gjertsen y Yashar Hanstad, pertenece a una 

nueva generación de arquitectos que asumen el desafío de crear 

un tipo de arquitectura práctica. Empleando constructores locales 

sin formación previa y materiales y técnicas autóctonas, sus 

proyectos arquitectónicos en Tailandia, Birmania, Haití y Uganda 

han servido de catalizador para diversas comunidades locales, 

para quienes han supuesto un signo de cambio. Utilizando la 
construcción como una forma de experiencia comprometida con 

la comunidad, ponen en práctica un método basado en “pensar 

mientras se construye”, que consiste en adaptar sus ideas a las de 

la población local. De esta manera, TYIN ha sido capaz de 

construir edificios que tienen sus raíces en el lugar donde son 

erigidos, a través de un proceso que incluye el aprendizaje mutuo  
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y la creación de un equipo para beneficio de la propia comunidad, 

impulsando así el cambio social y un impacto que va más allá de 

las estructuras físicas. 

Con sus proyectos en Tailandia, Birmania, Haití, Uganda, así 

como en su Noruega natal, TYIN ha ganado varios premios 

internacionales, incluyendo el Premio Europeo de Arquitectura 

(2012) y el Premio Global de Arquitectura Sostenible (2012). 

Entre sus proyectos arquitectónicos se encuentran la Safe Haven 

Bathhouse and Library (Tailandia, 2009), Old Market Library 

(Tailandia, 2009), Soe Ker Tie House (Tailandia, 2008-2009), 

Naust paa Aure (Noruega, 2010) y Cassia Coop Training Centre 

(Indonesia, 2011). 

En la actualidad, están llevando a cabo actividades educativas 

basadas en la práctica en la Universidad Noruega de Ciencia y 

Tecnología de Trondheim al tiempo que organizan conferencias, 

exposiciones y talleres por todo el mundo.  

Sus proyectos han sido publicados y expuestos en todo el mundo, 

destacando “The Architect is Present” (Museo ICO, España, 

2014) o “Human Architecture” (TOTO Gallery, Japón, 2014).  

El objetivo de la exposición en MUSAC es mostrar algunos 

proyectos relevantes de TYIN en el Sureste Asiático, así como 

otros más recientes en Noruega. En todos ellos se pueden apreciar 

los cuatro valores fundamentales de su práctica: el material, el 

detalle, la estructura y el factor humano. Estos conceptos se 

materializan en el uso de la artesanía, el reciclaje y la 

experimentación con nuevos materiales, así como una 

simplicidad práctica y lógica.  
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Para su instalación en las vitrinas del MUSAC, la 

experimentación llevada a cabo con materiales sencillos durante 

su experiencia como arquitectos ha sido recopilada para crear un 

enorme collage dispuesto en franjas verticales en la pared. A 

través de unas vitrinas intercaladas en este muro se mostrarán 

maquetas, bocetos, fotografías y dibujos de los proyectos 

seleccionados, creando un espacio que recuerda la estética de la 

“Old Market Library” que realizaron en Bangkok en 2009.  

Al mismo tiempo, se presenta la “TYIN Architects Toolbox”, una 

caja donde se pueden encontrar herramientas tanto prácticas 

como metafóricas para otros proyectos arquitectónicos, que 

pueden ser aplicadas a muchas otras disciplinas. 

Por último, se habilitó una zona de consulta y lectura con 

mobiliario cut-out diseñado por los propios arquitectos. 

La publicación "TYIN tegnestue: en detalle" supone la cuarta 

entrega de la serie AA_Arte y Arquitectura MUSAC, tras los 

volúmenes dedicados a Alexander Apóstol, Yona Friedman y 

Apolonija Šušteršič.  

El libro recoge ensayos de cinco profesionales del mundo del arte 

y la arquitectura (Christiane Burklein, Kristine Guzmán, Lisbet 

Harboe, Einar Malmquist, Hans Skotte) que tratan de profundizar 

en una nueva forma de hacer arquitectura basada en valores 

fundamentales  relacionados con la artesanía, la estética, la 

sostenibilidad y la responsabilidad social; todo ello bajo cuatro 

capítulos: material, estructura, detalle y el factor humano. 

Exposición: TYIN tegnestue: en detalle.  Artistas: TYIN 

tegnestue (Andreas G. Gjertsen y Yashar Hanstad). Comisariado: 

Kristine Guzmán. Fechas: 19 de septiembre 2015 - 7 de febrero  
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2016. Coordinación: Diego Penche y Alberto Reques. Lugar: 

Proyecto Vitrinas. 

Publicación:  TYIN TEGNESTUE: EN DETALLE. Año: 2015. 

Publicado por: MUSAC. Editado por: MUSAC / By Architects 

Publications. Editora: Kristine Guzmán. Diseño: Paula Romero 

Aznar. Textos: Christiane Burklein, Kristine Guzmán, Lisbet 

Harboe, Einar Malmquist, Hans Skotte. Traducción: Teresa 

Martín. Edición y corrección: Georg Bauer. Fotos: Pasi Aalto. 

Páginas: 192. Idiomas: inglés/castellano. ISBN: 978-84-92572-

41-0. 

 

Publicado por Félix José Hernández. 
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Splendori del Rinascimento Veneziano:  Andrea Schiavone 

tra Tiziano, Tintoretto e Parmigianino  

 

 
 
Andrea Meldolla, detto Schiavone  

 

Venezia, 1 novembre 20015. 

 

Carissima Ofelia, 

 

Ieri ho avuto l’oportunità di visitare il bellissimo Museo Correr. 

Mi hanno offerto gentilmente questa documentazione a proposito 

della prossima mostra : “Splendori del Rinascimento Veneziano.  

Andrea Schiavone tra Tiziano, Tintoretto e Parmigianino”.  

 

Ti  prego di  inoltrarla agli amici che conoscono la lingua di 

Dante.  

 

Un grande abbraccio,  

 

Félix José. 

 



Desde las orillas del Sena 

 97 

 

Nello straordinario scenario della pittura rinascimentale 

veneziana, in quel concerto polifonico che vedeva eccezionali 

personalità primeggiare e sgomitare in laguna, e da qui in Europa, 

la figura e il “suono” di Andrea Meldolla detto Schiavone (1510 

c. – 1563) s’imposero fin da subito come novità dirompenti, 

scardinanti e in certo modo enigmatiche.  

 

Un linguaggio pittorico, il suo, assolutamente nuovo e 

spregiudicato, tanto che Schiavone, già pochi anni dopo l’arrivo a 

Venezia (avvenuto forse intorno al 1535), spaccò l’opinione 

pubblica e divise la critica: chi come l‘Aretino lo stimava e gli era 

amico, chi come il Pino non nascondeva il suo disprezzo. Un 

artista dunque “fuori dal coro”, affascinante e moderno, sul quale 

si fa finalmente il punto dopo decenni di studi e ricerche, con la 

mostra in programma al Museo Correr a Venezia, dal 28 

novembre 2015 al 10 aprile 2016, promossa dalla Fondazione 

Musei Civici di Venezia in collaborazione con 24 Ore Cultura e 

curata da Enrico Maria Dal Pozzolo e Lionello Puppi: la prima 

grande monografica dedicata all’artista dalmata e la prima reale 

occasione per il pubblico di scoprire il ruolo centrale che 

Schiavone ebbe nella pittura del secolo d’oro della Serenissima.  

 

Sarà sì una mostra di ricerca, accompagnata da un catalogo (24 

Ore Cultura) che diventerà un punto di riferimento 

imprescindibile negli studi sul Cinquecento italiano, ma 

soprattutto un’esposizione spettacolare, per numero e qualità 

delle opere esposte (oltre 140 tra dipinti, disegni e stampe, più un 

ricco nucleo di libri e documenti storici) spesso dalle 

prestigiosissime provenienze.  

 

Per la prima volta sono riuniti oltre 80 lavori di Andrea Meldolla 

– dipinti, disegni, incisioni – la maggior parte dei quali mai 

esposti in una mostra e prestati, tra l’altro, dalle Royal Collection 

di Elisabetta II, dal Kunsthistoriches Museum e dall’Albertina di  
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Vienna, dal Metropolitan Museum of Art di New York, 

dall’Accademia Croata di Scienze e Arti di Zagabria, dalla 

Gamdälde Galerie di Dresda, dal Musée du Louvre di Parigi e dal 

British Museum di Londra; per la prima volta, oltre ad alcuni 

inediti, si potranno vedere insieme i capisaldi dell’opera pittorica 

di Schiavone e con essi importanti dipinti di confronto dei 

maggiori artisti del tempo, punto di riferimento per il dalmata e 

con cui egli ebbe contatti o rapporti di “dare” e “avere”.  

 

Capolavori del suo maestro ideale Parmigianino – la grande 

“Madonna di San Zaccaria” degli Uffizi – del suo compagno di 

scorribande giovanili, Jacopo Tintoretto, di Tiziano – con la 

“Madonna Aldobrandini” dalla National Gallery di Londra – e 

ancora Vasari, Bassano, Veronese, Polidoro da Lanciano, 

Lambert Sustris: tutte presenze importanti per Schiavone e per lo 

straordinario concerto dell’arte veneziana nell’età del 

Manierismo.  

 

SPLENDORI DEL RINASCIMENTO VENEZIANO Andrea 

Schiavone tra Tiziano, Tintoretto e Parmigianino dal 28 

novembre 2015 al 10 aprile 2016 Venezia, Museo Correr. 

Organizzata da Fondazione Musei Civici di Venezia In 

collaborazione con 24 Ore Cultura A cura di Enrico Dal Pozzolo 

e Lionello Puppi Direzione scientifica: Gabriella Belli Progetto 

espositivo: Daniela Ferret 

 

Pubblicato da Félix José Hernández. 
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                           A Tale of Costumes  

 

                
 

                               L’abito settecentesco Andrienne.  

 

Venezia, 2 novembre 2015. 

 

Cara Ofelia, 

 

Oggi ho visitato L’ Espace Louis Vuitton Venezia.  Mi hanno 

offerto la documentazione che ti sto inviando con la presente a  
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proposito della prossima mostra “A Tale of Costumes”. Ti  prego 

di  inoltrarla agli amici che conoscono la lingua di Dante.  

 

Un grande abbraccio,  

 

Félix José. 

 

Il 10 novembre l’Espace Louis Vuitton Venezia inaugura la 

mostra A Tale of Costumes, un dialogo fra generazioni e sguardi 

differenti che raccontano, attraverso tre abiti, storie di epoche, di 

persone e di luoghi diversi nella cornice della Serenissima.  

 

Una conversazione silenziosa ma intensa, per questa mostra 

l’Espace Louis Vuitton Venezia ospiterà tre abiti: l’Andrienne 

(1770 – 1780), una veste femminile di fine Settecento, della 

collezione del Museo di Palazzo Mocenigo – Centro Studi di 

Storia del Tessuto e del Costume; un capo intessuto con la carta, 

opera dell’artista cinese Movana Chen e un abito disegnato e 

realizzato dagli studenti del Centro Sperimentale di 

Cinematografia di Roma, supervisionati dal costumista italiano 

Maurizio Millenotti (due volte candidato al Premio Oscar per i 

migliori costumi).  

 

L’Andrienne è caratterizzato dalla linea tipicamente settecentesca 

di veste femminile con dorso sciolto, probabilmente derivata 

dalla forma del mantò tardo settecentesco. Considerato come 

informale, perde questa connotazione a partire dagli anni settanta, 

grazie alla sua introduzione nella corti da parte della Regina 

Maria Antonietta. Ad esso, si sono ispirati gli studenti del Centro 

Sperimentale di Cinematografia di Roma, ai quali è stato chiesto 

di reinterpretare l’abito settecentesco secondo la propria visione e 

creatività. Un lavoro svolto con il prezioso aiuto del costumista 

Maurizio Millenotti, che ha permesso la realizzazione di un capo 

moderno, indossabile e non una semplice copia dell’originale.  
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Animano la conversazione le parole intrecciate di Movana Chen, 

che pongono l’accento sul dialogo. Per i suoi abiti a maglia, 

l’artista utilizza lunghissimi fili di carta ricavati dai libri più 

disparati, prestati da amici o estranei. Distrugge i libri affinchè, 

ricomponendoli sotto nuova forma, possano raccontare una nuova 

storia, intrisa delle vite delle persone che hanno scritto, letto o 

posseduto l’opera distrutta, racchiudendo storie lontane, antiche e 

recenti all’interno dello stesso capo.  

 

La bellezza delle silhouette che subito cattura l’occhio del 

pubblico, cela dei messaggi nascosti nelle trame dei fili. La 

vestibilità passa ora in secondo piano: i capi ci parlano di luoghi 

lontani, reali e fittizi, portando fino a Venezia il proprio racconto. 

A Tale of Costumes è la sesta esibizione presentata all’Espace 

Louis Vuitton Venezia in collaborazione con la Fondazione 

Musei Civici di Venezia (MUVE), realizzata anche grazie ai 

meticolosi lavori di restauro, sostenuti da Louis Vuitton, 

dell’abito del Settecento Andrienne, parte della collezione del 

Museo di Palazzo Mocenigo – Centro Studi di Storia del Tessuto 

e del Costume.  

 

MOVANA CHEN Basata ad Hong Kong, l’arista ha studiato 

fashion design presso il College of Fashion di Londra. Inizia a 

lavorare al suo progetto di “abiti magazine” a partire dal 2004, 

giocando a smembrare e ricostruire libri tramite il lavoro a 

maglia. Le sue opere sono una fusione multi disclplinare di moda, 

performance, istallazioni e sculture che sono state presentate in 

mostre a lei dedicate in tutto il mondo.  

 

MAURIZIO MILLENOTTI Nato a Reggiolo il 12 giugno del 

1944, è un costumista italiano, due volte candidato al premio 

Oscar per i migliori costumi di scena (Otello nel 1986 e Amleto 

nel 1990, entrambi diretti da Franco Zeffirelli). Tra i suoi lavori  
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più recenti “L’Attesa” diretto da Piero Messina e presentato al 

72° Festival del Cinema di Venezia.  

 

CHIARA SQUARCINA Lavora dal 1996 per i Musei Civici 

Veneziani, ora Fondazione Musei Civici di Venezia (MUVE), 

dove ricopre il ruolo di Dirigente dell’Area 2 nonché responsabile 

dei musei di Palazzo Mocenigo – Centro Studi di Storia del 

Tessuto e del Costume, del Merletto di Burano e del Vetro di 

Murano.  

 

FONDAZIONE MUSEI CIVICI DI VENEZIA (MUVE) La 

Fondazione Musei Civici di Venezia (MUVE) – fondazione di 

partecipazione con unico socio fondatore il Comune di Venezia – 

gestisce, promuove e valorizza da settembre 2008, per sua 

specifica mission, il complesso sistema dei Musei Civici di 

Venezia, uno tra i più importanti d’Europa: 11 musei con le loro 

ricchissime collezioni (Palazzo Ducale, Museo Correr, Torre 

dell’Orologio, Ca’ Rezzonico – Museo del Settecento Veneziano, 

Museo di Palazzo Mocenigo – Centro Studi di Storia del Tessuto 

e del Costume, Casa di Carlo Goldoni, Ca’ Pesaro – Galleria 

Internazionale d’Arte Moderna, Palazzo Fortuny, Museo del 

Vetro di Murano, Museo del Merletto di Burano e Museo di 

Storia Naturale), 5 biblioteche specialistiche, l’archivio 

fotografico e un attrezzato deposito esterno (Vega Stock). Una 

realtà innovativa nel panorama dei Beni Culturali in Italia. Un 

accurato e appassionato progetto di sponsorizzazione e di azioni 

culturali locali ha portato Louis Vuitton a sostenere ogni anno il 

restauro di opere provenienti da tutte le collezioni dei musei 

gestiti dalla Fondazione. 

 

 In questa occasione Louis Vuitton è orgoglioso di aver restaurato 

l’abito settecentesco Andrienne, custodito all’interno delle 

collezioni del Museo di Palazzo Mocenigo – Centro Studi di 

Storia del Tessuto e del Costume. Informazioni Mostra “A Tale  
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of Costumes” Espace Louis Vuitton Venezia Calle del Ridotto 

1353, 30124 Venezia Dal 10 Novembre 2015 al 31 Marzo 2016: 

mostra aperta al pubblico. 

 

 

Pubblicato da Félix José Hernández. 
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             Museo Glass Beacon: il museo del futuro 

 

 
 

Roma, 3  novembre 2015. 

 

Carissima Ofelia, 

 

Ieri ho avuto l’oportunità di visitare la bellissima mostra “Museo 

Glass Beacon: il museo del futuro” nei Mercati di Traiano - 

Museo dei Fori Imperiali . 

 

Mi hanno offerto gentilmente questa documentazione che ti sto 

inviando con la presente.  Ti  prego di  inoltrarla agli amici che 

conoscono la lingua di Dante.  

 

Un grande abbraccio,  

 

Félix José. 

 

Dal 14 ottobre 2015 i Mercati di Traiano - Museo dei Fori 

Imperiali a Roma si visita in una modalità innovativa ed 

immersiva grazie al progetto sperimentale “Museo Glass Beacon:  

 



Desde las orillas del Sena 

 105 

 

il museo del futuro”, la nuova applicazione tecnologica  

sviluppata da ETT S.p.A. in collaborazione con il “Giovane  

 

Creativo” Mirko Di Ciaccio, vincitore del bando. La 

sperimentazione è promossa dall’Assessorato alla Cultura e allo 

Sport di Roma – Sovrintendenza Capitolina ai Beni Culturali che, 

con la Direzione scientifica del Museo, ha sostenuto il progetto 

dedicando al servizio alcuni giovani selezionati nel piano 

Garanzia Giovani e fornendo la necessaria consulenza scientifica 

e la documentazione anche dall’Archivio Fotografico e Gabinetto 

delle Stampe del Museo di Roma. I servizi museali sono di 

Zètema Progetto Cultura. 

 

Muniti di occhiali di ultima generazione dotati di un piccolo 

display (visori di realtà aumentata), avvicinandosi alle opere, i 

visitatori – grazie ai Beacon, ripetitori bluetooth a bassa 

frequenza – potranno scoprire la storie del Museo e dei suoi 

personaggi ricevendo direttamente sul display tutte le 

informazioni, testo, immagini, video o una riproduzione audio. 

L’applicazione rimarrà a disposizione dei visitatori gratuitamente 

per i due mesi successivi. 

 

A poco più di un anno dal Bando “Cultura Futura” della Regione 

Lazio aperto ai giovani creativi e finalizzato alla realizzazione di 

un prodotto hardware e software con caratteristiche cross mediali 

per la fruizione innovativa di contenuti ed eventi culturali, il 

progetto è diventato realtà grazie a ETT S.p.A., la società 

genovese leader nella realizzazione di allestimenti multimediali, 

interattivi e immersivi che ha realizzato la nuova applicazione. 

 

Un’esperienza unica e personalizzata, all’interno di uno dei più 

prestigiosi musei del Sistema Musei Civici, inserito all’interno 

del più vasto patrimonio artistico di Roma e luogo di grande 

ricchezza e vivacità culturale. 
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Nell’arco dei due mesi la Direzione del Museo, ETT e il giovane 

creativo organizzeranno 10 incontri formativi rivolti alle scuole  

 

per sensibilizzare i più giovani sul ruolo attivo dei New Media e 

delle tecnologie nella valorizzazione dei beni culturali. 

 

L’adesione del Museo non è stata casuale; fin dalla sua apertura, 

infatti, si è mostrato aperto alla sperimentazione delle tecnologie 

innovative, un approccio che gli ha consentito di entrare nella rete 

di eccellenza europea V-MUST. La versatilità della collezione e i 

percorsi monumentali hanno poi fornito terreno fertile per lo 

storytelling e l’interazione col paesaggio urbano. 

 

Nei due mesi di sperimentazione il museo offre quindi un 

ulteriore percorso virtuale di realtà aumentata che include 

QUATTORDICI punti di interesse che rappresentano le maggiori 

attrazioni del complesso archeologico e che raccontano al 

visitatore la storia dei Mercati di Traiano e dei suoi protagonisti.  

 

Un percorso empatico ed emozionale, complice l’utilizzo delle 

tecnologie multimediali – immagini, proiezioni olografiche, 

animazioni in 3D - che offre al visitatore un’esperienza divertente 

e, al tempo stesso, formativa e duratura nel tempo. Il risultato è 

una visita unica e altamente tecnologica in cui tutti potranno 

muoversi liberamente, scegliendo in autonomia il proprio 

percorso e relativi contenuti multimediali, il tutto senza l’ausilio 

di cuffie aggiuntive in quanto gli occhiali sono dotati di audio 

proprio. 

Il progetto è stato facilitato in particolare da alcune Istituzioni, 

che si ringraziano: la RAI - RadioTelevisione Italiana S.p.A., per 

aver concesso l’autorizzazione all’utilizzo multimediale di brevi 

sequenze tratte dallo sceneggiato Eneide – Franco Rossi (1971); 

l’Istituto per le Tecnologie Applicate ai Beni Culturali (ITABC) 

del CNR per l’autorizzazione ad utilizzare le  
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ricostruzioni 3D tratte dalla mostra “Keys to Rome. Le Chiavi di 

Roma – La città di Augusto” realizzata nell’ambito del progetto 

V- MUST. 

 

MERCATI DI TRAIANO - MUSEO DEI FORI IMPERIALI. 

Via Quattro Novembre 94, Roma. Orario: Tutti i giorni 9.30-

19.30. La biglietteria chiude un'ora prima. Informazioni: Tel. 

060608 (tutti i giorni 9.00-21.00) 

 

Pubblicato da Félix José Hernández. 
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Ignasi Aballí. Sin principio & sin final 

 

                            
 
                             Ignasi Aballí. Rótulo (imagen/texto), 2014.  

                             Cortesía Galería Estrany de la Mota. 

 

Madrid, 4 de noviembre de 2015. 

 

Querida Ofelia: 

Tuve  la oportunidad de visitar la interesantísima muestra Sin 

principio / sin final en el madrileño Museo Nacional Centro de 

Arte Reina Sofía. 

El gabinete de Prensa me ofreció muy gentilmente esta 

documentación.  Te ruego que la hagas circular allá en La 

Habana. 

Un gran abrazo desde nuestra querida y culta España, 

Félix José. 

 

Sin principio / sin final es una muestra antológica de la obra del 

artista Ignasi Aballí (Barcelona, 1958) específicamente concebida 

para los espacios del Museo Nacional Centro de Arte Reina 

Sofía. Centrada en los últimos diez años de su producción, la 

muestra incluye algunas obras que se presentan ahora por primera 

vez. 
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El trabajo de Ignasi Aballí desafía permanentemente la atención y 

percepción del espectador. Utilizando estrategias características 

del arte conceptual, como el texto, el archivo y el documento, sus 

proyectos subvierten las distinciones entre géneros artísticos 

como la pintura, la literatura, la fotografía, la instalación, el cine 

y el vídeo y cuestionan, asimismo, el sistema de convenciones de 

la representación de la obra de arte y el valor cultural o 

económico de los objetos. 

 

Desde los inicios de su trayectoria en los años 80, una serie de 

constantes y preocupaciones han centrado su labor: la invención y 

reorganización de textos, imágenes, materiales y procesos, 

confrontando la presencia y la ausencia, lo material y lo 

inmaterial, lo visible y lo invisible, la transparencia y la opacidad, 

la apropiación y la creación. Así, relaciona el exceso de imágenes 

en la sociedad actual con la escasez de significados que se les 

atribuye. 

 

La obra de Ignasi conjuga piezas con un alto contenido crítico, 

creadas mediante el uso de referentes cotidianos, para aludir a la 

propia exposición de su obra y al juego de la percepción por parte 

del espectador. 

 

Entre las cuestiones abordadas por su obra, destacan el análisis 

del lenguaje y, más concretamente, la relación entre texto e 

imagen, las palabras y los objetos y los términos que los definen. 

Otra preocupación habitual en su trabajo es la dicotomía entre 

presencia y ausencia, la especulación en torno a las nociones de 

desaparición, transparencia, invisibilidad e ilegibilidad. 

 

Por otro lado, la necesidad de clasificar y ordenar destaca como 

un elemento característico de este artista. Aballí es un creador 

que colecciona, inventaría y dispone meticulosamente las  
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informaciones de los periódicos o recoge las imágenes 

reproducidas hasta el infinito. 

 

En esta exposición el artista ha construido de un modo sutil un 

proceso de cuestionamiento del museo, como lugar de un 

conflicto entre la mirada y el conocimiento. 

 

Asimismo, el tiempo se revela como un agente constructor de la 

materialidad del discurso artístico de Ignasi. Algunos de sus 

trabajos surgen de procesos en los que el tiempo deja sus huellas 

por una acción continuada del artista o de los visitantes de sus 

exposiciones. Es ese tiempo “sin principio” y “sin final” que se 

ofrece al visitante en su "fluir" por la exposición. 

 

A modo de espejo de su propio título, la antológica de Aballí se 

distribuye en una docena de salas y espacios de la tercera planta 

del edificio Sabatini del Museo Reina Sofía en un recorrido que 

no tiene ni una sucesión cronológica ni un itinerario establecidos. 

Tampoco posee un acceso y una salida determinados. Pero lejos 

de carecer de un orden definido, cada uno de todos esos espacios 

constituyen una constelación particular que, en conjunto, reúnen 

y entrecruzan las diferentes y más características facetas de la 

forma de trabajar del artista y los diversos campos y temáticas 

que ha venido abordando en su trayectoria. 

 

Así, en toda la exposición, el artista interroga a la obra de arte al 

tiempo que señala las contradicciones entre apariencia, realidad, 

simulación y valor. Asimismo, cuestiona tanto las convenciones 

propias del arte como las relativas a sus valores culturales o 

económicos para poner en tela de juicio las oposiciones entre lo 

efímero y lo permanente, lo invisible, lo perceptible y lo 

conocible. Sus materiales y procesos pueden haber sido poco o  
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nada utilizados en la historia del arte, aunque con frecuencia 

proceden de la más inmediata cotidianidad, como ocurre con el  

 

polvo, los libros, los recortes de periódicos, los jirones de ropa o, 

entre otros, los restos triturados de billetes de euros o las huellas. 

 

En una de las salas, por ejemplo, las paredes blancas del museo 

aparecen salpicadas a cierta altura por marcas de zapatos de 

personas que se han apoyado de espaldas (el público también 

podrá dejar las suyas propias durante la visita). Es su obra Gente, 

en la que no sólo utiliza un recurso poco usual como este tipo de 

manchas, sino que también invita al espectador a realizar una 

reflexión crítica sobre las convenciones que definen y limitan las 

circunstancias de su estancia en el museo. 

 

De esta forma, en otra de sus constantes, cuestiona las reglas de 

las instituciones museológicas. Este asunto está presente como 

obra nueva (Rótulos, 2014) en toda la exposición a través de una 

serie de carteles de información y de restricciones fotografiados 

en diversos museos del mundo. Éstos están distribuidos por él 

para parodiar -la ironía subyace en toda su obra- las relaciones 

convencionales que se establecen entre un museo y sus públicos. 

 

El trabajo con textos y palabras, no escritos por Aballí sino 

extraídos por él mismo de libros y periódicos, es otro elemento 

permanente en los espacios de la muestra. El resultado es una 

serie de obras en las que, pretendiendo insinuar más que afirmar, 

la presencia de los objetos es tan solo evocada. El artista plantea 

así un singular juego con el espectador que consiste en la 

búsqueda de la realidad y la ficción, de lo visible y lo invisible, 

de lo transparente y lo opaco o de lo que se muestra y lo que se 

esconde. Ejemplo claro de esta práctica son, entre otras series, 

Tomar medidas (2010), donde los aparatos de medición son los 

protagonistas; Entre líneas (2011), instalación basada en el  
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espacio vacío e ilegible de los textos; o la dedicada a las Dobles 

lecturas (2010), con alusiones a autores como Bernhard o Joyce. 

 

 

En otras series, como Listados, Mapamundi o Inventarios, 

realizadas todas entre 1998 y 2015, la repetición insistente de 

motivos a primera vista aparentemente iguales lleva a la aparición 

posterior de la diferencia. Las palabras aisladas, los textos o las 

páginas de índices de libros como Art en théorie o de actos, 

capítulos, prólogos y epílogos separados de la estructura de sus 

volúmenes le sirven también a Ignasi Aballí para realizar, en 

diversas salas, referencias al arte y alusiones - según sus propias 

palabras- a la dimensión infinita y circular del tiempo. 

 

Para Ignasi, el transcurso del tiempo no es sólo una temática, 

también es un proceso que, interesado por su efecto, traslada a su 

práctica artística. Ejemplo de ello son sus obras Polvo (10 años 

en el estudio) (2005) o Materia textil (2007-8), que pueden 

contemplarse en una sala en la que también se halla Hojas, datada 

en 1979 y la más antigua de la exposición. Se trata de un 

entramado de hojas de árbol retroiluminado que, además de haber 

sido sometido al efecto del tiempo, también juega con la 

dicotomía entre la transparencia y la opacidad. En el mismo 

espacio y en esa línea de confrontar conceptos, otras dos obras 

Polvo (+/-) (1990) y Materia X (1990) cuestionan la relación 

entre lo visible y lo invisible. 

 

Otras obras presentes en este espacio son Mis manos después de 

tocar cosas sucias (2015) o Papel Moneda (2010), una serie 

realizada con restos de billetes de euro trituradas por una entidad 

bancaria que alude al tiempo y también al color. El poso del 

tiempo aparece nuevamente más adelante en obras como la serie 

Soplidos (1998-2011) donde el autor ha vuelto a recurrir al polvo 

como materia creativa, o en Secuencias temporales (2010-15) o  
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Esquinas (2002).Por otra parte, Aballí no cesa de conjugar 

simultáneamente el pensamiento y la clasificación mediante la 

reunión de datos, colores y formas, como ocurre con la serie 

Vitrinas CMYK (2011), unos “contenedores sin contenido”donde 

además de recurrir a elementos habituales como los textos, 

emerge otra de las temáticas importantes ya mencionadas de 

Aballí relativas al arte: el color como elemento constitutivo de la 

pintura. Su protagonismo, por ejemplo, es absoluto en la serie de 

dípticos Clasificados (2008), aunque se introduce de nuevo el 

texto para dar a conocer la enorme variedad de denominaciones 

que puede tener un color. 

 

La pintura está, en efecto, muy presente en la exposición y 

comparece en el trabajo del artista también a través de aquello 

que habitualmente no vemos: tomando las paredes del propio 

museo, objetualizado como cuadro, se muestran varios muros 

pintados con diferentes tonalidades de blanco como obra 

específica -Diez Blancos (2015)- para esta exposición. También 

se apropia Aballí del museo en otra obra nueva, Un paisaje 

posible (2015), en la que utiliza las ventanas del claustro de 

Sabatini para realizar un ejercicio de poesía visual. 

 

Por último, esta antológica aporta también como novedad los 

propios archivos originales del artista de recortes de textos e 

imágenes de periódicos, libros, fotografías y maquetas de las 

obras que ha venido realizando a lo largo de su carrera. 

 

Con motivo de esta exposición se ha editado un Libro de Artista 

diseñado por Ignasi Aballí, completamente visual, de más de 300 

páginas, que se acompaña de un texto que recoge una 

conversación teórica del propio creador con el comisario de la 

muestra y subdirector del Museo Reina Sofía, João Fernandes. 
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Del  28 octubre, 2015 al 14 marzo, 2016. Museo Nacional Centro 

de Arte Reina Sofía. Edificio Sabatini. Planta 3ª.Comisariado: 

João Fernandes. Coordinación: Gemma Bayón. 

 

Publicado por Félix José Hernández. 
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              El don de Ana & Le don d’Anna 

 

                  
 

París, 4 de noviembre de 2015. 

 

Querida Ofelia: 

 

Acabo de leer en francés una bellísima novela de Cecilia 

Samartín: Le don d’Anna. 

 

Te recuerdo que conocí a la autora y  a su esposo en París, el 25 

de junio de 2015, gracias a la invitación a cenar con ellos en 

unión de varios periodistas, que nos hizo la casa editora 

L’Archipiel, la cual publica los libros de Cecilia en Francia. Ella 

encantó a todos los presentes por su carácter elegante, su  
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amabilidad  y sus brillantes respuestas, utilizando un vocabulario 

culto, pero sin pedanterías. 

 

Adam está muriendo y con él Ana pierde a su gran amor. 

Entonces ella se acuerda, rememora  su pasado y  los 

acontecimientos que la llevaron allí: su infancia en el Salvador en 

plena guerra civil, la masacre de su madre y de todos los 

habitantes de su pueblo. La huída para  salvarse, gracias a la 

ayuda de una monja  por la selva.  Recuerda   el orfanato, donde 

se mantuvo por años alejada del mundo real,  el exilio hacia los 

EE.UU., su noviciado en el Convento de las Carmelitas. Luego la 

decisión de la monja Josefa de colocarla como nodriza para 

ocuparse del niño de Adam y Lillian Trevis, una de las familias 

más  ricas de California. ¿Cómo imaginar que se convertiría en 

una especie de  Ángel de la Guarda? Cuando Lillian abandona el 

domicilio conyugal, Adam le confiesa a Ana los sentimientos que 

ha escondido durante tanto tiempo. Pero su historia de amor es… 

 

“El don de Ana” es una novela intensa, donde predomina la 

emoción  y los sentimientos más profundos del ser humano. Esta 

gran novela se ha convertido en un gran  éxito de crítica y ventas 

en el mundo con más de medio millón de ejemplares vendidos.  

Ha sido traducida a varios idiomas y publicada en Francia bajo el 

título de “Le don d’Anna”, por la casa editora L’Archipiel. 

 

 

«Escrita con gracia evocadora y belleza poética, El don de Ana 

capturó mi corazón desde la primera página y no lo soltó hasta el 

final. Una historia de lugares perdidos y encontrados donde 

Cecilia Samartín logra introducirse en los lugares más 

recónditos del alma humana». Le Monde 

 

 «El don de Ana es un libro para cuidarse a uno mismo». Karen 

White, autora de The memory of water. 
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Cecilia Samartín es una autora cubana. Nacida en la Habana,  

cuando tan solo era una niña se vio obligada a huir de Cuba con 

su familia debido a la Revolución de los Castro. Desde entonces 

vive en California. Estudió Psicología, Terapia familiar y Terapia 

matrimonial. Actualmente está inmersa en un proyecto para 

ayudar a mejorar las condiciones de los más desfavorecidos en 

Los Ángeles. Entre su larga trayectoria como escritora destacan 

títulos como Señor peregrino, La abuela Lola o Ghost Heart. 

 

Te compraré esta novela en español y te la enviaré por la vía que 

suelo hacerlo, al igual que hice con las otras tres novelas que he 

leído de la gran Cecilia Samartín. Te ruego que después de 

haberla leído, la hagas circular entre nuestros amigos allá en San 

Cristóbal de La Habana. 

 

Un gran abrazo desde la espléndida Ciudad Luz, 

 

Félix José Hernández. 

 
“Le don d’Anna”. Cecilia Samartín. Traducido del inglés 

(EE.UU.) por Mélanie Carpe. Título original: “Vigil”, por 

Washington Square Press. New York, 2009. © L’Archipiel, 2011, 

para la traducción francesa. Portada: foto de Gilles 

Battaglia/Arcangel Images. ISBN: 978-2-35287-315-0 
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Las conspiraciones de Faure Chomón contra el II Frente del 

Escambray (segunda parte)  

              

                    El Escambray, Cuba. 

París, 5 de noviembre de 2015. 

Querida Ofelia: 

Te ruego que hagas circular allá en nuestra querida San Cristóbal 

de La Habana, este nuevo testimonio que acabo de recibir desde 

Miami: 

“Julio Castillo nació en la ciudad de Sancti Spíritus, en el barrio 

de Colón, muy cerca de la estación de ferrocarril. Su padre, Julio 

Pérez hombre blanco de piel y pelo rubio parecía un nórdico. 

Pérez siempre mantuvo una situación económica holgada o clase 

media alta, la madre de Castillo de apellido Castillo, negra y 

educada y muy querida por sus vecinos.  

El padre biológico de Julio nunca le dio su apellido pero si corría 

con los gastos de su segundo hogar y se ocupó de la educación de  
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Julio. En la calle Julio daba el apellido del padre como su 

segundo apellido y se hacía llamar Julio Castillo Pérez, aunque 

eso no tenía ningún valor legal. Julio era un buen vendedor, en 

ello salió a su padre que tenía esa vocación.  

Julio a principio de la década de 1940 comenzó trabajar como 

vendedor en una tienda de efectos eléctricos propiedad de Jorge 

Nazario Sargén, hermano del conocido político espirituano, 

Aurelio Nazario Sargén. Julio, estableció una fuerte amistad con 

Aurelio y cuando se fundó el Partido Ortodoxo, Aurelio Nazario, 

se unió a Eddy Chivas en ese partido, y Julio Castillo, también se 

afilió a los Ortodoxos. El no fue relevante en el partido, 

simplemente fue un militante, pero como tenía una amistad con el 

líder Sargén que era el más popular de la provincia de Las Villas 

y que además era líder de los cosecheros del tabaco de toda la 

isla, se podía decir que era Nazario uno de los políticos más 

influyentes en esa parte del territorio Cubano. Nazario le 

consiguió a Julio una plaza en el Central Amazona, para trabajar 

los meses de la zafra azucarera. 

El 10 de Marzo de 1952, el día del Golpe de Estado del general 

Batista, Nazario se negó a firmar los estatutos en sustitución a la 

Constitución, de 1940, Y Aurelio Nazario Sargén comenzó a 

conspirar contra Batista y Julio Castillo junto a él, en todas 

aquellas actividades conspirativas. 

Julio Castillo se fue asociando con los contrarios a los 

simpatizantes de Batista entre ellos a: Lázaro Artola, Roger 

Redondo, Jesús Caballero, Enrique Villegas Ernesto Valdez 

(Valdesito), este último trabajaba junto con Jesús Caballero en la 

tienda de efectos eléctricos de Jorge Nazario Sargén.  
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Un buen día Enrique Villegas Martínez, invitó a sus amigos y 

complotados para entrenarlos con vista a una posible insurrección 

contra Batista, y fueron al sur de Sancti Spiritus para ellos hacer 

una práctica de tiro. Ellos eran: Villegas, Jesús Caballero, Ernesto 

Valdez Muñoz (Valdesito), Hugo Fernández Barroso, Gerardo 

Ramírez y Jesús Caballero Gómez. Llevaban dos pistola una 45 y 

una 9 m.m. pero cuando llegaron al lugar escogido, de las 

malezas se levantaron unas palomas .Valdesito que tenía unas 

dificultades para poder pronunciar algunas palabras, cuando vio 

que una manada de tojositas que levantaron el vuelo, empezó a 

gritar tírenle a las totoitas, y de ese día entre sus amigo más 

íntimos se le quedó el mote de Totoita.  

Ernesto Valdés Muñoz, era hijo de Ernesto Valdés, y por parte de 

su madre sobrino de Honorio Muñoz,  que era periodista y 

dirigente del Partido Comunista a nivel nacional y además jefe de 

redacción del diario Hoy, Órgano oficial del P.S.P. Su tío también 

trabajó en la emisora Radio Reloj, junto con un hermano de Faure 

Chomón Mediavilla. 

Todo los que conocían a Valdesito sabían que él no era comunista 

al contrario, él pertenecía al Partido Auténtico y odiaba a los 

comunistas, además él era militante del grupo de la U.I.R.  

Valdesito trabajaba junto con Julio Castillo y Jesús Caballero en 

la tienda de efectos eléctricos de Jorge Nazario Sargén instalando 

las antenas de T.V. junto con Gabriel Suárez. Después de la 

huelga de abril yo tuve que salir huyendo de Camajuaní y estando 

en La Habana en casa de Eliope Paz escondido, éste hizo un 

contacto en la plaza del mercado del Cerro, y  allí le informaron 

que estaba en La Habana un mensajero del Escambray, lo 

esperamos y cuando llegó  le explicamos que yo tenía que 

alzarme, me informó que en dos días nos iríamos para allá. 



Desde las orillas del Sena 

 121 

 

A los dos días pasó Valdesito y me recogió. Nos fuimos hasta 

Sancti Spiritus y allí me hospedó en casa de la familia Suárez, en 

Dolores 60 . Por la mañana me presentó a Manolito Solano, otro 

al que tengo que agradecerle mucho. Manolito y Valdesito 

murieron juntos peleando en Trinidad en la misma misión. 

Julio Castillo, Jesús Caballero y Valdesito  también militaban en 

el grupo que dirigía el auténtico y Representante Manuel Guillo 

Benítez. Ese era un comité pro justicia para Sandalio Junco, el 

que fue asesinado por los comunistas dentro del ayuntamiento de 

Sancti Spiritus. 

En el mes de agosto yo fui a Dos Arroyos porque  el campamento 

de Camacho era muy escondido, solitario y sólo Adán y yo 

estábamos allí. Regino Camacho solamente se pasaba un rato allí, 

y como a las tres de la tarde se marchaba a una casa que estaba 

cerca donde comía y dormía. Adán y yo teníamos que estar en la 

armería siempre, cosa que a mí no me gustaba, por lo cual yo 

siempre buscaba una excusa para ir a Dos Arroyos a refrescar.  

Un día  vi que todos los rebeldes tenían botas, uniformes nuevos 

y cuál no sería mi asombro… casi todos portaban ametralladoras 

calibre 45. Empecé a preguntar y me dijeron que la semana 

anterior en el valle de Jibacoa un avión les había lanzado esos 

pertrecho que mandaron de Miami. Yo dije para mi adentro: 

ahora sí estas gentes pueden pelear. ¡Tienen armas buenas y 

municiones! Y hablé con Julio.  

Un día, de 1958, volví a pasar por Dos Arroyos y como siempre 

pasé por La Solapa donde estaban Julio Castillo y los rebelde que 

allí residían, saludé a Julio y él me preguntó por Roger,  le 

conteste él estaba en Polo Viejo. Polo Viejo, no quedaba muy 

lejos de Dos Arroyos, en casa de la familia Pérez. Al otro día  
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Julio se apareció por allí y diciendo que estaba ejercitando a tres 

nuevos reclutas muy jóvenes y a recoger pertrecho con dos 

mulos. Julio se sentó en una mesa grande que estaba en el patio 

de la familia Pérez, y hacia allí se dirigió Roger para desayunar y 

también a hablar con Julio. Los reclutas se quedaron cuidando a 

los mulos. Roger y Julio pudieron hablar sin que los oyeran y  

con  tranquilidad. 

Julio empezó diciéndole a Roger: “Esto está un poco alborotado, 

hay un corre corre,  el Ché y Faure, están planeando algo” . Le 

pidió que le mandara a Ernesto Valdés y a Jesús Caballero para 

que lo ayudaran en aquella misión, puesto que él no confiaba en 

nadie de los que estaban en Dos Arroyos. 

Julio  siguió diciéndole a Roger: “Esto está un poco alborotado y 

a Faure las cosas no le han salido bien, a pesar que de Miami le 

mandaron una avioneta y le lanzaron  armas y pertrechos. La 

gente dice que esa avioneta era de Rolando Masferrer amigo de 

Faure, porque Faure sabía dónde estaba y la usaron para esa 

misión y la regresaron al mismo sitio”. 

Ya desde que Julio Castillo se entrevistó con Roger en Polo 

Viejo, le había pedido a Roger que le mandara a Valdesito y a 

Jesús Caballero, para que lo ayudaran en aquella misión. Cosa 

que Roger trató de hacer. Valdesito aceptó, pero no así Jesús 

Caballero. 

Jesús Caballero vino solo desde la Habana, y allí en la casa de 

Doña Rosa en el Escambray, Roger le explicó la misión que tenia 

para él y fue allí donde Jesús Caballero se negó y no solo se negó 

sino que le dijo a Roger, que si “Totoita” (Valdesito) iba, no 

saldría vivo de allí. 
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Al no encontrar otro de la confianza de Julio Castillo, Roger 

mandó a buscar con Valdesito a Manolito Solano, que también 

era de la confianza de los fundadores del II Frente del 

Escambray”. Miguel García Delgado 

Querida Ofelia:  

 

Te enviaré pronto la tercera y última parte de este testimonio de 

nuestro querido y viejo amigo de infancia camajuanense 

Miguelito. Como bien sabes, él vive hoy día en el exilio en los 

EE.UU. Desde allí, junto con otros compañeros de lucha, como el 

Dr. Armando Fleites y Don Roger Redondo, ex guerrilleros del II 

Frente del Escambray  de los años cincuenta, contra el régimen de 

Fulgencio Batista, sigue testimoniando sobre lo que ocurrió en 

aquellos años y que la Historia Oficial del régimen de los Castro 

ha tratado de borrar o falsear. 

 

Un gran abrazo desde La Ciudad Luz, 

 

Félix José Hernández. 
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Rubens, Van Dyck y la Edad de Oro del grabado Flamenco 

en la Biblioteca Nacional de España 

 

                        
 
                Retrato de Adrian Brouwer de Antoon van Dyck  

                (entre 1643 y 1677) BNE, ER/122 (133) 

 

Madrid, 6 de noviembre de 2015. 

 

Querida Ofelia: 

 

Hoy recorrí la bella exposición “Rubens, Van Dyck y la Edad de 

Oro del grabado Flamenco”, en la  Sala Recoletos de la 

Biblioteca Nacional de España. 

 

A continuación te envío la documentación que muy amablemente 

me ofreció el Gabinete de Prensa de la Biblioteca Nacional de 

España.   

 

“Los importantes grabados flamencos del siglo XVII, 

conservados en la Biblioteca Nacional de España, se muestran 

por primera vez en su conjunto en la exposición Rubens, Van  
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Dyck y la Edad de Oro del grabado flamenco, que se abre al 

público el 6 de noviembre, en la sala Recoletos de la BNE. 

 

Se podrán contemplar también cuatro pinturas cedidas para la 

exposición por el Museo del Prado, relacionadas con los 

grabados, y que son La Piedad y Retrato de María Ruthven, de 

Van Dyck, La Sagrada Familia con Santa Ana, de Rubens, y La 

Cocina de David Teniers. En total, 180 obras. 

 

En el arte flamenco de esta época hay dos figuras indiscutibles, 

Peter Paul Rubens y Anton van Dyck, y a ellos se dedican las dos 

primeras secciones de la exposición: Rubens y los mejores 

grabadores de sus obras, y Van Dyck, seguidor de Rubens y 

extraordinario retratista. 

 

Del primero, solamente se conocen dos grabados atribuidos a él, 

pero supervisó totalmente la labor de un grupo de los mejores 

grabadores de la época: Galle, Vorsterman, Bolswert, Pontius… 

para que reprodujeran sus pinturas, cuyas estampas se encargó de 

publicar el mismo Rubens. Posteriormente, otros grandes 

grabadores siguieron reproduciendo muchas de sus 

composiciones. 

 

“Van Dyck sí realizó algunos magníficos grabados y empezó 

algunos al aguafuerte, que terminaron otros grabadores al buril. 

Fue un extraordinario retratista que, en su obra La Iconografía, 

creó numerosos modelos de retratos que tuvieron una enorme 

influencia en toda Europa”, señala Concha Huidobro, comisaria 

de la exposición. 

 

Otro aspecto importante del arte flamenco fue la fuerza que 

tomaron dos géneros artísticos que habían empezado a crearse de  

 

 



Desde las orillas del Sena 

 126 

 

manera independiente en el siglo XVI: el paisaje y las escenas de 

costumbres, o escenas de género, que en el XVII se desarrollan  

en su plenitud. Por eso, la tercera sección se dedica a Los nuevos 

géneros artísticos: Paisajes y escenas de costumbres. 

 

Los paisajes los crean artistas de gran calidad, como Paul Brill, 

Nicolas de Bruyn, Lucas van Uden… o los reproducen 

grabadores como Galle, los Sadeler o Bolswert, según las 

creaciones de Rubens y Jan Brueghel, entre otros. Estos paisajes 

muestran el entorno en el que se desarrollaba la vida de los belgas 

en el siglo XVII. 

 

Las escenas de género están representadas por artistas de la talla 

de Jacob Jordaens, David Teniers, Adriaen Brouwer o Frans 

Wyngaerde, mostrando la vida cotidiana del Flandes de la época. 

 

“Parte muy importante del grabado flamenco del siglo XVII – 

destaca Huidobro -, son los libros ilustrados, de los que la BNE 

conserva un extraordinario conjunto. Se encuadran en la sección: 

Rubens y las artes del libro, porque este artista fue el principal 

autor de portadas e ilustraciones para dichos volúmenes. Están 

publicados por la imprenta Plantiniana y otras de Bélgica, y 

varios de ellos tienen relación con la Corona española, como el 

famosísimo Pompa introitus, que narra la entrada del Cardenal 

Infante, Fernando de Austria, en Amberes”. 

 

Por último, la sección: Rubens, Van Dyck y el grabado europeo 

de su época, da a conocer el contexto artístico europeo en el que 

se desarrollaba el grabado flamenco y las influencias de éste 

sobre el resto de los países, y viceversa, y se incluyen obras de 

los mejores grabadores de Europa, como fueron Rembrandt, 

Callot, Reni... 
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Este apartado se cierra con el grabado en España, donde 

trabajaron varios artistas flamencos y donde destacan las 

estampas de José de Ribera, uno de los grandes pintores del 

Barroco español. 

 

 Rubens, Van Dyck y la Edad de Oro del grabado Flamenco. 

Del 6 de noviembre de 2015 al 7 de febrero de 2016. De martes a 

sábado de 10 a 20 h. Domingos y festivos de 10 a 14 h. Sala 

Recoletos de la Biblioteca Nacional de España”. 

 

Un gran abrazo desde nuestra querida y culta España, 

 

 Félix José Hernández. 
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                                  Picasso au Louvre 

 

                             
 

            Pablo Picasso, Le Retour du baptême d’après Le Nain. 

            Musée Picasso Paris © RMN-Grand Palais (musée 

            Picasso de Paris) / René- Gabriel Ojéda © Succession 

           Picasso 2015. 

 

Paris le 6 novembre 2015. 

 

Chère Ofelia, 

 

Hier, j'ai eu l'opportunité de visiter la très belle exposition 

Picasso au Louvre. 

 

On m'a offert très aimablement cette documentation que je 

t'envoie. Je te prie de la faire circuler là-bas à La Havane, parmi 

nos amis qui connaissent la langue de Molière. 

 

Je  t’embrasse depuis notre chère et cultivée France. 
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Félix José Hernández. 

 

Le musée national Picasso, à Paris, célèbre en octobre 2015 son 

trentième anniversaire. Le musée du Louvre s’associe à cet 

anniversaire en exposant quatre oeuvres du maître dans le circuit 

des Peintures françaises de l’aile Sully, à proximité des maîtres 

anciens qu’il a regardés, comme Le Nain, Chardin ou Ingres. En 

effet, le musée du Louvre est un lieu fondamental pour la 

compréhension de l’oeuvre de Pablo Picasso. Il le visite pour la 

première fois en 1900 lors de son voyage à Paris, pour 

l’Exposition universelle. En 1906, c’est au Louvre qu’il découvre 

la sculpture ibérique archaïque lors de l’exposition des objets 

découverts à Osuna et à Cerro de los Santos. L’exposition de 

l’Olympia de Manet, attribuée au Louvre en 1907, participe au 

déclenchement du processus créatif qui mènera aux Demoiselles 

d’Avignon. 

 

Au cours des deux dernières décennies de sa vie, Pablo Picasso 

voyage à nouveau à travers les collections du Louvre, dans son 

travail de reprise presque systématique des maîtres anciens. 

L’histoire du dialogue entre Picasso et les collections du Louvre 

est encore à écrire. Par deux fois, il expose au Louvre. En 1947 

est présentée la donation de dix peintures que l’artiste fait à 

l’État, par l’intermédiaire de Jean Cassou. En 1971, grâce à Jean 

Leymarie, il expose une dizaine de peintures dans la Grande 

Galerie du Louvre. 

 

OEuvres exposées : 

 

Le Retour du baptême d'après Le Nain. Paris, automne 1917. 

Huile sur toile, 162 x 118 cm. Dation en 1979, Inv. : MP56. 

Musée national Picasso-Paris. À voir parmi les tableaux des 

frères Le Nain, aile Sully, 2e étage, salle 19. 
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Nature morte au pichet et aux pommes. 1919. Huile sur toile, 65 

x 43 cm. Dation en 1979, Inv. : MP64. Musée national Picasso-

Paris. À voir parmi les tableaux de Chardin, aile Sully, 2e étage, 

salle 47. 

 

Paul en Pierrot. Paris, 28 février 1925. Huile sur toile,130 x 97 

cm. Dation en 1979, Inv. : MP84. Musée national Picasso-Paris. 

À voir parmi les tableaux de Watteau, aile Sully, 2e étage, salle 

36. 

 

Nu couché. Boisgeloup, 4 avril 1932. Huile sur toile, 130 x 161,7 

cm. D.R. sur le châssis : Boisgeloup, 4 avril M.C.M. XXXII. 

Musée national Picasso-Paris. À voir parmi les tableaux d’Ingres, 

aile Sully, 2e étage, salle 60. 

 

Picasso au Louvre. À l’occasion du trentième anniversaire du 

musée Picasso Paris. Commissaires : Sébastien Allard, directeur 

du département des Peintures, musée du Louvre et Emilie 

Bouvard, conservatrice musée national Picasso-Paris. 

Département des Peintures du musée du Louvre. Peintures 

françaises XVIIe-XIXe siècles, (aile Sully). Tous les jours, sauf 

le mardi, de 9h à 17h30, les mercredis et vendredi jusqu’à 21h30. 

 

Publié par Félix José Hernández. 
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Crucero en el Costa Pacífica por los fiordos de Noruega. Escala en 

Hellesylt & Geiranger 

 

                        
 

                                   El fiordo de Geiranger, Noruega. 

 

París, 6 de noviembre de 2015. 

 

Querida Ofelia: 

 

El pasado 25 de agosto desde Breisundet empezamos la navegación 

por el Sulefjorden. Resultó de gran interés la navegación por el fiordo 

que se extiende por 65 millas con una profundidad en algunos tramos 

que llega a los 250 metros y con una anchura media de una milla. 

Hacia las 7 y 30 a.m. aproximadamente llegamos a Hellesylt. Fue una  

escala  para que descendieran los turistas participantes en las 

excursiones de día completo. 

 

"Lo más hermoso  del país de los fiordos": he aquí un 

nombre apropiado para definir la región septentrional de los 

fiordos, llamada así tanto por su posición geográfica como 

por sus impresionantes características.  

 

La belleza de los fiordos noruegos suscita  las  
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exclamaciones más superlativas. Los fiordos más bellos se 

encuentran precisamente en Noruega. Uno tras otro, 

penetran en el paisaje, rodeados de montañas escarpadas, 

glaciares, violentas cascadas, huertos y jardines. Aquí 

encontramos aire puro, agua limpia y una naturaleza 

incontaminada.  

 

La teoría sobre la formación de los fiordos es 

verdaderamente interesante: hace casi 3 millones de años, 

Noruega estaba cubierta por un casquete de hielo que era 

más fino en la parte de la costa y macizo en la parte del 

interior. A medida que el clima se fue haciendo más 

templado, el hielo empezó a derretirse, transformándose en 

impetuosos cursos de agua que, corriendo hacia el mar, 

excavaron el terreno cada vez más profundamente. Estos 

profundos valles se vieron inundados por el océano, 

formándose de esta forma los fiordos.  

 

Las fuerzas de la naturaleza han plasmado el paisaje de 

mil maneras distintas y esta variedad enseguida salta a la 

vista. Las diferencias se notan también en las diferentes 

formas de cultura y en el carácter de los habitantes. Es 

difícil pensar que puedan existir muchas más regiones de 

Noruega, con las mismas dimensiones que ésa, en las que 

la naturaleza haya sido tan generosa como lo ha sido allí, 

en los condados del Möre og Romsdal y del Sogn og 

Fjordane.  

 

Toda la zona ofrece un panorama completo de cuan 

extraordinarios y particulares son estos fiordos y su propia 

naturaleza: los de mayor importancia son el Geirangerfjord, 

el fiordo por excelencia, el Hôrundfjord, comparado por los 

geólogos con la "nave de una catedral gótica", y por último 

el Romsdalfjord, rodeado por unas hermosas montañas que  
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colorean con unos deliciosos tonos ambarinos el contorno 

del sol sobre el mar.  

 

El Geirangerfjord es el tramo interno de las numerosas 

ramificaciones del Storfjord, cuya longitud alcanza los 110 

kms. desde su inicio al sur de Alesund, hasta el final, en el 

Geirangerfjord. El agua es también allí, la gran 

protagonista: se insinúa entre los fiordos, creando unas 

extraordinarias molduras, o cae desde altos precipicios 

sobre las rocas, como en las espléndidas cascadas que se 

encuentran muy cerca del poblado y que son uno de los 

atractivos más apreciados y conocidos de toda la región.  

 

Otra particularidad extraordinaria es el Horningdalsvannet, 

el lago  más profundo del mundo: su gélida agua desciende 

hasta más de 600 metros y, quizás también por este motivo, 

la leyenda narra que está habitado por muchos peces 

extrañísimos, algunos de características monstruosas.  

 

A poca distancia, ascendiendo por el Nordfjord hacia 

Stryn, poblado por una  intensa actividad turística, es 

posible admirar las montañas de las nieves perpetuas, cuyo 

símbolo más conocido y apreciado es el glaciar Tsytig. Es 

allí donde los dos macizos de Noruega, formados, según los 

geólogos, en dos eras diferentes (siendo éste el motivo de 

que presenten características distintas), se unen.  

 

A las 9 a.m.  zarpamos  y navegamos durante 10 millas por el 

fiordo para dirigirnos hacia Geiranger, famoso pueblo situado en 

el Geirangerfjord, declarado patrimonio por la UNESCO y que 

forma parte de Storfjorden. En este tramo de navegación fue posible 

admirar las bellísimas y célebres cascadas denominadas  " Las Siete 

Hermanas", que se precipitan en el mar desde las altas paredes 

rocosas de la cadena del Akemeset. 
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Geiranger da el nombre al fiordo homónimo: este pueblo 

domina la punta del fiordo y, desde allí, nace un valle, 

estrecho y larguísimo, muy parecido al contorno de un 

fiordo, que es sin duda uno de los valles más bellos de todo 

Noruega. Geiranger vive casi exclusivamente del turismo, 

aunque también de la pesca, del salmón en las aguas 

internas y de la merluza en las aguas externas de los 

fiordos.  

 

Los barcos forman un continuo peregrinaje turístico a los 

fiordos. Desde el pueblo hicimos la excursión más 

interesante, la que nos condujo al lago Djupavnett y a las 

cimas del macizo Dalsnibba (1500 metros de altura), 

emblanquecidas a causa de las heladas y continuamente 

surcadas por pequeños arroyos y cascadas con unas 

pendientes pronunciadísimas. Desde allí se divisa un 

espléndido escenario de: montañas, glaciares, cascadas y 

lagos. 

 

Geiranger, es como la  Portofino (sólo mucho más fría) de 

Noruega. Es conocida por la hospitalidad de su gente y por 

la calma de su vida, que se desarrolla a través de paseos y 

pesca. 

Por todas partes vimos las pequeñas pirámides de piedra, símbolo 

de buena suerte para el que las deja como recuerdo de su paso por 

esas tierras nórdicas. 

 

Tuvimos durante todo el día cielo nublado, temperatura de +12°c. , 

pero el viento y la llovizna nos hacía sentir  frío. 

 

Después de haber zarpado de Geiranger a las 6 p.m., volvimos a 

recorrer el Sulefjorden en la dirección opuesta para dirigirnos hacia la 

salida del fiordo, lo que ocurrió hacia las 9 y 30 p.m. Una vez que 

salimos  del fiordo tomamos ruta meridional en dirección al Mar  



Desde las orillas del Sena 

 135 

 

Báltico. 

 

Tuvimos esa noche la “Cena de Gala Arrivederci”, cuyo menú a cargo 

del Chef Ejecutivo Salvatore Palumbo fue el siguiente: 

 

Carpaccio de trucha ahumada con aceite de oliva virgen extra y 

rodajas de pera. 

 

Jamón, coppa, salchichón de Felino y masa de pan frito. 

 

Tarta de patatas con tomate, espinacas y queso, acompañada por 

crema de lechuga. 

 

 

0000000000000000000000000000000000000000000000000000                  

 

Pasta garganelli al huevo con salsa de guisantes. 

 

Pasta cappelletti estofada con salsa de carne. 

 

Sopa Tardura con caldo de carne. 

 

0000000000000000000000000000000000000000000000000000 

 

Dupla de lubina y gamba a la parrilla. 

 

Conejo in porchetta relleno al estilo del Cesenate servido con 

papada de cerdo y hierbas. 

 

Rosbif de carne de res al horno con jugo natural de carne. 

 

Soufflé de espinacas sobre crema de patatas y queso parmesano. 

 

0000000000000000000000000000000000000000000000000000 
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Lechuga romana, achicoria, ensalada verde, zanahorias, tomate, 

cebolla. Condimentos disponibles: vinagreta italiana o francesa, 

o salsa mil islas. 

 

Selección de quesos: Puzzone Moena, Monte Veronese, 

Morlacco. 

 

El Capitán Antonio Modaffari  ofreció vino espumoso, con el 

fin de dar las gracias a los turistas  por haber hecho el  crucero y 

desearles un feliz regreso a casa. 

 

Los dos camareros filipinos que atendían nuestra mesa de 

franceses cada noche en el Restaurante My Way, se mostraron 

fríos, distantes e indiferentes, como de costumbre, muy distinto a 

como se comportaban con las mesas ocupadas por los alemanes 

alrededor nuestro. Lo comentamos con las otras dos parejas de 

franceses y nadie pudo comprender cuál era la causa. 

 

Esa noche, como todas las anteriores, fue de fiesta, había para 

todos los gustos y edades. Nosotros participamos en tres: 

 

A las 8 y 30 p.m. fuimos a ver el   espectáculo “Music”,  con los 

cantantes y los bailarines "A. Arimba" en el Teatro Stardust. Una 

hora después participamos en el  Baile del  Grand Bar Rhapsody.  

Y para terminar la noche, a las 11 y 30 p.m. asistimos a la  

simpática “Notte in Maschera”  en el Atrio Welcome. 

 

Nos ocurrió lo acostumbrado… cuando ya conocemos a numerosas 

personas por haber compartido: cenas, excursiones, fiestas, etc., el 

viaje se termina. 

 

En mi próxima carta te contaré el último día de este inolvidable 

crucero. 
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Un gran abrazo desde la espléndida Ciudad Luz, en pleno otoño, 

cuyos parques y los bosques que la rodean, ofrecen un  bello 

espectáculo.  

 

Te quiere siempre, 

 

Félix José Hernández. 

 

 

 

 

 

 

 

 

 

 

 

 

 

 

 

 

 

 

 

 

 

 

 

 

 

 



Desde las orillas del Sena 

 138 

 

 

 Las Proposiciones de Max de Esteban en La Fábrica 

                        

              "Beyond our human consciousness of value". Proposición  

                cuatro: Rodarán cabezas. © Max de Esteban 

 

 

Madrid, 7 de noviembre de 2015. 

Querida Ofelia: 

Visité la interesante  exposición de Max de Esteban en La 

Fábrica. El servicio de atención a la prensa me  brindó mucha  

documentación, parte de la cual te reproduzco a continuación.  

 

Un gran abrazo desde nuestra querida y culta España, 

 

 Félix José. 
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La Fábrica presenta, por primera vez en España, la obra del 

artista barcelonés Max de Esteban. Representado en Nueva York 

por la galería Klompching, de Esteban ha mostrado su obra en el 

Deutsche Technik Museum de Berlín, los Rencontres 

Internationales en el Palais de Tokyo en París y la trienal 

Darmstadter Tage der Fotografie, entre otras instituciones 

internacionales, y es ahora protagonista de un libro, 

Proposiciones, ya a la venta, y una exposición, Heads Will Roll / 

Rodarán Cabezas, que puede verse en La Fábrica desde el 3 de 

noviembre al 10 de enero de 2016. 

 

Proposiciones es una investigación sobre la tecnología en los 

albores de la era bio-cibernética, en la que la máquina se 

incorpora al cuerpo y a la mente humanos, y que transforma para 

siempre la relación entre persona y objeto, entre naturaleza y 

cultura. Proposiciones explora las consecuencias post-humanistas 

en el arte, en la transmisión de conocimiento, en la tecnología y 

en la sociedad. Conforme la inteligencia artificial autónoma se 

aproxima a una ser una realidad, de Esteban plantea preguntas 

incómodas: ¿Ha finalizado la capacidad humana de crear un arte 

relevante? ¿Cuál es la función del arte, si la tiene, en una 

sociedad post-humana? 

 

El libro Proposiciones reúne, por primera vez, las cuatro series 

fotográficas realizadas por Max de Esteban entre 2011 y 2014. 

Proposición Cuatro: Rodarán Cabezas (2014), la última serie del 

libro, que el autor describe como "el final del mundo tal y como 

lo conocemos", podrá verse a partir del martes 3 de noviembre en 

La Fábrica. La exposición, que será inaugurada por el artista, 

junto a Rafael Argullol y Valentín Roma, contará asimismo con 

obras de la serie Proposición Uno: Solo lo Efímero (2011). 
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En Proposición Uno: Solo lo Efímero (2011), de Esteban se 

centra en la obsolescencia tecnológica como una primera etapa de 

“ruptura con tradiciones centenarias de práctica artística". En  

esta serie, el autor conmemora aparatos electrónicos recientes de 

tecnología punta, que se han empleado en la creación artística y 

que se consideran ya anticuados. De Esteban desmonta 

proyectores antiguos, cámaras de 35mm, reproductores de vídeos 

VHS y tocadiscos, fotografía las piezas por separado y luego 

vuelve a montarlas con meticulosidad. Las fotografías 

estratificadas resultantes de sus reconstrucciones evocan 

cianotipos de arquitecturas mecánicas. 

 

Proposición Dos: La Colección (2012) presenta fotografías de 

aulas vacías junto con imágenes de calaveras humanas. Aquí, de 

Esteban indaga acerca de cómo la llegada de aulas e instrumentos 

virtuales suponen la muerte del maestro. El maestro, que se 

reconocía como una persona sabia que impartía conocimiento, es 

ahora reducido a facilitador de enseñanzas prácticas, conforme al 

plan de estudios, que emanan de gigantes y fantásticas pantallas 

de ordenador, y que han ocupado el que antes era el lugar sagrado 

de la pizarra. La tecnología deviene el agente inesperado de las 

ensoñaciones de Rancière. 

 

De Esteban describe Proposición Tres: No me Toques (2013) 

como la “consagración de la tecnología post-humana”. El autor 

analiza la vida interior, fría e inescrutable, de los teléfonos 

móviles, las tabletas y otros aparatos electrónicos habituales, y 

cómo se entrelazan cada vez más el cuerpo y la tecnología digital. 

De Esteban utiliza diversas técnicas de exposición y superpone 

imágenes transparentes para representar las capas (imaginarias) 

internas, microelectrónicas y digitales, de bienes de consumo 

conocidos que dominan nuestra vida y que, podría decirse, nos  
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aíslan tanto de la interacción real entre personas como de la 

inventiva. 

Por último, en Proposición Cuatro: Rodarán Cabezas (2014), 

que conforma el grueso de la exposición que acogerá La Fábrica, 

de Esteban cuestiona “el final del mundo tal y como lo 

conocemos; el último aliento de una sociedad industrial que 

acabará no sin mucho sufrimiento”. Para construir sus obras, de 

Esteban examina una sociedad mediatizada que escupe un flujo 

constante de imágenes de guerra, violencia y catástrofes que se 

transmiten todos los días, a todas horas, a nuestros hogares, 

oficinas y espacios públicos. El autor fusiona y yuxtapone 

imágenes, textos y objetos para producir combinaciones que 

presentan una cacofonía de información que es a la vez densa en 

términos de información y, aun así, legible en términos visuales. 

 

Junto a estas cuatro Proposiciones, el libro incluye ensayos 

firmados por los historiadores del arte y comisarios Félix de 

Azúa, Rafael Argullol, Laura González Flores y Valentín Roma, 

quienes ofrecen sus análisis de cada una de las series del libro, 

respectivamente, y las relacionan con sus propias perspectivas 

teóricas sobre diferentes ámbitos del arte contemporáneo.  

Max de Esteban (Barcelona, 1959) estudió Ingeniería en la 

Universidad Politécnica de Barcelona y es doctor por la 

Universidad Ramon Llull y master por la Stanford University. Su 

obra se ha expuesto en el Deutsche Technik Museum de Berlín, 

en el Rencontres Internationales celebrado en el Palais de Tokyo 

en París y en la trienal Darmstadter Tage der Fotografie, entre 

otros. Autor de tres monografías, su obra Rodarán Cabezas fue 

seleccionada como foto-libro del año 2014 por Lens Culture. La 

obra de Max se ha mostrado en exposiciones individuales y 

colectivas en instituciones artísticas de todo el mundo y forma 

parte de las colecciones del Museum of Fine Arts de Houston  
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(EE.UU.), el Museu de Arte Moderna de Río de Janeiro (Brasil) y 

el Deutsche Technik Museum de Berlín (Alemania) entre otras.  

Publicado por Félix José Hernández. 
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¿Te acuerdas de esta canción? 

                         
 
                              Marta, La Habana, 1974. 

 

París, 7 de noviembre de 2015. 

 

Jimmy Fontana - Il mondo. 

 

https://www.youtube.com/watch?v=_nCA8VkiRFc 

 

Dulce amor mío: 

 

Mientras bailábamos,  me daba cuenta de la forma en que tú me 

mirabas. Era como si todo el amor escondido en tu corazón, 

hubiese  inundado tu alma y se reflejara en tu mirada luminosa. 

Eres de esas  mujeres que nacen con una belleza tan grande, que 

el paso del tiempo no ha alterado  tu encanto, al contrario  lo ha 

engrandecido.  

 

Miraste  las semillas de mi amor que conservabas en la palma de 

tu mano y  las sembraste en tu alma, para que floreciera para 

siempre nuestro amor. 

 

Te seguiré amando hasta el final de mi tiempo 

 

Félix José. 
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            L’incanto della fotografia al Museo di Roma  

                        

 
 

Roma, 8 novembre 2015. 

 
Carissima Ofelia, 
 
Questa mattina ho visitato la bella mostra L’incanto della Fotografia 
al Museo di Roma - Palazzo Braschi. L’Ufficio Stampa Zètema 

Progetto Cultura mi ha offerto gentilmente questa documentazione 
che ti sto inviando con la presente.  Ti  prego di  inoltrarla agli amici che 
conoscono la lingua di Dante.  
 
Un grande abbraccio, 
  
Félix José. 
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Il legame di Silvio Negro e Valerio Cianfarani con il Museo di 

Roma nasce nel 1953, in occasione dell’allestimento della  

 

”Mostra della fotografia a Roma dal 1840 al 1911”, che ha 

segnato l’inizio di una riflessione storica e critica sulla fotografia 

romana del XIX secolo e alla quale parteciparono come curatori e 

prestatori. 

 

La mostra L’incanto della Fotografia riallaccia il filo di questo 

antico rapporto con il Museo di Palazzo Braschi, offrendo 

l’occasione per mostrare al pubblico, fino al 28 febbraio 2016, 

una parte delle ricche collezioni di Silvio Negro (1897 - 1959), 

giornalista, scrittore e storico della fotografia, e dell’archeologo 

Valerio Cianfarani (1912 – 1977), che fu soprintendente alle 

antichità dell’Abruzzo e Molise, entrambe acquistate per 

l’Archivio Fotografico del Museo di Roma rispettivamente nel 

2003 e nel 2005. L’esposizione è promossa dall’Assessorato alla 

Cultura e allo Sport di Roma – Sovrintendenza Capitolina ai Beni 

Culturali, con la cura scientifica di Anita Margiotta. 

 

Una grande amicizia ha legato i due collezionisti, accostatisi alla 

fotografia per interessi di studio e professionali, ma poi via via 

sempre più coinvolti e stregati dal fascino delle immagini che 

mostravano Roma negli ultimi anni del potere papale, decadente e 

immortale al tempo stesso. Silvio Negro si avvicina alle antiche 

fotografie in occasione della stesura del suo libro proprio sulla 

“Seconda Roma” del 1943, fondendo la ricerca storica con il 

collezionismo e aprendo la strada ai primi studi analitici sull’arte 

fotografica. 

 

Più legata ai suoi studi archeologici, la collezione di Valerio 

Cianfarani contiene rare e preziose fotografie con immagini di 

una Roma ormai scomparsa, dove l’antico conviveva con il  
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moderno e la campagna si estendeva fin all’interno delle mura 

cittadine. 

 

Accanto ad antiche e preziose immagini degli anni 1850 - 1870 

che documentano la nascita e il diffondersi della fotografia a 

Roma, tra le circa 90 opere esposte appaiono ritratti sia sciolti sia 

contenuti in album di pregevole fattura, e vedute di luoghi 

lontani, fra le quali splendide immagini di Istanbul nella seconda 

metà del XIX secolo. Con il passare degli anni al nucleo iniziale 

della raccolta Negro si sono unite fotografie legate alla sua 

attività professionale: dal 1926 fu giornalista del Corriere della 

Sera prima a Milano e poi a Roma. Per questo motivo una 

sezione della mostra prevede l’esposizione di fotografie di 

agenzie di stampa italiane e estere con le relative veline, su 

numerosi avvenimenti e fatti di cronaca dei difficili anni a cavallo 

della Seconda guerra mondiale. 

 

In occasione della mostra saranno visitabili i nuovi depositi per la 

conservazione delle antiche fotografie e dei negativi storici su 

lastra in vetro, posti al piano di sopra dei locali della mostra. 

Inoltre, sarà proiettato in mostra un breve filmato sulla Roma 

della fine degli anni ’40 dell’istituto Luce (Settimana Incom). 

 

Mostra: L’INCANTO DELLA FOTOGRAFIA. Le collezioni 

Silvio Negro e Valerio Cianfarani al Museo di Roma. Museo di 

Roma - Palazzo Braschi (sale espositive piano terra ). Ingresso da 

Piazza Navona, 2 e da Piazza San Pantaleo, 10. Periodo di 

esposizione della Mostra, fino al 10 gennaio 2016. Enti promotori 

Assessorato alla Cultura e allo Sport di Roma – Sovrintendenza. 

Capitolina ai Beni Cultural. Organizzazione Zètema Progetto 

Cultura. Ufficio  

 

Pubblicato da Félix José Hernández. 
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De Geiranger a Kiel, fin del crucero por Noruega en el 

Costa Pacífica 

 

                       
 

                          El Cabo Norte, Noruega. El punto más  

                         septentrional del planeta. Agosto de 2015. 

 

París, 8 de noviembre de 2015. 

 

Querida Ofelia: 

 

El 26 de agosto  transcurrió en navegación a una distancia 

media de la costa de 15 millas, con marejada, una fina 

llovizna y +15°c. A las 9 a.m. aproximadamente doblamos el 

Cabo Lindesnes, extremidad sur de Noruega. Desde allí 

proseguimos con ruta sureste hacia Skagen, extremidad norte 

de la península danesa, por donde pasamos hacia las 4 y 30 

p.m.  Continuamos hacia el sur en dirección a Kiel e iniciamos 

la navegación por el Mar Báltico. Ese tramo de mar, llamado 

"Great Belt", resulta ser particularmente transitado. Gracias a la 

vía navegable tan estrecha era posible observar los barcos de 

mercancías a una distancia cercana. La gestión del tráfico de 

mercancías en esa región es muy importante. Las vías de 

navegación están delimitadas por boyas luminosas. 
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Para poder entretener a más de tres mil turistas durante todo el 

día con actividades para todos los gustos, el Costa Pacífica 

ofreció una gama increíble de opciones en: los restaurantes, 

cafeterías, bares, gimnasios, piscinas, teatro, salas de baile, etc. 

Aquí te menciono algunas.  

 

Durante la mañana…“Buongiorno”: análisis gratuito de la 

huella  en Samsara Spa & Venus Beauty, caminata relajante, 

despertar muscular  y clase gratuita de estiramientos con el 

Venus Beauty en el Lido Calypso, cuestionario Costa Cruceros en 

el Grand Bar Rhapsody, torneo de ping pong  en la 

Balconata Calypso, torneo de anillas en el Lido Calypso, juguemos 

al tenis en pareja en el Campo Sportivo, cuestionario de 

gastronomía  en el Grand Bar Rhapsody, demostración culinaria 

de  pasta a la amatriciana  a cargo de los chefs en el Lido Calypso, 

taller de manualidades en la  Balconata Calypso, bailemos 

alrededor del mundo en el Lido Calypso con el equipo de 

animación, etc. 

 

Durante la tarde...“Buon Pomeriggio”: seminario gratuito ojos 

radiantes en Samsara Spa & Venus Beauty, clase de italiano en el 

Piano Bar Ricks, torneo sorpresa cuestionario sobre mitología en el 

Grand Bar Rhapsody, torneo de futbolín en la Balconata Calypso, el 

juego del verano con el equipo de animación juguemos al vóley  y 

clase de baile de ritmos latinos bailes de grupo en el Lido Calypso, 

taller de manualidades, encuentro de jugadores de cartas en la 

Biblioteca Imagine, love boat en la Disco Fever, el juego de los 

enamorados y las parejas en Luna de Miel,   aperitivo musical 

"Buddha Bar" y Música Chill Out Suave con el Dj Hugo en el Atrio 

Welcome, aerodance en el Lido Calypso, repetamos todos los pasos 

del tango en el Grand Bar Rhapsody. Seminario gratuito alivio 

contra el dolor de espalda en el Samsara Spa & Venus Beauty, 

Costa Talent Espectàculo de los huéspedes en el Teatro 

Stardust. 
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Por la noche…“Buona Serata” Espectáculo Dúo, que 

resultó ser  una comedia circense y surrealista. La animación de 

los niños presentó: "Princesa por un día" en el Grand Bar 

Rhapsody. "Party Prima che Parti"  en el Atrio Welcome. La 

noche terminó con Keep Calm & Summer Party,  

Celebramos juntos el verano 2015 con el equipo de animación y 

los Djs en el  Lido Calypso. 

 

Desayunamos en el Ristorante La Paloma, almorzamos en el New 

York y cenamos en el My  Way. En este último, pudimos 

deleitarnos con un delicioso plato de la cocina italiana: la sopa de 

habas, queso de oveja y menudillos de pollo. 

 

Lento, el hombre cruza el campo buscando un poco de 

descanso, el agua fresca de la fuente que calme su sed. La 

actitud del cuerpo y los movimientos de las piernas revelan 

una especie de atávica indolencia, como si el desencanto de 

quien ha visto de todo y ha dominado el mundo se hubiera 

transmitido desde los orgullosos guerreros antiguos a los 

actuales habitantes de esta región del Lazio, 

fundamentalmente agrícola y ganadera. 

 

Los productos de la tierra están influenciados por su 

proximidad con el sur: las ensaladas, como la escarola y 

la achicoria, a menudo se saltean con ajo y aceite en la sartén. 

Después las legumbres como: a lubias,  ga rbanzos ,  

a lmortas y habas que proporcionan la base de proteínas y 

las alcachofas romanas, más esféricas y sin espinas respecto a 

las de Cerdeña y Liguria. Sabores que se encuentran en los 

platos propuestos, como en los bucatini del campesino, en 

las alcachofas a hongo, en la sopa de habas, queso de oveja y 

menudillos de pollo. Todas ellas recetas esenciales que nacen 

del uso de pocos ingredientes y simples maneras de cocinar. 
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La sopa de habas, queso de oveja y menudillos de pollo es un 

plato típico de la cocina campesina porque contiene las 

proteínas vegetales, las proteínas animales y la fuerza del 

queso. Un plato sustancioso y ligero compuesto por materias 

primas pobres pero que nos sorprende con su delicado sabor, 

entre el amargo de las habas y de los menudillos de pollo y el 

dulce y delicado sabor de la leche del queso de oveja fresco 

que se derrite con el calor de la sopa. 

 

Esa última noche a bordo fue la de compartir, 

conversar y despedirnos de todas las personas que 

habíamos conocido tanto entre los turistas como entre 

los camareros, animadores, actores y resto del personal 

del Costa Pacífica. También la de preparar las valijas, 

que dejamos frente a la puerta del camarote y 

recuperaríamos al día siguiente en el aeropuerto de 

Hamburgo. 

 

Durante la noche pasamos bajo el Puente Este. Desde allí faltaban 

todavía 66 millas para la llegada al punto donde se embarcó al piloto 

a las 7 a.m. Recorrimos otras 12 millas hasta llegar al puerto de Kiel, 

donde atracamos a las 8 y 45 a.m. Estaba nublado, teníamos +15°c. y 

un mar muy calmado. 

 

En total, durante este crucero por los fiordos de Noruega, 

navegamos  3490 millas náuticas: Kiel - Bergen 632, Bergen - 

Honningsvàg 904, Honningsvâg -Tromsø 181, Tromsø – Leknes 

249, Leknes - Trondheim 336, Trondheim - Ândalsnes 193, 

Ândalsnes  -  Hellesylt 194, Hellesylt -  Geiranger 11 y Geiranger 

- Kiel 790. 

 

Un cómodo autocar nos condujo desde el puerto de Kiel hasta el 

aeropuerto de Hamburgo.  Allí tomamos el avión de Air France, 

con espacio suficiente para mis largas piernas y unas azafatas  
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simpáticas. ¡Qué suerte tuvimos! Llegamos   al parisino Charles 

de Gaulle, en donde tomamos un taxi que nos llevó entre un 

tráfico intenso -  empezamos a extrañar la calma y el silencio de 

los majestuosos fiordos noruegos- hasta nuestro hogar. 

 

Ya tenemos reservado y pagado nuestro próximo gran viaje. Será 

una bella sorpresa sobre todo para nuestro hijo, su esposa y 

nuestros  nietos, que irán invitados por  nosotros. 

 

Un gran abrazo desde la espléndida Ciudad Luz que ya luce los 

bellos colores del otoño en los cientos de miles de árboles de sus 

boulevards, plazas, parques y bosques que la rodean. 

 

Te quiere siempre, 

 

Félix José Hernández. 
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                           Toda vida es un hermoso regalo 

 

 
 

París, 10 de noviembre de 2015. 

 

Querida Ofelia: 

 

Acabo de recibir estas bellas palabras sobre la vida desde los 

EE.UU. Fueron escritas por  Martha Niederer, hija de nuestra 

amiga, la poetisa Martha Salazar Quintero. 

 

“Sparta, New Jersey, 8 de noviembre de 2015. 

 

Toda vida es un hermoso regalo. 

 

Hemos recibido la oportunidad de apreciar la vida, amar y 

quererla, no importa que tan diferente sea a lo que estamos 

acostumbrados. ¡La vida es un regalo! 
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Si no hay espacio en el corazón para respetar toda vida, que triste 

sería por todas las oportunidades negadas. Toda vida merece la 

oportunidad de brillar. 

 

La vida es el amor, la vida es la luz, la vida es la esperanza… 

¡Qué llenan el corazón! 

 

La vida es la oportunidad de aprender. El corazón merece la 

oportunidad de aprender a amar. Abrir el corazón a la vida, a la 

esperanza y a todas las maravillosas diversidades y oportunidades 

del mundo… ¡Es vivir y dejar entrar la luz del amor en él! Martha 

Niederer”. 

 

Querida Ofelia: 

 

Gracias a Marta, a su querida madre, a ti y…a la Vida. 

 

Un gran abrazo desde La Ciudad Luz, 

 

Félix José Hernández. 
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                               Picasso chez Delacroix 

 

 
 

Les femmes d'Alger. Pablo Picasso. 

 

Paris le 10 novembre 2015. 

 

Chère Ofelia, 

 

Hier, j'ai eu l'opportunité de visiter l’exposition  Picasso chez 

Delacroix  au Musée national Eugène Delacroix. On m'a offert la 

documentation que je t'envoie avec cette lettre. 

 

Je te prie de la faire circuler là-bas à La Havane, parmi nos amis 

qui connaissent la langue de Molière. 
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Je  t’embrasse depuis notre chère et cultivée France, 

 

Félix José. 

 

Grâce aux prêts exceptionnels du musée Picasso, en lien avec  

l’exposition « Picasso mania » au Grand Palais du 7 octobre 2015 

au 29 février 2016 et à l'occasion du trentième anniversaire du 

musée national Picasso-Paris, le musée Delacroix invite Pablo 

Picasso dans l’atelier de Delacroix. L’intérêt du génial peintre 

catalan pour le grand artiste romantique a porté, très tôt, la 

création de Picasso. Celui-ci trouve une expression singulière et 

renouvelée, au cours des années 1950, autour d’une des grandes 

oeuvres de Delacroix, Les Femmes d’Alger dans leur 

appartement. Liant la collection du musée Delacroix avec des 

œuvres dessinées et lithographiées de Picasso, cet accrochage 

exceptionnel rend hommage aux deux grands artistes phares de la 

création picturale moderne. 

 

OEuvres exposées : 

 

Quatre dessins 

 

Étude pour "Les Femmes d'Alger", d'après Delacroix. Paris, 25 

décembre 1954. Plume et encre de Chine sur papier d'écriture 

quadrillé. Dation en 1979, Inv. : MP1443. Musée national 

Picasso-Paris. 

 

Étude pour "Les Femmes d'Alger", d'après Delacroix. Paris, 25 

décembre 1954. Plume et encre de Chine sur papier d'écriture 

quadrillé. Dation en 1979, n° inv. : MP1462. Musée national 

Picasso- Paris. 

 

Étude pour "Les Femmes d'Alger", d'après Delacroix. Paris, 31 

décembre 1954. Plume et encre de Chine sur papier d'écriture  
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quadrillé. Dation en 1979, Inv. : MP1468. Musée national 

Picasso-Paris. 

 

Étude pour "Les Femmes d'Alger", d'après Delacroix. Paris, 2 

janvier 1955. Plume et encre de Chine sur papier d'écriture 

quadrillé. Dation en 1979, Inv. : MP1475. Musée national 

Picasso-Paris. 

 

Quatre estampes 

 

Femmes d’Alger d’après Delacroix. Eau forte. 14 janvier 1955. 

Eau-forte, grattoir et pointe sur cuivre. Épreuve sur papier vélin 

de Rives, tirée par Lacourière. Dation en 1979, MP3016. Musée 

national Picasso Paris. 

 

Femmes d’Alger d’après Delacroix. 20 janvier 1955. Pointe sur 

pierre lithographique mise au noir. Épreuve d'artiste sur papier 

vélin d’Arches, tirée par Mourlot. Dation en 1979, MP3452. 

Musée national Picasso Paris. 

 

Femmes d’Alger d’après Delacroix. 5 février 1955. Pointe et 

frottis de crayon lithographique sur pierre mise au noir. IIIème 

état. Épreuve sur papier vélin d'Arches, tirée par Mourlot. Dation 

en 1979, MP3455. Musée national Picasso Paris. 

 

Femmes d’Alger d’après Delacroix. 31 janvier 1955. Aquatinte au 

sucre. IIème état. Épreuve sur papier vélin de Rives, tirée par 

Lacourière. Dation en 1979, MP3019. Musée national Picasso 

Paris. 

 

Picasso chez Delacroix. 21 Octobre 2015- 25 janvier 2016. 

Musée national Eugène Delacroix. 6, rue de Furstenberg - 75006 

Paris. En lien avec ¡ Picasso ! L’exposition anniversaire  
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organisée à partir du 20 octobre 2015 par le musée national 

Picasso-Paris. Commissaires : Dominique de Font-Réaulx,  

 

directrice du musée national Eugène-Delacroix et Emilia Philipot, 

conservatrice, musée national Picasso-Paris. 

 

Publié par Félix José Hernández. 
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                         Tu Amistad… 

 

                   
 
París, 12 de noviembre de 2015. 

 

Querida Ofelia: 

 

Nuestra estimada amiga, la poetisa Martha Salazar, nos acaba de 

hacer este hermoso regalo. Te lo envío, pues sé muy bien que te 

va a agradar. Es una gran suerte la de tener amigos poetas. 

 

Mil gracias querida Martha por ser como eres, por llenar de luz 

nuestro universo.   

 

“Apreciado amigo; tanto para ti como para tu esposa Marta, va un 

abrazo sincero de amistad, deseándoles sólo bendiciones, alegría 

y amor.  Desde hoy voy a olvidar el Usted. Ya que dialogando 

acerca de ello, con amistades en el Congreso, aprendí que el trato 

entre cubanías, es como en España Tú. Eso es la importancia de 

intercambiar conocimientos y costumbres; fíjate que en mi país, 

usamos mucho el usted, claro dependiendo la entonación. A 

nuestros mayores y personas como tú, siempre por distinción y  



Desde las orillas del Sena 

 159 

 

respeto, les tratamos de usted. Pero como ciudadana del mundo, 

con investidura de ciudadana cubana en la diáspora de ahora en 

adelante, serás Tú y solo tú. Como puedes ver, de allí se originó, 

mi tema de: Tu Amistad…, que le dedico a los dos.  

 

TU AMISTAD…  

 

Hoy, sí hoy… pensando en Amistad,  

sólo puedo decir, que es palabra hermosa y diciente.  

Y, pensando en ella, de inmediato emprendí vuelo…  

Con mi alma y mente, vistiendo “alas de gaviota” 

 Llegando al Hogar de, Félix J. Hernández, en Francia.  

Donde anido mente y alma, entre Tú y tu media naranja: Marta.  

Y en silencios, toco puerta, con aguas cristalinas de amistad,  

diciendo gracias… Sin importarme distancias, sexo, o edad.  

Sólo trato, de conjugar el  Sustantivo femenino de Amistad.  

Amistad franca y leal, de amigos unidos por caminos paralelos…  

Unidos por, “Sueños, inquietudes, Idioma y Letras…  

Todo un Jardín florido, en comunión de almas y cuido.  

Es por ello, lo de mi envío; ¡Claro! Trato de no imponerme.  

Sólo evoco al gran “Martí, como el jardinero de su rosa blanca” 

Ya que, el que tiene un amigo, ignora lo que es la soledad.  

Por ello es que te digo: ¡Gracias por ser mi amigo! 

 Que, en mi jardín yo te cultivo; y sabes que puedes contar 

conmigo, 

 aunque no sea la amiga perfecta. Ya que ando dejando sueltas…  

Todo un reguero de Letras…que esperan por ¡riego y cuido!  

 

Martha Salazar Quintero  

                                                      U.S.A. Noviembre,10, 2015. 

 

Reciban un abrazo y esas rosas que llevan la fragancia de la 

amistad, como un sello.  
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Martha Salazar Quintero”. 

 

Un gran abrazo desde la espléndida Ciudad Luz, 
 
Félix José Hernández. 
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                    Ingres en el Museo del Prado 

 

                   
 
              La Gran Odalisca de Ingres, Museo del Louvre. 

 

Madrid, 11 de noviembre de 2015.  

 

Querida Ofelia: 

 

El Área de Comunicación del celebérrimo Museo del Prado, me 

ha enviado esta información sobre la próxima Muestra que tendrá 

lugar en él, patrocinada por la Fundación AXA. No me la puedo 

perder, pues cada visita al Museo del Prado es un 

enriquecimiento cultural extraordinario. 

 

 “El próximo 24 de noviembre, el Museo del Prado abrirá al 

público la primera exposición monográfica que se dedica en 

España a la obra de Jean-Auguste Dominique Ingres (1780-

1867), uno de los pintores más influyentes en el devenir de la 

pintura del siglo XIX y más significativos del arte universal del 

que  no se conserva ninguna obra en las colecciones públicas 

españolas. 

 

Una muestra patrocinada por la Fundación AXA que hoy ha 

renovado también su compromiso como miembro Benefactor del 

programa de grandes exposiciones del Museo y cuya 

colaboración se remonta a 1999 participando en más de una  
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decena de muestras entre las que destacan “Turner y los 

Maestros”; “El Último Rafael”; “Velázquez y la familia de Felipe 

IV” o “Goya en Madrid”. De esta manera la Fundación AXA 

llegará a 2019, año del bicentenario del museo, como socio 

benefactor de la mayor pinacoteca de España. 

 

“Ingres”, una muestra que constituye una ocasión única y 

extraordinaria de recorrer cronológica y temáticamente la 

trayectoria del artista francés, cuenta con la especial colaboración 

del Museo del Louvre y la participación del Museo Ingres de 

Montauban, que prestarán las pinturas más emblemáticas del 

maestro. Obras a las que añadirán piezas procedentes de 

instituciones belgas, inglesas, italianas y norteamericanas. Un 

conjunto de más de 60 obras que mostrará a este excepcional 

pintor en todo su esplendor prestando cuidadosa atención a su 

interés por el retrato en obras como Monsieur Bertin, la Condesa 

de Haussonville o Napoleón I en el trono imperial, un icono de la 

historia del arte que condensa en una sola imagen toda la 

ideología imperial; a su continuo deseo de ser reconocido como 

pintor de Historia; a su atracción por los argumentos puramente 

literarios o el desnudo como en Gran Odalisca o Baño turco, 

donde se acuña la contemplación sensualista de la feminidad sin 

excusas; así como al desarrollo de su actividad como dibujante, 

tan insólita como refinada, para demostrar que su obra se 

establece en el academicismo solo aparentemente. 

 

El hecho de que Ingres no esté representado en las colecciones 

públicas españolas hace de esta exposición una ocasión 

extraordinaria para comprender y analizar la relación del maestro 

francés con los movimientos artísticos de su tiempo –

neoclasicismo, romanticismo y realismo- que no consiguieron 

desvirtuar ni su estilo ni su ideología. Su obra escapa a cualquier 

clasificación ya que exploró todos los temas y proposiciones  
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estéticas de su época, pero rechazó las trabas a la libertad de 

elección de una escuela, de un movimiento o de un estilo.  

 

En este enlance puedes  descargar el audio con las declaraciones 

de don Carlos G. Navarro, comisario institucional de la muestra: 

http://we.tl/Q3QCnxjMNI (audio)”. 

 

Un gran abrazo desde nuestra querida y culta Madrid, 

 

Félix José Hernández. 
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Claude Lévêque. Sous le plus grand chapiteau du monde. 

(Partie 2) 

 

                
 
                              La  pyramide du Louvre, Paris. 

 
Paris le 12 novembre 2015. 

 

Le Louvre invite Claude Lévêque, artiste majeur de la scène 

contemporaine internationale, à proposer une création spécifique 

dans les vastes espaces du Louvre médiéval. Issu des avant-

gardes de la fin de la fin des années 1970, le 

travail de Claude Lévêque métamorphose les lieux qu’il investit. 

Les fossés médiévaux sont propices au développement d'un 

parcours, pensé par l’artiste comme un univers qui est une base 

de récit. Empli d’une énergie dense, l’oeuvre de Claude Lévêque 

dialogue avec les lieux qu’elle rencontre pour y activer une forte 

charge d’évocations et de sensations. 

 

Le premier volet sous la pyramide a été conçu comme le prélude 

de l’exposition dans les fossés médiévaux du Louvre. Depuis le 2 

avril 2014, la pyramide du Louvre, dont la colonne centrale était 

destinée dès l’origine à recevoir une sculpture monumentale, 

accueille une oeuvre très épurée pour ce premier volet de son  
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projet in situ. Succédant aux sculptures de Loris Gréaud et Tony 

Cragg, et à la flèche gothique torsadée de Wim Delvoye, 

l’intervention de Claude Lévêque débute par une mise en 

incandescence de la pyramide de Ieoh Ming Pei. 

 

Liée à la symbolique antique, cette oeuvre fait écho aux modules 

triangulaires des structures tendues et s’inscrit plus largement 

dans l’architecture alentour et dans la perspective du Carrousel du 

Louvre jusqu’à l’obélisque puis La Défense. 

 

Le second chapitre de l’exposition de Claude Lévêque vient 

habiter le Louvre médiéval à partir du mois d’octobre 2015. Il 

réactive les mises en espace sensorielles par l’utilisation de la 

lumière, du son, d’objets et de matériaux. Ses dispositifs 

rencontrent la réalité, sa propre mémoire et celle des lieux, et 

placent le visiteur en embuscade, « entre coercition et 

ravissement ». 

 

La lumière, pourtant incarnée très différemment dans les 

différentes phases du parcours, reste un motif récurrent lors de la 

déambulation le long des fossés. 

 

Présent au Louvre pendant presque deux ans pour s’imprégner du 

musée-palais et de ses collections, Claude Lévêque s’inscrit dans 

une continuité du vocabulaire artistique. Les éléments du récit 

mis en place dans les fossés médiévaux sont le prolongement de 

l’éclair sous la pyramide et font directement 

référence aux collections du musée. 

 

« La lumière et le son sont des moyens de métamorphose 

complète. Ce sont deux éléments primordiaux dans une sensation. 

Après viennent les textures, les images, les ambiances, les objets, 

etc. » Claude Lévêque. 
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À l’occasion de l’invitation du musée du Louvre à Claude 

Lévêque, Art Book Magazine publie la première monographie 

numérique de l’artiste. Cette application interactive, disponible 

gratuitement sur iPad, présente une vue d’ensemble de son 

oeuvre. Avec plus d’une heure de vidéos et d’entretiens audio, de 

nombreuses reproductions et documents inédits, cette publication 

est une première dans le monde de l’édition d’art, par une 

circulation inédite dans l'oeuvre ainsi que par l'importante 

quantité et la diversité des contenus proposés, spécialement 

adaptés à ce nouveau support. Conçue et développée par ABM 

Studio pour Art Book Magazine. 

 

Exposition Claude Lévêque. Sous le plus grand chapiteau du 

monde. (Partie 2). 

19 octobre 2015 - 25 janvier 2016. Fossés médiévaux (Aile Sully) 

et pyramide du musée du Louvre. Musée du Louvre - Direction 

des Relations extérieures. 

Anne-Laure Béatrix, directrice Adel Ziane, sous-directeur de la 

communication  

Sophie Grange, chef du service de presse. 

 

Publié par Félix José Hernández. 
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                 Duty-Free Art & Hito  Steyerl  
 

 
 
Expo. Duty-Free Art & Hito  Steyerl.  Museo Reina Sofía.  

Noviembre 2015. Foto Joaquín Cortés/Román Lores. 

 

Madrid, 13 de noviembre de 2015. 

 

Querida Ofelia: 

 

Fue un gran placer recorrer ayer la nueva exposición de ese gran 

museo que es el Reina Sofía. El gabinete de prensa me 

proporcionó gran cantidad de información, parte de la cual podrás 

leer a continuación. 

 

“El Museo Reina Sofía reúne en la exposición Duty-Free Art 13 

piezas de la alemana Hito Steyerl (Munich, 1966), entre las que 

se incluye su última creación The Tower (2015), producida por el 

Museo para la muestra. La exposición podrá visitarse desde el 11 

de noviembre de 2015 hasta el 21 de marzo de 2016. 

 

Reconocida internacionalmente como una de las artistas más 

importantes e influyentes del panorama contemporáneo, su obra 

parte del documental, para acabar cuestionando sus propias bases 

y veracidad informativa, tratando temas como el feminismo, el 

multiculturalismo o la política, entre otros. 
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Sin embargo, la misteriosa desaparición de Andrea Wolf en 1998, 

militante del Partido de los Trabajadores de Kurdistán y amiga de 

la artista, marcaría parte de su obra. November (2004), rodada en 

un principio como una película de Kung-Fu, se convirtió en el 

punto de partida de una búsqueda activa de respuestas. 

 

La cinta, protagonizada por ambas, es un compendio de luchas, 

en aras de la justicia, donde los “buenos”, con sus manos 

desnudas, pelean contra los “villanos” que, significativamente, sí 

cuentan con armas. Como si de un presagio se tratase, la historia 

finaliza con una única superviviente que, dirigiéndose hacia el 

atardecer, se convierte en mito. Wolf, que interpreta ese papel, no 

sobrevivió en la vida real pero se convirtió en leyenda al alzarse, 

con su desaparición, en un icono de la lucha del Partido de 

Trabajadores de Kurdistan. 

 

Este trabajo supuso un reconocimiento unánime de la crítica, y el 

inicio de una saga en torno a la desaparición de Andrea Wolf. 

Desde entonces, parte de sus creaciones y conferencias han 

tratado sobre la realidad difundida por los medios de 

comunicación y la sobreinformación a la que, según ella, nos 

exponen, planteando que los hechos que se nos presentan pueden 

ser susceptibles de construcción e interpretación. 

 

Artista crítica y mordaz, con su obra pretende desmontar la 

supuesta objetividad de los documentales que, disfrazados de 

estandarte de veracidad, sesgan y delimitan la percepción del 

espectador en torno a unos patrones determinados. 

 

Para Steyerl existe una saturación de información e imágenes y, a 

la vez, un control social derivado de todo ello. Esta situación es 

denunciada con pulso firme en sus videos y conferencias, 

convirtiendo dicho escenario en una sátira con la ironía por 

bandera. Su arte, creado para hacer pensar y reflexionar, es el  
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resultado de un proceso de escepticismo ante una sociedad que, 

según ella, vive alienada de sí misma y cuya mentalidad está más 

próxima a lo virtual que a lo real. Desde su óptica, y según refleja 

en alguna de sus obras, somos como personajes de un videojuego, 

en el que las guerras o masacres ya no nos afectan ni inmutan. 

 

La muestra comprende un recorrido por obras que expresan estas 

ideas. Para ello, cada espacio ha sido acondicionado 

específicamente para provocar una inmersión completa en sus 

piezas. De esta manera, la exposición permite sentir de primera 

mano la realidad de unos documentales que, a efectos prácticos, 

son tan válidos como cualquiera de los exhibidos por los medios 

de comunicación convencionales. Dictaminar cuáles son 

verídicos y cuáles no, dependerá del propio espectador y de su 

capacidad de análisis e interpretación. 

 

Estos temas se recogen en creaciones como How Not to Be Seen: 

A Fucking Didactic Educational .MOV File, (2014). En ella, 

alude, a través de una especie de tutorial para que una persona 

pueda llegar a ser invisible, al continuo seguimiento y vigilancia 

al que, según Steyerl, estamos sometidos desde hace años, y 

como ese control ha ido en aumento sin que podamos hacer nada 

por remediarlo. Apoyándose muchas veces en el humor y en una 

composición visual muy característica, presenta un trabajo 

desconcertante y llamativo que no deja indiferente al espectador, 

a la vez que replantea la manera de ver y entender el mundo que 

nos rodea. 

 

Su planteamiento es el de una propuesta audiovisual donde la 

postproducción es evidente y casi protagonista, conformando, así, 

un entramado de escenas o simples sketches en los que se 

presenta una situación desconcertante y casi surrealista tanto 

formal como conceptualmente. En definitiva, ficción con tintes de  
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realidad que aúna el discurso artístico y narrativo de éste y la 

mayoría de sus proyectos. 

 

En la misma línea que el anterior trabajo vemos Strike (2010), 

una pieza breve en la que, cincel en mano, la artista arremete con 

un golpe seco contra la pantalla de una televisión. El resultado es 

una composición geométrica en el televisor y un fundido a negro. 

La acción se repite indefinidamente en bucle. De esta manera, la 

protagonista nos invita a adoptar una actitud activa frente a la 

agresividad de los medios de masas: golpear antes de ser 

golpeados. 

 

Guards (2012) se centra en la actividad de los vigilantes de los 

museos y su relación con las obras de arte y los propios 

visitantes, “amenazas del arte en potencia” para la autora. Las 

imágenes recogen la labor de dos responsables de seguridad y su 

devenir por las salas que controlan. 

 

En la muestra nos encontramos con otros títulos relevantes de su 

carrera como Liquidity, Inc. (2014), donde emplea el agua como 

nexo de un entramado político y económico, en un video cuya 

composición supone un delirante collage de imágenes, textos y 

narraciones. Lovely Andrea (2007) nos embarca en la búsqueda 

de unas fotografías bondage que Steyerl se hizo en su juventud, y 

de las que sólo guarda un vago recuerdo junto al pseudónimo que 

empleó, Lovely Andrea, en homenaje a su amiga desaparecida, 

Andrea Wolf. 

 

Este trabajo ofrece una visión muy particular de estas prácticas de 

atadura, descubriendo el gran número de seguidores que las 

disfrutan. Para ello, alterna las imágenes filmadas con dibujos 

animados, música o videoclips. 
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Por otro lado, In Free Fall (2010), nos hace protagonistas del 

antes, durante y después de un accidente de avión, relacionándolo 

con la crisis económica actual; Red Alert (2007), reinterpreta el 

tríptico olores Puros: rojo, amarillo y azul (1921) de Alexander 

Rodchenko en tres pantallas y, al contrario que la obra original, 

emplea el rojo como único color. Adorno’s Grey (2012), 

documenta la búsqueda del color gris con que supuestamente 

pintó las paredes de su clase el filósofo Theodor W. Adorno. 

 

La exposición, además, cuenta con zonas habilitadas 

exclusivamente para la reproducción en video de tres 

conferencias de Steyerl: I Dreamed a Dream: Politics in the Age 

of Mass Art Production (2013), que pone de manifiesto la 

saturación en el mundo del arte y su consiguiente devaluación; Is 

the Museum a Battlefield? (2013), que entiende el museo como 

un campo de batalla político y social, y Duty-Free Art (2015), 

que plantea la opacidad de ciertos espacios, que albergan obras de 

arte que nunca verán la luz, frente la accesibilidad y transparencia 

de los museos públicos. 

 

La interacción constante entre los elementos de cada instalación y 

los visitantes es posible gracias a un montaje que cuenta con 

numerosas pantallas, proyecciones, paneles sonoros, gradas e, 

incluso, la recreación del interior de un avión. El recorrido de la 

muestra, organizada por el Museo Reina Sofía con la 

colaboración de la propia artista, permite analizar y descubrir, en 

definitiva, los diferentes puntos de vista de Steyerl y su uso del 

documental como herramienta artística. 

 

Hito Steyerl ha presentado su obra en varias muestras colectivas 

tales como la Documenta 12 de Kassel (2007), la 55 Bienal de 

Venecia (2013) o la 13ª Bienal de Estambul (2013), así como en 

las muestras individuales que el Chicago Art Institute le dedicó 

en el 2012, o Arts (ICA) de Londres en el 2014. La artista es una  
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de las representantes del Pabellón alemán en la actual Bienal de 

Venecia. 

 

Con motivo de la exposición se edita un catálogo con un texto de 

Carles Guerra y una conversación entre Hito Steyerl y João 

Fernandes, comisario de la exposición. 

 

Exposición  Duty-Free Art & Hito  Steyerl. Del 11 noviembre 

2015 al 21 marzo 2016. Museo Nacional Centro de Arte Reina 

Sofía. Comisariado: João Fernandes. Coordinación: Rafael 

García”. 

 

Un gran abrazo desde nuestra querida y culta Madrid, 

 

Félix José Hernández. 
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                Noche de horror en La Ciudad Luz 

 

                    
 

París, 14 de noviembre de 2015. 

 

Queridos amigos: 

 

Gracias por tantos mensajes de solidaridad y de preocupación por 

nosotros recibidos desde la madrugada por teléfono, facebook, e-

mails, etc. Gracias a Dios, entre las víctimas de la barbarie que 

golpeó anoche la Ciudad Luz, no hay ningún miembro de nuestra 

familia,  ni ninguno de nuestros amigos. 

 

Después de una noche de horror, París amaneció ocupada por un 

enorme despliegue de seguridad de 1500 soldados para prevenir 

nuevos atentados, pues las autoridades informan que al menos 

dos atacantes o cómplices lograron escapar. Anoche más de 

doscientas personas fueron heridas, cerca de 80 en estado grave y 

más de 122 fueron asesinadas.  

 

El Sr. Presidente de la República François Hollande presidió un 

Consejo de Defensa extraordinario con la presencia de los 

máximos jefes de los tres ejércitos y de los servicios de 

inteligencia. Se dirigió por la televisión al pueblo de Francia, 

calificó como un acto de guerra contra Francia lo ocurrido ayer, 

declaró y tres días de Duelo Nacional. El lunes se reunirá el 

Parlamento en Versailles, para prolongar el Estado de  
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Emergencia Nacional, que fue decretado anoche, algo que no 

ocurría desde el 1961, durante la Guerra de Argelia. 

Las autoridades recomiendan a los parisinos de que no salgan de 

sus casas salvo por una necesidad extrema. Todos los: museos, 

restaurantes, bares, cafeterías, tiendas, escuelas, universidades, 

Disneyland, etc., se encuentran cerrados, por lo cual hay un 

silencio en la ciudad que es impresionante. Los normalmente 

bulliciosos boulevards están completamente vacíos. Las imágenes 

de la ciudad sin tráfico y con sus aceras sin peatones, que muestra 

la televisión, son impresionantes. La avenida en la cual vivo se 

mantiene en silencio casi absoluto y apenas pasan uno o dos 

coches por minuto. 

 

Los actos terroristas comenzaron alrededor de las diez de la 

noche cuando varios atacantes con fusiles de asalto AK y 

explosivos, protagonizaron cinco tiroteos en los distritos 10 y 11 

de la capital contra personas que estaban en la terraza de un 

restaurante, en el café de un hotel, etc., además de provocar 

varias explosiones junto al Estadio de Francia, donde tenía lugar 

una partida de fútbol entre Francia y Alemania.  Fue algo muy 

impresionante ver y escuchar a las decenas de miles de personas, 

que al ser evacuadas del Estadio de  Francia, cantaban La 

Marseillaise. 

 

El Presidente Hollande  se encontraba en el estadio, fue evacuado 

en helicóptero hasta el  Ministerio del Interior, donde se 

estableció inmediatamente una célula de crisis. El Gobierno 

estableció el Plan Rojo Alfa, ideado  para los casos de ataques 

múltiples. 

  

Dos personas murieron  en el estadio; 18, en el boulevard de 

Charonne; una en el boulevard Voltaire; cinco en la rue de 

Fontaine-au-roi, y 14 en la rue Alibert. El ataque más grave se 

produjo en la célebre sala de conciertos Bataclán, que se  
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encuentra en el céntrico  boulevard Voltaire. En él tenía lugar un 

concierto de Rock, al cual asistían 1600 personas. Allí fueron 

asesinadas  más de 80 personas. Algunos sobrevivientes de esta 

masacre declararon a la prensa,  que  mientras disparaban, los 

terroristas  gritaban "Allahu Akbar". Los testimonios de los que 

lograron sobrevivir son conmovedores. 

 

Algunos jóvenes lograron  escapar por una puerta de 

emergencias, de la matanza que tenía lugar al interior del 

Bataclán. Un periodista de Le Monde  filmó la escena desde la 

ventana de su apartamento en la acera e enfrente. Posteriormente 

bajó a ayudar y fue herido por balas. Lo pueden ver en este 

enlace: 

 

http://www.lemonde.fr/attaques-a-

paris/video/2015/11/14/images-de-la-fusillade-au-

bataclan_4809661_4809495.html 

 

El fiscal de la República, Monsieur François Molins, declaró que 

ocho terroristas murieron en los atentados, siete de ellos al hacer 

detonar explosivos atados a sus cuerpos, como kamikazes,  lo que 

es  la primera vez que  ocurre en Francia. 

 

Según las autoridades, desde los ataques terroristas del pasado 

mes de enero, en los que  murieron 17 personas en  París, la 

policía ha logrado detectar y evitar  más de media docena de 

atentados.  

 

Constantemente la  televisión y la radio nos muestran a los jefes 

de Estado y grandes personalidades del mundo, que expresan su 

solidaridad con el pueblo francés. Hay que destacar que el Sr. 

presidente de los EE.UU., durante su mensaje, pronunció en 

francés: Liberté, Égalité, Fraternité, lo cual ha causado una 

impresión muy positiva en la opinión pública gala, así como  

http://www.lemonde.fr/attaques-a-paris/video/2015/11/14/images-de-la-fusillade-au-bataclan_4809661_4809495.html
http://www.lemonde.fr/attaques-a-paris/video/2015/11/14/images-de-la-fusillade-au-bataclan_4809661_4809495.html
http://www.lemonde.fr/attaques-a-paris/video/2015/11/14/images-de-la-fusillade-au-bataclan_4809661_4809495.html


Desde las orillas del Sena 

 176 

 

también que el más alto inmueble de New York  haya sido 

iluminado con los colores de la bandera francesa.   

 

Cada día me preocupa más el mundo en que tendrán que  vivir 

mis nietos. 

 

Roguemos a Dios para que lleve la paz al corazón de todas estas 

personas que son capaces de estos actos abyectos, que causan la 

muerte y el sufrimiento de tantas personas a lo largo y ancho del 

mundo. 

 

Un gran abrazo desde la espléndida Ciudad Luz, que vive hoy 

uno de sus días más dramáticos.  

 

Félix José Hernández. 
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         Cycle « Sciences & Exploration » – Episode 3 

 

 
 

Paris le  18 novembre 2015. 

 

Richesse de la biodiversité: l’exploration au service de la 

recherche de nos origines. 

 

Lucille ALLORGE. Biologiste, botaniste au Museum National 

d’Histoire Naturelle – Spécialiste de Madagascar. Auteur « 

Origine(s) : Les forêts primaires dans le monde » (Ed. Privat – 

2012). 

 

Anne-Sophie ARCHAMBEAU. Docteur en océanographie – 

Responsable France GBIF (Global Biodiversity Information 

facility). Auteur de « Les Océans » (Ed. PUF). 

 

Olivier ARCHAMBEAU. Géographe et explorateur. Président 

de la Société des Explorateurs Français. 
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Mercredi 2 décembre 2015. 19h30 à 21h00. Ecole militaire. 

Amphithéâtre Des Vallières. 

 

Renouvelant un partenariat fructueux avec la Société des 

Explorateurs Français, l’ANAJ-IHEDN vous propose pour la 

saison 2015-2016 un cycle de conférences sur le thème Sciences 

& Exploration qui vous emmènera dans des univers méconnus à 

la rencontre de personnalités extra-ordinaires. 

Lieu mythique, la forêt primaire, foret réputée vierge de toute 

trace d’activité humaine, devient le lieu des origines symboliques 

de l’Humanité. Des étendues boréales aux espaces 

méditerranéens, de la jungle équatoriale aux forêts tropicales, les 

auteurs nous convient à un voyage aux sources mêmes de la vie. 

Ici, dans ces paradis de la biodiversité, le vivant prend les formes 

les plus inattendues, les couleurs les plus chatoyantes. Ici, 

l’homme retrouve sa dimension : il est vivant parmi le Vivant. 

Les fonds marins restent hors d’atteinte pour beaucoup, à l’image 

des fosses abyssales, alors que d’autres sont davantage 

accessibles tels les plateaux continentaux et notre magnifique 

Baie de Saint-Brieuc. Tous ces milieux constituent des territoires 

où des enjeux importants se jouent, dès maintenant, pour l’avenir 

de l’homme et sa survie sur la planète bleue. Il s’avère que des 

communautés de scientifiques, mais également de brillants 

explorateurs et sportifs, construisent les démarches et les outils  
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nécessaires à l’exploration des fonds marins et à notre 

émerveillement. 

Née à Madagascar, où son père, Pierre Boiteau, était fondateur et 

directeur du Parc botanique et zoologique de Tsimbazaza, Lucile 

Allorge est titulaire d’un Doctorat d’Etat, ès sciences naturelles, 

botanique. Elle entre au CNRS en 1968. Actuellement attachée au 

Muséum national d’histoire naturelle, elle effectue de nombreuses 

missions en Guyane française, Madagascar, Philippines et 

Malaisie. Elle est membre du comité scientifique de la SEF. 

Lucile Allorge publie de nombreux articles scientifiques. Elle est 

nommée chevalier de l’Ordre national du mérite malgache et 

membre titulaire de l’Académie malgache. 

Elle est co-auteur de nombreux ouvrages « Namoroka : Mission à 

Madagascar » (2015), « Origine(s) : Les forêts primaires dans le 

monde » (2012) et « La fabuleuse odyssée des plantes : Les 

botanistes voyageurs, les Jardins des plantes, les Herbiers » 

(2003). 

Docteur en océanographie, Anne-Sophie Archambeau est 

responsable France du GBIF (Global Biodiversity Information 

facility). Elle est notamment l’auteur de « Les Océans » (Ed. 

PUF) et de nombreux articles sur la biodiversité. 

La Société des Explorateurs Français rassemble 250 membres. 

Grands voyageurs, aventuriers ou chercheurs, ces hommes et ces 

femmes extraordinaires contribuent à enrichir notre connaissance 

du monde et transforment le rêve en réalité. À travers ce  
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documentaire issu d’une série d’autres d’exception, ces deux 

explorateurs des temps modernes échangeront avec vous sur ces 

personnalités aux parcours hors du commun. 

En partenariat avec la Société des Explorateurs Français. 

ANAJ-IHEDN. Ecole Militaire, 1 Place Joffre, Paris, 75007, 

France. 

 

Publié par Félix José Hernández. 

 

 

 

 

 

 

 

 

 

 

 

 

 

 

 

 

 

 

 

 

 

 

 

http://link.simple-mail.fr/c/443/496056f11d97c3d05a3549db800f51c2d5ab3d04f23a90f6406680d37060b88423f1f694ea285081
http://link.simple-mail.fr/c/443/496056f11d97c3d05a3549db800f51c2d5ab3d04f23a90f6406680d37060b88423f1f694ea285081


Desde las orillas del Sena 

 181 

 

Las conspiraciones  de Faure Chomón (tercera y última 

parte) 
 

                      
 
                       Faure Chomón Mediavilla, La Habana, 1959. 
 

París, 19 de noviembre de 2015. 

 

Querida Ofelia: 

 

Aquí te envío la tercera y última parte del testimonio de nuestro 

querido amigo ex guerrillero del Escambray, Miguel García 

Delgado, sobre las conspiraciones de Faure Chomón. 

 

“Roger Redondo, que era el jefe de Inteligencia del II Frente del 

Escambray,  pudo descubrir con la ayuda de Julio Castillo  lo que 

Faure Chomón estaba fraguando para hacerle daño a Menoyo y 

apoderarse del II Frente del Escambray. Eloy Gutiérrez Menoyo y 

Jesús Carrera, lo comisionaron para que únicamente se dedicara a 

seguir conociendo los planes de Chomón y Tony Santiago, que a  
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espaldas de Cubela y de los otros guerrilleros no conocía  los 

planes macabros de Faure y Tony. 

 

Por lo pronto Roger dejó de pasar por Dos Arroyos desde que se 

enteró que Armando Acosta había llegado junto al Ché, con el 

nombre de Erasmo.  Roger sabía que Armando sin el permiso de 

Wilfredo Velázquez, no podía incorporarse a las guerrillas, de 

manera que no tenía ningún deseo de que Armando Acosta viera 

a Roger y le comunicara a Wilfredo Velázquez que  estaba por 

allí. Wilfredo era un cuadro del P.S. P., el   que siempre quiso 

enrolar a Roger en el Partido Comunista, buscando cuadros 

clandestinos, pero  éste nunca se dejó captar. 

 

El compañero José -  nombre clandestino de Wilfredo -, era muy 

inteligente, de seguro que invitaría Roger a unirse al Ché, y si él 

rehusaba su oferta, lo pondría en su lista de enemigos. Para Roger 

era mejor seguir fuera de su radar.  Julio Castillo era un hombre 

muy valiente pero se sentía muy solo en La Solapa. Le pidió a 

Roger ayuda de hombres de confianza y pensó que Valdesito y 

Jesús Caballero, eran los más adecuados para la misión que tenía 

Julio Castillo. Esos dos eran los más adecuados para seguir las 

investigaciones para abortar la conspiración de Chomón y Tony 

Santiago. Así fue como llegó a Dos Arroyos Valdesito y a los 

pocos días Manolito Solano. 

 

Desde que salieron del Escambray Aurelio Nazario Zargén y el 

Dr. Armando Fleites Díaz, jefe civil del II Frente del Escambray, 

a una misión en  Miami, con el propósito de invitar al presidente 

constitucional Carlos Prío a trasladarse al Escambray, se 

activaron todas las alarmas. Tanto entre los hombres de D.R. 

como entre los militantes del Partido Comunista y más aún en la 

Sierra Maestra, los informes que les llegaban desde Miami eran 

de rotundo éxito, pues con el apoyo de Prío,  el Segundo Frente  
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del Escambray, era reconocido por el F.C.R. donde Prío tenía 

mucha influencia. 

 

Después del ataque del 2 de diciembre a la ciudad de Trinidad, 

donde el II Frente demostró que podía tomar pueblos y algo más, 

en Miami, la comitiva de los fundadores de ese frente trabajaba 

sin descanso. Hasta ese día ese organismo, sólo reconocía al D.R. 

y a Faure Chomón, como el único representante del frente 

guerrillero del Escambray, a pesar de ser muy minoritario, en 

hombres y territorios. El D.R. y Faure sólo tenían el control de 

una finca remota en el centro del Escambray llamada Dos 

Arroyos,  propiedad de Manuelito Naranjo.  

 

Como una cosa curiosa, Julio Castillo le mandó un recado a 

Roger Redondo que se encontraba cerca  del Algarrobo, 

esperando noticias de Julio.  Valdesito llegó con el recado que 

decía que había escuchado  al Dr. Castelló, comentar que a 

Ramirito, -refiriéndose a Ramiro Valdés-, “le esconden la bola”. 

“Que cosa tan rara”, le comentó Roger a Valdesito. Ramiro 

Valdés es el segundo al mando de las tropas del Ché, a no ser que 

Ramirito “que es los ojos de Fidel…”  

 

El avión que le tiró las armas al Directorio Revolucionario en el 

valle de Jibacoa, era propiedad de Rolando Masferrer y ello 

sonaba extraño. Había que investigar, y fue rápidamente aclarado: 

Chomón había trabajaba en el periódico El Tiempo en Cuba, años 

atrás, y Rolando Masferrer  había secuestrado a Jesús Caballero,  

cuando lo estaba enterrando vivo, por suerte un ciudadano lo vio 

de lejos y avisó a unos guardias rurales, los  que le salvaron la 

vida. 

 

Julio y Roger se encontraron en la finca La Gloria,  propiedad de 

Julito Lara. Este le contó a Roger una serie de los últimos reveses 

por los que atravesaba Faure. Según Julio, el mayor arsenal  
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producto del esfuerzo del D.R. para comprar armas en Miami, 

estaba bajo la responsabilidad de Pepín Naranjo. Pepín se las 

mandó para la provincia de Oriente, porque según él, les fue 

imposible a los pilotos descender en la pista del Directorio en 

Jibacoa. Julio estaba allí con luces y no había ningún problema 

para aterrizar.  

 

Era la segunda vez que después del D.R. lograba conseguir los 

recursos económicos para armar a los combatientes  y se perdía. 

La primera  fue la de las armas que pudieron  traer los  

expedicionarios por Nuevitas. Se perdieron el 95%  en la Playa 

Santa Fe, fueron dos grandes oportunidades. 

 

Roger y Julio Castillos llegaron casi juntos con una diferencia de 

minutos. Julio llegó acompañado por unos nuevos reclutas muy 

jóvenes.  Quizás vivan algunos de ellos aún. Se pusieron a 

conversar y Julio comenzó diciéndole a Roger: “Esto está muy 

alborotado, hay un corre corre, el Ché y Faure están planeando 

como robar las armas a Nazario. Lo saben todo, tienen muy 

buena información de todos los planes,  de lo de Prío.  Saben que 

va a venir con Fleites en un avión. Ya Tony Santiago salió para 

Miami  por la prisa que hay, pues Tony es americano y no 

necesita visa para ir a Miami.  Juancito Martínez está al frente de 

un comando para salir a esperar la llegada del barco donde 

llegarán las armas de Fleites. Yo no he podido saber más detalles, 

pero a Prío lo va a esperar Faure para tumbar el avión. Yo no sé 

ni por dónde viene el avión ni por dónde viene el barco”. 

 

Roger rápidamente se dirigió hacia la comandancia del II Frente 

en Nuevo Mundo y le informó a Menoyo lo que sabía. Eloy 

Gutiérrez Menoyo, si sabía de la importancia de aquella 

información y lo que implicaba aquella maniobra.  

 



Desde las orillas del Sena 

 185 

 

Cuando Menoyo supo la trama de Chomón,  en una forma muy 

secreta organizó una caravana de jeeps y camiones con la tropa. 

Iría él a esperar a Nazario, y como primera medida fue al 

campamento de Camilo Cienfuegos y le informó del motivo de su 

visita a esa parte norte de la provincia de Las Villas. Eloy y los 

guerrilleros del II Frente habían atravesado desde el sur de la 

provincia hasta el norte. Camilo le dijo a Menoyo: “Cuenta con 

nuestra ayuda”. Eloy y Camilo confraternizaron enseguida y 

Camilo ayudó a Eloy en todo momento. Cuando Nazario llegó 

con las armas, le informó a Eloy y a Camilo el problema que 

tuvieron cuando Juancito Martínez y Wicho Vega trataron de 

quitárselas y el desenlace final. 

Después Eloy y sus acompañante se unieron al Ché en la toma de 

la ciudad de Remedios y se dirigió hacía el Escambray.  Llegó 

por la parte de Cumanayagua a la Mina Carlota y allí distribuyó 

las armas. Empezó la ofensiva de los guerrilleros del Escambray 

por: San Fernando de los Camarones, Cumanayagua, 

Manicaragua y los pueblos adyacentes. Pero todavía quedaba en 

la cima del Escambray el cuartel de Topes de Collantes, una 

fortaleza reforzada militarmente.  Hacia allí se dirigió Menoyo. 

El sabía que tenía que tomar ese cuartel, porque sabía que 

Armando Fleites vendría por el aeropuerto de Trinidad con el 

Presidente Prío. 

El 28 de diciembre de 1958 tomamos el edificio del hospital de 

Topes de Collantes y sus cientos de soldados. Allí murió 

Miguelito Calzada. Empezamos el descenso hacía Trinidad. 

Cuando bajábamos pudimos ver como una fragata de la Marina se 

alejaba del puerto de Casilda, donde se llevaban a los soldados de 

aquella zona. Cuando llegamos a Trinidad con Menoyo y con una 

gran cantidad de nuestros hombres,  éste mandó a William 

Morgan para que cercara la ciudad de Cienfuegos y a nosotros a 

esperar a Prío. 
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Mientras nosotros estábamos peleando en Collantes, Faure  y 

Joaquín Milanés (el magnífico), se encontraban ya en Trinidad 

donde habían tenido unas escaramuzas con unos soldados.  

 

Cuando nosotros entramos a Trinidad ya se habían enterado de 

los triunfos del II Frente por toda la zona del Sur de Las Villas. 

Estando en Trinidad me enteré de  que en un enfrentamiento en la 

planta eléctrica de ese pueblo, habían caído muertos dos rebeldes. 

Para  mi sorpresa, ellos eran Valdesito y Manolito Solana. Sobre 

esas muertes, siempre hemos tenido  dudas, ya  que fueron los 

dos únicos muertos del D.R. allí, y… qué casualidad que fueran 

hombres nuestros. 

Prío nunca llegó, pero sí el Dr. Armando Fleites. Este  llegó al 

aeropuerto de Trinidad el 2 de enero de 1959, a sólo unas horas 

de la huida de Batista,   con el piloto de nombre Paul Hughes. 

Con ellos llegaron a bordo: Rafael Huguet, Pupi Padrón y el Dr. 

Diego Cobedo. Cuando el avión trataba de aterrizar, Joaquín 

Milanés que estaba al mando de las guerrilla del D.R.,  dio la 

orden a los soldados rebeldes, diciendo que era un avión de 

Batista, para que   abrieran  fuego. 28 disparos  hicieron impacto 

en el B-26, pero el piloto pudo aterrizar.” Miguel García Delgado 

 

Un gran abrazo desde La Ciudad Luz, 

 

Félix José Hernández. 
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                   Michel Paysant & Portrait Factory 

                     
 
              Eyedrawing, 240" Autoportrait © Michel Paysant 

 

Paris le 20 octobre 2015. 

 

Tous les après-midis, de 13h à 16h30, les visiteurs pourront 

assister à la réalisation de portraits le temps d’une pose bien 

particulière. À la croisée entre art et science, le travail de Michel 

Paysant expérimente un procédé issu de la science : le « Eye 

Tracking ». Cette technologie de pointe, généralement réservée 

au cadre médical et à des études de marketing, est ici appliquée à 

son oeuvre pour réinterpréter l’art du portrait. 

 

Depuis plus d’une dizaine d’années, l’artiste explore toutes les 

possibilités optiques de l’oeil, mises en puissance grâce au 

procédé offert par l’oculomètre [Eye Tracker]. Ce dernier est 

utilisé pour dessiner, peindre, écrire ou encore sculpter. Grâce à  
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cette technique, Paysant retranscrit le mouvement de ses yeux sur 

un écran. Dans ce dispositif, le regard de l’artiste, matérialisé en  

 

une ligne continue, va dessiner les particularités du visage puis 

apparaître sur le papier. 

 

Plusieurs autres projets sont également à découvrir dans les salles 

du musée c o mm e « L’ œil diapason (revoir Giraud) », film 

réalisé à partir de  captations du regard porté sur le tableau de 

Sébastien-Charles Giraud : la « Véranda de la princesse Mathilde 

» (1864) et dans lequel chaque forme ou couleur vue, se 

matérialise par un son. Quelques salles plus loin, une série de 

dessins, sera également présentée : « Revoir Mallet Stevens », 

réalisée par le même procédé à partir de la contemplation de la 

table à dessin de l’architecte conservée dans les collections. 

 

Depuis novembre 2014, l’artiste Michel Paysant est accueilli en 

résidence au Musée des Arts décoratifs grâce au mécénat de la 

Fondation Bettencourt Schueller. Ces projets sont réalisés en 

collaboration avec l’architecte Olivier Herbez et la société Tobii. 

 

Bruno ROGER, Président. David CAMEO, Directeur général. 

Olivier GABET, Directeur des musées. Pascale de SEZE, 

Directrice de la communication. Musées des Arts Décoratifs. 107, 

rue de Rivoli – 75001 Paris. 

 

Publié par Félix José Hernández. 
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              Tissus inspirés de la Maison Pierre Frey  

 

                       
 
                       Réflexion, Peter Gentenaar, 2015 © DR 

 

Paris le 20 novembre 2015. 

 

Du 21 janvier au 12 juin 2016, le musée des Arts Décoratifs 

accueille l’exposition « Tissus inspirés, Pierre Frey ». Installé 

dans les galeries d’études, cet événement est le premier grand 

hommage jamais rendu à cette figure majeure de la décoration 

intérieure. À travers un parcours chronologique retraçant 80 

années de création , oeuvres et sa voir-faire définissant l’esprit et 

le regard de Pierre Frey sont ainsi mis en lumière. Cette 

présentation inédite de tissus et de papiers peints côtoie non 

seulement les collections permanentes du musée, mais également 

des travaux d’artistes contemporains réunis en exclusivité pour  
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l’occasion. Ces derniers permettent de se rendre compte de 

l’impact considérable de Pierre Frey sur les pratiques artistiques  

actuelles. En célébrant l’histoire et l’identité de cette Maison, 

cette exposition plonge le visiteur dans les coulisses du métier 

d’éditeur de tissus d’ameublement et de papiers peints afin de 

révéler ses sources d’inspiration et ses méthodes de production. 

 

Cette exposition révèle les plus belles réalisations conçues par la 

Maison Pierre Frey depuis 1935. En se déployant dans six salles, 

l’ensemble présente près de deux cents travaux issus des 

collections du créateur, mettant ainsi en avant l’éclectisme et les 

collaborations artistiques qui ont jalonné son histoire. 

 

Né en 1903, il fait ses premiers pas dans le monde des tissus 

d’ameublement à l’âge de 17 ans, en tant que coupeur pour la 

Maison Burger. Il devient ensuite directeur de la Maison Lauer 

où il rencontre le dessinateur Jean Chatanay, avec lequel il 

s’associe pour créer leur propre société. En 1937, après avoir 

racheté les parts de son collaborateur, il inaugure la Maison 

Pierre Frey, installée au 47 rue des Petits-Champs, où se trouve 

encore le siège social de l’établissement.  

 

Les valeurs qu’il instaure à l’époque demeurent aujourd’hui 

intactes grâce à ses trois petits enfants et son fils, Patrick Frey qui 

est responsable de la Maison depuis 1975. 

 

Dès la première salle sont expliquées les étapes et les méthodes 

nécessaires à l’élaboration d’un textile initiant ainsi le visiteur au 

métier d’éditeur de tissus. Grâce à l’intervention d’un dessinateur, 

d’un tisserand et d’un imprimeur, Pierre Frey mène un travail 

d’équipe, où l’implication de chacun est essentielle pour répondre 

à son exigence de qualité. De l’ébauche au produit fini, les pièces 

exposées enrichies de motifs, de couleurs et de matériaux variés  
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sont mêlées pour évoquer l’identité stylistique du créateur. La 

suite du parcours de l’exposition présente des textiles et des 

papiers peints emblématiques, disposés aux côtés d’oeuvres du 

musée des Arts décoratifs. 

 

L’association des créations Pierre Frey avec ces objets permet 

d’insister sur les contextes historiques et artistiques dans lesquels 

ces travaux ont été réalisés et de faire revivre les goûts et les 

tendances de temps révolus. 

 

Cette approche historique du travail de Pierre Frey est également 

revisitée par une vision contemporaine, afin d’insister sur la 

modernité de son travail qui reste au coeur de l’actualité. Cette 

présentation est complétée par l’accrochage de quatre collections 

capsules de designers contemporains qui rendent hommage à 

Pierre Frey. 

 

Dans l’espace dédié à la période 1935- 1959, Julien Colombier 

crée ainsi un imprimé aux couleurs franches réagissant 

différemment aux lumières ultraviolette, offrant une perception 

changeante de l’étoffe en fonction de l’éclairage. En regard des 

créations des années 1960-1979 de Pierre Frey, Benjamin 

Graindorge expose un papier peint pour lequel il a choisi de 

travailler sur des problématiques de perception visuelle et choisit 

le pixel comme unité, rejoignant ainsi l’esprit de l’Op’ Art du 

début des années 1970.  

 

Quant à Marcel Wanders, il vient revisiter les travaux des années 

1980-1999, pour réinterpréter le thème de la fleur, un motif 

permanent. Et enfin, Nao Tamura, en résonnance aux étoffes de 

la Maison Pierre Frey des années 2000-2015, puise dans son 

univers personnel pour créer un jacquard où le thème de la nature 

est omniprésent. Pour ce projet, la Maison a souhaité que le tissu 

soit réalisé dans son usine située dans le nord de la France.  



Desde las orillas del Sena 

 192 

 

L’exposition se termine avec un hommage à la Maison Pierre 

Frey rendu, cette fois-ci, par sept artistes d’univers et de  

 

nationalités différents. Chacun a été sollicité pour  travailler sur 

les concepts de la maison: la couleur, l’encre, l’histoire, la 

matière, le motif et le bruissement de l’étoffe. 

 

Julien Salaud, Peter Gentenaar, Michelle Taylor-Dorset, ou 

encore Paule Riché, Kumi Yamashita, et enfin Memo Akten et 

Label Dalbin, font revivre, tout en le métamorphosant l’esprit 

créatif de la Maison Pierre Frey qui allie tradition et modernité 

tout en étant tournée vers l’avenir. 

 

Catalogue : « Tissus inspirés, Pierre Frey ».112 pages. Environ 

100 illustrations. Format : 22 x 28 cm. Broché à rabats. Édition 

Les Arts Décoratifs. Mise en vente : 25 janvier 2016.  

Commissaires :  Véronique de la Hougue, conservatrice en chef - 

département Papiers peints - musée des Arts décoratifs  et Sophie 

Rouart , responsable du patrimoine Pierre Frey. Scénographie : 

Philippe Renaud.  

Bruno ROGER, Président.  David CAMEO, Directeur général. 

Olivier GABET, Directeur des musées. Pascale de SEZE, 

Directrice de la communication. Musées des Arts Décoratifs. 107, 

rue de Rivoli – 75001 Paris. 

 

Publié par : Félix José Hernández. 
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       Feliz cumpleaños, mi Alain. Te amo 80 veces  

                   

                             Brigitte Bardot & Alain Delon, 1958. 

París, 21 de noviembre de 2015. 

Querida Ofelia: 

Este fue el mensaje de la que fuera la sublime B.B. (Brigitte 

Bardot), a su eterno amigo, el apuesto Alain Delon. Ambos 

hicieron latir muy intensamente a numerosos corazones a lo largo 

de varias décadas. Fueron símbolos de la belleza gala. Los dos 

amaron intensamente, sin embargo entre ellos sólo ha existido 

una gran amistad y complicidad.  

"Feliz cumpleaños, mi Alain. Te amo 80 veces". De esta manera 

felicitó Brigitte Bardot al actor Alain Delon, quien cumplió 80 

años este 8 de noviembre y que, como ella, es un mito viviente 

del cine francés. 

http://www.infobae.com/brigitte-bardot-a7886
http://www.infobae.com/alain-delon-a1813
http://www.infobae.com/cine-a371
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"Eres el símbolo vivo de la obra maestra que Francia produjo 

durante el siglo XX, la cual atravesamos juntos", escribió Bardot 

en una postal de felicitación enviada a su colega. 

"Eres como un águila de dos cabezas, el ying y el yang, lo mejor 

y lo peor, lo cual te hace inaccesible y cercano a la vez, frío e 

incandescente", escribió la célebre actriz francesa, de 81 años. 

"Llevas en ti la belleza, el coraje, la elegancia y la potencia que 

te convirtieron en una gran estrella internacional". 

“Te mereces respeto y admiración, pero también el amor, la 

calidez y la complicidad que comparto contigo desde siempre. 

¡Feliz cumpleaños, mi Alain! Te amo 80 veces", Bardot adornó su 

firma con el dibujo de una flor hecho por ella. 

Bardot y Delon se conocieron en 1958 en el estudio Harcourt, en 

París, durante una sesión con el fotógrafo Sam Levin, en 

momentos en que ambos comenzaban a hacerse mundialmente 

famosos por su belleza casi insolente. 

Los dos hicieron juntos las películas: Les Amours Célèbres, de 

Michel Boisrond (1961) e Histoires Extraordinaires, un 

largometraje co-dirigido por Federico Fellini, Louis Malle y 

Roger Vadim en 1968. 

"Alain siempre ha sido un gran amigo, como un hermano para 

mí. Nos llevamos muy bien, pero nunca estuvimos enamorados" 

dijo Bardot a la prensa, corroborando algo que Delon declaró 

hace años a reporteros. (AFP) 

Un gran abrazo desde La Ciudad Luz, 

Félix José Hernández. 
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Número especial de Linden Lane Magazine dedicado a 

Reinaldo Arenas 

       

        Pedro Yanez, Heberto Padilla y Reinaldo Arenas,  

        en la librería 'Las Américas',  New York. 

 

París, 21 de noviembre de 2015. 

Querida Ofelia: 

Te envío la carta que recibí hoy desde los EE.UU. de nuestra 

querida amiga Belkis Cuza Malé, para que la hagas circular allá 

en nuestra San Cristóbal de La Habana. Es extraordinaria la labor 

que sigue llevando a cabo Belkis  en la defensa y difusión de la 

cultura cubana, por medio de su célebre revista. 

Fort Worth,20 de noviembre de 2015. 

Queridos amigos:  
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El número de Invierno de LINDEN LANE MAGAZINE, 

correspondiente al Vol. 34 # 4 de 2015 estará dedicado por 

completo a recordar al escritor cubano Reinaldo Arenas, al 

cumplirse el 25 aniversario de su partida. Será un número muy 

especial, con testimonios personales de aquellos que fueron sus 

amigos y que compartieron la vida en Cuba y en el exilio. Estará 

ilustrado con fotografías, la mayoría inéditas, del autor de Antes 

que anochezca, y de sus amigos.  

Ya he comenzado a editar y diseñar este número de LLM y como 

siempre hago los invito a que anuncien sus libros y reciban 

precios especiales. Ya se sabe que tras la publicación de un libro 

lo más importante es anunciarlo. Sin ese apoyo resulta 

verdaderamente difícil llegar al público lector. Linden Lane 

Magazine tiene no sólo el mérito de sus 34 años ininterrumpidos, 

sino de contar entre sus subscriptores a las más prestigiosas 

universidades de este país: Harvard, Princeton, Stanford, Duke, 

Miami, etc, etc. Eso significa que un libro publicado y anunciado 

en Linden Lane Magazine será visto por miles de lectores 

especializados, académicos y profesionales de varias ramas de la 

cultura, además de los escritores y artistas que tienen acceso a la 

revista. 

Un anuncio en Linden Lane Magazine es siempre garantía de 

éxito, a corto y a largo plazo. Y para este número especial sobre 

Reinaldo Arenas las ventajas son mayores, pues será un número 

de colección, que todos querrán tener y conservar. Por eso, 

conociendo las dificultades económicas que afrontan siempre los 

creadores, les estoy ofreciendo ofertas especiales que harán 

posible anunciarse en Linden Lane Magazine. Pero el espacio es 

poco y por lo mismo el tiempo apremia.  
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Si tiene un libro o negocio que desee anunciar, pues comuníquese 

conmigo lo antes posible a través de este email. Si desea más 

detalles puede llamarme al (786) 975-5709. Pero vuelvo a 

repetirles que deben hacerlo cuanto antes.  

LINDEN LANE MAGAZINE seguirá promoviendo a los 

escritores cubanos del exilio y a aquellos que viviendo en la Isla 

no se presten a servir babosamente a la tiranía. Para ellos estarán 

siempre abiertas las páginas de LLM.  

Nuestra revista tiene una edición impresa, a todo color, en papel 

de brillo, de 40 páginas, y una edición digital. Espero por ustedes, 

cuento con todos ustedes. Lo mismo si quieren anunciarse o hacer 

una donación, cualquiera que ésta sea.  

Hay precios especiales para anuncios de 1/2 página. Hay precios 

para todos. LINDEN LANE MAGAZINE los necesita a ustedes 

todos, ESCRITORES Y ARTISTAS.  

Muchas gracias y bendiciones, 

Belkis. 

www.belkiscuzamale.blogspot.com 

Un gran abrazo desde La Ciudad Luz, a la cual algunos, en estos 

dramáticos momentos, quieren convertir en La Ciudad de Las 

Sombras, 

Félix José Hernández. 

 

 

http://www.belkiscuzamale.blogspot.com/
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Les arts décoratifs : De la caricature à l’affiche 1850-1918 

 

                     
 

                           Grün, Affiche, Bal Tabarin, 1904 

                         Lithographie couleur, 123,5 cm x 88 cm 

 

Paris le 22 novembre 2015. 

 

L’industrialisation de la presse au milieu du XIXe siècle 

engendre une prolifération de publications parmi lesquelles les 

journaux satiriques. C’est l’époque du Charivari, de La 

Silhouette, de La Caricature, puis du Rire, du Journal pour rire, 

de L’Assiette au Beurre, et bien d’autres titres… Du simple 

feuillet aux hebdomadaires, ces productions sont vendues par 

abonnement, à la criée ou en kiosques. Ces derniers en sont 

littéralement recouverts. Pour faire face à cette concurrence, ces 

journaux doivent en premier lieu se distinguer et attirer le regard.  

L’image, via la caricature, joue un rôle important : elle 

transforme les « Unes » en affiches. 
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La presse humoristique actionne alors différents registres 

comiques : de la critique acerbe à la caricature de moeurs, de la 

parodie au grotesque, passant de l’engagement à la frivolité, voire 

la grivoiserie, selon le lectorat et l’espace de liberté concédé par 

le pouvoir. Depuis Charles Philippon, célèbre pour avoir 

caricaturé Louis Philippe en poire ou Honoré Daumier passant au 

crible les travers des hommes politiques et les ridicules de ses 

contemporains, les caricaturistes font vendre.  

 

Tout au long du XIXe siècle, suivant les régimes politiques, ils 

affrontent et déjouent la censure. Aussi lorsque les lois sur la 

libéralisation de la presse et de l’affichage sont votées en 1881 

dans un contexte marqué par les nombreux scandales de la IIIe 

République, l’affaire Dreyfus, l’anticléricalisme, 

l’anticapitalisme, la montée des opinions, etc, le succès et le 

nombre des caricatures explosent. 

 

La force et le succès de ces dessins de presse deviennent des 

arguments publicitaires. La caricature comme l’affiche qui 

délivrent un message polysémique joue de concentrations, 

ellipses, raccourcis, suggestions, contrastes. Le caricaturiste sait 

pointer les sujets sensibles de la société, de la politique, de la 

religion. Ses images suscitent l’adhésion ou le rejet, la polémique 

si ce n’est la censure. Dans tous les cas, elles déclenchent 

l’intérêt, la curiosité. Autant de moyens qui font des caricaturistes 

les meilleurs alliés des publicitaires, qui veulent une affiche 

efficace et suggestive. Dès cette époque, l’affichage urbain 

devient un enjeu stratégique. Le réseau s’étend au quai des 

métros et des gares. L’affiche s’agrandit et doit se voir de plus en 

plus loin. La force de l’image devient capitale. 

 

Adrien Barrère, Henri Jossot, Jean-Louis Forain, Charles Léandre 

et Léonetto Capiello sont des caricaturistes qui, à la fin du XIXe 

siècle, embrassent pleinement la carrière d’affichiste. D’autres,  
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comme Sem ou O’Galop, poursuivent les deux activités. Mais 

lorsqu’ils sont affichistes, les caricaturistes ne font pas de 

caricatures. Ils en utilisent les ressorts techniques : la composition 

de l’affiche doit claquer comme la Une, avec peu de couleurs, 

allant à l’économie de moyens pour une plus grande efficacité. 

 
De toutes ces personnalités présentées dans l’exposition, Leonetto 

Cappiello, O’Galop et Jossot ont contribué au renouveau de 

l’affiche. Cappiello s’intéresse surtout au monde de l’art et du 

spectacle, croquant acteurs, écrivains, musiciens, actrices et 

femmes du monde. Il débute en publiant dans Le Rire en 1889, 

puis dans le Sourire, Le Théâtre, Le Cri de Paris ou L’Assiette au 

Beurre. Il adapte au grand format les silhouettes dont il avait 

croqué les courbes et les attitudes. Dans ses affiches Cappiello 

recherche avant tout le mouvement à travers la ligne et les 

contrastes colorés. Ses formes, comme des tâches de couleurs, se 

détachent sur un fond sans décor, sans perspective pour un impact 

visuel fort, en dissonance avec leur environnement. 

 

Conscient que cette nouvelle esthétique fait vendre, Cappiello 

s’impose face aux publicitaires, mais pas seulement : les affiches 

de Cappiello imprègnent les artistes et fait figure de « fauves 

avant les fauves ». Encouragé par ses ainés Chéret et Lautrec, à 

leur suite, il réinvente l’affiche comme art de la rue, salué par les 

critiques, et reconnu par la jeune génération d’affichistes de 

l’après-guerre, tels Cassandre et Carlu entre autres. 

 

Comme lui Marius Roussillon, devenu O’Galop, a forgé son trait 

en publiant de nombreux dessins satiriques dans Le Chat Noir, le 

Rire, le Pêle-Mêle et beaucoup d’autres titres. Sa rencontre avec 

les frères Michelin scelle son destin d’affichiste à celle du 

bibendum. Il invente le personnage et ne cesse de le décliner. 

L’objectif de O’Galop est de taper dans l’oeil de son public grâce 

à des affiches claires et percutantes, simples à comprendre. Il  
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mise sur l’efficacité du dessin et du message. Il travaille pour de 

nombreuses autres firmes sans abandonner la satire. 

 

Jossot est le seul qui en devenant affichiste n’a pas renoncé à 

utiliser la caricature comme en témoigne l’une des plus célèbres 

affiches pour les sardines Saupiquet. Pour lui l’affiche doit « 

hurler (…) et violenter le regard ». Ses personnages gardent ainsi 

dans chacune de ces affiches toute l’exagération de la 

déformation, du laid, du grotesque, de la férocité graphique que 

n’ont pas renié ses fils spirituels, les dessinateurs de Charlie 

Hebdo entre autres. 

 
Ensemble, les caricaturistes écrivent une nouvelle page de 

l’histoire de l’affiche qui s’achève par « la guerre des crayons » : 

les affiches de la guerre de 1914-1918, instruments de 

propagande, concourent massivement à la mobilisation des 

ressources humaines et financières. 

 

« L’effort de guerre » s’étend jusqu’à la reconstruction en 1920. 

Il faut toute la ténacité des artistes incarnant ce « chaînon 

manquant » de l’histoire de l’affiche – des caricaturistes au talent 

et à la verve haute, pratiquant « l’argot plastique », selon la 

formule de Charles Baudelaire –, pour assurer le relai, maintenir 

l’équilibre entre la technique et l’art. 

 

Catalogue : « De la caricature à l’affiche 1850-1918 » 224 pages. 

Environ 200 illustrations. Format : 24,5 x 30 cm. Broché à rabats. 

Édition Les Arts Décoratifs. Mise en vente : 25 janvier 2016. 

 

De la caricature à l’affiche 1850-1918. Du 18 février au 4 

septembre 2016.Commissaire :  Réjane BARGIEL, Conservatrice 

en chef du département de la Publicité. Scénographie : Nestor 

PERKAL. Bruno ROGER, Président ;David CAMEO, Directeur 

général ; Olivier GABET, Directeur des musées ; Pascale de  
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SEZE, Directrice de la communication. Musées des Arts 

Décoratifs. 107, rue de Rivoli – 75001 Paris.  

 

Service Presse : Marie-Laure Moreau et  Isabelle MENDOZA. 

 

Publié par Félix José Hernández. 
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El arte del  gran Jean-Auguste-Dominique Ingres llega al 

Museo del Prado 
 

        
 
Napoleón I en su trono imperial. Jean-Auguste-Dominique Ingres 

Óleo sobre lienzo, 260 x 163 cm 1806. París, Depôt du Musée  

du Louvre au musée de l’Armée, 1832, inv. 5420. 
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Madrid, 21 de noviembre de 2015. 

 

Querida Ofelia: 

 

Ayer tuve  la oportunidad de visitar de nuevo el espléndido 

Museo del Prado. En el área de comunicación me ofrecieron muy 

gentilmente mucha  documentación- parte de la cual  podrás leer 

a continuación-, sobre la gran exposición  “Ingres”, que será 

inaugurada por SM la Reina Doña Letizia mañana lunes, 23 de 

noviembre. 

 

Un gran abrazo desde nuestra querida y culta España, 

 

Félix José. 

 

Edificio Jerónimos. Salas A y B. Comisario: Vincent Pomarède 

(Musèe du Louvre). Comisario institucional: Carlos G. Navarro. 

El Mu seo del Prado  y  la Fundación AXA, con la especial 

colaboración del  Museo del Louvre y la participación del Museo 

I ngres de Montauban, que  han  prestado las pinturas más 

emblemáticas del maestro, presentan la  primera exposición 

monográfica en España dedicada a la obra de Jean-Auguste  

Dominique Ingres (1780-1867), uno de los pintores más 

influyentes en el devenir de la pintura de los siglos XIX y XX, 

del que no se conserva ninguna obra en colecciones públicas 

españolas. 

 

La exposición traza un recorrido cronológico-temático por más de 

60 obras entre las que, además de los emblemáticos ejemplos 

procedentes de Francia como La gran odalisca, que ha salido en 

contadas ocasiones del Museo del  Louvre, o El sueño de Ossian 

del Museo de Ingres, se incluyen pinturas cedidas por 

instituciones belgas, inglesas, italianas y norteamericanas como 

La condesa de Haussonville o La Sra. Moitessier, iconos del  
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género del retrato que hoy son universales. Una ocasión 

extraordinaria que ofrece al visitante del Prado una experiencia 

de conjunto difícilmente repetible.  

 
Llevado por el impulso romántico de la búsqueda de la belleza 

ideal, que en él fue resultado de su atracción por la grandeza del 

pasado clásico y su fascinación  por el arte de Rafael,  Ingres 

engrandeció los géneros del retrato, del desnudo y la  pintura de 

historia. Sus extraordinarias dotes como dibujante le sitúan 

además en la  cúspide de esta disciplina y revelan su incansable 

búsqueda de perfección. 

 
Sin embargo, su obra escapa a cualquier clasificación ya que 

exploró todos los temas y proposiciones estéticas de su época, 

pero rechazó las trabas a la libertad de elección de  una escuela, 

de un movimiento o de un estilo. 

 

Prueba de su carácter singular es la trascendencia que ha 

encontrado como precursor fundamental del lenguaje de las 

vanguardias y la abstracción y la influencia que ejerció, por 

ejemplo, en algunos de los pintores españoles más sobresalientes 

como Federico de Madrazo, Pablo Picasso o un joven Salvador 

Dalí. 

 

La colaboración del Museo Ingres de Montauban ha sido 

determinante a la hora de poder presentar esta exposición en las 

salas del Prado, ya que ha cedido generosamente algunas de sus 

obras más emblemáticas. Por eso, con la colaboración de Acción 

Cultural Española (AC/E) como coorganizadora del proyecto, el  

4 de diciembre y coincidiendo con el período de apertura de 

“Ingres”, el Museo del Prado presentará en el Museo Ingres una 

selección de once obras de sus colecciones para mostrar un 

recorrido por el género de retrato en España. 
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La exposición “Ingres” propone un recorrido cronológico-

temático excepcional por la trayectoria artística del pintor en su 

totalidad mostrando al maestro en todo su esplendor. Así, la 

muestra comienza con una seductora imagen del artista con la 

energía de su primera juventud, procedente del Metropolitan 

Museum of Art de Nueva York y se cierra con el Autorretrato de 

Ingres a la edad de 78 años, llegada de la Galería de los Uffizi de 

Florencia, que trasmite la señera autoridad del maestro en sus 

últimos años. 

 

En este recorrido se prestará cuidadosa atención a su dedicación 

al género del retrato, que dejó tras de sí uno de los episodios más 

bellos de toda la pintura del siglo XIX. Capaz de captar con 

nitidez el carácter de sus modelos, supo reflejar con igual 

maestría la imponente presencia de un emperador -Napoleón I en 

su trono imperial del Louvre, un icono de la historia del arte-y el 

carácter soñador de un artista -François Marius Granet del Museo 

Granet en Francia-. En todas sus efigies exhibe un lenguaje 

genuino, fruto del diálogo permanente que mantuvo con los 

retratos que había conocido en el Museo Napoleón y con los que 

posteriormente estudió en Italia. El del Señor Bertin procedente  

del Louvre, enérgica imagen del cuarto poder, o el de la Condesa 

de Haussonville de la Frick Collection de Nueva York culminan 

con soberbia perfección la trayectoria del maestro en este género. 

 

Junto a ellos se exhibe una espléndida sucesión de desnudos 

femeninos, cargados de sensualidad. La gran odalisca del Museo 

del Louvre, en la que no hay excusa que justifique su desnudez, 

es una de las obras más influyentes en la historia de la pintura 

moderna. Ruggiero libera a Angélica muestra a una mujer  

Sensual y voluptuosa, claro paradigma del erotismo 

contemporáneo y El baño turco del Louvre, obra mítica que 

sublima la pasión del pintor por la repetición, exalta la curva  
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como forma perfecta para revelar su inagotable entusiasmo por el 

cuerpo femenino situado siempre en contextos exóticos. 

 

El repaso a la obra de Ingres culmina con su atracción por el 

género de la pintura de historia en obras realizadas en Roma, en 

las que se enfrentó a la fuerza de los mitos de la literatura clásica 

grecolatina, de Homero y Virgilio, especialmente, como en 

Virgilio lee la Eneida llegado desde Bruselas o los estudios para 

La apoteosis de Homero, pero también de las pinturas troubadour 

en las que aprovechó para dar rienda suelta a su propia obsesión 

por los artistas que más admiró en el pasado como Rafael o 

Leonardo da Vinci en obras como Rafael y la Fornarina de Ohio 

o Francisco I asiste al último suspiro de Leonardo da Vinci del 

Petit Palais. 

 

Por último, su relación con la pintura religiosa aparece aquí 

también representada en todas sus variantes tanto íntimas – la 

conmovedora Virgen adorando la Sagrada Forma del Louvre- 

como monumentales como Jesús entre los doctores del Museo 

Ingres. 

 

El catálogo que acompaña a la exposición contiene cinco ensayos 

que contextualizan la obra, la época y las influencias de Ingres: 

Revoluciones e Imperios. Breve introducción histórica a la época 

de Ingres por Carmen Sanz Ayanz; Ingres, el pintor detrás del 

mito por Vincent Pomarède; Ingres dibujante por Louis-Antoine 

Prat; Ingres y los pintores  españoles. De Velázquez a Picasso por 

Carlos G. Navarro; y, «El más vivo de los pintores» por Florence 

Virguier-Dutheil. 

 

El catálogo incluye fichas de todas las obras seleccionadas, que 

se pueden contemplar en la exposición, organizadas en diez 

epígrafes con su correspondiente texto introductorio y una 

cronología a cargo de María de los Santos García Felguera. 
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El Museo del Prado ha organizado un programa específico de 

actividades en torno a la muestra para facilitar al público su 

recorrido por la sala. Además del habitual ciclo de conferencias, 

se han programado Claves, breves charlas didácticas para facilitar 

la visita autónoma a la muestra; un curso monográfico, que se 

celebrará en el mes de marzo; y un concierto extraordinario. 

 

Secciones de la exposición. 

 

-Un artista, múltiples formaciones 

 

“Ya era hábil en el manejo del pincel cuando David se hizo cargo 

de la tarea de  enseñarle”, señalaba uno de los más fieles 

discípulos de Ingres. Aunque se ha repetido que este fue, 

únicamente, un discípulo de David, la realidad es más compleja. 

Su padre, pintor de fama provinciana pero con grandes 

aspiraciones, ya se ocupó de iniciarle en los secretos del oficio – 

a los diez años Ingres pintaba y dibujaba como un auténtico 

profesional –, y planeó sus siguientes pasos. Así, acompañó a su 

hijo a Toulouse, donde la Academia local pulió, en pleno periodo 

revolucionario, ese talento cultivado desde niño. Allí, Ingres 

adquirió una sólida formación, interesada en la Antigüedad, y 

mostró ya una sensibilidad exquisita que encumbraba el arte de 

Rafael. Graduado en 1797, su llegada a París ese mismo año 

revelaba su ambición. Inscrito como discípulo de David y como 

alumno de la École des Beaux-Arts, estudió “con más 

continuidad y perseverancia que la mayoría de sus condiscípulos” 

para esquivar “todas las locuras turbulentas que ocurrían a su 

alrededor”. Mientras, aprovechó la efímera existencia del Museo 

Napoleón, que reunía el más bello conjunto de cuadros saqueados 

a los países ocupados por los franceses durante el periodo 

napoleónico, y participaba en los debates estéticos del atelierde su 

maestro. Pero la meta era el Grand Prix de Roma, el mayor 

reconocimiento con el que señalaba Francia a sus artistas jóvenes. 
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-Retratos íntimos. Primeros retratos oficiales 

 

Ingres fue un retratista de éxito a su pesar. Desde el principio de 

su carrera aceptó encargos de retratos, aunque escenificaba 

hacerlo a disgusto: “Siempre es así. Siempre tiene el deseo de 

todo y siempre lamenta lo que ha aceptado cuando se pone a 

ejecutarlo”, escribiría en tono irónico uno de sus mejores 

confidentes. La necesidad de ajustarse al valor jerárquico de los 

géneros pictóricos hizo que intentara postergar su talento como 

obligado retratista para alcanzar el deseado prestigio como pintor 

de Historia. Sin embargo, desde sus primeras incursiones 

parisinas en el retrato, este se reveló como uno de los 

fundamentos principales de su arte y como vehículo idóneo 

parapresentar sus ideas estéticas. A la espera de que la 

remuneración por obtener el Grand Prixen 1801 se materializara 

– 

lo que no sucedió hasta 1806–, era un artista necesitado e 

interesado obviamente en su proyección mundana; entonces se 

dio a conocer como un retratista, no sin polémica. Sus retratos de 

esta época reflejan la plenitud de los modelos italianos, el 

colorismo de los flamencos y unas sutiles reminiscencias 

goticistas que revelan la asimilación madura de los modelos de la 

tradición de la pintura reunidos en el Louvre napoleónico. Al 

mismo tiempo, constituyen el mejor adelanto de la vía artística 

independiente que emprendió en sus años romanos. 

 

-Roma y los mitos 

 

Ingres llegó a Roma como pensionado en 1806. Allí buscó un 

escenario que le permitiera concentrarse en sus búsquedas 

pictóricas, alejado en cierto modo del intenso ambiente de 

convivencia en el que, en general, vivían los artistas en la Ciudad 

Eterna. Paradójicamente, su controlado ostracismo se tradujo en 

cierta apertura estética pero, sobre todo, en una profundización  
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rigurosa en sus ideales artísticos, definidos por su estudio de la 

tradición clásica, así como por su apasionada admiración por 

Rafael.  

 

El fin de su beca en 1810 coincidió con el establecimiento en 

Roma de la segunda capital del Imperio, lo que le ofreció la 

posibilidad de prolongar su estancia, al servicio de Napoleón y de 

los altos funcionarios que le requirieron, hasta que en 1820 

marchó a Florencia. Los gustos refinados de la peculiar clientela 

le brindaron la irrepetible oportunidad de experimentar nuevos 

posicionamientos estéticos, sediento aún de la monumentalidad 

histórica romana. 

 

-El desafío clásico 

 

La escenificación de la tradición clásica fue una de las constantes 

en la producción de Ingres. Su interés por la literatura grecolatina 

desempeñó un papel esencial en ello, porque le permitía aunar la 

vocación clasicista de su estética y el valor inmarcesible de los 

grandes argumentos de la Antigüedad. 

 

En Roma, Ingres pintó una composición sobre Virgilo en la que 

reflejó el momento culminante de la fama del poeta latino: el 

instante en el que, ante el emperador, lee La Eneida, su obra 

cumbre. En la Villa Aldobrandini, la residencia del gobernador  

napoleónico en Roma, el cuadro estaba emparejado con una 

Coronación de Homero−hoy desaparecida− del pintor español 

José Aparicio; conjugadas, supondrían la primera gran 

configuración de su credo estético.  

 

Cuando en 1826, ya en París, Ingres ideó como decoración para 

el techo de una de las nuevas salas del Musée du Louvre su 

propia Coronación de Homero, culminaba su voluntad de anclar 

su estética a la idealidad literaria: la representación de Homero,  
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coronado ante la presencia de los grandes mitos de la cultura 

occidental de raigambre clásica, acuñó la imagen definitoria de 

clasicismo. 

 

-“Troubadour” 

 

En Italia, mientras pensaba grandes composiciones clásicas, 

Ingres realizó por encargo pequeñas pinturas con asuntos 

incardinados en la naciente tendencia troubadour. Para  escándalo 

de la Academia −sujeta al ideario de la Antigüedad clásica, 

expresado en historias ejemplares volcadas en lienzos de gran 

tamaño−, estas pequeñas pinturas reflejaban historias de interés 

más emocional que histórico, ambientadas en las cortes europeas 

de la Edad Media o Moderna. Realizadas con una factura y 

entonación próximas a la pintura holandesa, no carecían de cierta 

dosis de melancolía por el pasado, propia del gusto de la 

restauración monárquica francesa de 1814.  

 

Ingres, que absorbió el influjo troubadour, pintó por encargo 

episodios anecdóticos de la historia. Pero, yendo más allá, en un 

personal ejercicio de introspección, evocó además  escenas de las 

vidas de los artistas que más admiraba, particularmente de Rafael, 

que partían de relatos literarios o de las Vidas de Vasari y que 

repetía a menudo. También representaría episodios de intensidad 

emocional épica, extraídos directamente de los grandes clásicos 

de la literatura italiana, como la Divina Comedia de Dante. 

 

-Ingres y el XIV  duque de Alba 

 

En fechas muy tempranas y antes de que fuera considerado un 

artista famoso, Ingres disfrutó de la atención de un patrono 

español, Carlos Miguel Fitz-James Stuart (1794-1835), VII duque 

de Berwick, llamado a suceder a su prima −la célebre duquesa 

goyesca− en el título de Alba. Deseoso de engrandecer su linaje,  
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amasó una brillante colección artística que comprendía desde 

estatuas romanas a cerámicas clásicas y, desde luego, grandes 

encargos de pintura y escultura contemporáneas.  

 

Ingres estuvo a su servicio tras la desaparición de la corte 

napoleónica en Roma, y recibió de él numerosos encargos, de los 

que solo llegó a terminar uno: Felipe V impone el Toisón de Oro 

al duque de Berwick (Madrid, Fundación Casa de Alba). A 

diferencia de las pequeñas pinturas de historia, esa obra aborda 

un asunto histórico de consideración: el momento en que Felipe 

V condecora al duque de Berwick por sus méritos militares 

defendiendo la opción borbónica frente a la austríaca en el marco 

de la Guerra de Sucesión. El lienzo gozó siempre de la estima de 

Ingres, que lo incluyó entre sus obras de mayor mérito académico 

al ingresar en el Institut de France. 

 

-Mujeres cautivas  

 

Frente al tratamiento del desnudo masculino, heroico y marcial, 

que había aprendido de David, Ingres se adentró en ese género 

únicamente a través de la pura carga erótica contenida en la 

belleza del cuerpo femenino, sin obedecer a los cánones estéticos 

del desnudo académico. Su Odalisca, liberada de toda razón 

moral y sin entender ni de mitología ni de historia, se hizo célebre 

por constituir una invitación directa al placer sensual. Se 

considera, por ello, el primer gran desnudo de la tradición 

moderna.  

 

A veces, uniendo al erotismo una cierta dosis de terror, Ingres 

planteó sus desnudos femeninos en escenarios hostiles y 

peligrosos. Ruggiero libera a Angélica reflejó una reconocible 

fantasía literaria, que no pasó desapercibida al público que la 

contempló en su tiempo.  
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Atadas con cadenas o cautivas en un harén, sus mujeres ideales, 

morbosamente  deformadas en su abandono contemplativo a un 

placer fuera de la realidad, se han imaginado como la antítesis 

más opuesta, quizá complementaria, a la virtuosa razón que 

encarnaba entonces lo viril. 

 

-Nuevos retratos 

 

Ingres, consciente de que la pintura de historia nunca satisfaría 

las ambiciones que había depositado en ella, se dedicó, tras su 

regreso de Italia, a repensar sus lienzos literarios y eróticos, pero 

sobre todo a los retratos. Estos suponían la posibilidad de 

introducir innovaciones en un género de moda, aunque el artista 

nunca aceptó verse a sí mismo como retratista. 

 

Los retratos de Monsieur Bertin y el Ferdinand-Philippe de 

Orleans fueron, junto al del ministro Louis-Mathieu Molé (París, 

Louvre), las obras clave de su consagración como retratista de la 

alta sociedad parisina. El público y la crítica permanecieron muy 

atentos a las entregas de nuevos retratos de quien estaba 

inmortalizando a los protagonistas decisivos de la sociedad 

francesa. 

 

Si en sus retratos masculinos se concentró en la descripción 

psicológica del personaje, al que procuraba una puesta en escena 

sobria y contenida, en los femeninos, aparentemente menos 

introspectivos, se mostró muy atento a los detalles de la moda. 

Tanto unos como otros encajan hoy, sin embargo, en el ideal 

baudeleriano de “verdadero retrato” como “reconstrucción ideal 

de los individuos”. 

 

-La pintura religiosa 
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Aunque para la crítica europea de arte de su tiempo el lugar de lo 

religioso loocuparon los pintores nazarenos, con Johann Friedrich 

Overbeck (1789-1869) a la cabeza, Ingres planteó una alternativa 

sólida a la pintura cristiana del maestro alemán, con la que intentó 

construirse su más sólido prestigio como pintor de historia. Para 

el artista que inventó la “religión del arte” y que veneraba a 

Rafael como primer apóstol de la belleza formal, no fue fácil 

hacerse un hueco en ese acotado terreno artístico; pero su 

recurrente interés por los asuntos religiosos, que ocuparon buena 

parte de su trayectoria, le llevó a afrontar  composiciones 

monumentales de ambientación histórica, en las que alternó un 

tratamiento épico, como en el Martirio de san Sinforiano (Autún, 

catedral), con otro más icónico, como en el Voto de Luis XIII 

(Montauban, catedral).  

 

Con la elaboración de pequeñas composiciones devotas, 

concentradas sobre todo en la figura de la Virgen María, obtuvo 

un gran éxito entre su clientela, pero también de crítica y entre un 

público cada vez más amplio, que las reclamó reproducidas en 

estampas. 

 

-Suntuosa desnudez 

 

Para su célebre Baño turco, Ingres se inspiró en los fragmentos de 

un relato dieciochesco −redactado por la esposa de un embajador 

inglés, Lady Montagu, tras su visita a un baño turco−, en los que 

se describe cómo unas mujeres se acicalan para la boda de una de 

ellas. Ingres creó así la cálida y acuosa sensualidad de una escena 

vetada al ojo masculino. Concluido cuando contaba ochenta y dos 

años, su ejecución debió desvelarle durante mucho tiempo, pues 

se conoce que trabajó en él durante años, dibujando y estudiando 

el argumento para acomodarlo a su propia estética. Primero lo 

llevó a un soporte cuadrangular, pero, persuadido por la carga 

erótica del cuadro, decidió convertirlo en un tondo. Ese nuevo  
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formato, cuya circularidad no hacía sino subrayar la sinuosidad 

musical de las opulentas curvas sirvió para ofrecer también una 

contemplación más reservada. 

 

Esplendor de la idealización erótica del cuerpo femenino, en la 

que las colmadas curvaturas, ordenadas fragmentariamente, 

responden a una libido acumulativa, esta obra es una de las más 

genuinas imágenes de su arte. Revela además su amor por las 

variaciones y por las repeticiones del mismo asunto. 

 

-Últimos retratos 

 

Desde el comienzo de su trayectoria Ingres fue un devoto del 

universo de lo femenino. Espectador indiscreto del espectáculo 

erótico de mujeres ideales, también fue el creador de la imagen 

más sofisticada de señoras con la mejor reputación. Atento como 

pocos a los vaivenes de la naciente industria de la moda, Ingres 

discutió y decidió con sus clientas hasta los más mínimos arreglos 

y detalles para sus retratos. Pero su privilegiada posición le 

permitió en realidad llegar mucho más lejos, pues como revelase 

Baudelaire: “El señor Ingres elige sus modelos, y elige, hay que 

reconocerlo, con un tacto maravilloso, las modelos más idóneas 

para hacer valer más su tipo de talento. Las bellas mujeres, las 

naturalezas suculentas, la salud reposada y floreciente, ¡he ahí su 

triunfo y su alegría!”.  

 

Ingres, que había soportado las críticas a su excesivo idealismo 

durante toda su carrera, parecía tomarse la revancha ahora con la 

exhibición realista de los detalles más mundanos, con las 

descripciones nítidas de las calidades táctiles de las telas, las 

carnes y los cabellos de sus modelos, haciendo de todo ello un 

prodigio artístico inédito. Sus retratos femeninos ofrecen, en 

definitiva, el disfrute de las formas depuradas y de los colores 

intensos, causantes de un placer sensual que competía  
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conscientemente, en último término, con el arte naciente de la 

fotografía. 

 

Publicado por Félix José Hernández 
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Obras maestras de la Colección del Museo Guggenheim 

Bilbao 

 

 
 

El Museo Guggenheim Bilbao, Euskadi. 

 

 

Bilbao, 23 de noviembre de 2015. 

 

Querida Ofelia: 

 

Si algún museo del mundo ha hecho brillar a su ciudad, es el 

Museo Guggenheim Bilbao, que luce como el clavel en la solapa 

de esa gran ciudad vasca. Su Departamento de Comunicación y 

Marketing, me ha proporcionado una valiosa documentación, 

sobre la gran exposición que será inaugurada el próximo viernes 

27 de noviembre, parte de la cual te transcribo, para que la hagas 

conocer allá en nuestra querida San Cristóbal de La Habana. 
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“Recién alcanzada la mayoría de edad, el Museo Guggenheim 

Bilbao presenta una selección de sus fondos propios en la 

exposición Obras maestras de la Colección del Museo 

Guggenheim Bilbao, que incluye destacadas piezas de arte 

contemporáneo de la segunda mitad del siglo XX. Se inicia así un 

nuevo enfoque de la programación artística del Museo que da 

respuesta, entre otras cuestiones, a la necesidad de contar con un 

espacio fijo e idóneo para la contemplación de alguna de las 

piezas más representativas de la Colección. 

 

Entre las obras más relevantes de esta exposición se encuentran el 

luminoso lienzo Sin título (2004) de Mark Rothko; La gran 

Antropometría azul (ANT 105) (1960) de Yves Klein, dominada 

por el inconfundible pigmento azul que el artista patentó con su 

nombre; las Ciento cincuenta Marilyns multicolores (1979) de 

Andy Warhol; la expresividad del gran lienzo serigrafiado de 

Robert Rauschenberg Barcaza (1962–63); o Nueve discursos 

sobre Cómodo (1963) de Cy Twombly. 

 

Los maestros vascos Eduardo Chillida y Jorge Oteiza aportarán 

con su obra la referencia a la escultura de posguerra. También 

están presentes en esta muestra obras significativas de los artistas 

alemanes Anselm Kiefer y Gerhard Richter y de los 

estadounidenses Julian Schnabel y Jean-Michel Basquiat. 

 

En la presentación se puede contemplar, además, una parte 

destacada del conjunto de lienzos que conforman La habitación 

de la madre (1995–97) de Francesco Clemente, una obra que 

evoca los grandes murales decorativos de los palacios medievales 

y renacentistas; algunas importantes piezas  que reflejan la vuelta 

a la pintura que tuvo lugar en los años ochenta, con movimientos 

como el neoexpresionismo o la transvanguardia, y obras que 

recuperan la expresividad pictórica, como El diluvio (1990) de 

Miquel Barceló. 
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Recorrido por la exposición 

 

Galería 304. Arte de posguerra 

 

Tras la II Guerra Mundial, con una Europa devastada y dividida, 

Estados Unidos se convierte en el principal país de acogida de 

importantes artistas europeos exiliados. En este contexto, a ambos 

lados del Atlántico surgen una serie de pintores que protagonizan, 

con diversas propuestas estéticas, una etapa crucial de la 

modernidad plástica. Entre estas corrientes destaca la pintura 

gestual del expresionismo abstracto norteamericano, ya sea en su 

faceta de pintura de acción, representada en obras como Villa 

Borghese (1960) de Willem de Kooning, o en la vertiente que 

cultivan los pintores de “campos de color” o “pintores del 

silencio”, como Mark Rothko en Sin título (2004). Esta corriente 

expresiva fue secretamente utilizada ─ni siquiera los artistas lo 

sabían─ durante la Guerra Fría como contraposición al rígido 

realismo socialista. 

 

En 1953 Antoni Tàpies realiza su primera exposición individual 

en Estados Unidos y tiene la oportunidad de conocer más de 

cerca el expresionismo abstracto, un movimiento con el que el 

artista comparte su interés por el surrealismo. En Ambrosia 

(1989) el artista catalán recupera la superficie del muro mediante 

la mezcla de polvo de mármol y pigmentos, como si del néctar 

que daba la inmortalidad a los griegos y que da el título a la obra, 

se tratara. 

 

En este mismo período afloran las inquietudes artísticas del joven 

Yves Klein, quien se inicia en la pintura en 1954 en Madrid, 

creando el folleto Yves Peintures, en el que presenta obras 

inexistentes pero que constituirán el punto de partida de su 

carrera. En esta sala podemos contemplar La gran Antropometría 

azul (ANT 105) (1960) de este artista. 
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Galería 301. Chillida y Oteiza 

 

En los años 50 dos escultores vascos destacan en la escena 

internacional: Eduardo Chillida recibe en 1954 el Diploma de 

Honor de la Trienal de Milán y en 1958 el Gran Premio de 

Escultura de la Bienal de Venecia, y por su parte Jorge Oteiza 

obtiene en 1951 el Diploma de Honor de la Trienal de Milán y en 

1957 el Premio Internacional de Escultura de la Bienal de São 

Paulo. Los inicios de los dos escultores fueron dispares, si bien 

ambos coincidieron en proyectos artísticos como la Basílica de 

Aranzazu o la fundación del grupo Gaur, que formó parte del 

Movimiento de la Escuela Vasca. 

 

La obra de Oteiza, de difícil clasificación, trasciende el objeto 

escultórico como tal y es el resultado final de un largo proceso 

experimental desarrollado en torno a la masa y el espacio, que se 

despliega a través de conjuntos o series de piezas en torno a un 

concepto común. Entre ellas se encuentran sus Obras conclusivas 

, a las que pertenecen las Cajas vacías y las Cajas metafísicas de 

las que en esta exposición presentamos Caja vacía con gran 

apertura (1958) y Caja Metafísica por conjunción de dos triedros. 

Homenaje a Leonardo (1958), que anuncian la evolución hacia un 

espacio puramente receptivo, el vacío o la nada, que Oteiza 

relacionó con los cromlech microlíticos del País Vasco. 

 

A Eduardo Chillida también le fascinan las construcciones de 

culturas antiguas y establece conexiones entre las del País Vasco 

y otros países. Así, Espacio para el espíritu (1995) es una pieza de 

granito rosa extraído con métodos tradicionales de canteras de la 

India, cuya abertura cúbica en la parte superior permite que la luz 

penetre, revelando la geometría intrínseca a la materia misma. 

Para Chillida, la fuerza de la piedra reside en su capacidad de 

modular y contener el espacio. Trabajando con granito, el  
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escultor pretende que la roca misma, al igual que una montaña, 

ofrezca una experiencia arquitectónica. 

 

Galería 302. Kiefer y Richter 

 

Perteneciente a una generación que creció en la Alemania 

desmembrada tras la II Guerra Mundial, Anselm Kiefer aborda 

abiertamente el horror de su historia reciente a través de 

representaciones ligadas a mitos del nacionalsocialismo y 

también de obras en las que rinde homenaje al poeta Paul Celan, 

superviviente del Holocausto, con la convicción de que la 

memoria es el único modo de asimilar los traumas de la historia. 

En su trabajo, Kiefer cuestiona el lugar que ocupa el ser humano 

en el cosmos y analiza las relaciones existentes entre la historia, 

la mitología, la literatura, la identidad y la arquitectura alemanas. 

El artista, influenciado por la obra del filósofo y ocultista inglés 

del siglo XVII Robert Fludd, que defiende la conexión entre la 

realidad microcósmica de la tierra y la macrocósmica del cielo, 

crea piezas monumentales que fusionan la pintura, el collage y la 

escultura combinando una paleta casi monocroma con elementos 

poco ortodoxos, como plomo, alambre, paja, yeso, barro, 

semillas, girasoles, ceniza y polvo, tal y como se aprecia en Las 

célebres órdenes de la noche (1997). 

 

Gerhard Richter nace poco antes de la II Guerra Mundial en 

Dresde, ciudad que pasará a formar parte de Alemania Oriental. 

Pronto, el interés del artista por el informalismo y el 

expresionismo que se cultivan al otro lado del muro de Berlín le 

lleva a abandonar su localidad natal y en 1961 se afinca en 

Düsseldorf, donde entra en contacto con creadores como Sigmar 

Polke, Blinky Palermo y Konrad Fischer. Richter ha afirmado 

que las pinturas basadas en fotografías que realiza en estos años 

marcan un nuevo comienzo y un punto de inflexión en su carrera. 

Dentro de esta tipología de obras desarrolla la serie de las  
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marinas, a la que pertenece Marina (Seestück ) (1995), que 

reflexiona sobre la naturaleza de la percepción visual. 

 

Galería 303. Los años 60 

 

La década de los 60 es una de las más agitadas del siglo XX en el 

ámbito cultural y político. Estados Unidos se ha convertido en 

una sociedad industrializada, preparada para la llegada de la era 

de la información, y el crecimiento económico propicia una 

cultura de consumo a ambos lados del Atlántico. El arte pop, 

movimiento de origen británico que alcanza su cima con figuras 

norteamericanas como Andy Warhol, tiene su contrapartida en el 

realismo capitalista alemán, del que Sigmar Polke es una de sus 

figuras destacadas. Ambas corrientes se centran en lo cotidiano, 

pero con diferente intención: el arte pop puede interpretarse como 

una crítica o como una celebración de la cultura popular; en 

cambio, el realismo capitalista es más dogmático y se centra en la 

reprobación de la sociedad de consumo y el “milagro económico” 

alemán. 

 

Robert Rauschenberg y Cy Twombly son otras dos grandes 

figuras que para mediados de los 50 ya habían desarrollado su 

propio lenguaje visual. En 1963, el Jewish Museum de Nueva 

York acoge la primera gran retrospectiva de Rauschenberg, 

donde se presenta la obra Barcaza (1962–63), uno los mejores 

ejemplos de la serie de dinámicas pinturas serigrafiadas que el 

artista comenzó a realizar en los años sesenta. Ese mismo año, 

Twombly regresa a Nueva York para presentar en la Galería Leo 

Castelli sus Nueve discursos sobre Cómodo (1963), una obra 

compuesta de una sucesión de lienzos individuales que generan 

una frenética narrativa en torno a la delirante vida del emperador 

romano Aurelio Cómodo. Aunque tanto Barcaza como Nueve 

discursos sobre Cómodo recibieron duras críticas en su primera  
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presentación pública, con el paso del tiempo se han convertido en 

obras icónicas para la historia del arte del siglo XX. 

 

Galería 305. Los años 80: el regreso a la pintura 

 

En la década de los 80 diversas tendencias recuperan la 

figuración y la expresividad en la obra de arte, apoyándose en el 

lenguaje formal del expresionismo alemán de principios del siglo 

XX y alejándose del arte conceptual y el minimalismo de las dos 

décadas anteriores. El artista mallorquín Miquel Barceló es uno 

de los representantes más destacados de este regreso a la pintura 

y en sus obras la materia conforma la imagen. En el apocalíptico 

El diluvio (1990), por ejemplo, se representa mediante un paisaje 

gris y melancólico, configurado con la ejecución de cortes y la 

aplicación de abundante materia. 

 

El escenario inundado de Barceló se contrapone armoniosamente 

con el paisaje de tierra quemada que sirve de marco a 

Embarcación solar (1984–95) de Anselm Kiefer, que hace 

referencia a la barca que en el antiguo Egipto servía para 

peregrinar entre el día y la noche, o la vida y la muerte. 

 

Acompañan a estas obras dos de los libros de artista de Kiefer, 

Lucha de imágenes (1980) y Gilgamesh y Enkidu en el bosque de 

cedros II (1981), cuya realización artesanal las acerca a la pintura 

o la escultura, y en las que las capas de la historia se 

corresponden con las capas de materia aplicadas página a página. 

 

Otra de las grandes figuras del neoexpresionismo alemán es 

Georg Baselitz, cuya obra La señora Lenin y el Ruiseñor (2008) 

se inspira en el cuadro de Otto Dix Los padres del artista II 

(1924) aunque Baselitz reemplaza las dos figuras centrales de 

este por el retrato invertido de Lenin y Stalin, aludiendo a la  
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historia de su Alemania Oriental natal y a la historia del arte 

alemán. 

 

Galería 306. La habitación de la madre 

 

El ciclo de Francesco Clemente La habitación de la madre (1995–

97), que evoca los grandes murales decorativos de las estancias o 

studiolos de los palacios renacentistas, fue concebido por el 

artista para la sala 203 del Museo. Sin embargo, en esta ocasión 

se exhiben ocho de los paneles que la constituyen en una galería 

distinta, lo que posibilita una nueva lectura de la obra. 

 

El trabajo de este artista se inscribe dentro de la transvanguardia, 

término acuñado por el crítico Achille Bonito Oliva para definir 

el movimiento italiano que surge hacia 1980 y utiliza la figura 

humana y los materiales tradicionales en contraposición a la 

estética conceptual predominante en el arte de finales de los años 

sesenta y setenta. Clemente utiliza un amplio repertorio 

iconográfico basado en la tradición clásica, judeocristiana y 

oriental, mostrando figuras que han sufrido transformaciones, con 

frecuencia sobre fondos de gran profusión floral y, en ocasiones, 

sobre sencillas abstracciones monocromáticas. En La habitación 

de la madre (1995–97), las referencias a los elementos 

primordiales -tierra, agua, fuego y aire- se yuxtaponen a un 

intenso simbolismo procedente de la cultura india, la historia de 

las religiones, la astrología y ciertos temas contemporáneos, sobre 

un telón de fondo que contribuye al lirismo de esta obra. 

 

Galería 307. Los años 80 a ambos lados del atlántico 

 

Enzo Cucchi, otro de los mayores exponentes de la 

transvanguardia italiana, considera que el arte necesita una 

catástrofe que elimine las estructuras preexistentes para después 

manipular los elementos de una obra de forma que se mueva con  
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libertad entre la pintura y la escultura. La pieza Depósito 

occidental (1986), un claro ejemplo de su trabajo, versa sobre el 

viaje en el tiempo como metáfora del Nuevo Mundo, con un 

barco proveniente de Italia atracado en un puerto americano, 

evocado por el círculo metálico de la parte inferior de la obra. 

 

En Estados Unidos una de las figuras más significativas de la 

vuelta a lafiguración y a la expresividad en el arte es Julian 

Schnabel, quien emplea elementos diversos, incluida la palabra 

escrita, para configurar las narrativas de obras como Faquires 

(1993) y España (1986). En esta última, los platos rotos dibujan 

una plaza de toros y un cráneo gigante de bóvido. El tema del 

ritual del sacrificio animal coincide con el de la obra de Miquel 

Barceló Macho cabrío y cabra (1992), en la que estos animales, 

representados cabeza abajo con trazos matéricos, parecen estar a 

punto de ser desollados o inmolados. 

 

El norteamericano Jean-Michel Basquiat, uno de los pintores más 

célebres de su generación, cierra este recorrido con El hombre de 

Nápoles (1982) y Moisés y los egipcios (1982), que constituyen 

obras clave para la comprensión del desarrollo de su pintura 

durante la década de los 80. El hombre de Nápoles denota el 

resentimiento del artista hacia su acaudalado mecenas italiano, a 

quien se refiere con desprecio como pork merchant (charcutero) y 

su superficie está ocupada por una profusión de garabatos, 

palabras, símbolos y colores que sugieren un conjunto de voces 

gritando y respondiendo. Las repeticiones, variaciones, 

tachaduras y errores ortográficos recuerdan a un grafiti. Más 

contenida y equilibrada, Moisés y los egipcios alude a un 

episodio bíblico, que, a su vez, se puede vincular de una manera 

más general con la historia de África. 
 
El nuevo enfoque de la programación artística 
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Con el objetivo de ofrecer al público la posibilidad de contemplar 

las obras más emblemáticas de la Colección propia del Museo de 

una manera idónea, potenciando al mismo tiempo las ambiciosas 

exposiciones temporales, el Museo Guggenheim Bilbao ha 

llevado a cabo una reflexión en torno a sus espacios y la 

adecuación de estos a los diferentes tipos de muestras de la 

programación artística anual. 

 

Así, partiendo de las premisas de no reducir el número de nuevos 

proyectos y de mantener la calidad de los mismos, la 

segmentación meditada de las plantas del Museo ha dado como 

resultado un nuevo enfoque de la programación artística. En este 

nuevo modelo se han identificado las galerías “no clásicas” de la 

tercera planta (salas 304, 301, 302 y 303) como las idóneas para 

albergar de forma casi permanente las Obras Maestras de la 

Colección del Museo Guggenheim Bilbao, al tratarse de espacios 

heterogéneos en cuanto a medidas, formas y capacidades que se 

adaptan perfectamente a los fondos propios más significativos. 

Las galerías clásicas de la tercera planta, ideales por su 

configuración para la muestra de obras de menor formato y de 

exposiciones de arte de preguerra y de corte más “clásico”, 

actuarán así como prólogo a la Colección del Museo, 

configurando la tercera planta como el espacio dedicado a los 

fundamentos del arte actual. 

 

Por su parte, los espacios de la segunda planta del Museo se 

destinarán a albergar las grandes exposiciones temporales, de 

gran significación curatorial y proyección internacional. 

Actualmente y hasta el 21 de febrero de 2016, esta planta acoge 

la muestra Making Africa - Un continente de diseño 

contemporáneo. 

 

Las salas de la primera planta, a excepción de las dedicadas 

permanentemente a las obras de Richard Serra y Jenny Holzer, se  
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centrarán en las tendencias más actuales, mostrando fragmentos 

de contemporaneidad. En torno al atrio, la sala 105, con más de 

1.000 metros cuadrados, se dedicará a exposiciones con un 

carácter más experimental, o bien que sirvan para contextualizar 

las obras de la Colección dentro de la carrera de su autor, o 

destacar algún aspecto singular de la obra del mismo. En la 

actualidad, esta sala alberga una selección de paisajes de Alex 

Katz, autor también presente en la Colección del Museo, 

denominada Alex Katz, aquí y ahora. Finalmente, la sala Film & 

Video también en la primera planta, se destinará a obras 

destacadas del videoarte y la videoinstalación. Actualmente y 

hasta el 22 de noviembre se muestra Paralaje (2013), de la artista 

Shahzia Sikander, que será seguida por La nube del no saber 

(2011), de Ho Tzu Nyen. 

 

Obras maestras de la Colección del Museo Guggenheim 

Bilbao. Comisariada por Lucía Agirre. Del 27 de noviembre de 

2015 al 3 de abril de 2016. Guggenheim Bilbao Museoa 

Departamento de Comunicación y Marketing”. 

 

Un gran abrazo desde la bella y culta tierra de Euskadi,  

 

Félix José Hernández. 
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Andrzej Wróblewski, en el Palacio de Velázquez del Parque 

del Retiro   

                        

                     
 

                   Andrzej Wróblewski. Ejecución contra un muro,  

                  1949. Muzeum Wojska Polskiego.Varsovia. 

 
Madrid, 26 de noviembre de 2015. 

 

Querida Ofelia: 

 

Ayer  pude disfrutar de la bella muestra que el Museo Nacional 

Centro de Arte Reina Sofía presenta en el Palacio de Velázquez 

del Parque del Retiro de Madrid Verso / Reverso, la primera gran 

retrospectiva que se organiza sobre Andrzej Wróblewski -uno de 

los artistas polacos más importantes del siglo XX- fuera de su 

país. 

 

El Gabinete de Prensa me proporcionó una excelente 

documentación, parte de la cual te transcribo a continuación. 
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“La muestra, compuesta por alrededor de 150 obras, abarca dos 

fases de su trabajo: los inicios, cuando el artista trataba de 

establecer su propio lenguaje pictórico (1948-1949), y su última 

época: después de un período de fe en el realismo estalinista 

socialista y una voluntaria sumisión a sus imperativas directrices 

tras el que intentó redefinirse, como si comenzara de nuevo desde 

cero (1956-1957).  

 

Estas dos fases se conectan entre sí, tanto en la temática como en 

la forma, mediante una aproximación muy personal a la 

modernidad y a la vanguardia. Sus numerosas pinturas a doble 

cara -en esta ocasión se presentan 36- y los trabajos en papel 

creados en ambos períodos constituyen la expresión material de 

su vida, entre el compromiso político y el experimento artístico.  

 

Wróblewski (1927-1957), un pintor prácticamente desconocido 

en España pero una figura casi legendaria en Polonia, fue un 

creador de experimentos formales a caballo entre la abstracción y 

la figuración. Manifestó una visión excepcionalmente sugerente 

de la guerra, la posguerra y de la degradación humana, basada en 

su profundo compromiso político. Su amplio y diverso corpus 

artístico (unas 200 pinturas y 800 trabajos sobre papel) fue 

desarrollado durante un escaso período de tiempo (murió a los 29 

años) en una era muy turbulenta.  

 

La pintura y la obra gráfica de Wróblewski reflejan los traumas y 

las secuelas de la Segunda Guerra Mundial, pero también los 

sueños de un mundo nuevo y mejor. Sus obras indagan en los 

sentimientos más íntimos y representan la realidad más cruda, 

oscilando entre —y a menudo combinando— un lenguaje 

pictórico inventado, a veces totalmente abstracto o metafórico, y 

un punzante realismo, en ocasiones voluntariamente plegado a 

exigencias políticas. Fascinantes experimentos de un artista que 

abordó las contradicciones del periodo moderno y que hacen que  
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su trabajo sea particularmente relevante en nuestra era 

contemporánea.  

 

El discurso de la exposición se basa fundamentalmente en los 

trabajos a doble cara de Wróblewski que, por lo general, son 

expuestos sólo por un lado que es elegido por los propietarios de 

las pinturas o los comisarios de la muestra. El uso por parte del 

artista de ambos lados del lienzo o en los trabajos en papel no es 

accidental. La doble cara es una especie de sistema y un símbolo 

que define todo su trabajo: quiso que los dos lados se 

completaran el uno al otro pero también que se cuestionaran o 

complicaran mutuamente.  

 

Este tipo de coexistencia dual, que alberga la mayoría de las 

ocasiones diferentes discursos formales y de contenido, es 

también una forma de dirigir al espectador que, literalmente, debe 

tomar partido pero aceptar al mismo tiempo la existencia de las 

dos imágenes como dos complejos problemas y, a la vez, como 

dos soluciones. Se trata de una expresión de su convicción de que 

un artista participa activamente en la realidad, teniendo como 

objetivo que su arte sea una propuesta de soluciones temporales.  

 

La selección adicional de trabajos sobre papel y lienzos a una 

sola cara en la exposición muestra los mismos motivos clave pero 

ampliados y enriquecidos por Wróblewski en una coyuntura 

determinada de su trabajo. Las divisiones multidimensionales, tan 

presentes en su arte, incorporan las preguntas filosóficas y las 

respuestas artísticas que surgieron después de la Segunda Guerra 

Mundial.  

 

La muestra se abre al visitante con algunos ejemplos de la serie 

Ejecuciones, que alude a los traumas de la Segunda Guerra 

Mundial. Estas obras, creadas por Wróblewski entre 1948 y 1949, 

poseen en gran parte doble cara. En una de estas caras, tomando  
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como base fotografías de pelotones alemanes fusilando a civiles 

polacos, se representa una ejecución. En la otra, aparece una 

imagen abstracta que carece del sesgo tan negativo de tales 

asesinatos.  

 

Hay que señalar que, en 1949, Wróblewski renunció por 

completo a la abstracción y pasó a pintar imágenes figurativas en 

el reverso de todas las composiciones abstractas que todavía no 

había reutilizado. Esta iconografía figurativa carecía de 

precedentes en la historia del arte, de ahí que indique la voluntad 

de empezar desde cero pictóricamente, incluso en la figuración. Y 

aunque los lienzos sean contradictorios entre sí, los dos lados se 

hacen eco el uno del otro.  

 

En el caso de Hombre ejecutado. Ejecución con miembro de la 

Gestapo y Abstracción biológica, el cromatismo de ambas caras 

está dominado por azules -color que denota la muerte en la obra 

de Wróblewski-, grises y negros, mientras que la ruptura de la 

figura y la división innatural del contorno en la ejecución podrían 

verse como el resultado de un proceso de abstracción. Al mismo 

tiempo, Wróblewski asocia la muerte a la abstracción del mismo 

modo que los nazis habían deshumanizado a sus enemigos a 

través de la abstracción, es decir, a través del lenguaje 

administrativo de los campos de exterminio y concentración en el 

que los nombres de los condenados a muerte o a trabajos forzados 

se sustituían por números abstractos.  

 

Otras de las piezas de la serie que se exhiben en esta parte de la 

exposición son Ejecución contra un muro / Cielo -donde 

Wróblewski adopta un estilo más encajable en los preceptos del 

nuevo realismo socialista imperante- y otras tres que no tienen 

doble cara, como Ejecución de rehenes, Ejecución con niño y 

Ejecución en Poznan.  
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Este último lienzo es la única de las ejecuciones expuesta en vida 

del artista. Concretamente fue en 1949 y fue exhibida junto a 

Estación de tren 45, Estación de tren en los Territorios 

Recuperados, en cuyo reverso aparece Contenido emocional de la 

Revolución, que pueden verse en esta misma zona. La 

contundencia estilística de estas pinturas le valió a Wróblewski 

una acogida bastante adversa y el calificativo de "neobárbaro", lo 

que le empujó a presentar públicamente una autocrítica y a 

adoptar una mayor sumisión al realismo socialista. Ejecución en 

Poznan llegó incluso a ser rasgada por un espectador 

encolerizado.  

 

A este respecto, uno de los comisarios, Éric de Chassey, señala en 

el catálogo de la exposición que “cuando las pinturas de 

Wróblewski de 1949 abordan temas inequívocos, explícitamente 

políticos o incluso propagandísticos, no suelen ser de doble cara. 

La excepción la encontramos en Estación de tren 45, Estación de 

tren en los Territorios Recuperados, quizá porque su tema no está 

desprovisto de ambigüedad: ¿Quién viene y de qué parte del país? 

¿Adónde se dirige?  

 

¿Qué sector político encarna? Durante varios años esta fue la 

última pintura de doble cara y una de las últimas que no 

encajaban en el programa del realismo socialista”.  

 

A continuación, en otro de los espacios centrales del Palacio de 

Velázquez, se sitúan otras pinturas de 1949 que también tienen 

doble cara. Una de ellas, excepcionalmente, presenta dos 

imágenes figurativas: La liquidación del gueto y Chófer azul. La 

primera de ellas es una de las pocas obras polacas del periodo que 

aborda aquel suceso y representa probablemente, al mismo 

tiempo, un paso de Wróblewski hacia la confirmación del 

programa marxista que tanto le motivaba. La segunda, anterior, 

de 1948, es una interpretación personal de la imagen socialista  
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del trabajador que lidera a la humanidad hacia un futuro mejor. 

Con el tiempo se prefirió la cara más antigua a la más reciente y 

en 1956-1957 el propio Wróblewski regresaría a aquel mismo 

motivo del conductor de tranvías.  

 

En esta misma parte de la exposición, además de una serie de 

retratos y otros chóferes, se sitúa Pintura sobre los horrores de la 

guerra, un cuadro realista y metafórico que obedece a un impulso 

opuesto: el de “recordar la guerra y el imperialismo” a través de 

“imágenes tan desagradables como el hedor de los cadáveres”. 

También figura uno de los primeros ejemplos de obras de doble 

cara, pero que en ese caso contiene dos pinturas y tres imágenes 

que datan, probablemente de 1948. Se trata de Retrato de un 

joven, Abstracción geométrica y Abstracción geométrica en gris, 

donde la imagen de un hombre que lleva un traje gris cortada en 

dos mitades se convierte en el reverso de dos abstracciones 

geométricas independientes. Esas dos piezas abstractas y otras del 

mismo periodo ponen de manifiesto la influencia de la obra de 

Piet Mondrian en Wróblewski.  

 

En el tercer espacio central del Palacio de Velázquez se presentan 

una serie de obras que ideó Wróblewski con el fin de mostrar la 

paulatina desaparición de las características humanas a través de 

una serie de filas de personas (haciendo cola, sentadas, dándose la 

espalda unas a otras, sin formar ninguna comunidad), retratos de 

figuras sentadas, a menudo con los ojos entrecerrados (ociosas, 

aburridas, ausentes), figuras ocupadas en las tareas cotidianas que 

son a la vez un instrumento y un medio para privarlas de su 

identidad como en Madre e hija, la colada. Aunque estas pinturas 

son muy posteriores a la serie de las Ejecuciones, tienen en 

común los temas de la dispersión y la desmembración: el cuerpo, 

al igual que el mundo, está fragmentado, deformado e 

incapacitado, anteriormente en el contexto de los horrores de la 

guerra y, en esta nueva etapa, los horrores de la ideología.  
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Durante toda su vida Wróblewski concibió lo íntimo como el 

lugar desde el que abordar los problemas colectivos. Sus escenas 

familiares de 1948-1949 (madre e hijo, parejas de amantes) 

examinan la omnipresencia que tras la guerra tenía la muerte -en 

Polonia en general pero también en su propia vida-, que queda 

simbolizada por el recurso al color azul, que se asigna 

indistintamente a una mujer, a un niño o a un hombre. Con el 

advenimiento de lo que se conoce como el periodo de “deshielo” 

de 1956-1957, que siguió al periodo estalinista y a la muerte del 

intransigente líder polaco Bolesław Bierut, Wróblewski retomó 

esos temas, combinando una cáustica representación de 

situaciones cotidianas con invenciones formales y multiplicando 

su experimentación en varios tipos de formatos que incluyen 

pinturas sobre lienzo y obras sobre papel.  

 

Pintada al dorso de un Desnudo en el que trata de atenerse a la 

disciplina impuesta por el criterio externo sobre lo que debía ser 

el “realismo”, Madre e hija, colada es una de las obras más 

complejas de Wróblewski. En esta escena interior, dos mujeres -

una joven y otra mayor- se ven privadas de sus rostros por un 

brutal recorte y un experimento formal que recuerda a la 

abstracción geométrica, dentro de unas incómodas relaciones 

espaciales creadas de un modo que sugiere fuertes tensiones 

psicológicas. En ella, el artista reflexionaba sobre las 

contradicciones del “deshielo” en la política y en la cultura 

polacas y sobre sus propias sensaciones contrapuestas frente a lo 

doméstico.  

 

La exposición dedica una sala precisamente al tema político y 

más concretamente al realismo socialista. Entre el final de 1949 y 

el año 1955, en pleno apogeo del estalinismo, Wróblewski 

interrumpió la creación de obras en las que intentaba construir un 

nuevo lenguaje personal y creativo. Convencido de que el artista 

debe implicarse en la creación de un mundo nuevo, Wróblewski  
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solicitó entrar en el Partido Obrero Unificado Polaco y adoptó el 

realismo socialista tal y como lo definiera la Conferencia de 

Artistas Plásticos organizada en febrero de 1949 por el Ministerio 

de Cultura polaco. Sin embargo, sus cuadros de aquel periodo no 

contaron con la aceptación plena de la autoridad.  

 

Así, Noticias luctuosas, que representa de forma marcadamente 

antiheroica las reacciones provocadas por la muerte de Stalin, 

muestra la complejidad de la postura de Wróblewski en relación 

con su compromiso político; como en un reportaje, esa modesta 

obra, que no pretende erigirse en declaración concluyente, 

muestra el abismo que mediaba entre la nación y el Partido.  

 

En el resto de zonas aledañas de la exposición puede 

contemplarse la coexistencia de abstracción geométrica y 

representación realista que el artista investigaba en series 

paralelas de obras sobre papel montadas en paneles similares que 

pronto acabarían compartiendo plano en la misma obra. Y si para 

prácticamente cualquier artista activo a finales de la década de los 

cuarenta la opción entre abstracción y figuración era de 

naturaleza ética y mutuamente excluyente, tanto Abstracción-

Hombre (1948-1949) como Segmentos de hombre joven (1956-

1957) mezclan los dos componentes reuniéndolos sin ningún tipo 

de jerarquía aparente.  

 

Otros apartados de la muestra ofrecen al visitante los 

autorretratos pintados y fotografiados por el artista de 1949, 1954 

y 1957, en los que se observa cómo Wróblewski corta 

artificialmente con el marco la figura, juega con los reflejos o 

contamina la imagen con unas inexplicables áreas de color, 

estrategias, todas ellas, con las que trata de mostrar que cualquier 

representación es capaz de aprehender un todo coherente. 

También se recogen los nuevos temas que inventó durante el 

último año de su vida (las lápidas, los hombres desgarrados y de  
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piedra, y las sombras de Hiroshima), cuando entró en un período 

de profunda renovación.  

 

La muestra se completa además documentación personal del 

artista (fotografías familiares, informes del partido comunista, 

etc.) así como dos videos realizados por Andrzej Wajda y Konrad 

Nałęcki, quienes mantuvieron una estrecha amistad con 

Wróblewski y participaron en el “Grupo autoeducativo”, una 

iniciativa estudiantil fundada en 1948 con el fin de combatir el 

conservadurismo de la Academia de Bellas Artes de Cracovia.  

 

Andrzej Wajda (1926) ha afirmado a menudo que fue la 

contemplación en 1949 de las Ejecuciones de Wróblewski lo que 

le animó a abandonar la práctica de la pintura y lo lanzó a la 

creación cinematográfica. En varias de sus películas ha situado 

motivos tomados de los cuadros de su amigo tal y como 

comprobamos en este fragmento de Everything for Sale (1969). 

Recientemente ha realizado un filme dedicado al pintor. Konrad 

Nałęcki (1919-1991) creó Opening and Closing of the Eyes 

(1957) -un ensayo fílmico sobre la obra de Wróblewski- 

inmediatamente después del fallecimiento del artista. El texto 

consiste en fragmentos de poemas de Tadeusz Różewicz, otro 

amigo de Cracovia de Andrzej Wróblewski.  

 

Andrzej Wróblewski nace el 15 de junio de 1927 en Vilna. Es 

hijo de Bronisław Wróblewski, catedrático de derecho y rector de 

la Universidad Esteban I Báthory de Vilna, y de Krystyna 

Wróblewska, artista gráfica. Por su casa pasa gran parte de la 

intelectualidad de Vilna. El 26 de agosto de 1941 Wróblewski 

presencia el registro nazi de su casa familiar, durante el cual su 

padre fallece de un infarto. En abril de 1945, aprovechando un 

programa de repatriación, Wróblewska se traslada con sus hijos a 

Cracovia. En octubre Wróblewski inicia sus estudios de forma 

simultánea en dos departamentos: Historia del Arte en la  
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Universidad Jaguelónica y Pintura y Escultura en la Academia de 

Bellas Artes. Al principio pinta principalmente naturalezas 

muertas de estilo kapista. Muy pronto empieza a mostrarse crítico 

con el plan de estudios de la academia.  

 

En 1947 inicia el primero de los dos viajes que resultarán 

cruciales para su obra posterior. Disfruta de una beca, gracias al 

programa de intercambio World Student Relief, de dos meses en 

los Países Bajos con un grupo de alumnos de las academias de 

Bellas Artes de Varsovia y Cracovia. Prolonga su estancia tres 

meses más. Hace el viaje en transbordador y en tren a través de 

una Alemania devastada por la guerra. Wróblewski deja su 

testimonio del viaje en notas sueltas, donde describe los lugares 

que visita y reflexiona sobre los sistemas educativos de las 

instituciones que tiene oportunidad de conocer.  

 

Durante 1948-1949, curso en el que se le concede un año de 

excedencia de sus estudios en la academia, envía a la prensa 

varios artículos y reseñas y da a conocer oficialmente sus puntos 

de vista artísticos y opiniones sobre el sistema educativo de la 

academia, así como sobre el rumbo que ha tomado el arte polaco 

de posguerra. Muchas de sus declaraciones reflejan su convicción 

del cambio que necesita el sistema. En un artículo publicado en la 

revista Pueblo, describe la doctrina kapista como “formalista” y 

“decadente”, y los métodos de trabajo de los pedagogos de la 

academia como “asociales”.  

 

En un intento de llevar a la práctica sus postulados, organiza un 

Grupo Autodidacta con varios amigos de la academia e 

integrantes del Sindicato de Jóvenes Académicos Polacos. Los 

componentes del grupo varían según las épocas pero entre ellos 

destacan figuras como Andrzej Wajda. El grupo emplea métodos 

colectivos de trabajo inspirados, entre otras fuentes, en las obras 

de los artistas mexicanos revolucionarios, que defendían un arte  
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“para las masas”, con un fuerte trasfondo ideológico, y 

participaban en cambios políticos afines a las creencias de 

Wróblewski. 

 

Wróblewski empieza después a crear pinturas con formas 

geométricas simplificadas alusivas a la pintura surrealista de Paul 

Klee y a la tradición del constructivismo. En sus disertaciones 

sobre la pintura absoluta de esa época, el artista destaca la 

conexión entre el lenguaje de la abstracción geométrica y la 

revolución social. Se aproxima al Grupo de Jóvenes Artistas 

formado en torno a Mieczysław Porebski y Tadeusz Kantor, en 

cuyo manifiesto se proclama que “el abstraccionismo en pintura 

muestra el camino infalible hacia el nuevo realismo 

intensificado”. A finales de 1948, participa en la Primera 

Exposición de Arte Moderno, organizada para presentar las 

tendencias vanguardistas del arte polaco.  

 

El final de 1948 representa un momento decisivo en la obra de 

Wróblewski: la transición de lo abstracto a lo figurativo. Las 

pinturas de los primeros meses de 1949 abordan el tema del 

trauma de la guerra: ocho obras de la serie Ejecuciones, que 

consiste en una deformación importante de la figura humana, una 

intencionada primivitización, junto con un intenso simbolismo 

del color.  

 

Sus fuentes de inspiración, además de Chagall, son las obras 

gráficas y los murales mexicanos. De modo similar a las 

Ejecuciones, desarrolla los temas de la guerra, la pérdida de los 

seres queridos y las relaciones entre vivos y muertos.  

Por la misma época, crea obras que remiten a la realidad de la 

posguerra y donde se representan los “contrastes sociales”. El 

cine (particularmente el neorrealismo italiano) pasa a ser una 

inspiración importante para Wróblewski por el modo en que 

aborda los problemas sociales y por las soluciones compositivas  
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que ofrece a los artistas. Las pinturas y declaraciones de 

Wróblewski muestran un giro radical desde los postulados 

vanguardistas del realismo directo hacia el uso de la pintura 

fotográfica, más próxima a los requisitos del realismo socialista.  

 

Durante la primera mitad de 1949 Wróblewski desarrolla las 

directrices del Grupo Autodidacta y la idea de una gran 

exposición, ya que concibe la exposición colectiva como una 

forma de protesta y lucha a favor del realismo socialista y el 

progreso. Wróblewski, junto con otros integrantes del Grupo 

Autodidacta, participa en las Presentaciones de las Academias de 

Bellas Artes en Poznan, un encuentro interacadémico que 

conduce a una “reforma” de la formación artística. Las obras del 

Grupo Autodidacta son recibidas con duras críticas, 

fundamentalmente por su tosca ejecución y su “antiesteticismo”, 

por lo que se otorga a los jóvenes artistas el irrespetuoso título de 

“neobárbaros”. Unos meses después, Wróblewski -como 

principal ideólogo- publica una autocrítica que consolida su 

adscripción al realismo socialista.  

 

En 1950 Wróblewski pinta poco: entre las obras, en su mayoría 

retratos, naturalezas muertas y desnudos académicos, obras que 

parecen bocetos o ejercicios académicos. Reflejan una regresión 

en su práctica artística y un intento de seguir la doctrina realista 

socialista. Al margen de su obra oficial, realiza múltiples dibujos 

de montañas, así como bocetos que documentan la vida familiar.  

 

En mayo de ese año, Wróblewski trabaja para obtener una beca 

de posgrado en pintura de caballete y litografía en la U.R.S.S. A 

pesar de las recomendaciones del decano de la academia y de 

otros organismos, la solicitud de Wróblewski es denegada. En 

septiembre, Wróblewski comienza a trabajar como ayudante en la 

academia, puesto que ocupa hasta 1954. En diciembre es elegido 

candidato del Partido Obrero Unificado de Polonia (PZPR) en la  
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Academia de Bellas Artes de Cracovia. El comité municipal del 

PZPR de Cracovia le envía el carné de afiliado candidato. 

 

En 1951 el Grupo Autodidacta se separa. Wróblewski se presenta 

de nuevo al programa de posgrado de tres años en la URSS y la 

solicitud vuelve a ser rechazada. En diciembre Wróblewski se 

licencia en el Departamento de Pintura de la Academia de Bellas 

Artes.  

 

En 1952 durante unas vacaciones en Czchów, Wróblewski 

conoce a su futura esposa, Teresa Reutt (1927-1994). A finales de 

año empieza a trabajar en una pintura que guarda relación con los 

acontecimientos sucedidos en Vilna once años antes, cuando 

presenció la muerte de su padre: Registro-Detención.  

 

En 1953 Wróblewski produce lienzos realistas socialistas. 

También prepara su último grabado, el único que se cuenta entre 

sus obras de madurez, titulado Despedida, un retrato del artista y 

de su esposa. Wróblewski crea dos series de obras a tinta: 

Inundación en los Países Bajos (presentada en la Primera 

Exposición Satírica Polaca) y Noticias luctuosas. Esta última 

ilustra las reacciones populares ante la noticia de la muerte de 

Jósef Stalin.  

 

En mayo de 1954 nace su primer hijo, al que llama Kitek, en 

homenaje a su padre. Pronto cambiarán el color y el tema de las 

obras del artista, que pasan a incluir más representaciones de la 

maternidad. Wróblewski vuelve a presentarse al Partido Obrero 

Unificado de Polonia (PZPR) pero, una vez más, su candidatura 

es rechazada.  

 

A comienzos de 1955 Wróblewski crea gouaches relacionados 

con temas deportivos, principalmente atletismo femenino. 

También produce pinturas al óleo que giran en torno al tema de la  
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mujer, naturalezas muertas y los paisajes. Este año marca un 

cambio de rumbo estilístico e indica el regreso a las 

investigaciones pictóricas propias del artista. En septiembre 

nacen las hijas gemelas de Wróblewski, lo que agrava su precaria 

situación económica. Wajda intenta ayudar al artista organizando 

una exposición de las obras de Wróblewski en el Sindicato de 

Escritores Polacos (ZLP) en Varsovia, que se realizará al año 

siguiente.  

 

1956 es un año de intensa actividad pictórica. De este período 

datan unos treinta óleos y varios centenares de obras sobre papel, 

que desarrollan los temas de los óleos. A comienzos de año 

Wróblewski produce un conjunto de imágenes de niños perdidos 

y solitarios en interiores vacíos. También vuelve a los temas de 

sus primeras obras. Paseo de los amantes, por ejemplo, se remite 

a la pintura del mismo título de 1949; y Chófer retoma el tema de 

Chófer, Chófer azul de 1948. Ese mismo año (al igual que a 

comienzos de 1957) Wróblewski produce numerosos gouaches 

que retratan interiores de autobuses con conductores solitarios: 

Chófer, Chófer con paisaje invernal, Chófer y pasajeros.  

 

Crea pinturas al óleo como Sala de espera I, La cola continúa; 

Madre e hija, la colada; o Escena en sillas. Sin embargo, se 

expresa principalmente a través de gouaches y acuarelas que 

abordan una serie de temas: el hombre fragmentado; cabezas y 

cráneos; manos y bocas; el hombre de piedra; Zampanò (el 

personaje de La Strada de Federico Fellini); imágenes de 

caballos; paisajes imaginarios; barcazas; coches. También 

explora la técnica del collage y se plantea la producción 

cinematográfica. Al contemplar la nueva situación política de 

Polonia (“el deshielo”) y la crítica del pasado, Wróblewski 

postula la creación de un nuevo grupo artístico en una carta a 

Wajda. También viaja por Yugoslavia, lo que le sirve de gran 

inspiración creativa.  
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Ya en 1957 Wróblewski trabaja en pinturas que estilísticamente 

continúan el tema del hombre fragmentado. También crea una 

serie de 84 monotipos que incluyen gran parte de su iconografía 

de la época: peces, caballos, barcos, chóferes, ciudades, cabeza y 

cráneos, lápidas y las sombras de Hiroshima. El 23 de marzo de 

1957 muere, solo, durante una excursión por los montes Tatras, al 

sur de Polonia. 

 

Catálogo : Con motivo de la exposición, el Museo Nacional 

Centro de Arte Reina Sofía ha editado el catálogo Andrzej 

Wróblewski. Verso / Reverso, una publicación que incluye 

ensayos de Éric de Chassey, Marta Dziewańska, Rachel Haidu, 

Tom McDonough y Ulrich Loock, así como textos del artista. 

 

 Andrzej Wróblewski. Verso / Reverso. Fechas: 17 noviembre 

2015 - 28 febrero 2016.  Lugar: Palacio de Velázquez (Parque del 

Retiro).  Organización: Museo Nacional Centro de Arte Reina 

Sofía y Museo de Arte Moderno de Varsovia. Colaboración: 

Culture.pl www.culture.pl y  Andrzej Wróblewski Foundation. 

www.andrzejwroblewski.pl  Con el apoyo del Instituto Polaco de 

Cultura de Madrid.  Comisariado: Éric de Chassey y Marta 

Dziewańska.  Coordinación: Carolina Bustamante y Patricia 

Molins.  Itinerancia: Museo de arte moderno de Varsovia, 12 

febrero 2015 – 17 mayo 2015”. 

 

Un gran abrazo desde nuestra querida y culta Madrid, 

 

Félix José Hernández. 
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                     Gillo Dorfles. Essere nel Tempo 

 

                  
 
 

Roma, 27 novembre 2015. 

 

Dal 27 novembre 2015 al 30 marzo 2016, il MACRO – Museo 

d’Arte Contemporanea Roma ospita la mostra Gillo Dorfles. 

Essere nel tempo a cura di Achille Bonito Oliva, coordinamento 

scientifico e progetto di allestimento di Fulvio Caldarelli e 

Maurizio Rossi: la prima antologica che rende omaggio all’opera 

totale di un padre storico della cultura visiva italiana, tra 

produzione artistica, pensiero critico e teorie estetiche. 

 

La mostra è promossa da Roma Capitale - Sovrintendenza 

Capitolina ai Beni Culturali, con il patrocinio del MiBACT, e 

organizzata dal Centro interdisciplinare di  ricerca sul paesaggio 

contemporaneo in collaborazione con Zètema Progetto Cultura. 

 

Gillo Dorfles, l’artista e il critico d’arte: due anime distinte, due 

differenti modi di vivere la relazione con il tempo. Da un lato, i 

tempi del mondo interiore: la sua vivacità espressiva autarchica e 

personalissima, imperturbabile di fronte all’avvicendarsi di  
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avanguardie e correnti artistiche. Dall’altro lato, i tempi del 

mondo esteriore, l’orizzonte mobile della storia: il suo sguardo 

che indaga le oscillazioni del gusto, le evoluzioni estetiche e 

comportamentali del presente che caratterizza ogni epoca. 

 

Oltre 100 opere, alcune delle quali esposte per la prima volta: 

dipinti, disegni e opere grafiche, ma anche una selezione di 

ceramiche e gioielli. Un inedito percorso attraverso il tempo, 

dalle creazioni più recenti (inclusi tre dipinti inediti realizzati 

nell’estate 2015) alla fondazione del Movimento per l’Arte 

Concreta (in mostra, anche documenti originali e cataloghi storici 

delle prime esposizioni), fino agli esordi giovanili degli anni 

Trenta. Un corpo espositivo in cui le coordinate temporali 

tendono però a dissolversi nella sincronia di un lungo presente, 

tuttora in espansione. 

 

Per la prima volta, l’esposizione delle opere d’arte di Dorfles, è 

completata da due sezioni dell’allestimento, complici e 

complementari, che diventano occasione per ripercorrere oltre un 

secolo di storia, tra parola e immagine. 

 

Istantanee è la sezione documentaria che raccoglie un ricchissimo 

repertorio fotografico e il corpo inedito dei carteggi che 

testimoniano il dialogo, l’amicizia e le affinità elettive di Dorfles 

con alcuni degli artisti e intellettuali più significativi del 

Novecento. Biografia che da personale si fa collettiva. 

 

Dalle fotografie tratte dall’album di famiglia ai ritratti d’autore 

realizzati da amici fotografi come Ada Ardessi, Graziano Arici, 

Giovanna Dal Magro, Fabrizio Garghetti, Ugo Mulas e 

Ferdinando Scianna. Scritti autografi, lettere, appunti e 

annotazioni. E le poesie scritte negli anni Quaranta, apprezzate da 

amici come Saba e Montale, ma rimaste a lungo nel cassetto 

affinché superassero la prova del tempo. 
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Previsioni del tempo è la sezione intitolata allo sguardo 

lungimirante di Dorfles che ha sempre saputo avvistare il domani. 

Uno sguardo che rileva e coglie trasformazioni, mutazioni e 

stratificazioni apparentemente impercettibili: la realtà delle cose, 

sotto l’influenza del tempo. 

 

Critica d’arte, estetica, architettura e design, musica e teatro, 

sistema dell’informazione e fenomenologie della comunicazione 

di massa, moda e costume sono alcuni dei saperi che concorrono 

alla lettura e all’interpretazione dello spirito dei tempi. 

 

Citazioni tratte dalla produzione saggistica; estratti di docufilm, 

video-interviste e filmati di repertorio provenienti dall’archivio 

RAI Teche; postazioni audio che ripropongono interventi 

radiofonici. Un racconto modulato in prima persona, attraverso la 

viva voce dell’autore e che documenta la vastità dei territori 

esplorati da Dorfles al di là dei recinti disciplinari. Una 

narrazione diffusa che non può e non vuol essere esaustiva, ma 

evocativa: la sfida è che, all’uscita dalla mostra, la curiosità si 

faccia interesse e l’incontro frequentazione. 

 

Durante il periodo di programmazione della mostra, il MACRO 

ospiterà due cicli di incontri ad ingresso libero: un calendario di 

appuntamenti di grande interesse, concepito per un pubblico 

allargato, il cui carattere divulgativo sarà valorizzato attraverso la 

pubblicazione on line delle lezioni-evento sul sito web ufficiale 

della mostra. 

 

Parola critica, a cura del Centro intedisciplinare di ricerca sul 

paesaggio contemporaneo, è la serie di talk dedicati ai temi 

fondamentali del pensiero critico di Gillo Dorfles. Tra i relatori: 

Giovanni Anceschi, Giorgio Battistelli, Mario Botta, Massimo 

Carboni, Aldo Colonetti, Andrea Cortellessa, Stefano Catucci e 

Ugo Volli. 
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Lezioni ad arte, è il ciclo di lezioni accademiche risultato del 

progetto didattico-scientifico ideato da docenti delle più 

importanti istituzioni universitarie di Roma, in collaborazione con 

la Didattica del MACRO - Area Università, Accademie e Progetti 

Speciali. Relatori: Eugenia Battisti (Archivio Eugenio Battisti), 

Rossana Buono (Università degli Studi di Roma “Tor Vergata”), 

Laura Iamurri (Università degli Studi di Roma “RomaTre”), 

Carla Subrizi (Università degli Studi di Roma “La Sapienza”). 

 

La Didattica del MACRO propone, inoltre: laboratori 

esperienziali sul mondo del colore (rivolti a bambini dai 5 ai 12 

anni di età) realizzati con il sostegno di Faber-Castell; workshop 

Il colore del ricordo, esplorazione guidata al potere evocativo dei 

colori e alla realizzazione di un libro d’artista. 

 

In occasione della mostra sarà presentata la prima delle sei 

tazzine della nuova illy Art Collection firmata da Gillo Dorfles. 

La collaborazione con illy, sponsor ufficiale di “Gillo Dorfles. 

Essere nel tempo”, nasce all’insegna di un’affinità che trova 

conferma non soltanto nelle comuni origini triestine, ma 

soprattutto nello stesso orizzonte culturale mitteleuropeo e nella 

predilezione per le arti contemporanee. 

 

Il catalogo della mostra (pubblicato da Skira Editore, Milano) 

comprende, oltre al saggio critico del curatore Achille Bonito 

Oliva, scritti di Umberto Eco e Luigi Sansone. La pubblicazione è 

impreziosita da una vasta antologia critica dedicata alla 

produzione artistica di Dorfles e da una sua recente 

conversazione inedita con Fulvio Caldarelli e Federica Pirani. 

Skira Editore ha appena pubblicato il saggio dedicato a Gillo 

Dorfles "Gli artisti che ho incontrato" a cura di Luigi Sansone. 

 

GILLO DORFLES. ESSERE NEL TEMPO Mostra a cura di 

Achille Bonito Oliva. MACRO - Museo d’Arte Contemporanea  
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Roma. 27 novembre 2015 - 13 marzo 2016. Roma celebra per la 

prima volta l’opera totale di Gillo Dorfles, la sua arte e il suo 

pensiero. 

 

“Riuscire a capire le trasformazioni etiche, estetiche e filosofiche 

del tempo è la capacità che andrebbe più a lungo mantenuta.” 

(Gillo Dorfles) 

 

Ufficio Stampa Mostra: Lucia Crespi & Maurizio Rossi. 

 

Pubblicato da Félix José Hernández. 
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                 Art in Movement de Ana Palacios 

                       

Madrid, 28 de noviembre de 2015. 

Querida Ofelia: 

La ONG “In Movement: Art for social change” ayuda desde 2006 

a jóvenes ugandeses a reafirmar su personalidad e integrarse 

socialmente. 

La fotógrafa Ana Palacios ha fotografiado a un grupo de chicos y 

chicas que han cambiado su realidad a través del arte y la 

creación artística. 

Prologado por el bloguero y cooperante Chema Caballero, el libro 

recorre a través de 127 páginas y vibrantes fotografías la grave 

situación de los jóvenes en un país en el que más del 60% de la 

población vive en barrios marginales. 
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Ana Palacios ha cedido todos los beneficios de los derechos de 

autor de la venta del libro a la ONG “In Movement”. 

 

La Fábrica acogerá una exposición pop up de la serie Art in 

Movement entre el 18 y el 29 de noviembre en su sede de 

Alameda 9. 

«La música, la danza, el circo, entre otras muchas herramientas, 

pueden convertirse en la chispa que provoque el milagro. Este 

libro es una muestra de ello. Ana Palacios tiene el valor de 

sumergirse en la realidad de estos jóvenes ugandeses y a través de 

sus maravillosas fotografías plasmar sus pesadillas y sus sueños». 

Chema Caballero 

“In Movement: Art for social change” es una ONG fundada en 

2006 por Begoña Caparrós que utiliza la danza, el teatro, la 

música, las artes plásticas, la escritura creativa y las artes 

circenses para crear un espacio vital de reafirmación personal e 

integración social para jóvenes ugandeses. Cuenta con un espacio 

de arte en Kampala que se ha convertido en un lugar de encuentro 

gracias a los lazos creados con organizaciones locales e 

internacionales. Allí, los jóvenes practican y exhiben su arte, 

recibiendo el aplauso de un público como la mejor terapia de 

reafirmación posible. 

La Fábrica, en colaboración con Obra Social la Caixa, Segurcaixa 

Adeslas, Grupo Plaza 14 y Grupo Heraldo, edita Art in 

Movement, un libro en el que la fotógrafa Ana Palacios se 

sumerge en la realidad de nueve chicos y chicas ugandeses y 

plasma, a través de la fotografía, sus pesadillas y sus sueños, 

dándoles así, la oportunidad de transmitir el cambio  
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experimentado una vez que reunieron el valor para tomar las 

riendas de sus vidas. 

Asimismo, en La Fábrica (C/ Alameda 9) podrá verse una 

selección de ocho fotografías de Art in Movement en una 

exposición pop up que tendrá lugar entre el 18 y el 29 de 

noviembre. 

Art in Movement, en palabras de su prologuista, el bloguero y 

cooperante Chema Caballero, invita a la reflexión a preguntarse 

“por qué estos jóvenes han tenido que vivir esas vidas, por qué 

desde muy temprano han tenido que convivir con el dolor, la 

exclusión, la privación, por qué sus juegos y alegrías han 

consistido en ser los mejores en burlar el frío, el hambre, la 

violencia, los abusos o la muerte”. 

Ana Palacios es periodista y fotógrafa. Estudió Ciencias de la 

Información en Pamplona y, después, Cine y Fotografía en Los 

Ángeles, donde vivió varios años. Nacida en Zaragoza, 

actualmente reside en Madrid. Ha ejercido el periodismo en 

informativos de Antena 3 Televisión, ha dirigido gabinetes de 

comunicación y, desde hace más de diez años, trabaja como 

coordinadora de producción de cine, sobre todo en 

coproducciones internacionales. Ha trabajado con directores 

como Ridley Scott, Milos Forman, Tony Kaye, Michael Radford, 

Jim Jarmusch o Roman Polanski. 

Entre película y película, hace fotografía documental vinculada a 

proyectos de cooperación al desarrollo en Asia y África, 

relacionados con la mujer y la infancia para diversas ONG como 

Manos Unidas, África Directo o In Movement. Fotografía las 

esquinas rotas del mundo: orfanatos, asilos, hospitales, 

psiquiátricos, guetos… Su intención es visibilizar comunidades  
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vulnerables, desde el optimismo y la esperanza. Ha convivido con 

mujeres desahuciadas en India, leprosos en China, albinos en 
Tanzania, tribus de Etiopía, pigmeos en Burundi o niños en riesgo 

de exclusión social en Uganda, que se han convertido en los 

protagonistas de algunos de sus trabajos. Representada por la 

galería Espacio Foto, colabora con Gea Photowords y también 

escribe para El País, blogs de viajes y publicaciones culturales. 

Jefa de prensa: Myriam González. 

Art in Movement .Ana Palacios. 127 páginas. Español – Inglés 

.20 €. ISBN: 978-84-16248-18-6 

Un gran abrazo desde nuestra querida y culta España, 

Félix José Hernández. 
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              Come la quercia di Gianfranco Baruchello 

 

 
 
Roma, 28 novembre 2015. 

 
Fino al 10 gennaio 2016 sarà esposta nella Hall del MACRO – 

Museo d’Arte Contemporanea Roma l’installazione ambientale di 

Gianfranco Baruchello, Come la quercia. 

 

L’opera è stata concepita nell'ambito del progetto espositivo 

L’Albero della cuccagna. Nutrimenti dell’arte, ideato e curato da 

Achille Bonito Oliva, con la partecipazione di oltre trenta artisti 

internazionali in spazi museali ed espositivi sull'intero territorio 

italiano. 

 

Il progetto di Gianfranco Baruchello al MACRO è promosso 

dall’Assessorato Cultura e Sport di Roma – Sovrintendenza 

Capitolina ai Beni Culturali e realizzato con la collaborazione 

della Fondazione Baruchello, con il patrocinio di EXPO 2015, la 

collaborazione del Programma sperimentale per la cultura Sensi 

Contemporanei dell’Agenzia per la Coesione Territoriale e del  
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MiBACT, l'organizzazione tecnica dell'Associazione culturale 

MetaMorfosi. 

 

Una comune sensibilità attraversa le opere degli artisti coinvolti 

nel progetto. Come afferma Achille Bonito Oliva, l’installazione 

di Baruchello si inserisce in questa riflessione collettiva, 

sollecitando una presa di coscienza del pubblico nei confronti 

delle problematiche ambientali, dell’alimentazione e delle sue 

implicazioni sociali. Un monito dell'arte che prende spunto 

dall’immaginario dell’Albero della cuccagna, simbolo di felicità e 

abbondanza ma anche della fatica e della difficoltà nel 

raggiungerle. 

 

Baruchello muove dall’idea che oggi “l’Albero della cuccagna” 

sia forse più un miraggio che una realtà e che un albero vada 

immaginato e pensato, attraverso un processo di sospensione, di 

ascolto e identificazione. 

 

L’artista propone al MACRO uno giardino-pensatoio che invita a 

immaginare l’albero in una situazione di riposo, di lentezza e di 

sogno, uno luogo sottratto al tempo ipertrofico della produzione e 

del consumo standardizzati. 

 

Lo spazio giardino di Baruchello è un vero spazio di terra nel 

quale una quercia giovane e una radice vecchia si dispongono ai 

lati di un letto, luogo del sogno, del riposo e della riflessione. 

Agli angoli dell’installazione una serie di monitor trasmettono 

immagini in movimento, sollecitazioni ulteriori da cui partire per 

immaginare/pensare l’albero. Su un comodino vicino al letto una 

serie di piccole boccette contengono essenze/parole derivate dai 

sogni. Il pubblico è anch’esso invitato a lasciare indicazioni per 

partecipare a questo laboratorio dell’immaginazione. 
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Per pensare l’albero, sembra dirci Baruchello, è necessaria anche 

la consapevolezza del contesto in cui l’albero è vissuto, vive e 

vivrà. Le condizioni ambientali sono prima di tutto condizioni 

etiche, di responsabilità e paesaggio mentale che ognuno 

dovrebbe percepire e affrontare. Il tempo vegetale indica pertanto 

un altro tempo della politica o del vivere insieme. 

 

Il piccolo giardino è uno spazio, anche magico, in cui la storia, 

l’attualità, il possibile/futuro si mescolano per produrre una terza 

via: tra passato e presente, tra storia e memoria, tra vecchio e 

nuovo, ovvero tra contraddizioni apparentemente insolubili, in 

vista di un ipotetico futuro albero/possibile, nell’atmosfera 

immateriale della memoria, del sonno/sogno. 

 

Gianfranco Baruchello- COME LA QUERCIA. Nell’ambito della 

mostra L’ALBERO DELLA CUCCAGNA. I NUTRIMENTI 

DELL’ARTE, a cura di Achille Bonito Oliva. Hall. Installazione 

ambientale di Gianfranco Baruchello, concepita nell'ambito del 

progetto espositivo "L’Albero della cuccagna. Nutrimenti 

dell’arte", ideato e curato da Achille Bonito Oliva.MACRO Hall. 

MACRO via Nizza 138, Roma. Fino al 10 gennaio 2016. Ufficio 

Stampa MACRO: Patrizia Morici. 

 

Pubblicato da Félix José Hernández. 
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SIRIUS. Where the dog is buried, Lehndorff &Trülzsch 

 

 
 

Roma, 25 novembre 2015. 

 

Domani 26 novembre 2015, nella prestigiosa sede del Museo 

d'arte contemporanea MACRO di Roma, verrà inaugurata la 

mostra “SIRIUS - Where the dog is buried” della coppia di artisti 

tedeschi Lehndorff/Trülzsch, che si inserisce nell'ambito della 

XIV edizione del FOTOGRAFIA Festival Internazionale di 

Roma dal titolo “IL PRESENTE”. Per la prima volta in Italia, la 

mostra presenterà sette grandi fotografie e sedici piccole 

polaroids testimoni del 'bodywork' sperimentato dai due artisti già 

dai primi anni della loro collaborazione nata nel 1970. 

 

FOTOGRAFIA - Festival Internazionale di Roma è promosso da 

Roma Capitale – Sovrintendenza Capitolina ai Beni Culturali, 

organizzato da Zètema Progetto Cultura, con la direzione artistica 

di Marco Delogu. 
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Dal 1984 al 1988, gli artisti Vera Lehndorff e Holger Trülzsch 

lavorano alla serie 'SIRIUS' (presentata per la prima volta nel 

1986 alla Bette Stoler Gallery a New York), un progetto 

realizzato in Italia, a Prato, all'interno di magazzini di indumenti 

usati, che prende il suo titolo dalla omonima costellazione, Sirius, 

detta anche Stella del Cane, la più brillante del cielo notturno, la 

guida dei viaggiatori. Il sottotitolo 'Where the Dog is Buried' 

viene coniato per la prima volta in occasione dell'esposizione alla 

Scott Hanson Gallery di New York nel 1988. 

 

Le foto vengono realizzate sullo sfondo di pile di stracci colorati, 

trasferendo sul corpo della modella/artista l'immagine astratta 

creata dalla materia variopinta per poi sparire, mescolandosi 

nell'accumulo di tessuti, diventando quasi invisibile. 

L'esposizione viene accompagnata da una selezione di polaroids 

che catturano i diversi momenti del lavoro, come una traccia 

completa del processo creativo. 

 

Trülzsch dipinge il corpo di Lehndorff riproducendo una mimesis 

dell'area circostante. Entrando a far parte dello spazio, il corpo 

sostituisce l'area riprodotta, talvolta fino a sparire completamente. 

Il corpo diventa un dipinto e il dipinto si fonde con il muro e 

scompare, come scriveva Gary Indiana nel 1985. 

 

Una suggestione surreale che, a partire dal concetto di objet 

trouvé, descrive una metamorfosi poiché il corpo, fondendosi con 

lo sfondo, lo evidenzia, rappresentando se stesso all'interno di 

qualcos'altro. 

 

In questo senso lo spettatore viene invitato a ricercare l'essenza 

delle cose e ad andare oltre l'apparenza in un 'gioco di perdizione' 

in cui il desiderio di sparire diventa contemporaneamente anche 

quello di apparire; la maschera non solo nasconde ma rivela. 

 



Desde las orillas del Sena 

 257 

 

Così commenta Trülzsch in una intervista: “I felt like a 

Pygmalion, having a fearful vision that beauty could turn into a 

mostrous creature; well, it did, in a quite and satirical manner. 

And technically, it was an incredible challenge for me to paint in 

a hyperrealistic way, like in an old master's fresco technique”. 

 

Vera Lehndorff, nasce nel 1939 in Königsberg/Kaliningrad. Dal 

1958 al 1961 studia pittura e design al Fachschule für Gestaltung, 

Hamburg. Nel 1961 Lehndorff arriva in Italia, dove continua a 

dipingere; a Firenze viene scoperta dal fotografo Ugo Mulas 

cominciando la sua carriera da modella diventando da qui a pochi 

anni famosa in tutto il mondo con il nome di “Veruschka” 

affermandosi come una delle più importanti top model nel 

mondo. Nel 1963 conosce l'artista Salvator Dalì che la introduce 

al Surrealismo e con il quale realizza numerose performance 

artistiche e fotografie. 

 

Attraverso questa esperienza, Vera impara a concepire il suo 

corpo come un mezzo artistico. Nel 1968 infatti si dipinge come 

una pietra nel film diretto dal fotografo Franco Rubartelli, 

sperimentando la pittura e il disegno su foto-immagini di se 

stessa. Nel 1970 incontra l'artista Holger Trülzsch con il quale 

comincerà una lunga collaborazione artistica. Porta avanti 

contemporaneamente progetti personali come la serie di foto in 

bianco e nero che la ritraggono coperta di cenere nelle strade di 

New York, esposte al MoMa-PS1 nel 2001, lavorando 

successivamente ad altri progetti come Veruschka Self-Portraits 

(2000) e producendo l'installazione e il video Burning City 

(1996). Dal 2005 vive e lavora a Berlino. 

 

Holger Trülzsch, nasce nel 1939, vive e lavora a Parigi e Berlino. 

Dal 1960 al 1965 studia pittura e scultura presso l'Academy of 

Fine Arts a Monaco di Baviera (Akademie der Bildenden Künste, 

München); è vicino ai membri del SPUR, WIR e Geflecht groups.  
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Nel 1961, durante l'esposizione del Gruppo Zero presso la NOTA 

Gallery a Monaco, incontra Otto Piene che lo introduce all'arte 

cinetica e informale, in particolare all'arte lumino-cinetica. Nel 

1965, Trülzsch lavora alla relazione tra pittura, scultura e suono. 

 

Dal 1970, in collaborazione con Vera Lehndorff, usa l'affresco e 

le tecniche anamorfiche, fissando la natura effimera dei body 

paintings in tableaux fotografici. La combinazione di pittura e 

fotografia è essenziale per creare l'illusione, facendo apparire e 

sparire il corpo rispetto allo sfondo. Fino al 1988, Vera Lehndorff 

/ Holger Trülzsch realizzano numerose serie di body paintings 

come “Oxydation” (1973), “Striptease” (1973), “Eruption a 

creation of a mask” (1973) e “Mimicry dress art” (1973). 

 

Insieme a J. F. Chévrier and F. Hers, è stato il co-fondatore, 

membro e il curatore artistico dell'esposizione"Mission 

Photographique de la Datar" (1985, Palais du Tokyo, Parigi), una 

delle più grandi missioni in Europa del XX secolo. Il lavoro di 

Holger Trülzsch crea una connessione tra fotografia, pittura, 

disegno, video, scultura, suono e luce, realizzando grandi 

installazioni e interventi in esposizioni e spazi pubblici. 

 

FOTOGRAFIA - Festival Internazionale di Roma. IL 

PRESENTE - XIV edizione. Lehndorff/Trülzsch. SIRIUS – 

Where the Dog is Buried a cura di Valentina Moncada. 

Inaugurazione: giovedì 26 novembre 2015 ore 18.00 Apertura al 

pubblico: 27 novembre 2015 - 17 gennaio 2016. MACRO – 

Museo d'Arte Contemporanea Roma. Sala Enel - via Nizza 138 - 

ROMA. Ufficio Stampa MACRO: Patrizia Morici.  

 

Pubblicato da Félix José Hernández. 
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Les dessins d’un génie du maniérisme: Parmigianino, 1503-

1540  

 

                       
 
                            Francesco Mazzola, dit Parmigianino Tête d’une enfant  

                           © RMN-Grand Palais (musée du Louvre). 

 

Paris le 30 novembre 2015. 

 

Né à Parme en Italie en 1503, Parmigianino, (nom qui signifie 

littéralement « petit natif de Parme » ou « petit Parmesan ») s’est 

très jeune illustré comme un dessinateur incroyablement habile, 

d’une élégance magistrale et charmante. La soixantaine de chef-

d’oeuvres issue de la collection des arts graphiques du Louvre, la 

plus grande collection d’études de Parmigianino, permet de 

suivre pas à pas l’évolution fiévreuse, de Parme à Casalmaggiore 

en passant par Rome et Bologne, de l’une des plus belles mains 

du dessin italien, initiateur du maniérisme et doué du génie de la 

jeunesse. 
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Parmigianino n’a que deux ans quand son père, peintre 

respectable, meurt à Parme. La famille, installée dans cette ville 

depuis deux siècles, compte déjà plusieurs hommes du métier et  

 

ses oncles, peintres également, recueillent l’orphelin et le confient 

à divers maîtres locaux, dont Corrège peut-être, pour faire son 

éducation artistique. Il s’agissait de régler ce talent impromptu 

qui manifestait très tôt tant d’aisance, et trop de relâchement dans 

cette aisance.  

 

Au début de la deuxième décennie du XVIe siècle apparait, dans 

une Italie que bouleversent troubles et déroutes, un nouveau style 

qui devait devenir bientôt un style européen : le maniérisme. L’on 

avait rien vu de tel depuis l’art gothique. D’une nation à l’autre, 

les mêmes formes raffinées et sophistiquées, les mêmes tours de 

forces se répondaient. L’art de Michel-Ange, de Corrège ou de 

Raphaël offrait un socle solide à cette nouvelle esthétique fragile, 

savante et virtuose qui exigeait que l’on ait du style, que l’art 

assume sans limite la haute idée qu’il se faisait de lui-même et 

que ce vertige d’idéal reste toujours indépassable.  

 

Parmigianino fut l’un des tout premiers acteurs de cet art des 

sommets. Porté par le désir fou de l’égaler, il s’aventurera vers 

une venustà mondaine, fit preuve d’un anticonformisme radical 

dans la façon de traiter les sujets les plus communs et finit par 

substituer de vaines recherches alchimiques à sa quête effrénée 

des subtilités de l’art, jusqu’à sa mort à l’âge de 37 ans. 

 

Parmigianino, 1503-1540. Les dessins d’un génie du 

maniérisme. 17 décembre 2015- 15 février 2016. Musée du 

Louvre. Salles Mollien,  Aile Denon 1er étage.  Commissariat :  

Dominique Cordellier, conservateur en chef au département des 

Arts graphiques ; Laura Angelucci, documentaliste scientifique 

au département des Arts graphiques ; Roberta Serra,  
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documentaliste scientifique au département des Arts graphiques. 

Musée du Louvre  Direction des Relations extérieures :  Anne-

Laure Béatrix, directrice,  Adel Ziane, sous-directeur de la 

communication, Sophie Grange, chef du service presse. 

 

Publié par Félix José Hernández. 

 

 

 

 

 

 

 

 

 

 

 

 

 

 

 

 

 

 

 

 

 

 

 

 

 

 

 

 



Desde las orillas del Sena 

 262 

 

 

                         Delacroix et l’Antique 

 

      
 
       Eugène Delacroix 

 

 

Paris le 1 décembre 2015. 
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En prenant pour point de départ le décor de la façade de l’atelier, 

conçu par Eugène Delacroix lors de son installation rue de  

 

Fürstenberg, cette exposition, organisée en lien avec le 

département des Antiquités grecques, étrusques et romaines du 

Louvre, explore pour la première fois la relation étroite que 

l’artiste entretint avec l’art antique ─ liens qui ont jusqu’à 

aujourd’hui fait l’objet de peu d’études. Ce décor intime, toujours 

conservé aujourd'hui, offre de souligner la permanence de son 

intérêt pour l'antiquité grecque et romaine, comme l'originalité du 

point de vue de Delacroix. 

 

L’exposition présente des dessins et des peintures de Delacroix 

au regard des moulages choisis par le peintre pour le décor de la 

façade, des ouvrages et des textes qui sont à l’origine de ce choix. 

Un ensemble d’autographes et de manuscrits permettront de 

montrer la part théorique comme la part sensible prise par l’art 

antique dans la conception de cet artiste romantique. Le projet du 

Dictionnaire des beaux-arts, conduit à partir de 1857, année de la 

réception de Delacroix à l’Académie des beaux-arts et année de 

son installation place de Fürstenberg, est mis en valeur. 

 

Grâce à des prêts exceptionnels de la Bibliothèque nationale de 

France, du département des Monnaies et médailles notamment, 

du British Museum, des musées français, des départements des 

Antiquités grecques, étrusques et romaines, des Arts graphiques, 

des Peintures du Louvre, cette exposition inédite offre de 

présenter un Delacroix moins connu, tout en valorisant les lieux 

du musée eux mêmes, derniers appartement et atelier du grand 

peintre. 

 

Delacroix s’installa rue de Fürstenberg en 1857 ; il eut la 

possibilité de faire construire, dans le jardin dont il avait l’usage, 

un atelier de belles dimensions. Pour son seul agrément, il choisit  
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d’orner la belle façade sur le jardin, rythmée à l’image de celles 

des demeures néoclassiques anglaises, de moulages d’oeuvres 

antiques. 

 

Associant Athènes et Rome, les luttes menées par Thésée et 

l’harmonie offertes par les beaux-arts, l’instant du combat et 

l’éternité de la création artistique, cette façade du dernier atelier 

du peintre compose une sorte de programme intime, en hommage 

à l’Antiquité secrète de Delacroix. L’artiste avait, après six 

tentatives infructueuses, été élu à l’Académie des beaux-arts en 

ce début 1857. Le nouvel académicien, qui s’était formé hors du 

cursus académique, prit cette nouvelle position très à coeur et 

cette élection avait renouvelé son intérêt théorique pour l’art 

antique. Son installation place de Fürstenberg coïncida avec 

l’entreprise de la rédaction d’un Dictionnaire des beaux-arts, 

fondé sur les réflexions antérieures du Journal et de ses articles. 

 

Autour de l’exposition : 

 

Catalogue de l’exposition. Dans l’atelier : l’Antiquité secrète de 

Delacroix, sous la direction de Dominique de Font-Réaulx, avec 

des textes de Sophie Basch, Stéphanie Deschamps-Tan, Anne 

Larue, Ludovic Laugier, Élisabeth Lebreton. Coédition Le 

Passage/musée du Louvre éditions. 

 

A l’auditorium du Louvre. Présentation de l’exposition, par 

Dominique de Font-Réaulx. Vendredi 11 décembre à 12h30 

 

Conférences dans l’atelier du musée Delacroix :  

 

L’installation de Delacroix place de Fürstenberg, entre Institut et 

Saint-Sulpice, par Dominique de Font-Réaulx. Jeudi 17 décembre 

à 18h30 

 



Desde las orillas del Sena 

 265 

 

 

Table-ronde : Image et sacré. Avec Robert Kopp et Gabriel 

Martinez-Gros. En collaboration avec La Revue des Deux 

Mondes. Jeudi 14 janvier à 18h30 

 

La collection de la Gypsothèque, par Élisabeth Lebreton. 

Mercredi 27 janvier à 18h30. 

 

Le Dictionnaire des beaux-arts d’Eugene Delacroix, par Anne 

Larue. Jeudi 11 février à 18h30. 

 

L’imaginaire antique des écrivains romantiques, par Sophie 

Basch. Jeudi 25 février à 18h30. 

 

Rencontres littéraires : L’Antiquité dans la littérature 

contemporaine, avec la Maison des Écrivains. Samedi 30 janvier, 

de 14h30 à 17h30. 

 

Lecture : Choix de poèmes du XIXe siècle. Lecomte de Lisle, 

Hérédia, Hugo, Nerval. Vendredi 19 et samedi 20 février à 20h. 

 

Visites-conférences : Les samedis à 10h30. Visites également en 

alternance les lundis et vendredis à 15h (sauf pendant les 

vacances scolaires). Un parcours enfant est disponible 

 

Exposition Delacroix et l’Antique. 9 décembre 2015 - 7 mars 

2016. Musée national Eugène-DelacroixCommissaire de 

l’exposition : Dominique de Font-Réaulx, directrice du musée 

national Eugène-Delacroix, assistée de Jessica Watson, en lien 

avec le département des Antiquités grecques, étrusques et 

romaines du musée du Louvre. Direction des Relations 

extérieures Anne-Laure Béatrix, directrice Adel Ziane, sous-

directeur de la communication Sophie Grange, chef du service de 

presse. Publié par Félix José Hernández. 
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El Museo de Bellas Artes de Sevilla recorre nueve siglos de 

arte  de Cataluña  

 

              
 
                         En el hipódromo, Ramón Casas 

 

Sevilla, 1 de noviembre de 2014. 

 

Querida Ofelia: 

 

La muestra presenta piezas de Lluís Borrassà, Zurbarán, Ramón 

Casas, Isidre Nonell, Francesc Gimeno, Picasso, Óscar 

Dominguez, Joan Miró o Miquel Barceló. 

 

El Museo de Bellas Artes de Sevilla abre la exposición 

'Coleccionar arte. Obras de la Fundación Francisco Godia', donde 

podrán contemplarse, por vez primera fuera de su sede, 40 de las 

piezas reunidas por el mecenas barcelonés que repasan nueve 

siglos de pintura y escultura. Las obras muestran un recorrido 

cronológico desde el arte medieval, prosigue con el Renacimiento 

y Barroco y termina en el Modernismo y primeras vanguardias.  
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La exposición quiere enseñar también cómo era el coleccionismo 

privado de arte de principios del siglo pasado. 

 

La muestra parte de la esencialidad de la escultura románica y 

discurre por la riqueza del Gótico, el clasicismo del primer 

Renacimiento y la fuerza del Barroco. El arte de la pasada 

centuria y su veloz devenir histórico quedan reflejados en la 

pintura de principios de siglo y en la natural evolución de los 

diferentes géneros hacia los nuevos lenguajes de expresión de la 

Modernidad. La exposición quiere mostrar una selección de obras 

que refleje la tarea de Francisco Godia, singular industrial y 

mecenas barcelonés, cuyo gusto artístico es un claro exponente 

del coleccionismo del siglo XX. 

 

'Coleccionar arte. Obras de la Fundación Francisco Godia', se 

divide en tres secciones que refieren a cada uno de los periodos 

destacados en la historia del arte: arte medieval, Renacimiento y 

Modernismo y primeras vanguardias. La selección pone de 

manifiesto también las preferencias de Godia por esos periodos 

artísticos y, por extensión, el gusto de la floreciente burguesía 

catalana; esta afición, consecuencia del intercambio cultural con 

otros países -principalmente con Francia-, se refleja en el 

movimiento modernista. Nombres como Nonell, Mir, Casas, 

Miró, Picasso o Barceló destacan entre los autores que 

representan estos últimos períodos. 

 

Piezas destacadas son la talla del Rey mago, de Felipe de 

Bigarny; el San Cristóbal, de la Escuela de El Bosco, o la 

espléndida tabla de Juan de Borgoña Ascensión de María 

Magdalena, en la primera parte. La tela de San José con el Niño, 

de la última etapa de Francisco de Zurbarán, que establece un 

diálogo con la colección del Museo de Bellas Artes de Sevilla, y 

Naturaleza muerta, de Juan de van der Hamen, obra maestra del 

bodegón palaciego del siglo XVII, destacan en la segunda parte, y  
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Ramón Casas con En el hipódromo, Isidre Nonell, Joaquim Mir o 

Sunyer son otros de los artistas representados de la parte 

modernista. La muestra incorpora también algunos ejemplos de 

las producciones cerámicas de Manises y Cataluña. 

 

Francisco Godía Sales (Barcelona, 1921-1990) fue un singular 

empresario y deportista barcelonés; coleccionista, mecenas y 

Gentleman driver, fue el primer piloto español de Fórmula I, en la 

época previa a la profesionalización del deporte del motor. 

Después de su etapa de piloto se centró en la colección de arte, lo 

que hizo en la década de los 60 del siglo pasado, cuando 

constituyó el núcleo de una de las mejores colecciones privadas  

 

españolas de pintura y escultura medieval. Las piezas de la 

colección guardan un estado de conservación excelente y 

representan el modelo de coleccionismo barcelonés del siglo XX, 

en su mayoría, hoy desaparecido. Su legado se guarda en la 

fundación homónima, creada por su hija Liliana Godia en 1999. 

 

El coleccionismo privado del siglo XIX en España siguió 

generalmente las pautas marcadas por las colecciones reales y 

aristocráticas. La burguesía catalana, en cambio, comenzó a 

coleccionar de otra manera; sin duda influenciada por las tesis de 

la Renaixença, las colecciones privadas catalanas se nutrieron de 

arte románico y gótico, probablemente en busca de lo mejor que 

había producido la antigua Corona de Aragón, y que se refieren a 

los principales protagonistas de la historia sagrada. Lo recogido 

por Francisco Godia recogía algunas obras del primer 

Renacimiento como epígrafe de los amplios fondos medievales. 

El Barroco, en cambio, estaba poco representado hasta que 

recientemente se han adquirido algunas obras. 

 

La primera década del siglo XX sentó las bases para que los 

artistas evolucionaran a gran velocidad, pasando sus obras a ser  
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una interpretación personal más que una representación fiel de la 

realidad. Un buen ejemplo de esta revolución son Pablo Picasso o 

Joan Miró. La cerámica ocupa otro ámbito principal de la 

colección, con piezas de los principales talleres hispánicos desde 

el siglo XIV al XIX. Esta franja cronológica es significativa 

porque el coleccionista de cerámica busca con ahínco piezas 

únicas y completas. La colección atesora ejemplos significativos 

de la loza dorada de Manises y Paterna y de la manufactura de 

Cataluña, con sus características piezas decoradas en azul. 

 

La información que aparece en esta crónica, fue obtenida gracias 

a la amabilidad de la Consejería de Educación, Cultura y Deporte 

De Andalucía. 

 

Un gran abrazo desde la bella capital andaluza. 

 

Félix José Hernández. 
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                         Carlo & Fabio Ingrassia 

 

 
Carlo e Fabio Ingrassia 

 

Roma, 2 dicembre 2015. 

 

Fino al 31 gennaio 2016, ha luogo al MACRO - Museo d’Arte 

Contemporanea Roma la mostra Carlo e Fabio Ingrassia, 

promossa da Roma Capitale - Sovrintendenza Capitolina ai Beni 

Culturali. 

 

Come osserva la curatrice Cornelia Lauf, i gemelli catanesi Carlo 

e Fabio Ingrassia lavorano con la materia, con il tempo, con la 

biologia e con la filosofia. Hanno la caratteristica di dipingere 

simultaneamente sullo stesso quadro, attraverso un lavolavoro 

meticoloso e scientifico a quattro mani, reso possibile dal fatto 

che l’uno è mancino e l’altro è destrimano. Questa 

predisposizione fisica naturale gli permette di lavorare 

contemporaneamente a pastello sullo stesso supporto cartaceo,  
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ciascuno con una propria caratteristica struttura della forma e del 

segno. 

 

Al MACRO gli Ingrassia presentano i primi dieci anni del loro 

lavoro, con opere che nascono dal dialogo continuo tra disegno e 

scultura sovvertendo il modo tradizionale di concepire le 

grammatiche del colore, fino a far dissolvere la scultura nel tratto 

della matita, dove attraverso la saturazione e le velature del 

grigio, scaturisce il colore. 

 

Allo stesso tempo, la grammatica dei colori e la grammatura della 

carta sembrano sovrapporsi e comporsi di volta in volta in forme 

plastiche, e il disegno diventa scultura, con opere che si 

materializzano dal supporto cartaceo in strati di pastello su 

cartone, immagini mentali scolpite attraverso gesti puliti e 

calibrati, fino a secernere spessori, suggerire contorni. 

 

Il catalogo della mostra Carlo e Fabio Ingrassia è pubblicato da 

The Everyday Press (Londra), a cura di Veronica Bellei e Camilla 

Salvaneschi. Contiene testi di Valentina Bruschi, Claudio 

Crescentini, Costantino D'Orazio, David Freedberg, Jonathan 

Monk, e della curatrice Cornelia Lauf. Contiene anche una 

selezione di fotografie dei lavori esposti al MACRO e un primo 

catalogo ragionato della loro oeuvre.  

 

A maggio 2016, una selezione di opere da questa prima 

retrospettiva dedicata a Carlo e Fabio Ingrassia, verrà presentata 

al Museo Civico di Castelbuono (Palermo). 

 

Carlo e Fabio Ingrassia (Catania, 1985), vivono e lavorano a 

Catania (Italia). Dopo aver conseguito il Diploma in Grafica 

Pubblicitaria presso l’Istituto d’arte di Catania nel 2004, si 

laureano all’Accademia di Belle Arti di Catania (sezione  
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Scultura) nel 2011. Nel 2013 conseguono il diploma in Discipline 

plastiche e Scultura al Liceo Artistico M. M. Lazzaro di Catania. 

Gli Ingrassia hanno esposto in diverse mostre nazionali ed 

internazionali. Sono stati secondi classificati al Premio FAM 

Giovani per le Arti Visive e finalisti al Premio Cairo a Milano. 

Tra le principali mostre si ricordano: PIANETA X, a cura di 

Daniela Bigi, Museo Riso, Palermo (2015); Premio FAM Giovani 

per le arti visive (II classificato); Viaggio in Sicilia #6 - Quando il 

paesaggio è in ascolto, a cura di Valentina Bruschi, Cantine 

Planeta (2014); Sezioni e Polvere (mostra personale), Ritmo 

Independent Cultural Space, Catania, (2013); opere selezionate 

Soprintendenza Speciale per il Patrimonio Storico Artistico, 

Museo Nazionale Palazzo Venezia, Roma (2012); 54° Biennale 

di Venezia Esposizione Internazionale d’Arte, Padiglione Italia / 

Accademia, Venezia, (2011); I° classificato al Premio Nazionale 

delle Arti ’08, sessione Scultura e Decorazione, (2008). 

 

Si ringraziano per il sostegno: Laura Barreca; Valentina Bruschi; 

Marion Franchetti; Brian McCarthy e Daniel Sager, New York; 

Thomas Muniz; Giuseppe Catalano di Melilli; Planeta Aziende 

Agricole, Palermo; Pietro Scammacca; Bernardo e Costanza 

Scammacca; Virginia Simonazzi, IUAV Visual Arts, Europe; 

Gabriel Feld e Ezio Genovesi, European Honors Program/Rhode 

Island School of Design; Giovanna Virga; Fondazione Puglisi 

Cosentino, Catania. CARLO E FABIO INGRASSIA. 27 

novembre 2015 - 31 gennaio 2016. MACRO. Project room #1 - 

Via Nizza, 138. Curatrice Cornelia Lauf. Assistente Curatore 

Eleonora Tempesta. Editor: Veronica Bellei, Camilla 

Salvaneschi. Fotografia: Davide Franceschini, Carlo e Fabio 

Ingrassia, Fritz von der Schulenburg. Film e video: Ivano Fachin. 

Catalogo: The Everyday Press. Ufficio Stampa MACRO: Patrizia 

Morici.  

 

Pubblicato da Félix José Hernández. 
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Hackers, Makers, à l’assaut de la transition énergétique 

 

                         
 

Paris le 3 décembre 2015. 

 

• Daniel KAPLAN. Co-fondateur de la Fondation Internet 

Nouvelle Génération. Membre du Conseil National du 

Numérique. 

• Romain LACOMBE. Fondateur et Président de Plume Labs, 

startup française diagnosticant la pollution de l’air. 

• Jennifer LEBLOND. Social Media Manager de OuiShare et 

POC21. 

 

Mercredi 16 décembre. 19h30 à 21h00. Amphithéâtre 

Desvallières, Ecole Militaire. 

 

Dans le cadre des négociations internationales sur le climat de 

Paris COP21, nous vous proposons une autre approche de la 

question de la transition énergétique. Loin des discours 

théoriques, nous voulons donner place à l’action. 

 

Hackers, Makers, ces gens qui font, loin de se cantonner au 

numérique, s’emparent aujourd’hui des questions énergétiques et 

climatiques. Proposant des approches innovantes, ils donnent les 

moyens aux citoyens d’agir au quotidien avec des solutions  
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concrètes. Ainsi, ils bouleversent le jeu des acteurs traditionnels 

du secteur et les relations de pouvoir. 

Pour mieux appréhender ces nouvelles approches, ces nouveaux 

acteurs et les changements qu’ils occasionnent, nous vous 

proposons un voyage au travers d’initiatives citoyennes et de 

startups qui se proposent de redistribuer les cartes et de penser (et 

construire) un avenir énergétique durable. 

Daniel KAPLAN est le cofondateur et le délégué général de la 

Fondation pour l’Internet Nouvelle Génération (FING), un projet 

collectif et ouvert qui se consacre à repérer, stimuler et valoriser 

l’innovation dans les services et les usages du numérique et des 

réseaux. Depuis les années 1990, il est profondément impliqué 

dans le développement de l’internet en France et dans le monde. 

Au niveau mondial, il a été responsable des adhérents de 

l’Internet Society et a contribué à la création de l’Icann. Depuis 

janvier 2013, il participe au Conseil National du Numérique 

(CNN). Il a écrit ou dirigé près de 20 ouvrages et rapports publics 

sur le thème de l’internet, de la mobilité, des technologies « 

omniprésentes », de l’e-éducation, du commerce et des médias 

électroniques, de l’e-inclusion, des villes de demain, du 

développement durable… 

 

Diplômé de l’École polytechnique et du MIT au sein duquel il a 

effectué des recherches dans le champ du développement durable, 

Romain LACOMBE a travaillé plusieurs années chez Etalab, un 

service du Premier ministre chargé de créer un « portail unique 

interministériel des données publiques ». Depuis 2014, à travers  
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Plume Labs qu’i a fondé, il œuvre pour que les questions de la 

qualité de l’air et plus généralement, de l’environnement 

s’intègrent au quotidien des citadins, via l’Internet des objets. 

Après 7 années passées dans des grandes entreprises au sein des 

RH ou de la RSE, Jennifer LEBLOND exerce désormais comme 

indépendante dans l’univers foisonnant du numérique. Passionnée 

par l’économie collaborative, elle est fascinée par le mouvement 

des « makers », qui changent notre rapport au monde réel et 

virtuel. Social Media Manager pour OuiShare, POC21 et pour 

Without Model, Jennifer Leblond est également en charge de 

l’animation de la communauté parisienne et coordonnatrice 

France de OuiShare. 

Ingrid LAMRI. Responsable du Comité Énergies de l’ANAJ-

IHEDN. Séminaire Grandes Écoles 2013. 

Association Nationale des Auditeurs Jeunes de l'IHEDN 

1 Place Joffre - Case 41 

75700 PARIS SP 07 

 

Publié  par Félix José Hernández. 
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Cosa mentale. Les imaginaires de la télépathie dans l'art du 

xxe siècle 

 

                     
Edvard Munch, Madonna, 1895. Paris, Centre Pompidou, Musée national 

d'Art moderne © Centre Pompidou, MNAM-CCI, Dist. RMN-Grand Palais / 

Georges Meguerditchian. 

 

Metz le 4 décembre 2015. 

 

Art et télépathie : ce sont là deux termes que l’historiographie a 

eu rarement l’occasion de croiser. Il s'agit pourtant d’une piste 

innovante et féconde pour comprendre les transformations de l’art 

au xxe siècle. Inédite en son genre, l’exposition Cosa mentale 

propose de relire l’histoire de l’art de 1880 à nos jours, à travers 

la fascination des artistes pour une transmission directe et non 

conventionnelle de la pensée et des émotions. 

 

Sous cet angle, le projet de l’avant-garde est moins de défaire le 

grand mensonge de la peinture (en finir avec l’illusionnisme du 

trompe-l’oeil et les artifices conventionnels de la représentation)  
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que d’inventer une nouvelle relation, immédiate, entre l’artiste et 

le spectateur. Suivant un parcours chronologique allant du 

symbolisme à l’art conceptuel, l’exposition réunit une centaine 

d’oeuvres d’artistes majeurs, d’Edvard Munch à Vassily 

Kandinsky, de Joan Miró à Sigmar Polke, qui proposent de 

nouveaux modes d’échanges avec le spectateur, au-delà des 

canaux sensoriels et des codes langagiers habituels. 

 

L’exposition permet de comprendre comment, tout au long du 

xxe siècle, les tentatives pour matérialiser et rendre visibles les 

processus de la pensée coïncident avec les expérimentations des 

avant-gardes artistiques. 

 

Contemporaine du développement technologique des 

communications à distance (de la TSF aux préfigurations de la 

télévision), mais aussi de la diffusion du concept d’avantgarde 

dans les cercles artistiques, la télépathie abolit la distance entre 

les êtres, réduit les obstacles de compréhension et les 

ambivalences de traduction. Ce fantasme d’une projection directe 

de la pensée a non seulement un impact décisif sur la naissance 

de l’abstraction, mais influence le surréalisme et son obsession 

pour le partage collectif de la création ou, dans l’après-guerre, la 

multiplication d’installations visuelles et sonores motivées par la 

révolution de l’information, avant d’annoncer la « 

dématérialisation de l’art » dans les pratiques conceptuelles.  

 

La télépathie est, en ce sens, un modèle alternatif permettant de 

renouveler l’interprétation culturelle des grandes ruptures de l’art 

moderne, à la lumière des rapprochements entre art, perception, 

psychologie et imaginaires de la communication. 

 

Il faut pour cela revenir sur la définition qu’en donne Frederic 

Myers, pour la toute première fois, en décembre 1882, dans un 

compte-rendu de la Society for Psychical Research de Londres,  
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quand l’étude de la psychologie se frotte à l’essor des 

télécommunications : « Tout cas d’impression reçue à distance 

sans l’aide des organes sensibles reconnus. » 

 

 Des tentatives de « photographie de la pensée » vers 1895 aux 

premiers « encéphalogrammes » en 1924 (l’année de la parution 

du Manifeste du Surréalisme), c’est l’activité même du cerveau 

qui se donne à voir en toute transparence et pousse les artistes à 

abattre les conventions de la représentation en supprimant toute 

contrainte de traduction. 

 

Loin de rester une obscure fantaisie paranormale, la télépathie ne 

cesse d’intriguer et de subjuguer les artistes tout au long du xxe 

siècle. Elle est anti-conventionnelle dans sa manière de court-

circuiter les usages et les vocabulaires classiques de la 

représentation, dans sa façon aussi de sortir le sujet des limites et 

des apories du langage. Elle rejoint, en cela, un des enjeux 

poétiques de la modernité : la performance des échanges.  

 

Omniprésente dans l’univers de la science-fiction, elle refait 

surface dans l’art psychédélique et conceptuel des années 1960-

70, avant de resurgir aujourd’hui dans des pratiques 

contemporaines envoûtées par les technologies de la « 

connaissance partagée » et l’essor des neurosciences. La 

télépathie porte l’espoir d’une communication sans perte ni 

altération, sans risque de méprise et donc de discorde. Sous ce 

régime, l’expérience esthétique peut se vivre comme une relation 

idéale, parce qu’au maximum de sa puissance d’efficacité, dans 

une fusion optimale entre l’artiste, l’oeuvre et le spectateur, 

devenue la métaphore sensible d’une communauté harmonieuse, 

sans conflits – même si l’optimisme de cette transparence 

unificatrice laisse rapidement deviner une face plus obscure, 

flirtant avec de multiples dérives autoritaires ou totalitaires. 
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Cosa mentale. Les imaginaires de la télépathie dans l'art du 

xxe siècle. Du 28 octobre 2015 au 28 mars 2016. Galerie 3 du 

Centre Pompidou-Metz. Commissaire : Pascal Rousseau, 

professeur d’histoire de l’art contemporain à l’Université de Paris 

I Panthéon Sorbonne. Pascal Rousseau a également été 

commissaire des expositions Robert Delaunay. De 

l'impressionnisme à l'abstraction, 1906-1914 au Centre Pompidou 

(1999) et Aux origines de l’abstraction (1800-1914) au Musée 

d’Orsay (2003). Chef de projet : Julie Schweitzer. Scénographe : 

Jean-Julien Simonot, assisté d’Anna Larré. Conception lumière : 

Abraxas Concepts – Philippe Collet. Conception graphique 

Polymago : Juliette Weisbuch et son équipe. Édition : Claire 

Bonnevie. Noémie Gotti, chargée de communication et Presse. 

Contact journalistes : Christine Anglade-Pirzadeh et Caroline 

Decaux. 

 

Publié par Félix José Hernández. 
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Solidaridad con Renaud Meyssonnier, joven francés 

encarcelado en Nepal 

 

 
 
Renaud en la ciudad de Ulan-Ude, en Rusia. Hoy él está encarcelado en 

Nepal,  a 300 kilómetros de Katmandú. 

 

« Monistrol sur Loire  4 de  diciembre de 2015. 

Septiembre de 2004, mi primer curso en  el Liceo Leonardo de 

Vinci de Monistrol sur Loire. Muy rápidamente, una clase retiene 

mi atención: la de Renaud. ¿Por qué? Tienen apenas 17 años y ya 

los deseos de ser útiles a los demás, a los que tienen  menos 

suerte que ellos. Renaud y otros alumnos de la clase toman 

entonces la oportunidad del compromiso ciudadano, que permiten 

las clases de ECJS (Educación cívica jurídica y social), para 

montar un proyecto de ayuda a niños de Rumania. 

Fue así como fue creada la asociación "Léo en Rumania" (Léo de: 

Leonardo de Vinci). Ellos no irían a Rumanía (por falta del 

tiempo sin lugar a dudas), pero recolectarán varias centenas de  
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euros para los niños del pueblo Strambu en Rumanía, así como 

también material escolar. Sin embargo  crearon  lazos y gracias a 

éstos  Renaud fue con su amigo Edouard, por sus propios medios, 

a Rumania al año siguiente. Ya tenía, desarrollado posiblemente 

más que los otros, el placer de viajar, de la aventura y también un 

deseo profundo de solidaridad. 

En mayo de 2015, después de haber ahorrado con gran esfuerzo, 

fue con ese mismo espíritu que decidió dar la vuelta al mundo. 

Desgraciadamente e injustamente, se detuvo en Nepal, dónde fue 

juzgado y encarcelado por haber utilizado moneda falsa. 

Hoy día, "Léo en Rumania"  ya no existe,   ha sido reemplazada 

por otra asociación: "Les écos de Léo" (de Los economistas de 

Leonardo de Vinci). Es una asociación de alumnos y de antiguos 

alumnos que procuran reforzar los lazos de solidaridad entre los 

alumnos del sector económico y social. Fieles a ese valor de 

solidaridad,  apoyamos a Renaud y por ello tratamos de  informar 

sobre su situación al máximo de personas posibles, así como 

también tratamos por diferentes medios de recolectar las sumas 

necesarias. 

La mejor fuente de información, es el sitio creado por los padres, 

en este “link”: 

http://www.soutien-renaud-nepal.fr/ 

He aquí lo que dice la prensa con la que se pusieron  en contacto 

los padres de Renaud: 

http://www.leveil.fr/faits-divers/Un-jeune-Monistrolien-

emprisonne-au-Nepal-108063 

http://www.soutien-renaud-nepal.fr/
http://www.leveil.fr/faits-divers/Un-jeune-Monistrolien-emprisonne-au-Nepal-108063
http://www.leveil.fr/faits-divers/Un-jeune-Monistrolien-emprisonne-au-Nepal-108063
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http://france3-regions.francetvinfo.fr/auvergne/haute-loire/haute-

loire-renaud-27-ans-globe-trotter-emprisonne-au-nepal-

867817.html 

Este es  el texto del cartel que mis alumnos hicieron y que está 

puesto sobre las paredes del liceo:  

Él  estaba en vuestro puesto, en el  liceo…  

Se llama Renaud…  

Partió a dar la vuelta al mundo…  

Tiene problemas …  

Nos necesita …  

 

"Apoyar a Renaud en Nepal "  

 

Renaud Meyssonnier, de 27 años, antiguo alumno del Liceo 

Leonardo de Vinci, partió en mayo pasado a dar la vuelta al 

mundo. 

Algunos podrían  pensar que se trataba de  un simple viaje; pero 

para él era  EL Viaje con el que  siempre había soñado. Toda su 

vida ha sido dirigida con esa finalidad. De niño no se desplazaba 

sin un atlas bajo el brazo, más tarde ocupó los bancos de la 

Facultad de Historia y del Patrimonio, y,  ya con su  diploma, 

ocupó un puesto en el inventario del patrimonio industrial, lo que 

le permitió reunir los fondos necesarios para su anhelado gran 

viaje.  

Con su mochila en la espalda, desde Monistrol sur Loire, partió y 

recorrió: Alemania, Polonia, Ucrania, Rusia, Mongolia, China, 

Laos, Vietnam, Camboya, Tailandia, la India y llegó a… Nepal. 

 

 

http://france3-regions.francetvinfo.fr/auvergne/haute-loire/haute-loire-renaud-27-ans-globe-trotter-emprisonne-au-nepal-867817.html
http://france3-regions.francetvinfo.fr/auvergne/haute-loire/haute-loire-renaud-27-ans-globe-trotter-emprisonne-au-nepal-867817.html
http://france3-regions.francetvinfo.fr/auvergne/haute-loire/haute-loire-renaud-27-ans-globe-trotter-emprisonne-au-nepal-867817.html
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Su viaje se detuvo precipitadamente en la frontera nepalesa en 

octubre de 2015; en el momento de comprar su visado, pagó con 

dólares que eran falsos, lo que Renaud no sabía. Fue arrestado, 

lo llevaron a juicio y lo condenaron a un año de cárcel. 

 

Una asociación ley 1901, "Apoyar a  Renaud en Nepal", fue 

creada y fue declarada en la prefectura para ayudar a Renaud y 

a sus padres. Si usted lo desea,  puede adherirse a esta 

asociación. Consulte  el sitio " Soutenir  Renaud au Népal". 

  

¡Ayudémoslo! 

 

http://www.soutien-renaud-

nepal.fr/index_provisoire_association.htm 

 

“Les écos de Léo” apoyan a  Renaud y, por ello, va a hacer  

diversas acciones para informar y al mismo tiempo  recoger  

fondos." 

 

Sra. Ane-Laure Bach. 

Profesora de Economía del Liceo Leonardo de Vinci de 

Monistrol sur  Loire, France. 

 

Publicado por Félix José Hernández. 

 

 

 

 

 
 

 

http://www.soutien-renaud-nepal.fr/index_provisoire_association.htm
http://www.soutien-renaud-nepal.fr/index_provisoire_association.htm
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                                ART SITUACIONS II 

 

 
 

Roma 6 dicembre 2015. 

 

Dal 27 novembre 2015 al 31 gennaio 2016, il MACRO - Museo 

d’Arte Contemporanea Roma, ospita la seconda edizione della 

mostra ART Situacions, a cura di María de Corral, Ilaria Gianni, 

Lorena Martínez de Corral e Vicent Todolí, promossa da Roma 

Capitale - Sovrintendenza Capitolina ai Beni Culturali, e 

organizzata da ART Situacions sotto la direzione di Pilar 

Forcada, in collaborazione con Zètema Progetto Cultura. 

 

Iniziativa spagnola che promuove e incoraggia l’arte 

contemporanea emergente, basandosi sul mecenatismo privato, 

ART Situacions analizza ogni volta la scena artistica di un 

determinato Paese mettendola in dialogo con quella spagnola. Nel 

2013 è stata esplorata la scena portoghese, mentre quest’anno, per 

la seconda edizione, è protagonista la giovane scena artistica 

italiana. 
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ART Situacions II propone un’attenta ricerca sulle poetiche e sui 

linguaggi presenti oggi nell’arte visiva in Italia e in Spagna, 

presentando al MACRO i lavori degli artisti italiani Ludovica 

Carbotta, Gabriele de Santis, Anna Franceschini, Diego Marcon, 

Alek O., e degli artisti spagnoli Miren Doiz, José Guerrero, 

Rubén Guerrero, Teresa Solar Abboud, Anna Talens, selezionati 

all’unanimità da un comitato di esperti composto da María de 

Corral, Ilaria Gianni, Lorena Martínez de Corral e Vicent Todolí. 

 

Gli artisti selezionati rappresentano una significativa panoramica 

delle odierne giovani generazioni di artisti nei due Paesi, le cui 

ricerche trasmettono, attraverso diverse sfumature e forme, un 

fedele ritratto del tempo di oggi. La mostra intende presentarsi 

come un paesaggio stimolante e variegato, offrire un punto di 

vista privilegiato su alcune delle pratiche più strutturate, 

evocative e coerenti di questo momento storico e, allo stesso 

tempo trasmettere articolate e diverse interpretazioni del tempo 

che stiamo vivendo. 

 

Consapevole del fatto che il sistema di valori sul quale la nostra 

società si fonda è ora in completa ridefinizione, ART Situacions 

considera la cultura, e l’arte in particolare, come un efficiente 

strumento per affinare i criteri che indirizzano verso un 

cambiamento, un percorso che permette di illuminare le 

incertezze cui l’essere umano è soggetto. Facendo i conti con la 

mancanza di opportunità che oggi le giovani generazioni si 

trovano a dover affrontare, ART Situacions si propone di 

sostenere e promuovere le ricerche attive nel campo dell’arte 

contemporanea e di diffonderle ad un pubblico più ampio. ART 

Situacions non intende riflettere i gusti dei mecenati dietro 

l’iniziativa, né mettere in mostra un particolare tema o disciplina 

artistica, ma gettare un possibile sguardo sull’arte nell’epoca 

attuale, concentrandosi su alcuni dei discorsi più interessanti e 

coerenti. 
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ART Situacions II è una esibizione itinerante. Dopo una prima 

tappa presso il Museo d’Arte Contempranea Villa Croce, Genova 

(dal 18-09-2015 al 15-11-2015), approda al MACRO - Museo 

d’Arte Contemporanea Roma (dal 27-11-2015 al 31-01-2016), 

per poi continuare il suo viaggio verso il Matadero, Madrid (dal 

19-02-2016 all'08-05- 2016). Ufficio Stampa MACRO Patrizia 

Morici. 

 

Pubblicato da Félix José Hernández. 
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EGOSUPEREGOALTEREGO.  

Volto e Corpo Contemporaneo dell’Arte  

 

 
 

Roma, 7 dicembre 2015. 

 

La mostra EgosuperEgoalterEgo. Volto e Corpo Contemporaneo 

dell’Arte, curata da Claudio Crescentini e promossa da Roma 

Capitale - Sovrintendenza Capitolina ai Beni Culturali, in 

collaborazione con il Centro Sperimentale di Cinematografia – 

Cineteca Nazionale, prosegue il ciclo di mostre che intende 

valorizzare la collezione permanente d’arte contemporanea 

capitolina, proveniente dalla Galleria d’Arte Moderna di Roma 

Capitale, dalla Casa Museo Alberto Moravia e dal MACRO, dal 

quale giunge anche il nucleo di video arte selezionato da Marco 

Fabiano, insieme ai film d’artista della Cineteca Nazionale 

selezionati da Annamaria Licciardello. 

 

La mostra, al MACRO dal 27 novembre 2015 all’8 maggio 2016, 

propone un’analisi del volto e del corpo nell’arte contemporanea, 

mediante l’esposizione di opere in cui l’artista stesso si  
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autorappresenta (tra gli altri Vito Acconci, Franco Angeli, 

Giorgio de Chirico, Plinio De Martiis, Stefano Di Stasio, Giosetta 

Fioroni, Gilbert&George, Francesco Guerrieri, Urs Luthi, Carlo 

Maria Mariani, Bruce Nauman, Cristiano Pintaldi), di opere in cui 

l’artista è “rappresentato” da un altro artista, come nelle 

fotografie di Claudio Abate, Marco Delogu, Mimmo Iodice, Nino 

Migliori, e ancora di opere in cui l’artista non ritrae se stesso ma 

un altro personaggio, in cui però riesce a ritrovarsi e specchiarsi, 

come nei lavori, tra gli altri, di Ennio Calabria, Candy Candy, 

Giacinto Cerone, Mariana Ferratto, Luigi Ontani, Luca Maria 

Patella, Arnulf Rainer, Sissi, Sten e Lex. 

 

In tal senso, si inserisce in mostra il doppio focus dedicato ad 

Alberto Moravia e Achille Bonito Oliva, due exempla, fra i tanti 

possibili nel mondo della cultura italiana contemporanea, famosi 

anche a livello internazionale, sul quale abbiamo voluto porre una 

maggiore attenzione visuale, attraverso l’esposizione dei ritratti di 

Moravia realizzati da Renato Guttuso, Carlo Levi e Mario 

Schifano e quelli di ABO di Sandro Chia, Francesco Clemente e 

Mario Schifano. 

 

Fra dipinti, fotografie, installazioni site specific, stencil, la mostra 

EgosuperEgoalterEgo. Volto e Corpo Contemporaneo dell’Arte 

cercherà anche di approfondire e dimostrare, nel concreto 

dell’arte stessa, l’iter contemporaneo di quella che storicamente è 

definita come “pittura di genere”, con riferimento appunto 

all’autoritratto e al ritratto, ampliando e attualizzando la 

denominazione fino al selfie che, in poco tempo, si è andato 

imponendo a livello mass-mediale come nuova forma di 

comunicazione e diffusione del sé, riportando, consapevolmente 

o meno, il volto e corpo contemporaneo di nuovo in primo piano 

nella società e di riflesso nell’arte contemporanea. 
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Il MACRO, infatti, ha lanciato, in correlazione con la presente 

mostra, attraverso il suo sito e i 

social network, una campagna selfie – contest #MACROego – 

mediante la quale il pubblico, dal 10 settembre al 10 novembre 

2015, è stato invitato a postare il proprio selfie, finendo così per 

fare attivamente parte della mostra stessa. Divenendo artista e 

nello stesso tempo “opera”, quasi in una unione estrema fra la 

teoria, ormai storica, espressa da Walter Benjamin ne L'opera 

d'arte nell'epoca della sua riproducibilità tecnica con la profezia 

di Andy Warhol, ormai ampiamente verificata dai tempi, di «In 

the future, everyone will be world-famous for 15 minutes». Tutti i 

selfie arrivati, infatti, sono trasmessi in mostra, mentre i primi 

cento diventeranno la copertina stessa del catalogo della mostra 

(Palombi Editori), nel quale sono pubblicati saggi di Hans 

Belting, Claudio Crescentini, Marco Fabiano, Annamaria 

Licciardello e Federica Pirani. 

 

MACRO, via Nizza 138, Roma. Ufficio Stampa: Patrizia Morici . 

 

Pubblicato da Félix José Hernández. 
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                             Artic Encounter 2015 

 

Paris le 8 décembre 2015. 

Organisé par  LE CLUSTER POLAIRE. 10 au 12 décembre 

2015. Campus Eiffel & Ecole militaire Paris. 

Arctic Encounter Paris 2015 est le premier symposium 

international sur trois jours traitant des questions stratégiques de 

l’Arctique jamais organisé en France. 

Environ 500 participants échangeront durant deux soirées-débats 

(10-11 décembre) et un colloque (12 décembre), dans les cadres 

prestigieux de l’Ecole Militaire et du Campus Eiffel, sur le thème  
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: « Notre meilleure chance pour le climat : bien agir en Arctique 

». Initiative du Cluster Polaire Français, Arctic Encounter Paris 

2015 est un espace de réflexion collective visant à sensibiliser le 

grand public aux enjeux stratégiques de l’Arctique et à trouver 

des solutions innovantes pour le développement des peuples 

locaux, autour de 45 intervenants de renom parmi lesquels 

ministres, diplomates, parlementaires, opérateurs, représentants 

autochtones, jeunes et chercheurs. A cette occasion, Ingrid Lamri, 

responsable du Comité Energies de l’ANAJ-IHEDN fera une 

intervention d’ouverture, le samedi 12 décembre à l’Ecole 

militaire. 

Arctic Encounter Paris 2015 est un événement labellisé “COP21” 

par le Ministère de l’Ecologie, du Développement Durable et de 

l’Energie. Ce symposium s’inscrit dans un processus de réflexion 

visant à sensibiliser le grand public aux enjeux politiques, 

économiques, sociaux, militaires issus du dérèglement climatique 

en Arctique. 

AEP 2015 sera également hôte du premier Conseil de l’Arctique 

des Jeunes organisé en Europe (Model Arctic Council Paris 

2015), parrainé par Karine Claireaux, Sénateur de Saint-Pierre-et-

Miquelon. 

Les événements clés : 

• Vendredi 11 Décembre 2015 — 18h30-20h30. Soirée-débat des 

Think Tanks : « Arctic Wars: Climate Change & Security in the  
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High North » Lieu : Campus Eiffel, 10 rue Michel Sextius, Paris 

15è. 

Cette soirée promet un débat riche autour de sujets peu abordés 

en France. Les débats, autour de l’ancien Premier ministre du 

Groenland, Aleqa Hammond, et de think tankers Américains, 

Norvégiens, Finlandais, Canadiens et Français, porteront sur 

l’impact et les effets du dérèglement climatique sur les 

problématiques sécuritaires et militaires émergentes en Arctique. 

 

• Samedi 12 Décembre 2015 — 8h15-17h30. Journée de colloque 

International « Arctic Business & Policy » Ecole Militaire – 

Amphi Foch, 5 Place Joffre, Paris 07è. 

Autour de 30 intervenants de renom venus des 8 pays de 

l’Arctique et d’ailleurs (diplomates, experts internationaux, 

dirigeants associatifs, parlementaires…), cette journée de 

colloque-débat vise à échanger autour des problématiques 

économiques, militaires et politiques émergentes de l’espace 

Arctique, ainsi que de permettre un débat ouvert sur le futur de 

l’Arctique. 

Cette journée de colloque se divisera en six panels (gouvernance, 

ressources, enjeux maritimes,…) et se tiendra en présence d’une 

trentaine d’intervenants de renom (parlementaires, diplomates, 

experts internationaux, dirigeants associatifs, représentants 

autochtones…). Elle sera clôturée par M. Vittus Qujaukitsoq,  
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Ministre des Affaires Etrangères du Groenland, et M. Johnny 

Mike, Ministre de l’Environnement de la province arctique 

canadienne du Nunavut. 

Evénement officiellement certifié par le secrétariat de la COP 

21 .Ingrid LAMRI. Responsable du Comité Énergies de l’ANAJ-

IHEDN. Séminaire Grandes Écoles 2013. ANAJ-IHEDN. Ecole 

Militaire, 1 Place Joffre, Paris, 75007, France. 

Publié par Félix José Hernández. 

 

 

 

 

 

 

 

 

 

 

 

 

 

 

 

 

 

 

 

 

 

 

http://link.simple-mail.fr/c/443/496056f11d97c3d0dd68dff810128a835b37543085d1e637bcf4bb7b983692de23f1f694ea285081
http://link.simple-mail.fr/c/443/496056f11d97c3d0dd68dff810128a835b37543085d1e637bcf4bb7b983692de23f1f694ea285081


Desde las orillas del Sena 

 294 

 

              Juan Giralt en el Museo Reina Sofía 

 

             
 
           Juan Giralt. Cuadro de ciervos.2001-2002. 

              130 x 195 cm. Colección Luis Revuelta. 

 

Madrid, 8 de diciembre de 2015. 

 

Querida Ofelia: 

 

Ayer tuve  la oportunidad de visitar la primera retrospectiva 

dedicada al artista Juan Giralt (Madrid, 1940-2007) en el Museo 

Reina Sofía. Me ofrecieron muy gentilmente mucha 

documentación, parte de la cual podrás leer a continuación. 

 

“Con unos inicios autodidactas en el informalismo de los 50, su 

trabajo se extendió hasta los primeros años del siglo XXI, con 

algún paréntesis creativo debido a diferentes crisis personales. La 

exposición que exhibe ahora el Museo reúne más de 90 obras que 

reflejan dos períodos especialmente fecundos: por un lado, la 

década de los setenta, representada a través de una selección de 

pinturas y de obra en papel que muestra una secuencia de su 

progresivo abandono del informalismo y que anticipan sus 

indagaciones posteriores en torno a la figuración y la abstracción.  
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Por otro, su último período, desde el año 1990 hasta su 

fallecimiento en 2007 en que fue incorporando paulatinamente la 

abstracción, sin abandonar nunca del todo el elemento figurativo 

presente en el constante uso del collage y de la palabra pintada. 

 

Giralt extendió la técnica del collage hacia su pintura como una 

manera de integrar en ella elementos dispares y a menudo 

opuestos que amplificaran el espacio de la obra: cuadros dentro 

del cuadro, juegos con palabras inventadas o rotas, cuadernos de 

caligrafía, mapas, cromos de animales, inserción de fotos, de 

estampas publicitarias o de retratos rescatados de una almoneda, 

el juego entre la abstracción y la figuración y, por encima, la 

expresividad gestual heredada del expresionismo. “Prefiero el 

óleo pero pinto con acrílico”, declaró el propio Giralt para 

referirse a su manera de trabajar. 

 

La muestra arranca en un gran espacio diáfano que sirve como 

distribuidor del resto de salas. Lo primero que el visitante va a 

poder ver es una vitrina con unos dibujos de Giralt del año 1975 

prestados por la Colección de Gloria Kirby. Son dibujos 

realizados con diferentes técnicas: tinta china, acuarela o aerosol 

sobre papel, y que sirven como referentes de lo que será su obra a 

lo largo de su carrera. En este gran espacio hayamos 

fundamentalmente trabajos de los años 70, como es el caso de El 

sillón (1972), Retrato de Zush (1973) o La Pinocha (1973); 

algunas obras de los 80 y 12 tablas de pequeño formato nunca 

exhibidas anteriormente y realizadas en el año 1994. Sobre estas 

tablas de madera, Giralt ensayaba sus collages acrílicos y los 

collages sobre tabla que posteriormente llevaría al gran formato. 

 

La segunda sala recoge el trabajo de los años 90, con ocho 

cuadros, entre los que encontramos dos de los préstamos 

principales: Naturaleza fría (1990-91) de la Colección del 

BBVA, e Ica-Nazca, (1993) perteneciente a la Colección del  
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Banco de España. Este espacio muestra cómo Giralt retoma su 

pintura tras la crisis espiritual y personal sufrida en los años 80  y 

que supuso que su nombre desapareciera en cierta manera de la 

escena artística. Son trabajos que están realizados casi todos en 

acrílico sobre lienzo y collage sobre lienzo, técnicas y materiales 

utilizados hasta el final de su carrera. 

 

Continuamos el recorrido hasta llegar a la parte central de la 

exposición. Una sala acoge 9 obras de gran formato: Miss 

Sympathy (1997), Costa (1998, fondos del Museo Reina Sofía), 

Abalorio (1998-2000), Cretona (1999), Retrato (2000) o Cuadro 

de ciervos (2001-2002). En varias de estas composiciones 

descubrimos claves artísticas del trabajo de Giralt, como el uso de 

telas estampadas sobre las que pintaba sus creaciones, el gusto 

por fotos e imágenes antiguas para crear sus collages o la 

utilización de estampas que encontraba en pequeños mercadillos 

y ferias. 

 

Y llegamos al último espacio de esta muestra, donde 10 lienzos, 

en este caso de pequeño formato, contrastan por su tamaño con lo 

visto anteriormente. Están realizados a finales de los años 90 y a 

principios de la siguiente década: Castilla (1995), Decó (2002), 

Túmulo (2004- 2005) o Lucy (2005-2006) son algunas de los 

trabajos de la etapa final de su carrera y de su vida. 

 

Inquieto y curioso desde muy joven, Giralt se marchó en 1958 a 

vivir a Londres, donde asistió a clases de pintura en la Central 

School of Art and Design, se familiarizó con la obra de Bacon y 

otras figuras de la llamada Escuela de Londres y, gracias a 

exposiciones como la New American Painting, celebrada en la 

Tate Gallery en 1959, con el expresionismo abstracto 

norteamericano, que hasta ese momento solo conocía a través de 

estampas y de libros como El arte otro de Juan Eduardo Cirlot.  
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En 1959, viviendo aún en Londres, hizo su primera exposición en 

la Sala Fernando Fé de Madrid. 

 

Tras regresar a España en 1960, expuso en 1961 en la Galería 

Fernando Abril y en 1962 se instaló en París. Su obra de esa 

época, que hasta entonces venía transitando la senda informalista 

en su vertiente figurativa a lo Dubuffet, recibió por un lado, la 

influencia del artista argentino Alberto Greco (de quien fue 

amigo); y por otro y tras trasladarse a vivir a Amsterdam, del 

expresionismo del grupo CoBrA. Ahí empezó a definir un 

lenguaje pictórico más personal y permeable a una nueva 

interpretación de la figuración, que caracterizó su obra en las 

décadas de los setenta y ochenta y le convirtió en uno de los 

principales referentes de la Nueva Figuración Madrileña. 

 

Su vuelta de nuevo a nuestro país no se produjo hasta 1966. 

Desde ese momento, a la vez que siguió exponiendo dentro y 

fuera de España, su trabajo se radicalizó y empezó a fraguar, a 

través de cuadros seriados con perfiles humanos estereotipados, 

la ruptura con el informalismo de la siguiente década junto a 

artistas como Darío Villalba o Luis Gordillo. Con ellos coincidió 

en tendencia y en espacio la Galería Vandrés, que desde su 

fundación en 1971 se convirtió en abanderada de la vanguardia, 

no solo madrileña sino también barcelonesa, y resultó 

fundamental en el desarrollo de la carrera artística del propio 

Giralt. Fue un espacio donde una generación de artistas ya 

consagrada compartió escaparate con otra que estaba 

comenzando a despuntar. 

 

En los setenta su trabajo conecta con un elemento programático y 

de orden generacional: la citada ruptura con el informalismo. 

Aparece en su obra un nuevo modo de representación de carácter 

semifigurativo cargado de elementos orgánicos, seres de 

apariencia incompleta, entre lo infantil y lo grotesco. Invierte los  
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términos convencionales de la pintura: el color es objeto de una 

estudiada aplicación (en sentido opuesto a la pintura abstracta) y 

el espacio dialoga con la ruptura de la perspectiva propia de la 

tradición cubista; mientras los dibujos se plantean, en su mayor 

parte y al contrario de su uso tradicional, como un ejercicio de 

automatismo que da lugar a escenas de relativo aspecto caótico. 

 

Pero la llegada de los ochenta no resultó demasiado positiva para 

Juan Giratl. A principios de la década viaja a Nueva York, donde 

reside un año con una beca del Comité Conjunto Hispano-

Norteamericano y traba amistad con el fotógrafo Paco Grande y 

el escultor Juan Muñoz. A su regreso a Madrid, un par de años 

más tarde, diferentes circunstancias personales y profesionales 

como su salida de Vandrés, y la ruptura con el grupo de la Nueva 

Figuración Madrileña, lo alejan de la escena artística, provocando 

que su nombre sea casi olvidado en unos años que en España 

resultarán fundamentales para la consolidación del mercado del 

arte. 

 

Poco a poco comienza a ensayar nuevos caminos pictóricos 

aplicando la técnica del collage a grandes cuadros sobre los que 

pega pedazos de carteles publicitarios. Simultanea la restauración 

de pisos antiguos con el trabajo regular en el estudio, pero su 

exclusión del canon oficial impide que se cuente con él en 

exposiciones importantes. Tras esta crisis y la consiguiente 

pérdida de visibilidad, la entrada en los noventa volvió a 

otorgarle la buena posición que dos décadas antes tenía 

asegurada, y comenzó a crear la que es considerada su mejor y 

más personal obra. 

 

El punto de inflexión se podría situar en la exposición que 

celebró en 1991 en la Galería Bárcena & Cía de Madrid, a la que 

seguiría al año siguiente una individual en la Biblioteca Pública 

de Nueva York y otra muestra en 1997 en el Palacio de  
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Revillagigedo de Gijón con 50 obras, de la que se editó una 

monografía con textos de Fernando Castro Flórez y Darío 

Villalba. Desde entonces, críticos que lo tenían olvidado 

volvieron a fijar su atención en él, algunos nuevos lo 

descubrieron y otros que lo habían apoyado en los años difíciles 

renovaron su argumentarlo para dedicarle los espacios reducidos 

que hasta entonces le dedicaban los periódicos al reseñar sus 

exposiciones. Todo esto sirvió de apoyo e impulso para afrontar 

los quince años posteriores de intensísimo trabajo, hasta su 

muerte en 2007. 

 

Con motivo de la exposición, el Museo Nacional Centro de Arte 

Reina Sofía ha editado el catálogo Juan Giralt, una publicación 

que incluye ensayos de Francisco Calvo Serraller, Marcos Giralt 

Torrente y del propio artista. 

 

JUAN GIRALT.  1 de diciembre de 2015 - 29 de febrero de 2016. 

Museo Nacional Centro de Arte Reina Sofía. Edifico Sabatini. 4º 

planta, zona D. Comisarios: Carmen Giménez y Manuel Borja-

Villel. Coordinación:  Soledad Liaño” 

 

Un gran abrazo desde nuestra querida y culta España, 

 

Félix José Hernández. 
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                        Sabiduría y política 

 

         
 

París, 9 de diciembre de 2015. 

 

Querida Ofelia: 

 

Te envío este interesante artículo, que me hizo llegar desde 

Miami nuestro querido amigo, el poeta disidente cubano 

Yndamiro Restano. 

 

 “Lo mejor que le ha pasado a Venezuela ha sido que los 

venezolanos votaran en estas elecciones, por mayoría, a favor de 

las fuerzas democráticas. Obviamente este paso importante, que 

permite construir una auténtica división de poderes, hubiera sido 

impensable sin la vocación democrática de la sociedad 

venezolana y su sentido práctico de la política que le llevó a un 

protagonismo racional. La oposición venezolana comprendió que 

hay que participar. Si las fuerzas democráticas le obsequian todo 

el espacio de acción legal a las fuerzas autoritarias, estas lo van a 

ocupar porque el climax del autoritarismo es el dominio 

totalitario. Hay que ir, paso a paso, por los intersticios que deja la 

ley. Podríamos decir para fraseando a Engels, quien terminó  
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siendo un socialdemócrata, que las fuerzas democráticas son 

invencibles porque subvierten el orden dentro de la legalidad.  

 

De cualquier manera hay otra lección muy importante en el 

fenómeno histórico venezolano. Sin la proyección actual de los 

Estados Unidos, la política se hubiera visto acorralada por el 

Nacionalismo. Pues, las fuerzas autoritarias se hubieran sentido 

legitimadas por un patriotismo estrecho y convertido el momento 

político en un momento “revolucionario”. Discurso muy grato, 

por cierto, a los oídos autoritarios latinoamericanos. Me refiero al 

Viejo discurso del antiimperialismo, que ha terminado de 

desmontar el Presidente Obama al restablecer relaciones 

diplomáticas con su enigmático vecino isleño. En el caso 

venezolano, Estados Unidos le brindó apoyo moral a las fuerzas 

democráticas, de manera cautelosa para no ofrecerle a las fuerzas 

autoritarias la oportunidad de internacionalizar el conflicto. 

Obviamente, son dos procesos diferentes en momentos distintos 

que no se pueden reducir mecánicamente. Pero es indudable que 

Estados Unidos ha actuado con la sabiduría política que era 

necesaria y ayudado a este triunfo de las fuerzas democráticas 

venezolanas.  

 

Ahora el camino está abierto para que siga fluyendo la libertad. 

Camino difícil, pero posible. Sobre todo si se parte del axioma 

que siempre nos recuerda, que son los medios los que prefiguran 

el fin. Equilibrio, balance, Todo alrededor del Centro. En 

resumen, desapego a la golosina del Poder para poder 

comprender a la pluralidad individual y entre Todos construir un 

mundo más amable.” Yndamiro Restano 

 

Un gran abrazo desde La Ciudad Luz, 

 

Félix José Hernández. 
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                Pauvres profs … les perles des élèves 

      

Paris le 9 décembre 2015. 

Une occasion de sourire, ou de rire selon son humeur. 

La guerre 
 

- Les soldats se cachaient pour éviter l'éclatation des obus.  

- Les avions lançaient des espadrilles contre l'ennemi.  

- À la fin, les hommes commençaient à en avoir marre d'être tués. 

- Après la défaite, les Français prirent comme chef  le maréchal 

Pétrin.  

- Le 11 novembre, tous les morts de le guerre fêtent la victoire.  

- Sur les champs de bataille, on voit les tombes de ceux qui sont 

tombés, c'est pourquoi on les appelle des pierres tombales.  

 

Le Moyen Âge 

- Les paysans étaient obligés de jeûner à chaque repas. 

- La famine était un grave problème pour ceux qui n'avaient rien à 

manger.  

- Au Moyen-âge, la bonne santé n'avait pas encore été inventée.  

- Les Moyenâgeux avaient les dents pourries comme 

Jacquouilles. 
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- La mortalité infantile était très élevée sauf chez les vieillards.  

 

Jeanne d’Arc 
 

- Son nom vient du fait qu'elle tirait à l'arc plus vite que son 

ombre. 

- On l'appelait "La Pucelle" car elle était vierge depuis son 

enfance. 

-Jeanne détestait les Anglais à qui elle reprochait de l'avoir brûlée 

vive.  

 

Sciences Physiques 

 

- Une bouteille d'eau explose s'il gèle car, sous l'effet du froid, 

l'eau devient un 

explosif.  

- Le passage de l'état solide à l'état liquide est la niquéfaction. 

- Quand on a un corps et qu'on le lâche, il se casse la gueule. 

- Un kilo de mercure pèse pratiquement une tonne.  

- Le cheval vapeur est la force d'un cheval qui traîne sur un 

kilomètre un litre 

d'eau bouillante.  

- Un avion dépasse le mur du son quand l'arrière va plus vite que 

l'avant.  

- Les atomes se déplacent dans le liquide grâce à leur queue en 

forme de fouet.  

- La climatisation est un chauffage froid avec du gaz, sauf que 

c'est le contraire.  

 

Chimie 
 

- Le gaz sulfurique sent très mauvais. On n'a jamais entendu une 

odeur pareille.  
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- Pour rendre l'eau potable, il faut y ajouter de l'alcool à 90°. 

-L'acier est un métal plus résistant que le bois.  

 

Mathématiques 

 

- Un polygone est une figure qui a des côtés un peu partout.  

- Pour trouver la surface, il faut multiplier le milieu par son 

centre. 

- Cette figure s'appelle un trapèze car on pourrait y suspendre 

quelqu'un.  

- Un triangle est un carré qui n'a que trois bordures. 

 

Sciences et Nature 
 

- Le chien, en remuant la queue, exprime ses sentiments, comme 

l'homme.  

- Les lapins ont tendance à se reproduire à la vitesse du son.  

- Pour faire des œufs, la poule doit être fermentée par un coq.  

 

Publié par Félix José Hernández. 
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              Genealogía cubana, un libro muy especial 

 

             
 

París, 10 de diciembre de 2015. 

 

Querida Ofelia: 

 

Sé bien que conoces a  William y su obra, ya que te he enviado 

todos sus libros, pero comienzo la presente con sus datos  
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biográficos para los que no están al tanto de su fructífera labor 

intelectual. 

 

William Navarrete nacido en Cuba en 1968 vive en París desde 

hace 25 años. Tiene en su haber más de quince publicaciones en 

géneros tan diversos como la poesía, la novela, el cuento, el 

ensayo y el periodismo. Su novela más reciente, Fugas (Tusquets, 

2014) ha visto la luz en francés bajo el título de En fugue (Ed. 

Stock, París, 2015) con traducción de Marianne Millon. 

Navarrete ha sido curador de exposiciones, traductor para el 

sistema de Naciones Unidas, activista político a través de 

asociaciones que fundó en París junto a otros compatriotas. Ha 

preparado antologías: una de homenaje a José Lezama Lima, 

Aldabonazo en Trocadero 162; otra por el centenario de la 

República cubana, publicada en 2002 en las ediciones Universal 

(Miami); una de poetas cubanos en París titulada Insulas al pairo.  

Ha preparado monografías críticas de artistas, montado 

exposiciones y dirigido colecciones de literatura en donde ha 

publicado a muchos autores. Colabora permanentemente para El 

Nuevo Herald y otras publicaciones periódicas, y ha organizado, 

además, decenas de presentaciones de libros y películas en la 

Maison de l’Amérique Latine de París durante más de una 

década, y ofrecido conferencias en bibliotecas y espacios 

culturales en Francia, Italia, España, Alemania, Estados Unidos y 

América Latina.  

 

 

Muy presente en salones y ferias literarias en el país donde vive y 

en todo el mundo, ha sido invitado en los últimos años a la Feria 

Internacional del Libro de Miami, al Festival de la Palabra de San 

Juan de Puerto Rico, a la Feria de la UANL en Monterrey, el 

festival de Santa Cruz de las Letras en Bolivia, el HAY Festival 

de Xalapa (México) y a gran cantidad de salones literarios a lo 

largo de Francia: Niza, Deauville, Montmorillon, París, Saint- 
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Louis, Cosne-sur-Loire, Villeneuve-sur-Lot, Provins, Narbonne, 

Quimper, Roquebrune, Sète, Le Mans, entre muchos más. 

Recientemente acaba de recibir la beca de Creación que otorga al 

Centro Nacional del Libro en Francia a escritores consagrados 

que presentan un proyecto de escritura y que cumplen con los 

requisitos de esta.  

 

Sorprendente es su nuevo libro: Genealogía cubana. San Isidoro 

de Holguín, con la colaboración de María Dolores Espino, 

profesora de economía internacional, ambiental y de recursos 

naturales, en la Universidad de Saint Thomas y en la Florida 

International University. Lo publica la editorial valenciana 

Aduana Vieja (Valencia, 2015), y este tema en el que, a pesar de 

llevar un blog de genealogía holguinera 

(http://genealogiaholguinera.blogspot.com) desconocía motivaba 

a este escritor.  

 

En una entrevista que me concedió hace dos días en el 

celebérrimo  Café de Flore, del Boulevard de Saint-Germain, en 

el corazón del Barrio Latino, me explicó ampliamente en qué 

consiste y me ofreció detalles sobre este valioso trabajo.  

 

He visto tantas películas y fotos sobre ese café que siempre que 

debo reunirme con alguien en él, llego anticipadamente, como 

ocurrió con William.  Mientras esperaba en una pequeña mesa 

para dos personas, en su interior, deleitándome con un Martini, 

observaba discretamente a los  clientes. ¿Sabrían que estaban 

sentados en las mismas sillas, butacas o sofás de una pléyade de 

figuras de las artes y las letras internacionales? Me parecía ver en 

una mesa a: Jean Gabin con Lino Ventura, Michelle Morgan y 

Alain Delon; en otra se encontraban Yves Montand, Simone 

Signoret, Edith Piaf , Marcel Cerdan y Marlene Dietrich; un poco 

más lejos, en un sofá se podían ver a Truman Capote, junto a 

Ernest Hemingway, Tennessee Williams, Arthur Miller y Sinclair  

http://genealogiaholguinera.blogspot.com/
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Lewis. Mientras que en la terraza que da al Boulevard, hoy llenas 

de turistas chinos cargados de bolsas de tiendas de lujo, podía 

imaginar al grupo formado por: Pablo Neruda, Gabriela Mistral, 

Miguel Ángel Asturias, Antonio Machado, Salvador Dalí, García 

Lorca y Pablo Picasso. 

 

Llegó mi gran amigo William y después de los saludos de rigor, 

coloqué mi pequeño magnetófono a la derecha de la mesa, para 

no perder ni una palabra de lo que  él me diría. Así comenzó la 

entrevista.  

 

FJH: ¿En qué consiste este nuevo libro Genealogía cubana. San 

Isidoro de Holguín? 

 

WN: Se trata de un libro muy diferente de todo lo que he 

publicado hasta la fecha. La ciudad de Holguín, en el norte del 

Oriente cubano, fue un desgajamiento de Bayamo. Cuando los 

ingleses conquistaron Jamaica y se la arrebataron a la corona 

española, los colonos peninsulares que allí vivían tuvieron que 

evacuar la Isla. El éxodo jamaicano se dirigió entonces, en gran 

medida, hacia las villas cubanas de Santiago y Bayamo, las más 

cercanas geográficamente a la colonia perdida. Es por ello que 

ocurre un abrupto crecimiento demográfico en el año de 1655 y 

que parte de la población que llega a Bayamo se instalará poco 

después en otras regiones de la comarca. En esa época, lo que hoy 

es la ciudad de Holguín (tercera en número de habitantes de 

Cuba) estaba solamente constituida por hatos, haciendas y 

corrales, fundados, en su mayoría, en el siglo XVI y XVII, en 

épocas de las naborías de indios. Con la explosión de la población 

de Bayamo dichos hatos se convierten en una solución ideal para 

prosperar económicamente y, poco a poco, alrededor de ellos, se 

va constituyendo un incipiente poblado que en 1735 posee ya 114 

casas. Hay que recordar que en ese tiempo, en la región de 

Holguín, se daba un tipo de hacienda llamada comunera, un tipo  
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de propiedad agrícola en que diferentes personas podían comprar 

porciones evaluadas en pesos. Es por ello que, ante el crecimiento 

demográfico de Bayamo, muchos adquieren por determinada 

cantidad de pesos partes en las haciendas de la comarca norte, o 

sea, en el Holguín actual. 

 

Surge entonces la necesidad de hacer un censo o empadronar a 

los habitantes de ese poblado inicial, que desde los orígenes había 

sido colocado bajo la advocación de San Isidoro y de la Virgen 

del Rosario. Para ello, el Cabildo bayamés decide asignar a un 

funcionario la misión de establecer el censo o Padrón de casas y 

familias de este pueblo de San Isidoro de Holguín (febrero de 

1735) que es el título original. El funcionario a cargo de esa tarea 

anota, casa por casa, quienes las viven y la edad de cada 

habitante. En general, aparece el pater familias, su esposa, los 

hijos que viven bajo el mismo techo, los parientes y esclavos.  

 

Sucede que muchos de los que se han interesado en los orígenes 

de Holguín, muchos en pos de sus propios ancestros, han 

consultado este primer censo o padrón, de carácter excepcional, 

por cuanto sabemos que en Cuba escasean los materiales del siglo 

XVIII y que la imprenta llegó muy a finales de aquel siglo. Sin 

embargo, la dificultad para todo el que consultaba el censo o 

padrón era identificar realmente a cada personaje mencionado, ya 

que el funcionario ofrece sólo el primer apellido y, en ocasiones, 

se equivoca en la grafía de éste, en la edad o no deja claro el 

vínculo de parentesco con otros mencionados. Fue por ello que, 

consultando los libros parroquiales, los protocolos y el 

manuscrito de familias holguineras que escribió Diego de Ávila 

Delmonte hacia 1860 fue que decidí corregir, ampliar, comentar e 

identificar a cada uno de los personajes que aparecen en este 

documento. De un censo de unas 15 páginas, cuyo original 

atesora el Archivo de Indias de Sevilla, ha salido un libro de 280. 

Quienes descienden de los apellidos Almaguer, de Ávila, Batista,  
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del Corral, de la Cruz, Escalona, Fonseca, González de Rivera, 

Hechavarría, Leyva, Paneque, Peña, Pupo o Ponce de León, de 

los Reyes, Ricardo, Rodríguez de Leitía, Serrano, de la Torre, 

Vázquez y Velázquez de Cuéllar, así como de los primeros 

Abreu, Aguilar, Aguilera Gómez, Argüello, Diéguez, Durán, 

Domínguez, Fernández, Fuentes, Guerrero, Hernández de 

Manzano, Legurde, Losada, Marrero, Meneses, Mora, Muñoz, 

Ochoa, Osorio, Parada, Paredes, Pérez de la Vega, Proenza, 

Reynaldos, Rojas, Sablón, Tejeda y Toledano, encontrarán en 

este libro a sus ancestros. 

 

FJH: ¿Cómo pudiste desde París reunir todo el material de 

archivos para este trabajo? 

 

WN : Llevo muchos años reuniendo información. En un artículo 

que publiqué hace algún tiempo en la revista francesa Siècle 21, 

cuento cómo viviendo en La Habana, ciudad donde crecí y viví 

hasta mi salida de Cuba, me enviaban de vacaciones a la casa de 

mis abuelos paternos, en Banes, provincia actual de Holguín. 

Digamos que, entre los 10 y 16 años pasé todos los veranos en 

aquel pueblo del norte de Oriente. Para matar el aburrimiento 

empecé a hacer un árbol genealógico de ambas ramas, las de mis 

dos abuelos paternos, y a medida que iba avanzando me daba 

cuenta de que todos éramos parientes, por una u otra rama. Así, 

Banes, fundado hacia 1890, era un desgajamiento de los pueblos 

de Gibara y de Fray Benito, poblados a partir de 1820, y estos 

dos, lo eran ya de San Isidoro de Holguín, que a su vez, lo fue de 

Bayamo. A las familias fundadoras se iban añadiendo nuevos 

colonos: algunos que llegaban a través del puerto de Gibara (a 

partir de 1820) o desde Santo Domingo, Santiago, Baracoa, 

Bayamo y Puerto Príncipe, fundamentalmente. La genealogía 

permite ver el extraordinario movimiento humano y el tejido 

histórico social de la región y, a la larga, de todo el país. Es por 

eso que, básicamente, parte del material lo había sacado de  
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aquellas primeras búsquedas cuando, adolescente, visité la 

parroquia de Santa Florentina del Retrete de Fray Benito, la 

catedral San Isidoro de Holguín, los archivos de San Fulgencio de 

Gibara y los Registros Civiles (para los tiempos posteriores a la 

guerra de 1895) de diferentes municipalidades de la zona. 

 

Establecido ya en París abandoné esto durante cierto tiempo (todo 

el que se aficiona a la genealogía sabe que en las búsquedas hay 

momentos de frenesí, otros de investigación febril y, por último, 

periodos de completo abandono, según la disponibilidad de 

tiempo). Lo retomé a principios del 2000 y, poco a poco, gracias 

a una amiga que viaja constantemente entre París y Holguín, así 

como de un medio hermano que vive allá, empecé a reunir todo el 

material que me faltaba. Por otro lado, gasté muchísimas horas y 

bastante dinero llamando a los archiveros en Holguín y pagando, 

por supuesto, las informaciones que iban saliendo a la luz. Las 

búsquedas son engorrosas porque los libros están en mal estado, 

faltan páginas, la caligrafía de ciertos curas o notarios de la época 

a veces es difícil de entender, la tinta se borraba o se vuelve tan 

tenue que es difícil descifrar ciertos manuscritos. 

 

Por último, apareció, como un arcángel, María Dolores Espino, 

economista y profesora universitaria en Miami, de orígenes 

holguineros por algunas de sus ramas, con quien comparto 

algunos ancestros, pero sobre todo, la misma pasión por estos 

temas. Gracias a ella, al rigor de su lectura, al hecho de que sabe 

sacar cuentas mejor que yo (cosa importante en el tema de las 

edades de los empadronados y en calcular quién puede o no ser 

hijo o nieto de quién), pudimos poner orden a todo este caudal de 

información. De hecho es coautora de este libro. 

 

Llegó a nuestra mesa  el elegante y solícito camarero con la 

bandeja de mariscos y la botella de vino blanco de Sancerre, por  
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lo cual hicimos una pausa en la entrevista y mientras 

almorzábamos, nuestra conversación giró en torno a los últimos 

viajes que hemos hecho. William es un trotamundos de verdad,  

es una de las tres personas que conozco, que más ha recorrido 

nuestro planeta  en dirección a los cuatro puntos cardinales. Lo 

cual lógicamente, como a todo el que ama viajar, le ha abierto sus 

horizontes, enriquecido culturalmente  y cultivado su espíritu 

solidario y tolerante. 

 

Nunca he podido comprender como hay quienes pueden vivir 

encerrados en su  guetto, sin leer, sin pasar fronteras, 

“informados” solamente por la telebasura. Al final se convierten 

en intolerantes a causa del mundillo de ignorancia en el que 

viven. ¡Los pobres! 

 

Terminados los mariscos, aunque no el delicioso Sancerre, volví 

a encender el magnetófono para continuar con la entrevista. 

 

FJH: ¿Se tiene noticias en Cuba de esta publicación? 

 

WN: Ni idea. El libro lo presentamos ante un grupo de 

apasionados del tema hace un mes en Miami. Allí hay un Club de 

Genealogía Cubana muy activo y que recientemente ha hecho un 

valioso trabajo de digitalización y puesta en línea de la colección 

de Enrique Hurtado de Mendoza, genealogista cubano cuyos 

archivos compró la Universidad Internacional de la Florida (FIU). 

No sé si en Holguín se han enterado. 

 

FJH: ¿Algún otro proyecto en este sentido? 

 

WN: Tengo material como para tres libros más, siempre de 

genealogía e historia de familias del norte de Oriente entre los 

siglos XVI y XIX. Algo estamos preparando, pero se avanza 

lentamente. Es muy posible que el próximo sea un poco en el  
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estilo de Historia de familias cubanas, voluminosa obra en 9 

tomos que realizó el conde de Jaruco, Francisco Xavier de Santa 

cruz y Mallén, o sea, un estudio de unos 30 apellidos fundadores 

a lo largo de tres siglos, digamos desde el siglo XVII hasta finales 

del XIX. Por el momento, dos semanas de trabajo, han permitido 

organizar la mitad del apellido de la Cruz. Eso significa que la 

información la tenemos, pero ordenarla y presentarla en forma de 

libro es otro tema. 

 

Al salir del café, después de un abrazo cubano, William se dirigió 

a su hogar, en donde le esperaban las maletas sin terminar, para 

irse esa misma noche hacia otras latitudes. 

 

Me dirigí hacia el jardín del Atelier de Eugène Delacroix,  situado 

en un callejón, detrás de la Abadía de Saint-Germain. Me senté 

en un banco junto a la rosaleda y cuando me disponía a continuar 

a leer el poemario “Con mis blancas gaviotas”, escrito por esa 

gran dama de las letras cubanas que es Doña Matilde L. Álvarez, 

llegó una señora muy distinguida, se sentó en el banco situado 

frente al mío, abrió el libro “L’Amant” de Margherite Duras - una 

de mis novelas contemporáneas francesas preferida-. Mientras 

pasaba las páginas con sus bellas manos, parecía que las 

acariciaba. Aunque yo la observaba discretamente, ella se percató 

de ello, levantó la vista, cruzó mi mirada y una leve sonrisa 

apareció en sus labios. Nunca podrá saber que su parecido 

extraordinario con una chica que tanto amé, me llevó en un 

instante a La Habana de los años sesenta. 

 

Me pregunto cómo es posible que alguien pueda encontrar placer 

al leer un libro en una fría tableta electrónica. ¡Qué horror! 

 

Durante mi niñez allá en mi querido terruño camajuanense, jamás 

hubiera podido imaginar que gracias al exilio en París, conocería 

y crearía lazos de amistad con tantas personas brillantes: poetas,  
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novelistas, pintores, escultores, músicos, catedráticos, políticos, 

periodistas y un largo etcétera. 

 

Un gran abrazo desde la sublime Ciudad Luz, que en esta época 

del año hace gala de su nombre, gracias al despliegue fastuoso de 

la decoración navideña, 

 

Félix José Hernández. 
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                La nube del no saber de Ho Tzu Nyen 
 

     
 

       Ho Tzu Nyen. Captura de La nube del no saber, 2011. 

 

Bilbao, 11 de diciembre de 2015. 

 

Querida Ofelia: 

 

El Museo Guggenheim Bilbao presenta, del 3 de diciembre de 

2015 al 24 de abril de 2016, el estreno en España de la obra de 

Ho Tzu Nyen La nube del no  saber (The Cloud of the 

Unknowing), la sexta instalación que acoge la sala Film & Video 

del Museo, inaugurada en 2014 y dedicada al videoarte, la 

videoinstalación y la imagen en movimiento. 

 

Ho Tzu Nyen (Singapur, 1976), escoge el elemento de la nube 

con la intención de confrontar los mitos fundacionales y la 

historia geopolítica del sudeste asiático. La nube del no saber 

(2014) es una instalación de vídeo multicanal inmersiva que 

explora la representación de una nube informe y esquiva. El 

vídeo, presentado en un marco teatral, consta de ocho historias 

que transcurren en un bloque de pisos de protección oficial de  
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Singapur, un lugar abandonado y humilde. Cada una de las ocho 

historias se centra en un personaje al que le sorprende una nube 

etérea que envuelve su entorno más cercano. Las escenas hacen 

alusión a obras significativas de la historia del arte realizadas por 

maestros occidentales, como Caravaggio, Francisco de Zurbarán, 

Antonio da Correggio, Giovanni Lorenzo Bernini y René 

Magritte; y orientales, como los chinos Mi Fu y Wen Zhengming. 

 

La nube del no saber, creada para representar a Singapur en la 

Bienal de Venecia de 2011, toma su título de un tratado anónimo 

escrito en inglés en la segunda mitad del siglo XIV, una de las 

obras más influyentes de la literatura mística inglesa, que se 

enmarca en la tradición del neoplatonismo cristiano y cuyo fin era 

la oración contemplativa. La instalación se inspira también en el 

libro Théorie du nuage. Pour une histoire de la peinture ( 1972), 

del filósofo francés Hubert Damisch, que examina la importancia 

de la iconografía de la nube en la historia del arte recurriendo a la 

simbología y la semiología. 

 

La nube es un elemento recurrente en el trabajo de Ho Tzu Nyen 

como se ve en trabajos anteriores, como Utama: Todos los 

nombres de la historia lo son (Utama: Every name in history is ) o 

de Diez mil tigres (Ten Thousand Tigers ), en los que también 

incluye referencias artísticas, culturales, históricas, musicales y 

filosóficas de oriente y occidente. El artista se refiere a su interés 

por las nubes con estas palabras: “Las nubes me interesaban, cada 

forma y configuración, y observarlas a través de diferentes 

pinturas y distintas tradiciones iconográficas, a través de la poesía 

romántica hasta la nefrología, el bodegón, la pintura de Magritte, 

la pintura con tinta de China, las cámaras de niebla, etcetera 

etcétera”. 

 

La instalación está acompañada por una banda sonora compuesta 

por fragmentos musicales que el artista ha seleccionado partiendo  
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de alrededor de 200 canciones en cuyas letras se mencionan las 

nubes. La obra en sí es como una máquina en la que influencias y 

precursores se fusionan y reconfiguran para formar una narrativa 

polisémica. Cuatro grandes pantallas envuelven al espectador en 

una atmósfera densa y teatral, que aumenta la impresión sensorial 

de la instalación. 

 

En la presentación de esta obra en la Bienal de Venecia, Ho Tzu 

Nyen utilizó máquinas de humo para enfatizar el aspecto 

sensorial de la obra. El objetivo del artista es utilizar la 

iconografía de la nube como metáfora de la trascendencia y de la 

espiritualidad y, al mismo tiempo, incluir numerosas referencias 

visuales y sonoras de tal manera que cada espectador pueda tener 

su propia experiencia sensitiva. 

 

Ho Tzu Nyen se licenció en Bellas Artes por el Victorial College 

of Arts de Melburne, en Australia, en 2001 y completó un máster 

en estudios del sudeste asiático por la National University of 

Singapore en 2007. Trabaja fundamentalmente en cine, vídeo y 

performance, y, recientemente, experimenta con instalaciones 

ambientales multimedia. En su obra, el artista se apropia de las 

estructuras de los mitos épicos para utilizarlas como herramientas 

discursivas. 

 

Ho Tzu Nyen ha tenido exposiciones individuales en Museos y 

galerías como la Substation Gallery de Singapur, el 

Contemporary Art Centre of South Australia en Adelaida, el 

Artspace de Sídney y el Mori Art Museum de Tokio. Entre sus 

muestras colectivas más importantes destacan la 26 Bienal de São 

Paulo (Brasil, 2004), la III Trienal de Arte Asiático de Fukuoka 

(Japón, 2005), la I Bienal de Singapur (2006), Thermocline of 

Art: New Asian Waves (ZKM, Karlsruhe, Alemania, 2007), la VI 

Trienal Asia Pacífico (Queensland Art Gallery, Brisbane, 

Australia, 2009), la V Trienal de Auckland (Auckland Art  
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Gallery, Nueva Zelanda, 2013), No Country (Solomon R. 

Guggenheim Museum, Nueva York, 2013), La X Bienal de 

Shanghai (Shanghai Power Station of Art, China, 2014), y la II 

Bienal de Kochi-Muziris (Kochi, India, 2014). Sus películas se 

han exhibido en la 41 Quincena de los directores del Festival de 

Cannes (2009) y en la 66ª Edición del Festival internacional de 

cine de Venecia (2009). Sus proyectos teatrales se han presentado 

en el KunstenFestivaldesArts (Bruselas, 2006 y 2008), en el 

Theater der Welt (Mulheim, Alemania, 2008), y en la Wiener 

Festwochen (Viena, Austria, 2014). 

 

En 2006, Tzu Nyen presentó El proyecto Guernica (The Guernica 

Project ) en la feria ARCO Madrid, un rompecabezas de 300 

piezas basado en la obra de Picasso, y más recientemente, en 

2011, representó a Singapur en la 54ª Bienal de Venecia con La 

nube del no saber . 

 

La sala Film & Video del Museo Guggenheim Bilbao se inauguró 

en 2014 con el objetivo de mostrar obras de videoarte, 

videoinstalaciones e imágenes en movimiento pertenecientes a las 

Colecciones Guggenheim y a otras colecciones internacionales. A 

lo largo de todo el año pasado la sala Film & Video ha albergado 

obras audiovisuales de tres artistas aclamados 

internacionalmente. La primera videoinstalación, inaugurada en 

marzo de 2014, fue El reloj (The Clock , 2010), del artista 

multidisciplinar Christian Marclay; en junio el artista islandés 

Ragnar Kjartansson presentó su instalación Los visitantes (The 

Visitors , 2012), y entre octubre de 2014 y marzo de 2015 se 

pudo contemplar la videoinstalación de Rineke Dijkstra titulada 

The Krazyhouse (Megan, Simon, Nicky, Philip, Dee Liverpool, 

UK, 2009). Entre marzo y el 5 de julio de 2015 se ha podido ver 

la instalación de la artista Kimsooja titulada Las rutas del hilo 

(Thread Routes, 2010-) y, del 16 de julio al 22 de noviembre , el  
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vídeo Paralaje (Parallax, 2013) de la artista paquistaní Shahzia 

Sikander. 

 

Ho Tzu Nyen: La nube del no saber. Del 3 de diciembre de 

2015 al 24 de abril de 2016. Museo Guggenheim Bilbao. 

Comisaria: Lucía Aguirre. Sala Film & Video (103). 

Photo: Ho Tzu Nyen. Captura de La nube del no saber (Cloud of 

Unknowing), 2011.Videoinstalación de cuatro canales, en color, 

con sonido, 17 min, con focos. Edición 1/1. Solomon R. 

Guggenheim Museum, Nueva York. Guggenheim UBS MAP 

Purchase Fund, 2012. © Ho Tzu Nyen. 

Esta crónica está basada en la amplia documentación que me 

ofreció el Departamento de Comunicación y Marketing del 

Museo Guggenheim Bilbao.  

 

Un gran abrazo desde la bella y culta Euskadi, 

 

Félix José Hernández. 
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                            Con mis blancas gaviotas 

 

                             
 

París, 12 de diciembre de 2015. 

Querida Ofelia: 

 

¡Qué gran placer me ha procurado leer este nuevo poemario de 

Doña Matilde! Es un libro especial, lleno de belleza y 

desbordante de amor, amor intenso, profundo…  

 

Lo comencé a leer hace una semana sentado en una butaca de 

metal junto a la Fuente Médicis, en los Jardines del Palacio de  

Luxemburgo y lo terminé ayer, sentado en un banco de madera en 

el jardín de la casa del gran Eugène Delacroix. Como bien sabes, 

tengo mis lugares preferidos para leer en esta espléndida Ciudad 

Luz y, éstos son dos de ellos. 

 

En los poemas de Matilde está siempre presente el mar, ese mar 

majestuoso, inmenso, que la une o separa de su querida tierra  
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natal, de nuestra Cuba. Ella recuerda con gran nostalgia- presente 

a lo largo de toda su obra- , los paseos de niña de la mano de  su 

padre  por el Malecón habanero.  El mar, la nostalgia por la Patria 

perdida y sus padres, son los temas principales que aparecen en 

sus versos, con un vocabulario sencillo, al alcance de todos. No le 

es necesario expresarse con un refinado o pedante vocabulario 

para darse ínfulas de intelectual. Ella lo es, es Doctora en 

Filosofía, por lo cual, no tiene por qué hacer gala de sus 

conocimientos literarios o filosóficos. 

 

Creo que si Matilde, después de que Dios la llame, pudiera 

regresar, lo haría como gaviota blanca, libre y hermosa, para 

poder volar sobre las costas cubanas,  su casa de la calle 

Tejadillo, los campos y todos los lugares donde transcurrió su 

vida antes del destierro. ¡Por allá donde quedaron los lugares de 

sus  recuerdos de infancia, adolescencia y juventud! 

 

Por medio de sus versos, Matilde mantiene vivos los recuerdos de 

su tierra natal, alimenta su nostalgia y también la nuestra. Estimo 

que el exilio, aún en el mejor de los casos, es una pena muy 

difícil de soportar y… Matilde lo logra gracias a su pluma. 

 

Este es su cuarto libro,  consta de cuatro poemarios : Poemas al 

mar, Poemas cubanos, Poemas a mis padres y Poemas “Las 

Olvidadas”. He escogido algunos que me han agradado mucho, 

por diferentes razones que te serán muy fácil de comprender: 

 

Al horizonte lejano vuela mi pensamiento, 

mientras que espero a mis gaviotas todas, 

para juntas emprender el vuelo, 

 que nos lleve a otros mundos,  

donde no haya más tormentos,  

donde entre sus plumas, 
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y de mi alma los arpegios,  

nazcan aunque sean ilusiones,  

convertidas en bellos sueños. 

 

                 000 

 

¡Me gusta tanto sonar contigo! 

que contenta me despierto, 

aunque al despertar muchas veces,  

en mis ojos llanto encuentro. 

¡Me gusta tanto soñar con tus campos,  

tocar tus ríos o besar tu cielo, 

oír al sinsonte cantar tan contento!  

Tengo en mis venas guarapo corriendo,  

siento en mi pecho tu caña moliendo.  

Huelo a tabaco y café, 

y en un bohío me escondo en silencio,  

porque sé, que por todo ello, siempre,  

en mis ojos, luego, llanto encuentro.  

Acaricio tus verdes palmas, 

amo las estrellas de tu cielo, 

recorro de mi barrio las calles, 

y converso contigo en el silencio.  

Te digo mil veces ¡cuánto te quiero! 

mi patria, pero porque estás tan lejana,  

en mis ojos siempre llanto encuentro. 

 

                 000 

 

Llego en el silencio de la noche, 
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hasta el mismo cielo para como en un sueño,  

conversar con ellos. 

Son ellos, mis padres, a los que mi vida les cuento,  

y les hablo de mis penas y de todos mis sueños,  

les digo la nostalgia por mi patria, 

que sigue siendo mi eterno tormento; 

y siento venir en el silencio de la noche, 

desde el mismo cielo para mí, como en un sueño,  

con el perfume de nuestras blancas mariposas,  

todo el amor de ellos, 

y yo, ya en paz, me duermo. 

 

                 000 

 

Tú no tienes ni idea de las riquezas que hay en mi vida, 

Porque tengo a Dios siempre conmigo, 

Además he sembrado amor por todas partes, 

Y lo recojo hecho flores, sin espinas. 

Tengo mis sueños y mis quimeras, 

que me llenan con fulgor de estrellas. 

Tengo a mi mar que siempre me espera, 

cuando al caer la tarde voy a sus arenas, 

y hablo con mis gaviotas que allí están, 

para acunar el sueño de mi alma marinera. 

 

                             000 

 

Además, y en prosa, el libro contiene cinco relatos titulados “Mis 

animalitos hablan” y doce relatos titulados “Las cosas también 

hablan”. Todos ellos reflejan con sencillez y sensibilidad su 

mundo de nostalgias, sueños, recuerdos y fantasía. Son como  
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fábulas surgidas de su fértil imaginación, en las cuales un carrito 

de supermercado habla con una caja, dos ardillas se disputan por 

un aguacate, una acera conversa con una calle y hasta la autora 

adopta  la palomita Estorino. 

 

Este es un libro que se podría convertir en un magnífico regalo de 

Navidad para todos aquellos que aman: el mar, la naturaleza, la 

familia, sienten nostalgia por su tierra natal, es decir… para 

todos. 

 

Doña Matilde L. Álvarez, nació en La Habana Vieja, Cuba. 

Graduada de Bachiller en Letras del Colegio del Sagrado 

Corazón de Jesús, tiene un Doctorado en Filosofía y Letras de la 

Universidad de La Habana, un Master of Sciences in Human 

Services, Summa Cum Laude de Nova University en Estados 

Unidos, y un Certificado de Maestra para Junior College del 

Dpto. de Educación de la Florida (1974-1984).  

 

Le deseo muchos éxitos a esa gran dama de la Literatura Cubana 

que es Doña Matilde L. Álvarez. Ella  me ha iluminado el cielo 

gris de París con sus bellos poemas. 

 

Un gran abrazo desde La Ciudad Luz, en estos momentos 

engalanada con motivo de la Navidad, 

 

Félix José Hernández. 

 

Con mis blancas gaviotas. 

© Matilde L. Álvarez. 

Diseño: Kiko Arocha. 

Alexandria Library. Publishing House. Miami. U.S.A. 
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La Colección Cubista de Telefónica en el Museo de Bellas 

Artes de Granada 

 

                 

           Juan GRIS. Verres, journal et bouteille de vin. 1913 

 

Granada, 13 de diciembre 2015. 
 

Querida Ofelia: 

Ayer tuve  la oportunidad de visitar esta interesantísima 

exposición. Me ofrecieron muy gentilmente esta documentación 

que te estoy enviando con la presente carta.  

“La Colección Cubista de Telefónica surgió con la intención de 

cubrir un vacío en las colecciones españolas sobre este 

movimiento detonante de las vanguardias. Formada en torno a la  
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obra de Juan Gris, propone una visión complementaria a la de la 

historiografía tradicional, -con Georges Braque y Picasso como 

creadores del movimiento-, en la que se incluyen además 

diferentes propuestas de artistas europeos y latinoamericanos 

afines a este lenguaje. El Cubismo no fue una vanguardia más: 

llegó a consagrarse como el movimiento artístico que inauguró la 

modernidad y no hubo un solo cubismo sino muchas derivas 

cubistas con un camino propio.  

 

El núcleo central de la colección es Juan Gris, para quien el 

cubismo no era un procedimiento pictórico sino una estética, un 

estado de espíritu que impregnaba su visión de la modernidad. El 

artista está representado en la Colección Cubista de Telefónica en 

la diversidad y complejidad de su trayectoria. Desde las obras de 

la primera década del siglo XX caracterizadas por la 

fragmentación de la imagen, el cromatismo contenido y la geo-

metrización rigurosa de las formas hasta sus obras de los años 

veinte, matizadas de color, más líricas, más naturalistas que 

incluyen el exterior, la vida orgánica y la curva. Juan Gris busca 

siempre el diálogo entre pintura y poesía. Inventor de las rimas 

plásticas -una suerte de metáforas estéticas-, sus lienzos esconden 

juegos simbólicos, correlaciones de formas y figuras que otorgan 

plasticidad y sensualidad a sus obras eternas. 

 

La exposición se articula en tres ámbitos: la obra de Juan Gris -11 

piezas excepcionales del artista madrileño-, la visión de los otros 

cubismos con la obra de artistas contemporáneos que trabajaron 

en París (Gleizes, Metzinger, Marcoussis, Lhote, Valmier, María 

Blanchard...) y, cerrando la exposicíón, la expansión  
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internacional del movimiento recogida en la presencia de artistas 

españoles y latinoamericanos. 

 

La muestra enlaza con la colección de arte contemporáneo del 

Museo de Bellas Artes de Granada a través de artistas como 

Manuel Ángeles Ortiz y De la Serna, presentes en los fondos de 

ambas colecciones. Los dos se instalaron en la capital francesa a 

comienzos de los años veinte, donde entraron en contacto con 

españoles residentes allí -como Picasso o Juan Gris-, formando 

parte de la denominada Escuela de París y participando 

activamente en el movimiento cubista. 

Juan Gris se suma al movimiento cuando el cubismo de los 

fundadores Braque y Picasso va dejando paso a otro más racional 

y ordenado llamado cubismo sintético. Consiste en que, partiendo 

de aspectos parciales de las formas, el espectador vuelva a 

integrar el conjunto mediante una síntesis visual e intelectual. Ya 

desde 1913 con el collage Verres, journal et bouteille de vin o en 

La guitare sur la table, Gris fragmenta la imagen, sin llegar nunca 

a la abstracción absoluta, para proponer una reconstrucción. El 

cromatismo contenido y la geometrización rigurosa de las formas 

se va acentuando hasta llegar a La guitare o Arlequin, obras de 

1918 en la que el fondo y la forma llegan a fundirse. 

 

A partir de la década de los veinte su obra se hace más lírica, más 

matizada cromáticamente y va perdiendo la excesiva rigidez 

geométrica. Nature morte devant l’armoire (1920) y sobre todo 

La fenêtre aux collines (1923) suponen un cambio hacia un nuevo 

naturalismo en el que incluye el exterior, la vida orgánica y la 

curva, en consonancia con el “retorno al orden” que experimentó  
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la pintura francesa tras la Primera Guerra Mundial. Con el paso 

del tiempo su obra se va volviendo más libre, dando cabida a la 

figura humana como en La chanteuse (1926). 

A partir de 1910 otros pintores se sumaron al movimiento. 

Algunos adoptan la estética cubista desde primera hora como 

Lhote o Gleizes y Metzinger, autores de “Du cubisme”, un texto 

con gran repercusión en el que exponían su teoría de la forma 

plana y las perspectivas pluridimensionales. Otros se incorporan 

más tarde como María Blanchard que lo hizo por un breve pero 

intenso periodo en el que creó una serie de bodegones de gran 

pureza geométrica. 

La Primera Guerra Mundial puso fin a la fase más creadora del 

cubismo. Podemos decir que durante esos años el color se vuelve 

más intenso y las formas se adornan, la geometría se suaviza y va 

aumentando la sensación espacial y la profundidad de las 

composiciones. 

 

En la posguerra, sólo Juan Gris siguió trabajando el cubismo más 

o menos ortodoxo. Marcoussis creó una obra más poética con un 

sentido más libre de la forma y el color y Valmier encaminó su 

obra hacia una abstracción colorista. El resto se fue acercando de 

nuevo a la figuración, si bien con cierta influencia constructiva 

cubista. 

El cubismo tuvo un papel principal en la modernización del arte 

latinoamericano, con artistas que lo conocieron de primera mano 

en París. En el uruguayo Rafael Barradas o el argentino Xul Solar 

la impronta de este movimiento es evidente. Del brasileño do 

Rego Monteiro o del uruguayo Torres-García se presenta obra de 

fecha más avanzada que parte de esta estética, pero apunta a otros  
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influjos como el primitivismo. Novedosos son los caligramas del 

chileno Vicente Huidobro, unión de pintura y poesía al combinar 

imagen y texto. 

Por último, otros artistas que transformaron y reinterpretaron el 

lenguaje cubista son los españoles Daniel Vázquez Díaz y 

Manuel Ángeles Ortiz, cuyo Balcón abierto y plato con pescados 

enriquece los planteamientos cubistas con la incorporación del 

paisaje de fondo. 

Estas derivas muestran que el cubismo fue más allá del año 1920, 

fecha en la que tradicionalmente se ha establecido el final de su 

etapa más canónica, y que su identidad no puede reducirse a una 

sola fórmula pues su capacidad de transformación lo convirtió en 

un legado estético que ha perdurado en el tiempo. 

Exposición Colección Cubista de Telefónica. Del   20.11.2015 al 

29.02.2016. Organizadores: Consejería de Cultura de la Junta de 

Andalucía y Fundación Telefónica. Lugar de celebración: Sala de 

exposiciones temporales del Museo de Bellas Artes de Granada 

(planta superior del Palacio de Carlos V-Alhambra, Granada).” 

 
Un gran abrazo desde nuestra querida y culta España, 

 

Félix José Hernández. 
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     Retrocediendo en el tiempo & A ritroso nel tempo 

 

                     
 

París, 13 de diciembre de 2015. 

 

Querida Ofelia: 

 

Durante las vacaciones pasadas en el verano de 1982, en la 

espléndida y tirrénica Isla de Ischia, también conocida como La 

Isla Verde,  nuestro gran amigo Nello, nos presentó a Jo y a su 

encantadora esposa María Angela. Así nació una sincera y fiel 

amistad  italo-cubana. Ellos y sus hijos han venido a París y 

nosotros cada año a su pequeño paraíso insular mediterráneo. 

 

Jo es un hombre que ha tenido mucha suerte en la vida, pues 

siempre ha estado rodeado de belleza, no sólo por la naturaleza de  
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la isla y el savoir vivre de sus habitantes, sino también por su 

extraordinaria familia, dedicada a producir y ofrecer artículos de 

gran calidad, estilo y distinción. El apellido Scaglione no sólo en 

Ischia es símbolo de Elegancia. 

 

Hace unos días recibí por correo el libro “A ritroso nel tempo” 

(Retrocediendo en el tiempo), escrito por Jo Scaglione y -

“editado para ofrecerlo a familiares, amigos y a los que he 

conocido, estimado y amado en el arco de mi vida”. 

 

Ya la portada es una invitación a la lectura, pues está ilustrada 

por un grabado en el que vemos de espaldas a un hombre que 

gasta impermeable y sombrero, con una maleta en la mano 

derecha, que parece regresar de un largo viaje en una tarde 

húmeda quizás de inicios de invierno. 

 

Y en realidad Jo regresa de un largo viaje gracias a una serie de 

poemas, cuentos, notas, etc., escritos entre 1966 y 1983 (año en 

que Dios llamó a su querido e inolvidable hermano Gaetano), que 

había conservado en una bolsa negra olvidada en el fondo y en lo 

alto de su gran biblioteca. Volvió a leerlos e innumerables 

recuerdos asaltaron su mente. Su emoción fue  grande al ver 

desfilar su juventud en aquellas páginas, decidió darlas a leer a su 

esposa e hijos. Estos se entusiasmaron tanto que le propusieron 

que publicara un libro, lo cual era imposible para Jo, debido a su 

carácter discreto. 

 

Finalmente Jo tomó una solución salomónica, pidió a su viejo 

amigo profesor universitario Gigiotto Rispoli, que leyera los 

escritos y le dijera sinceramente si creía que los podría publicar. 

La respuesta fue positiva. 

 

 El  Sr. Francesco Rispoli le escribió un brillantísimo prólogo  

que tituló “Il paradosso della poesia” (Lo paradójico de la  
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poesía). En el mismo, reproduce un fragmento del guión del 

último filme de Michelangelo Antonioni “Al di là delle nuvole” 

(Más allá de las nubes), que a causa de la muerte del mismo fue 

terminado por Wim Wenders : 

 

“O: Hemos caminado demasiado de prisa, debemos esperar el 

alma. 

R: ¿El alma? 

O: …es maravilloso porque también nosotros corremos detrás de 

todas nuestras cosas y…perdemos el alma. Hay que esperarla. 

R: ¿Para hacer qué? 

O: Todo lo que nos parece inútil.” 

 

Rispoli llega a la conclusión de que: “Así le ha ocurrido a Jo, al 

encontrar una vieja bolsa empolvada, se detuvo y el alma lo 

alcanzó, para hacerle hacer las cosas que le parecían inútiles y 

que al contrario son de veras las más importantes para el que las 

reconoce como el corazón mismo de la propia sensibilidad”. 

 

A lo largo de 98 páginas, Jo nos ofrece hermosos poemas, donde 

nos cuenta el largo camino de su vida, sus: anhelos, esperanzas, 

nostalgias, dolores, desengaños, alegrías y un largo etcétera.  

 

En el poema “Rencor” (febrero de 1967), el rencor  nace de la ira 

profunda cuando mueren los sueños de paz. 

 

En “Paz” (abril de 1967),  sueña con un mundo sin lágrimas, sin  

heridos ni muertos, donde reine la paz y la Libertad en un mundo 

sin fronteras. 
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En “Mujer” (agosto de 1968), por medio de bellas metáforas 

recorre el cuerpo de la mujer amada hasta llegar al “cráter de la 

alegría”. 

 

En “Poetas” (octubre de 1968), rinde homenaje a Pablo Neruda, 

Federico García Lorca y Cesare Pavese. En el último verso 

afirma: “Puedo escribir versos más tristes…” 

 

En “Otoño en Ischia” (noviembre de 1968), por medio de una 

chica llamada Ivonne, declara su aburrimiento en la isla casi 

vacía, con sus calles solitarias, las noches frías y en los 

cementerios, mujeres solas sobre las tumbas recuerdan llantos de 

desolación. 

 

En “Locura frenética” (abril de 1969), recuerda como los 

hombres que viven en las grande ciudades como ríos de cemento, 

lejos de las mujeres que aman, antaño les escribían palabras de 

amor sobre los caracoles a orillas de la mar. 

 

Hay mucha emoción en los versos escritos durante su servicio 

militar obligatorio, en los que añora su isla, los amaneceres y los 

crepúsculos, el banco húmedo donde lo debe de estarle esperando 

una chica que ama , el mar, las olas y… cómo con el tiempo va 

transformándole de un chico de mirada soñadora en un hombre, 

en un extranjero. 

 

Pudor y amor se destacan en los poemas “A mi madre” (agosto 

de 1977) y “A mi padre” (Navidad de 1979). Son tantas cosas 

que hubiéramos querido decirles y que sin embargo no las 

expresamos, por ese extraño pudor que tenemos los hijos, para 

mostrar nuestros más profundos sentimientos hacia nuestro 

progenitores. 
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Estos  tres poemas me han marcado particularmente, el primero 

trata de sobrevivir en la jungla urbana, el segundo sobre el 

inexplicable drama de perder a su primer hijo, en este caso una 

bebita que no logró nacer y el tercero, sobre los arrepentimientos, 

después de una juventud vivida demasiado velozmente. 

 

Sopravvivere 

 

Ho vagato un giorno intero 

sotto incessante pioggia 

in mezzo a gente anonima 

con tutta la mia solitudine addosso. 

 

Ho seminato malinconia 

nelle vetrine illuminate della città  

che coglievano per un istante 

la mia fuggevole immagine. 

 

Ho tentato di smarrire i miei pensieri  

nella nebbia dell'oblio 

per ritornare a credere in qualcosa  

 

che mi aiutasse a vivere. 

                                        Marzo de 1979. 

 

Il fondo 

 

(a Napoli, un giorno di novembre del 78) 

 

La tristezza.  

Un giorno di novembre  

in tutto il suo grigiore.  

 

La solitudine. 
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Milioni di persone anonime 

in una città che mi ignoró. 

  

Il fondo.  

La meschinità di un atto  

che la ragione mi impose.  

 

Una figlia che non nacque 

e che affidai a degli sconosciuti 

per fada seppellire in un luogo  

che non volli conoscere. 

 

Un bocciolo  

che mai fiore divenne, 

un sogno cancellato dagli occhi 

con la violenza di un lampo.  

 

 

L' agonia  

di mille speranze 

naufragate 

in un mare d'angoscia… 

                                      14 de abril de 1980. 

Rimpianti 

 

Ahi ció che non fui! 

Ció che non ebbi, che non feci! 

La città di provincia 

che non raggiunsi.  

Le donne che amai, 

che dimenticai. 

I momenti smarriti 

che mai più ritrovai. 

Il viaggio che non feci. 
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Gli errori che non commisi. 

Gli amici che rinnegai, 

che non cercai.  

La ragazza che  

deflorai senza amore 

in un auto 

una sera di marzo del '66. 

Le folie che non commisi. 

I dubbi che non seppi sciogliere.  

Gli scrupoli che vincere non potei.  

I rimorsi inutili, 

carichi di sterilità. 

 

 

E poi 

il rispetto di certe regole,  

che inaridiscono. 

 

Il freddo calcolo delle convenienze.  

L'evirazione della spontaneità.  

 

L'arroganza di un'età 

Che non conosce limiti. 

 

E il rimpianto, infine,  

di una gioventù vissuta  

troppo in fretta. 

                           Luglio 1983 

 

Me hubiera gustado leer este libro en Ischia, sentado en mi banco 

preferido, el que se encuentra en la pequeña plaza junto a los 

muros de la antigua cárcel, frente al Mediterráneo. Desde allí se 

pueden ver a la derecha las casas de los pescadores, al centro la 

playa- donde se filmó el célebre filme “A PlenoSol”-, al fondo el  
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Castello Aragonese y a la izquierda el Golfo de Nápoles y el 

imponente Vesubio.  

 

Me fui a pie de casa hasta las orillas del Lago Daumesnil en el 

Bosque de Vincennes; allí sentado en un banco de madera lo leí 

de un tirón y después de nuevo-como suelo hacerlo-, con un  

lápiz, para tomar apuntes en sus márgenes. 

 

Las últimas cinco páginas de este hermoso libro están dedicadas a 

Giovanni Cellammare, amigo de adolescencia y juventud. Se trata 

de un cuento sobre lo ocurrido en una noche de fiesta que terminó 

en la playa en febrero de 1967. Allí estaba también Giovanni,  

 

cuando pasó cerca de la costa un gran barco y todos comenzaron 

a ima ginar  un viaje en él hacia tierras lejanas, desconocidas, 

donde se viviría probablemente otro tipo de vida, donde quizás 

los chicos serían diferentes a ellos. 

 

Y yo, caro Jo, llegué en 1981 desde una lejana isla conocida 

como La Perla del Caribe a París y un año después  hasta tu Isla 

Verde, donde con mi esposa y mi hijo te conocimos junto a tu 

bella familia, lo cual consideramos como un regalo de Dios. 

 

Un gran abrazo a todos desde La Ciudad Luz, 

 

Félix José Hernández. 

 

A ritroso nel tempo. 

Jo Scaglione. 

DEP Editori. Luglio 2015. 

(c)Tutti i diritti riservati dell’autore. 

107 pagine. 

Edizione fuori commercio. 

ISBN: 978-88-956-473-19 
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Des corps schématiques. Julien Previeux, Prix Marcel 

Duchamp. 

 

 
 

Julien Prévieux, Patterns of Life, 2015. 

 
Paris le 15 décembre 2015. 
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Le Centre Pompidou lance une invitation à l’artiste français 

Julien Prévieux, lauréat du Prix Marcel Duchamp 2014. Dans 

l’exposition qui lui est consacrée dans l’Espace 315, Julien 

Prévieux a choisi de mêler dessins, sculptures abstraites et film 

autour des thèmes de l’enregistrement du mouvement et de la 

schématisation des corps.  

 
L’oeuvre de Julien Prévieux interroge notre monde et notre 

quotidien sous les angles du travail, de l’économie, de la 

politique. Il s’intéresse aux dispositifs de contrôle, aux 

technologies de pointe et aux théories du management pour en 

perturber les logiques.  

 
L’artiste détourne les diverses techniques d’enregistrement du 

mouvement pour en fairedes expériences esthétiques mettant en 

valeur leurs potentialités ludiques et formelles. 

 
Julien Prévieux s’approprie le vocabulaire, les mécanismes et les 

modes opératoires du monde du travail pour mieux en démonter 

les dogmes et en dégager les dévoiements. À l’image de ses 

fameuses lettres de non-motivation qu’il a adressées pendant 

plusieurs années à des employeurs en réponse à des annonces 

parues dans la presse, il nous invite à réfléchir au monde du 

travail et à son fonctionnement. Dans une démarche de résistance 

au pouvoir administratif et aux règles de la marchandise, Julien 

Prévieux déploie une stratégie solitaire de la contre-productivité 

qu’il prolonge au travers de collaborations multiples. 

 
Le travail entrepris par Julien Prévieux avec les policiers d’un 

commissariat du 14e arrondissement de Paris présenté dans 

l’exposition, en est un exemple. L’artiste y détourne les cartes de 

crimes et délits, outil informatique permettant à la police de 

réaliser, à partir de données chiffrées, des graphiques identifiant 

l’intensité d’un phénomène criminel sur un territoire choisi. Les  
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policiers ont été invités par l’artiste à tracer à la main ces 

diagrammes, entrainant cette technique d’optimisation du travail 

dans une dérive poétique inattendue. 

 
Le film Patterns of Life, réalisé à l’occasion de cette exposition, 

recompose une histoire de la capture des mouvements avec cinq 

danseurs de l’Opéra de Paris. De l’enregistrement des marches 

pathologiques par Georges Demenÿ à la fin du XIXe siècle 

jusqu’au « renseignement fondé sur l’activité » de la National 

Geospatial-Intelligence Agency (Département de la Défense des 

États-Unis), Patterns of Life revient sur la généalogie de la 

quantification et de la visualisation des mouvements et sur les 

différentes façons de donner sens aux enregistrements des 

déplacements des corps. Les danseurs traversent six expériences 

exemplaires de la mesure du mouvement, en interprétant 

protocoles et résultats scientifiques comme autant d’instructions 

chorégraphiques. Le film dégage les implications politiques, 

économiques ou militaires de ces différentes expériences. 

 

Ces schématisations du mouvement véhiculent aussi une 

esthétique qui croise les préoccupations formelles de la modernité 

et de l’art contemporain. Les visualisations de mouvements qui 

s’offrent au regard dans le parcours de l’exposition, sont autant 

d’impeccables dessins et de sculptures abstraites, saisis dans toute 

la plénitude de leurs lignes, de leurs couleurs et de leurs 

matériaux. Cette façon de souligner la parenté entre abstraction 

picturale et enregistrements de gestes ou de mouvements - qu’il 

s’agisse de ceux d’un ouvrier au travail ou de passants dans une 

ville, n’est pas qu’un simple clin d’oeil c’est une stratégie du 

détournement. 

 

Le Prix Marcel Duchamp créé en 2000 par l’ADIAF - 

Association pour la Diffusion Internationale de l’Art Français - 

est organisé en partenariat avec le Centre Pompidou pour mettre  
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en lumière les artistes de la scène française. Le prix Marcel 

Duchamp figure aujourd’hui parmi les prix d’art contemporain 

les plus prestigieux. Il a distingué à ce jour quatorze lauréats 

parmi une soixantaine d’artistes considérés comme les plus 

novateurs de leur génération. Le prix est organisé depuis son 

origine au Centre Pompidou qui invite chaque année le lauréat 

pour une exposition personnelle de trois mois dans l’Espace 315. 

 

Le Prix Marcel Duchamp distingue chaque année un lauréat 

parmi quatre artistes français ou résidant en France, travaillant 

dans le domaine des arts plastiques et visuels : installation, vidéo, 

peinture, photographie, sculpture... 

 

L’originalité du Prix Marcel Duchamp réside dans le mode de 

sélection des artistes : ce sont les membres du comité de sélection 

de l’ADIAF, c’est à dire des collectionneurs, qui établissent la 

liste des artistes nommés. La « sélection d’artistes » est ensuite 

soumise à un jury international réunissant des experts dont les 

avis font autorité dans le monde de l’art contemporain : 

conservateurs, critiques, collectionneurs français et étrangers. 

Comité de sélection et jury international sont renouvelés pour 

chaque édition. 

 

Précédents lauréats : Thomas Hirschhorn, Dominique Gonzalez-

Foerster, Mathieu Mercier, Carole Benzaken, Claude Closky, 

Philippe Mayaux, Tatiana Trouvé, Laurent Grasso, Saâdane Afif, 

Cyprien Gaillard, Mircea Cantor, Daniel Dewar et Grégory 

Gicquel, Latifa Echakhch. 

 

JULIEN PREVIEUX. PRIX MARCEL DUCHAMP 2014. DES 

CORPS SCHÉMATIQUES. 23 SEPTEMBRE 2015 - 1ER 

FEVRIER 2016. ESPACE 315. Directeur : Benoît Parayre. 

Attachée de presse : Céline Janvier. Adiaf relations presse : 

Caroline Crabbe. 
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Photo : Julien Prévieux, Patterns of Life, 2015, vidéo HD/2K, 

15’14’’ - Photos de tournage  © Julien PrévieuxCourtesy galerie 

Jousse Entreprise, Paris Danseurs : Camille de Bellefon, Grégory 

Dominiak, Allister Madin, Ninon Raux, Yann SaïzProducteur : 

Galerie Jousse Entreprise, ParisProducteur délégué : Anna 

Sanders FilmsCoproducteurs : Anna Sanders Films, 3e scène de 

Opéra National de Paris, Nanterre-Amandiers / Centre 

dramatique nationalAvec la participation du CNAP Centre 

National des Arts Plastiques (avance 

remboursable)Remerciements chaleureux à Anouschka – Paris. 

 
Publié par Félix José Hernández. 
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Mensaje para la nueva mayoría democrática en la Asamblea 

Nacional Venezolana 

 

                          
 

París, 16 de diciembre de 2015. 

 

Quería Ofelia: 

 

Te envío este interesante análisis que recibí  ayer desde Caracas 

de nuestro amigo, el economista y abogado venezolano Rafael O. 

Marcano. 

 

“Los venezolanos tenemos conciencia de la magna tarea que tiene 

ante sí la nueva mayoría democrática en la Asamblea Nacional. 

En tales circunstancias en las que hay que atender muchas 

necesidades, se hace harto difícil establecer un orden de 

prioridades. Sabemos que la Ley de Amnistía será la primera en 

ser discutida y, eventualmente, aprobada para que surta efectos a 

corto plazo a pesar de la negativa presidencial amargamente 

expresada por el Jefe de Estado en días recientes. 
 

Después de ello, quien esto escribe no tiene todavía claro cuáles 

serían los próximos pasos. Se ha oído de una Ley para el BCV  
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con lo cual estamos de acuerdo; sugerimos entonces que lo más 

pronto posible, nuestros 112 Diputados tengan a bien considerar 

el así llamado grupo de leyes del “Poder Popular” cuyo aporte al 

progreso social es nulo tal como quedó patentizado en la historia; 

es el caso de los soviets (“consejos de trabajadores” creados y 

organizados siguiendo los criterios del centralismo leninista, de 

allí le viene el nombre a nuestros “consejos comunales”), koljoses 

(unidades de economía colectiva), y CDR`s cubanos, que se 

ocupan de la vigilancia social, siendo su papel en la creación de 

prosperidad igual a cero.  

 

La legislación in comento es también engañosa al pretender hacer 

creer a los ciudadanos que tienen poder político, cuando en 

realidad, lo que logra es abrir canales directos para facilitar al 

Poder Central inmiscuirse en la vida de los ciudadanos mediante 

la creación de instituciones que sirven como bases de operaciones 

a los apparatchiks (“patriotas cooperantes”) del régimen para el 

control político y vigilancia de los ciudadanos tal como ocurría en 

los soviets de Lenin y los CDR, replicados ahora en Venezuela 

con los Consejos Comunales y Comunas, entre otras.  

Una de las más notorias leyes de este corpus es la Ley Orgánica 

del Poder Popular que “crea” fuera de la Constitución este nuevo 

Poder, a ser ejercido “… a través de sus diversas y disímiles 

formas de organización, que edifican el estado comunal”. 

(¡Estado comunista! sin eufemismos). 

 

El resultado del 6D es de contundencia tal que dejó claro el 

mensaje de rechazo al comunismo y por tal razón, vincula 

plenamente a la nueva AN en el sentido de abortar a corto plazo y 

de manera definitiva, la marcha hacia el abismo estalinista”. 

Rafael O. Marcano A.   
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Un gran abrazo desde La Ciudad Luz, 

 

Félix José Hernández. 
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                            La izquierda mala  

                      

                            La tumba de Karl Marx en Londres. 

París, 17 de diciembre de 2015. 

Querida Ofelia: 

Como de costumbre, te envío este interesante artículo de nuestro 

gran amigo, el poeta disidente Yndamiro Restano. Me lo hizo 

llegar ayer desde Miami. 

“La cuestión de la izquierda en esta nueva transformación 

mundial es tratar de sacudirse la carga de la izquierda marxista, 

que tanto daño le ha causado. Pues, la cosa va más allá de la 

filosofía marxista. A partir del marxismo-leninismo el propio 

pensamiento de Marx se convierte en una ideología de exclusión,  
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que ve en el Otro, en el diferente, un enemigo. Obviamente, la 

gigantesca Revolución Digital o Comunicacional, que atraviesa el 

mundo de hoy, consiste, justamente, en lo contrario: pues, en esta 

nueva etapa global lo que busca el sujeto es comunicarse para 

autoconstruirse: comunicarse con el Otro para informar e 

informarse, para conocer y pensar, para entretenerse y disfrutar: 

La poderosa curiosidad digital repudia naturalmente el marxismo 

que se plantea como verdad absoluta. 

 

Si recordamos los experimentos estalinistas del siglo XX y la 

simbiosis que se produce en ellos entre los Santones del liderazgo 

y la causa, comprobamos que el totalitarismo es el odio, el 

resentimiento, las bajas pasiones y toda la psicología del Santón: 

estructurada. Ya esto, por supuesto, va más allá de Marx. 

Recordemos la crítica que Marx realiza del caudillismo 

latinoamericano, que le llama bonapartismo. De cualquier 

manera, el marxismo-leninismo es hijo de Marx y este filósofo 

plantea, que hasta él la tarea de la filosofía había sido interpretar 

el mundo y de lo que se trataba era de transformarlo. Grave 

equivocación del pensador alemán: no se puede cambiar el 

mundo sin interpretarlo: esto es un exabrupto de Marx, que 

propicia la ausencia de racionalidad en una supuesta praxis 

revolucionaria que se va volviendo cada vez más ideológica, y 

por lo tanto más falsa y más destructiva. Todo proceso que 

pretenda cambiar racionalmente la realidad tiene que someter a 

una constante revisión crítica los resultados obtenidos en cada 

ciclo de su desarrollo. La personalidad autoritaria y los 

resentidos, se apropiaron de este exabrupto de Marx y declararon 

sospechosa la racionalidad y criminal y contrarrevolucionaria la 

crítica.  

 

De cualquier manera, el proyecto marxista y específicamente 

marxista-leninista es destructivo porque intenta destruir la 

sociedad capitalista por medio de la violencia revolucionaria para  
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entonces, de las cenizas de esta inmensa hoguera histórica, 

construir un mundo y un hombre nuevos. Los comunistas han 

decretado la muerte del capitalismo y de la clase burguesa y a 

partir de este decreto apocalíptico, todos los medios son validos 

para realizarlo. Sin embargo, irónicamente lo que feneció fue el 

comunismo porque nadie decretó su muerte sino que fue la vida 

la que le pasó por encima, espontáneamente, sin que nadie lo 

decretara. Al contrario, el comunismo se derrumbó ante los ojos 

atónitos de la humanidad. La vida de los seres humanos y de las 

naciones no se puede encarcelar con decretos y tesis intelectuales 

de carácter absoluto. Lo vemos ahora en Cuba, que quieren 

actualizar el sistema por decreto. Pues, no funciona. Hay que 

liberar la energía creadora de la vida. La vida no se puede 

planificar ni encerrar en esquemas ideológicos ni se puede 

engañar a la gente impunemente con ingenierías políticas. El ser 

humano es fundamentalmente libre y por eso nuestra especie es 

sagrada. Lo que nos diferencia del resto de las especies es que 

somos libres, que podemos construirnos más allá de los instintos, 

que podemos llegar a ser sujetos creadores y responsables si nos 

empeñamos en este proyecto personal que va más allá de los 

condicionamientos circunstanciales. Si no hubiera sido por la 

libertad no estaríamos hoy viviendo esta Revolución Informática. 

Porque no se trata de que uno se crea un hombre nuevo sino de 

abrir nuestras conciencias a lo universal: De crear un mundo cada 

vez más libre, más justo y más confortable, entre todos, sin 

excluir a nadie.  

 

Primero la libertad: después la verdad; nos enseña la filosofía 

anglo-norteamericana. Y ahí están los resultados: El siglo XX no 

lo cambió ninguna de las hipótesis socialistas totalitarias : ni 

Mussolini ni Hitler ni Stalin; cambiaron el mundo en esencia. 

Estas locuras inundaron el mundo de sangre; pretendieron ahogar 

a la humanidad por medio del terror e hicieron saltar lágrimas de 

los ojos entristecidos de muchos de los mejores seres humanos,  
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que no podían creer lo que estaban viviendo. Quienes cambiaron 

el siglo XX en esencia fueron Franklyn D. Roosevelt; Martin 

Luther King; Mahatma Gandhi; Nelson Mandela; Jimmy Carter; 

Juan Pablo II y muchos otros egregios defensores de la libertad.  

 

Roosevelt reformó la sociedad Americana de su tiempo, sacó a 

los Estados Unidos de aquella imponente crisis económica y 

construyó un estado de bienestar que todavía perdura en los 

Estados Unidos. Carter, en la Conferencia de Helsinky, logró que 

se aprobara una Declaración relativa al respeto de los Derechos 

Humanos y las libertades fundamentales. La ex Unión Soviética 

estuvo presente en la conferencia, pero obviamente, no garantizó 

los Derechos Civiles de los disidentes en Europa Oriental. Pero 

de ahí en adelante, ya el debate universal no fue más acerca de la 

etiqueta con la que se legitima el poder desde su nacimiento sino 

su récord en torno al tema de los Derechos Humanos. 

 

La izquierda mala ha hecho mucho daño a las causas sociales en 

el mundo y aunque a estas alturas ya las mencionadas 

clasificaciones de izquierda y derecha no tienen una significación 

clara: Hay cosas que la izquierda racional puede mantener y una 

de ellas, es un estado de bienestar, que tenga como base la 

libertad. Un mundo diferente está naciendo y el pensamiento 

simple de la izquierda mala jamás lo podrá comprender. El 

diferente, el Otro; no es un enemigo; es un reto para la 

autoconstrucción, por parte del sujeto libre de prejuicios, de una 

mentalidad más compleja: El Diferente también soy yo”. 

Yndamiro Restano 

 

Un gran abrazo desde la espléndida Ciudad Luz con cariño y 

simpatía, 

 

Félix José Hernández. 

 



Desde las orillas del Sena 

 350 

 

                             Enfoque filosófico 

 

                  
 
                           Le Penseur, Musée Rodin, Paris. 

 

París, 18 de diciembre de 2015. 

 

Querida Ofelia: 

 

Hoy recibí desde Miami, este interesante análisis de nuestro viejo 

amigo, el poeta disidente Yndamiro Restano. Espero tu 

comentario después de que  hayas reflexionado sobre este tema 

tan de actualidad. 

 

 “Estamos viviendo en un momento de Salto Cósmico, Tanto el 

intento de masificar al Ser Humano como pretendieron los 

totalitarismos como la cosificación de la persona que ha sido 

históricamente una meta del Mercado: han fracasado. ¿Por qué? 

Pues por el afán de estas instituciones, me refiero al Estado y al 

Mercado, de controlar absolutamente la vida humana. Es decir, 

estas instituciones se han convertido en gigantes burocráticos y  
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en Monopolios porque han ido a los extremos. ¿Y por qué han 

ido a los extremos? Pues, porque los sujetos constructores de las 

instituciones en esas sociedades no han sido demócratas. Estados 

Unidos y Europa no han sucumbido a esta visión barata del 

mundo, aunque no menos trágica, porque saben desde el principio 

que el respeto a la ley garantiza la decencia de una 

administración. Y si no son personas decentes las que administran 

la sociedad no hay confianza, ni veracidad, entre las partes que 

hagan cualquier intento de contrato social. Entonces, el proyecto 

socio-económico fundamentado en el equilibrio se vuelve un 

Proyecto de Dominación y va corrompiéndose paso a paso 

mediante la manipulación de la mentira, de lo que se encargan los 

medios, que por supuesto, pierden su significado de conciencia 

crítica así como su vocación de entretener constructivamente. La 

cultura es otro mundo y sería demasiado pedir que las preguntas 

importantes acerca del Ser se pudieran responder en un programa 

de televisión.  

 

De cualquier manera, dentro de esta situación mundial, donde el 

terrorismo practicado como un regodeo de la crueldad, ocupa 

espacios y amenaza seriamente a nuestra Civilización, el 

Presidente Obama, el Papa Francisco y otros líderes importantes 

han hecho un enfoque filosófico del momento actual. Y ese 

enfoque complejo, inteligente y responsable ya comienza a dar 

frutos. Me refiero a la Reunión de París, de cara a los problemas 

ecológicos, a la Alianza de Arabia Saudita con otros países árabes 

para combatir el terrorismo y otras acciones diplomáticas y de 

Inteligencia, que demuestran que hay que vencer militarmente a 

Isis, con el menor costo humano posible y diferenciando el 

mundo árabe del sub-mundo lóbrego y cruel del terrorismo. 

Cuando hay tempestad; el capitán del barco debe mantenerse 

sereno. Además, el mundo se ha acostumbrado a que Estados 

Unidos resuelva los problemas difíciles a los que se enfrenta la 

humanidad, y esta actitud no es moralmente aceptable. El  
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terrorismo es una fuerza asesina que amenaza a toda la 

humanidad. Incluso, al propio mundo árabe. Y entre todos: 

debemos derrotarlo.” Yndamiro Restano 

 

Un gran abrazo desde estas lejanas tierras del Viejo Mundo, 

 

Félix José Hernández. 
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Il rigore e la grazia. La compagnia di San Benedetto Bianco 

nel Seicento fiorentino 

 

Agostino Melissi, Flagellazione di Cristo alla Colonna (1653) 
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Firenze, 18 dicembre 2015. 

Un tesoro 'segreto' ritrovato. Un nucleo di opere poco conosciute, 

dipinte da grandi artisti del Seicento fiorentino e accuratamente 

restaurate, sono restituite alla fruizione del pubblico e esposte in 

mostra fino a maggio prossimo negli ambienti annessi alla 

Cappella Palatina di Palazzo Pitti. Realizzata in epoca lorenese 

per volere di Pietro Leopoldo, la Cappella è ancora oggi aperta al 

culto, ma era visitabile fino ad ora solo in rare occasioni. La 

mostra costituisce una grande opportunità che vede unirsi il 

principio della tutela del patrimonio territoriale fiorentino con 

quello della sua valorizzazione, grazie ai restauri effettuati 

appositamente e alle nuove sale espositive, anch'esse recuperate e 

inserite da oggi nel circuito di visita del Museo degli Argenti. 

Il tesoro esposto in mostra proviene quasi interamente dal 

patrimonio della compagnia di San Benedetto Bianco, che è stata 

una fra le più importanti e prestigiose aggregazioni laicali 

fiorentine. Fondata nel 1357 presso il monastero camaldolese di 

San Salvatore, ma trasferitasi presto (1383) nel convento 

domenicano di Santa Maria Novella, la Compagnia entrò sotto la 

stretta influenza spirituale dell'ordine dei Predicatori e trovò 

inizialmente sede nell’area dell’attuale Chiostro Grande e poi, in 

via definitiva, in alcuni locali appositamente edificati da Giorgio 

Vasari nel 1570 all’interno del Cimitero Vecchio. In questa sede 

rimase fino alla costituzione di Firenze Capitale, quando il 

Comune decise di allargare via degli Avelli con l'abbattimento 

del recinto cimiteriale di Santa Maria Novella e dei locali di San 

Benedetto Bianco. La Compagnia continuò tuttavia la sua attività 

prima in un nuovo oratorio di via degli Orti Oricellari e 

successivamente presso la parrocchia di Santa Lucia sul Prato, 

dove si estinse. Uno degli ultimi atti della Compagnia fu la 

cessione alla Curia arcivescovile di Firenze di tutto il patrimonio  
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artistico che aveva accumulato nel corso dei secoli, tramite 

commissioni dirette o attraverso donazioni dei confratelli: la 

maggior parte delle opere d’arte fu depositata durante la Seconda 

Guerra Mondiale nel Seminario arcivescovile di Cestello e lì, 

ancora, si trova tutt’oggi. 

Il desiderio di rendere sempre più sontuoso l’oratorio e la sede 

della confraternita aveva infatti spinto molti confratelli a donare 

dipinti, oggetti sacri e paramenti; per di più, tra i membri della 

Compagnia, oltre a componenti della famiglia dei Medici, nonché 

teologi, filosofi, letterati e scienziati, vi furono anche numerosi 

artisti: Matteo Rosselli, Jacopo Vignali, Carlo Dolci, il 

Volterrano e Vincenzo Dandini, solo per citarne alcuni. Molti di 

loro dipinsero per propria devozione alcune opere presentate in 

mostra che ben esprimono, per lo stile e la scelta dei soggetti 

raffigurati, la spiritualità penitente di San Benedetto Bianco, 

testimoniataci dalle opere a stampa e manoscritte del frate 

correttore Domenico Gori, quali gli Esercizi spirituali ad uso 

esclusivo dei confratelli, esposti in mostra. 

Il centro della spiritualità della Compagnia, tanto per l’originaria 

derivazione benedettina quanto per l’influsso del Gori, era il 

sacrificio di Cristo, sommo modello di perfezione a cui ci si 

poteva avvicinare con un lento e faticoso processo di elevazione 

spirituale, svolto attraverso penitenze e lunghe visualizzazioni 

interiori. La meditazione frequente di quel mistero doveva sortire 

nei confratelli l’effetto di una vera e propria ‘immedesimazione’, 

al punto da provare gli stessi ‘affetti’ – cioè i sentimenti – 

sperimentati da chi fu presente alla Passione, come la Vergine 

Maria, san Giovanni e lo stesso Gesù. Per questo motivo in San 

Benedetto Bianco erano presenti diverse immagini che 

ripercorrevano le tappe principali della Passione ed esortavano  
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continuamente i confratelli alla mortificazione spirituale e 

corporale di se stessi. 

Il Cristo sul Calvario, gli strumenti della Passione e la Croce 

erano i soggetti più rappresentati. Nel ricetto d’ingresso, 

Vincenzo Dandini aveva dipinto una pala d’altare con l’Orazione 

di Gesù nell’orto, poi sostituita nel 1646 da un dipinto dello 

stesso autore raffigurante Cristo caduto sotto la croce. Il soggetto 

della prima pala fu rivisitato poco dopo da Matteo Rosselli in un 

affresco situato nella testata di una loggetta che fiancheggiava il 

cortile interno della Compagnia, denominato appunto ‘orto’, in 

una stretta analogia con l’Orto degli ulivi dove Cristo diede 

principio alla propria agonia. In una stanza situata dietro la chiesa 

principale e dove erano collocati i confessionali, venne posta nel 

1653 la tela che qui è attribuita ad Agostino Melissi, raffigurante 

la Flagellazione di Cristo alla colonna, il cui soggetto va inteso 

in rapporto alla pratica della ‘disciplina’ – cioè l’autofustigazione 

– che i confratelli praticavano in quell’ambiente (la corda sul 

primo piano del dipinto la richiama esplicitamente). 

Oltre che con i dipinti presenti in Compagnia, il tema della 

Passione veniva divulgato mediante piccoli quadri o immagini a 

stampa – ad esempio l’Ecce Homo di Carlo Dolci o il Cristo 

piagato del Volterrano, artisti entrambi membri di San Benedetto 

Bianco – destinati spesso a confratelli amici, per uso privato e 

domestico, come continui richiami visivi a rivolgere il pensiero al 

sacrificio amoroso del Cristo, e al suo patimento, atto di 

redenzione per l’umanità. 

La donazione più importante ricevuta dalla Compagnia è la serie 

di otto tele a soggetto biblico che il confratello Gabriello Zuti si 

era fatto dipingere per la propria abitazione nella seconda metà 

degli anni Quaranta del XVII secolo, e che lasciò a San Benedetto  
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Bianco alla propria morte nel 1680. Si tratta di un ciclo unico, 

con capolavori di alcuni fra i maggiori artisti del Seicento 

fiorentino, i cui soggetti tratti dal Vecchio Testamento – scelti 

con l’ausilio di qualche dotto confratello – alludevano ad eventi 

precisi della vita familiare dello Zuti, segnata indelebilmente 

dalla tragedia della peste del 1630. Ricordiamo Giacobbe ed 

Esaù, di Lorenzo Lippi, Giaele e Sisara di Ottavio Vannini, 

Ritrovamento di Mosè di Jacopo Vignali, Geroboamo e il profeta 

Achia di Vincenzo Dandini, Ripudio di Aga di Giovanni 

Martinelli, Guarigione di Tobia di Mario Balassi, Susanna e i 

vecchioni di Agostino Melissi, Lot e le figlie di Simone Pignoni. 

Una menzione particolare meritano le due tavole di Cristofano 

Allori (che l’odierno restauro ha meritoriamente riportato alla 

vita, arrestando i danni subiti nell’alluvione del 1966), 

raffiguranti San Benedetto e San Giuliano: esse erano in origine 

unite a formare la grande pala che schermava le reliquie collocate 

nell’enorme altare-reliquario della Compagnia e che, grazie ad un 

meccanismo di corte, poteva essere scenograficamente alzata per 

la loro ostensione. 

La mostra, come il catalogo edito da sillabe, è a cura di 

Alessandro Grassi, Michel Scipioni, Giovanni Serafini, ed è 

promossa dal Ministero dei beni e delle attività culturali e del 

turismo con il Segretariato regionale del Ministero dei Beni e 

delle Attività culturali e del turismo della Toscana, la Ex 

Soprintendenza Speciale per il Patrimonio Storico, Artistico ed 

Etnoantropologico e per il Polo Museale della città di Firenze, la 

Soprintendenza Belle Arti e Paesaggio per le Province di Firenze, 

Pistoia e Prato, il Museo degli Argenti di Palazzo Pitti, e Firenze 

Musei. 
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I curatori Alessandro Grassi, Michel Scipioni e Giovanni Serafini 

illustreranno con piacere la mostra ai visitatori nei seguenti giorni 

alle ore 15: 

mercoledì 9 dicembre 2015 ore 15 

martedì 22 dicembre 2015 ore 15 

mercoledì 13 gennaio 2016 ore 15 

martedì 26 gennaio 2016 ore 15 

giovedì 11 febbraio 2016 ore 15 

venerdì 4 marzo 2016 ore 15 

Per partecipare è necessario l'acquisto del biglietto del Museo 

degli Argenti (che consente la visita oltre che della mostra e del 

Museo degli Argenti anche dei Giardini di Boboli e Bardini, oltre 

che della Galleria del Costume). 

Enti promotori: Ministero dei beni e delle attività culturali e del 

turismo. Segretariato Regionale del Ministero dei beni e delle 

attività culturali e del turismo della Toscana. Ex Soprintendenza 

Speciale per il Patrimonio Storico, Artistico ed Etnoantropologico 

e per il Polo Museale della città di Firenze, Soprintendenza Belle 

Arti e Paesaggio per le Provincie di Firenze, Pistoia e Prato, 

Museo degli Argenti di Palazzo Pitti, Firenze Musei. Cura: 

Alessandro Grassi, Michel Scipioni, Giovanni Serafini.  

Direzione della mostra: Valentina Conticelli, Maria Sframeli.  

Catalogo: Sillabe.  Segreteria: Ilaria Bartocci. Ufficio stampa: 

Opera Laboratori Fiorentini – Civita Group Salvatore La Spina, 

Barbara Izzo e Arianna Diana.  
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Nel percorso espositivo della mostra Il rigore e la grazia, 

dedicata alla Compagnia di San Benedetto Bianco, è compresa la 

visita alla Cappella Palatina del piano terreno di Palazzo Pitti. Al 

pari delle sale contigue, questo ambiente faceva parte di un 

appartamento che lungo i secoli aveva ospitato diversi esponenti 

della casata medicea, compreso Cosimo III che – prima di 

diventare granduca nel 1670 – vi aveva soggiornato con la 

consorte Marguerite-Luise d’Orléans. In questa occasione volte e 

pareti degli ambienti erano state affrescate con quadrature, 

immagini allegoriche ed imprese araldiche da Jacopo Chiavistelli 

e collaboratori come Francesco Bettini, Cosimo Ulivelli e Agnolo 

Gori. 

Nel 1765, per volontà del granduca Pietro Leopoldo di Lorena, la 

sala grande dell’appartamento terreno fu trasformata in cappella 

palatina con il progetto degli architetti Giuseppe Ruggieri e 

Niccolò Gaspare Paoletti. L’ambiente, voltato a botte, ospita un 

altare costruito nel 1785 su disegno di Sante Pacini, in cui sono 

stati riadattati alcuni commessi in pietre dure delle botteghe 

granducali che erano stati realizzati nel Seicento per l’altare della 

Cappella dei Principi in San Lorenzo: nel paliotto, l’Ultima Cena 

tra le personificazioni della Fede e della Carità; nel ciborio sopra 

la mensa eucaristica, l’Adorazione dei magi tra le figure di 

Sant’Atanasio e San Giovanni Crisostomo. 

Alla ristrutturazione lorenese spetta anche la decorazione ad 

affresco, affidata al pittore neoclassico Luigi Ademollo, che 

effigiò nelle pareti maggiori della cappella le due scene affollate e 

teatrali dell’Entrata di Cristo a Gerusalemme e della 

Crocifissione; mentre di più antica provenienza medicea è lo 

stupendo Crocifisso in avorio collocato sull’altare, scolpito da 

Lorenz Rues (la Maddalena in bronzo è un’aggiunta di Antonio 

Raggi), che il cardinale Flavio Chigi aveva donato al granduca 

Cosimo III nel 1692. 
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Un elemento importante dell’arredo della cappella è l’organo, 

collocato nella cantoria che si eleva sopra l’ingresso, costruito nel 

1855 da Odoardo Landucci su progetto di Antonio e 

Michelangelo Ducci.  

Pubblicato da Félix José Hernández. 
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Y si Mr. Donald Trump llegara a ser  presidente de los 

EE.UU… 

          

Cubanos  besan el suelo americano al llegar a Key West, procedentes del 

puerto de Mariel  en abril de 1980. 

París, 18 de diciembre de 2015. 

Querida Ofelia: 

Hay dos señoras y un señor, cubanos naturalizados 

estadounidenses, que han tratado de censurarme, pues estiman 

que no sé lo que sucede en los EE.UU. y por lo tanto no tengo 

derecho a expresar mi opinión sobre los temas estadounidenses.  

Después de mucho reflexionar sobre sus casos, he llegado a la 

conclusión de que ellos no viven en ese gran país, sino en un 

guetto tipo República Bananera, del cual no salen, no leen - en 

sus hogares de paredes de cartón no existen los libros -, no cruzan 

fronteras, se limitan a “informarse” por la telebasura hispánica- 

tienen un televisor en cada habitación-. Son de los que afirman 

que “de la frontera de México pa’bajo na’má que hay indio”. 

¡Qué horror! 
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A tal punto ha sido el acoso de las dos distinguidas damas de la 

“sagüasera”, que tuve que borrarlas y bloquearlas de mi página y 

mi grupo de Facebook, así como  de mis direcciones electrónicas. 

Con respecto al  distinguido señor, le he dado una última 

oportunidad, estoy esperando su próximo intento de censura para 

tomar las mismas medidas.  

En realidad no es culpa de ellos, simplemente se trata de que 

fueron “programados” por el régimen de los Castro para ser: 

intolerantes, xenófobos, estigmatizadores, etc. Ahora que se 

encuentran en tierras de Libertad, no logran despojarse de esas 

taras y se creen monopolizadores de la verdad,  con un 

egocentrismo de dimensiones cósmicas. Su paraíso va del 

“espresgüei al mol”, pasando a veces la frontera imaginaria hasta 

llegar a la Calle Ocho. ¡Los pobres!  

Durante mis 34 años de trabajo como profesor en Institutos y 

Universidades francesas, tuve la feliz costumbre de informarme 

por medio de la prensa internacional de gran calidad.  Ahora, 

jubilado desde hace un año y medio -y con mucho más tiempo 

disponible-  sigo haciéndolo, antes de escribir mis crónicas, para 

no desinformar involuntariamente. Es por ese motivo que antes 

de escribir sobre el programa político del Sr. Donald Trump y sus 

posibles consecuencias, me he informado, como de costumbre, 

leyendo: The New York Times, The Washington Post (EE.UU.) 

Il Corriere della Sera, La  Repubblica (Italia), El País, ABC 

(España), Le Monde y Le Figaro (Francia). 

He podido encontrar muchas frases que el Sr. Trump ha 

expresado a lo largo de su campaña: 

“El público estadounidense está listo para un líder que tiene un 

historial probado de éxitos". 
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"Los mexicanos están trayendo sus drogas, están trayendo su 

crimen. Son violadores y algunos, asumo, son buenas personas". 

"Los Estados Unidos invitarán a 'El Chapo', el narcotraficante que 

acaba de escapar de prisión, a convertirse en ciudadano 

estadounidense porque nuestros 'líderes' no pueden decir ''NO'. El 

Chapo y los cárteles mexicanos de la droga utilizan la frontera sin 

impedimentos, como si fuera una aspiradora. Nosotros tenemos a 

los asesinos, drogadictos y criminales y ellos se llevan el dinero”. 

Trump aseguró en Phoenix, Arizona, que multará a México con 

"cien mil dólares por cada persona que entre de forma ilegal a 

Estados Unidos. Esto se ha convertido en un movimiento. No 

podemos ser grandes de nuevo si no tenemos una frontera". 

Entre las ideas más controvertidas de Trump expuestas en un 

documento de 1 900 palabras, está también la eliminación del 

principio constitucional que otorga la ciudadanía a la persona que 

nazca en suelo estadounidense. Afirmó  que “ello promueve que 

muchos indocumentados crucen la frontera sólo para tener hijos 

en el país”. 

"Robert Pattinson no debería aceptar de nuevo a Kristen Steward. 

Le fue infiel como una perra y lo volverá a hacer. Sólo esperen. 

Él puede conseguir algo mucho mejor". 

"¿Cuándo fue la última vez que alguien vio ganarle, digamos, a 

China, en un acuerdo comercial? Nos matan. Yo le gano a China 

todo el tiempo. ¡Todo el tiempo!". 

"El concepto de calentamiento global fue creado por y para los 

chinos, para volver a la industria manufacturera estadounidense 

no competitiva". 



Desde las orillas del Sena 

 364 

 

"Tristemente, el sueño americano está muerto. Pero si fuera 

elegido presidente, lo traería de regreso más grande, mejor y más 

fuerte que nunca y haríamos a Estados Unidos grandioso de 

nuevo". 

 "Cher, yo no uso peluca... Es mío. Y prometo no hablar de tus 

masivas cirugías plásticas que no funcionaron". 

“Los negocios son mi forma de hacer arte”  

Donald Trump llamó a un "cierre total y por completo" a la 

entrada de musulmanes a Estados Unidos, hasta que los 

legisladores "puedan entender qué está pasando". Citó datos del 

Centro de Investigaciones Pew y otros organismos en los que, 

según él, se asegura que hay "un gran odio hacia los 

estadounidenses" por grandes segmentos de la población 

musulmana, y que incluso algunos "aceptan que la violencia 

contra los estadounidenses está justificada como parte de la yihad 

global". 

En su libro Crippled America. How to make America great 

again: 

“No fanfarroneo cuando digo que soy un triunfador. Tengo 

experiencia en ganar. Es lo que llamamos liderazgo. Significa que 

la gente me seguirá y se sentirá inspirada por mí. ¿Cómo lo sé? 

He sido un líder toda mi vida (…) Tengo miles de millones de 

dólares”. 

 “El precio de un anuncio a toda página en The New York Times 

puede ser de más de 100 000 dólares, pero cuando publican una 

noticia sobre alguno de mis negocios, no me cuesta un céntimo, y 

tengo una repercusión más importante”. 
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Evoca a los marielitos, los más de 125 000 cubanos que llegaron 

a los EE.UU. desde el puerto de Mariel en 1980, a los que  Carter 

no expulsó. “Treinta años después aún estamos lidiando con eso”, 

dice Trump.” “¿Alguien cree que el Gobierno de México y de 

otros países del sur y de Centro América no han captado el 

mensaje?” 

 

“Los muros funcionan. Los israelíes gastaron dos millones por 

kilómetro para construir uno que ha tenido mucho éxito en parar 

a los terroristas que quieren entrar en el país”, dice. El muro, “que 

debe empezar a construirse cuanto antes”, dice lo pagará México 

de forma directa o tomando  medidas.  

Anteriormente había declarado que las medidas serían las 

siguientes: 

-Decomisando todas las remesas que los mexicanos envían a sus 

familiares cuando este dinero proviene de sueldos ilegales. 

-Aumentando los costos de todas las visas temporales otorgadas a 

directores ejecutivos y diplomáticos mexicanos (si es necesario 

cancelarlas). 

-Incrementando las tarifas para el otorgamiento de tarjetas para el 

cruce fronterizo, que según Trump, son usadas por cerca de un 

millón de mexicanos cada año y que -aseguró- son la fuente para 

que muchos se queden de forma ilegal. 

-Aumentando los costos a todas las visas a trabajadores 

mexicanos en el marco de los acuerdos del Tratado de Libre 

Comercio de América del Norte. 

-Elevando las tarifas en puertos de entrada a EE.UU. a quienes 

vienen de México. 

http://internacional.elpais.com/internacional/2015/09/13/actualidad/1442113548_063090.html
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-Recortando la ayuda extranjera a México si es necesario. 

Sin embargo, un estudio del grupo conservador American Action 

Forum estimó este año que deportar a 11 millones de 

indocumentados costaría entre US $400.000 y US $600.000 

millones y tomaría unos 20 años. Esto además generaría una 

caída del PIB de unos US$1,6 billones 

“Si vamos a seguir siendo la policía del mundo, debemos ser 

pagados por ello”.  Cita a países “poderosos y ricos” como Arabia 

Saudí, Alemania, Japón y Corea del Sur, a los que los EE.UU. 

defienden sin recibir nada a cambio. 

Me parece que para cualquier persona le sería muy fácil llegar a 

la conclusión de que este programa es demagógico, populista y 

totalmente  utópico, por razones muy sencillas. Solamente 

enumeraré algunas, aunque uno podría escribir una Tesis de 

Doctorado sobre el programa del Sr. Trump. 

Impedir que los 1,522,813,123 de musulmanes del mundo entren 

en los EE.UU. llevaría inevitablemente a la ruptura de relaciones 

diplomáticas, comerciales, etc. con las decenas de países en los 

que viven, al ver a sus ciudadanos estigmatizados. ¿Cuál sería la 

reacción por ejemplo de Francia donde el 10% de su población (6 

millones) son musulmanes? Turquía es parte de la OTAN; 

Jordania y Egipto son países claves entre los aliados de los 

EE.UU. en una región muy inestable. Recomiendo ver las 

estadísticas que aparecen en: 

https://es.wikipedia.org/wiki/Anexo:Islam_por_pa%C3%ADs 

¿Cómo hará el Sr. Trump para hacer identificar a los 4,558,068 

de musulmanes que residen en los EE.UU.? Adolfo Hitler obligó 

a los judíos a llevar sobre el pecho a la vista la Estrella de David.  

https://es.wikipedia.org/wiki/Anexo:Islam_por_pa%C3%ADs
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¿Les pondrá el Sr. Trump el monograma con la media la y la 

estrella?  

Henry Barbour, miembro del Comité Nacional Republicano, dijo 

que los comentarios de Trump “no están a la altura de alguien que 

quiere ocupar la presidencia”. Añadió que si Trump obtiene la 

candidatura sería “un desastre político” para el partido. 

“Esa no es la ideología conservadora”, declaró el titular de la 

Cámara de Representantes, el republicano Paul Ryan, el principal 

funcionario electo del partido. “La propuesta formulada ayer no 

representa los valores de nuestro partido y, lo que es más 

importante, no representa los valores de nuestro país”. 

¿Pensará expulsar a los marielitos? Casi todos son personas 

honestas, trabajadoras y han creada familias. Están casados y 

tienen hijos estadounidenses. ¿Irá a expulsar a todos los 

marielitos que tienen antecedentes penales? ¿Y a los balseros 

llegados en 1994? 

El no apoyar a países importantísimos por su posición no sólo 

geográfica como Arabia Saudí, Alemania, Japón y Corea del Sur, 

podría acelerar el fin de los EE.UU. como primera potencia 

mundial. Sobre todo con el desencuentro que prepara 

supuestamente el Sr. Trump con la China. Este último país ya es 

la segunda potencia mundial y según los economistas, dentro de  

sólo unas décadas volverá a ser la primera potencia el mundo.  

¿Cómo deportará a los millones de mexicanos? ¿En trenes como 

ganado tal y como hacían Adolfo Hitler y Benito Mussolini? ¿A 

quiénes pasarán sus propiedades? ¿Qué pasará con sus familiares 

que son naturalizados estadounidenses? Esto recuerda a la 

expulsión de los judíos y los musulmanes, en el lejanísimo 1492,  
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de la recién unificada España bajo el poder de Isabel de Castilla y 

Fernando de Aragón. El Sr. Trump recuerda al  gran inquisidor 

Sepúlveda, claro, éste último fue un brillante filósofo. Sin lugar a 

dudas que habría una ruptura de relaciones diplomáticas con 

México y la condena en la O.E.A., así como grandes daños a la 

imagen en todo el planeta para los EE.UU. por tales actos. 

Estimo que un muro como el de Israel no sería lo ideal. Podría 

preguntarle a los Castro como rodearon de cercas de alambres de 

púas electrificados y campos de minas personales alrededor de la 

Base de Guantánamo. Pero el muro ideal para el Sr. Trump sería 

como el tristemente célebre Muro de la Vergüenza de Berlín: dos 

muros paralelos con un tubo en lo alto para que resbalara el que 

lograra llegar a lo alto; hierros de punta de la parte de adentro 

para que si alguien lograra saltar el muro quedase clavado, 

alambres de púas electrificados, un terreno vacío controlado 

desde las numerosas torres con reflectores y ametralladoras 

dispuestas a disparar, cables con argollas y perros pastores 

alemanes entrenados a morder. Así se llegaba a la mitad del 

espacio a pasar y después se repetía lo mismo para tratar de llegar 

al segundo muro. ¡Misión imposible! Lo vi  un mes después de 

que la ex R.D.A. fuese libre.  

Ese sí es sería un  muro ideal para el Sr Trump. Seguramente 

existen los planos y quedaran vivos algunos de los expertos 

comunistas creadores de esa abyecta página de la historia del 

siglo XX. Comparto plenamente la opinión del ex gobernador de 

Florida, el Sr. Jeb Bush, el cual afirmó que si Donald Trump 

logra llegar a la Casa Blanca sería "el presidente del caos". 

Un gran abrazo desde la espléndida Ciudad Luz, 

Félix José Hernández 
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                          La Siguaraya 

 

           
 

               El árbol (la mata) Siguaraya. 

 

París, 19 diciembre 2015. 

 

Querida Ofelia: 

 

¿Te acuerdas de nuestro viejo amigo Nelson?  Él era 

musicalizador de la radio y la televisión cubana. Lo encontré de 

nuevo hace más de veinte años en Madrid, en donde trabajaba 

como guionista,  gracias a Enrique,  primo de mi esposa. Pasamos 

unas excelentes fiestas navideñas junto a Nelson y su familia. 

Ahora me acaba de enviar este interesante escrito suyo que te 

mando, para que después de que lo leas, como sueles hacerlo, lo 

hagas circular allá en nuestra querida San Cristóbal de La 

Habana.    

 

 “Según un escrito sobre este árbol, en el blog de la periodista 

cubana Tania Quintero, que desde 2003 vive en Suiza como 

refugiada política. 

 

Es un árbol silvestre, común en Cuba, donde se le puede localizar  
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en las orillas de los arroyos, a lo largo de caminos y cercas y 

también en los montes bajos. Se le conoce fácilmente por su 

follaje abundante, que lo hace resaltar de las demás plantas.  

 

Su nombre científico es Trichilia havanensis. Su descubridor, el 

botánico holandés Nikolaus Joseph von Jacquin (1727-1817), el 

que  viajó por varias naciones de las Américas, entre ellas Cuba,  

 

 La Biblia cuenta que fueron siete los ángeles y siete las plagas. Y 

los santeros cubanos afirman que en el árbol conocido como 

Siguaraya, se encuentran las siete potencias, o sea, los siete 

orishas principales de la religión yoruba: Elegguá, Obatalá, 

Changó, Oggún, Orunla, Ochún y Yemayá.  

 

Pero el dueño de la Siguaraya es Changó, y por ello, en el Palo o 

Las Reglas del Congo, a este árbol le dicen también Siete Rayos, 

en referencia al dios del trueno y el fuego, representado por 

Changó, la Santa Bárbara del catolicismo.  

 

A continuación, verán por qué menciono este árbol. 

 

Según las últimas noticias que han salido en muchos medios de 

comunicación, Bertín Osborne ha declarado que votará el 20 de 

diciembre a Mariano Rajoy. Esto, por supuesto, ha sido muy 

comentado por todos. En la mayoría de los casos: criticado. Y 

digo yo: ¿No es toda persona libre de votar a quien le venga en 

ganas? ¿No es toda persona libre de expresar lo que quiera? 

Parece que no. 

 

Días atrás hice un escrito donde manifestaba mi indignación 

porque habían puesto una caricatura de Mafalda, en la que ella 

decía que el que no votara a la izquierda era un “facha” y 

consideré que eso era una falta de respeto, ya que no me importa  
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que cada cual vote a quien quiera y mencioné también que si yo 

dijera que los que voten a la izquierda son unos republicanos 

asesinos, estaría faltando a la verdad.  

    

Pero aquí se trata de Bertín, que tiene todo el derecho del mundo, 

como cualquier persona, a expresar lo que le venga en ganas. Ha 

sido criticado por eso pero, por qué nunca han criticado a todos 

los artistas que votaron a Zapatero, haciendo un spot publicitario 

manifestando su voto, y haciendo la “ceja” con el dedo índice 

como algo muy gracioso. ¿Por qué no tuvo repercusión como 

ahora lo de él? 

 

Ya sabemos cómo se las gasta Bertín, que no se calla ante nadie y 

le canta las cuarenta al más pinto de la paloma. Pero, por si acaso, 

podría pedirle a los santeros cubanos que hicieran un “trabajito” 

de santería con la Siguaraya, ya que a este árbol  se le considera 

el primer palo del monte y se usa para abrir los caminos y la 

suerte de quien la invoca, pero los cierra al enemigo. Aunque no 

creo que Bertín tenga muchos enemigos (digo yo y a lo mejor 

tiene alguno), pues ya sabemos que es un tío afable y aunque diga 

muchos “tacos”, siempre cae bien. 

 

 ¿Por qué he mencionado al árbol de la Siguaraya al principio? 

Pues sencillamente porque en Cuba hay un refrán que dice así: 

“Vivimos en el país de la siguaraya” y esto se expresa cuando 

alguien se encuentra en una situación insólita o risible, o cuando 

se vitupera a una persona sin razón o con ella. 

 

Insólito: Raro, extraño, desacostumbrado.  

 

Inaudito: Monstruoso, extremadamente vituperable. 

 

Vituperar: Criticar a alguien con dureza; reprenderlo o 

censurarlo. 
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Cabe destacar, que hay dos condiciones sine quanom para que 

algo resulte insólito y son, que por un lado sea algo singular y por 

otra parte que sea algo que normalmente  no se ve o no sucede 

con frecuencia. 

 

Aquí en España lo de raro, extraño y desacostumbrado, no nos 

debe tomar por sorpresa ya que en la inmensa mayoría de los 

casos, la izquierda siempre ataca a los otros partidos que no 

profesan su ideología. Ya es una costumbre. Y lo cierto es que es 

así, porque de otra forma no tendrían por qué estar criticando, 

reprendiendo y censurando a Bertín Osborne. Él, se sabe defender 

solo. Es un tío bien planta’o, pero indigna tener que ver estas 

cosas sin tan siquiera decir algo. 

 

Si no fuera porque estamos en España, diría: “Vivimos en el país 

de la Siguaraya.” Nelson Harrington 

 

Te envío el enlace de la interpretación de Mata Siguaraya que 

hizo el gran Benny Moré en 1949:  

https://www.youtube.com/watch?v=rj8B3oGEuRE 
 
Un gran abrazo desde La Ciudad Luz, deseándote una Feliz Navidad 
con: paz, amor, salud y Libertad. ¡Qué Dios nos permita no perder la 
esperanza de vivir en un mundo sin violencias! 
 
Te quiere siempre, 
 
Félix José Hernández. 
 
 

 

 

 

 

https://www.youtube.com/watch?v=rj8B3oGEuRE
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El Bosco. Exposición del Centenario en el Museo del Prado de 

Madrid 

 

               
 
San Cristóbal con el Niño Jesús a cuestas. El Bosco. Óleo sobre tabla, 113 x 

71,5 cm.  1490 – 1505. Róterdam, Stichting Museum Boijmans Van 

Beuningen 1940 
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Madrid, 29 de diciembre de 2015. 

 

Querida Ofelia: 

 

Francisco González, presidente de la Fundación BBVA; José 

Pedro Pérez-Llorca, presidente del Real Patronato del Museo del 

Prado; Rafael Pardo, director general de la Fundación BBVA; y 

Miguel Zugaza, director del Museo del Prado, formalizaron  el 

convenio de colaboración entre el Museo del Prado y la 

Fundación BBVA para la organización de la exposición que 

conmemorará, de mayo a septiembre de 2016, el V centenario de 

la muerte del Bosco. 

 

Se tratará de una muestra monográfica que gracias al importante 

grupo de obras que conservan el Prado y las colecciones 

españolas, contará con los principales trípticos creados por el 

Bosco, incluyendo el préstamo excepcional del Tríptico de las 

Tentaciones de San Antonio del Museo de Arte Antiga de Lisboa, 

y otros procedentes de importantes instituciones como la 

Albertina y el Kunsthistorisches Museum de Viena, el Museum 

of Fine Arts de Boston, The Metropolitan Museum of Art de 

Nueva York, la National Gallery de Washington, el Musée du 

Louvre de París o el Polo Museale del Veneto de Venecia, entre 

otros. 

 

Tras la inauguración del año del centenario en el Museo de 

Brabante de la localidad de Hertogenbosch, ciudad natal del 

Bosco, el Museo del Prado tomará el testigo con la gran 

exposición conmemorativa del mismo, al reunir el repertorio más 

completo de la pintura, dibujos y tapices del artista, uno de los 

más enigmáticos e influyentes pintores del renacimiento europeo 

ligado al extraordinario gusto coleccionista por los primitivos 

flamencos de Felipe II.  
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Además y como complemento a la muestra, se está perfilando un 

completo y extenso programa de actividades que incluye la 

producción de una película documental sobre el Bosco en la que 

también participará la Fundación BBVA. 

 

La muestra se dividirá en cinco secciones de carácter temático a 

las que se añade una sexta sección dedicada a los dibujos. Como 

introducción, se situará al pintor y a su obra en una ciudad –que 

para él fue casi como su seña de identidad– y junto a unos artistas 

que trabajaron al mismo tiempo en ella como Alart du Hameel o 

Adriaen van Wessel. 

 

Y como epílogo, la última sección, denominada Después del 

Bosco, acogerá una selecta representación de obras en las que se 

evidencian la influencia que el pintor de Hertogenbosch ejerció 

tras su muerte a lo largo del siglo XVI y el gusto por “lo 

bosquiano” que se manifestó en toda la centuria. 

 

Como complemento a estas secciones en las que se dividirá la 

obra del Bosco se incluirán pinturas, miniaturas, dibujos, 

entalladuras, grabados a buril, en los que se representan algunos 

de los temas abordados por él –particularmente el infierno y los 

pecados–, bien como antecedente, en paralelo y en algún caso 

como fuente, a fin de que se puede llegar a comprender mejor el 

trasfondo en el que se gestaron las pinturas del Bosco o la 

personalidad de alguno de sus comitentes como Engelberto II de 

Nassau. 

 

La colaboración de la Fundación BBVA con el Museo del Prado 

se remonta a 2003 y se ha plasmado en una decena de 

exposiciones entre las que destacan “El retrato español. Del 

Greco a Picasso”; “La pintura española del siglo XIX”; “Pasión 

por Renoir” o “El Hermitage en el Prado”. 
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Por otra parte, en previsión del extraordinario interés que puede 

despertar este gran acontecimiento expositivo y con el fin de 

facilitar un acceso fluido a la muestra, el Museo del Prado ha 

puesto ya en marcha el sistema telemático de venta anticipada de 

entradas para “El Bosco. La exposición del Centenario”. La 

compra de entradas a través de este sistema puede efectuarse por 

internet www.museodelprado.es o por teléfono  (34) 902 10 70 

77. 

 

Esta información me fue ofrecida  muy gentilmente  por el Área 

de Comunicación del Museo del Prado. 

 

Un gran abrazo desde nuestra querida y culta España, 

 

Félix José Hernández. 

 

 

 

 

 

 

 

 

 

 

 

 

 

 

 

 

 

 

 

http://www.museodelprado.es/
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                      El alma de lo cubano 

 

            
 

París, 29 de diciembre de 2015. 

 

Querida Ofelia: 

 

Aquí tienes el interesante análisis que hizo nuestro querido 

amigo, el poeta disidente cubano Yndamiro Restano. Lo encontré 

ayer en mi ordenador, al regresar del Crucero de Navidad con mi 

familia, por el Mar Mediterráneo. 

 

 “Un gran error en el proceso histórico de Cuba, ha sido 

confundir la diversidad natural de lo cubano con la 

homogeneidad comunista. Ser Cubano es vivir de acuerdo a 

nuestras tradiciones y esto es perfectamente posible desde 

cualquier enfoque religioso o político. Por supuesto lo que sucede 

específicamente con el Comunismo es que no partió de la 

particularidad nacional de los países en donde se implantó y 

colocó una clase social como vanguardia de una misión 

emancipadora Universal.  

 

El Proyecto natural de lo cubano no podía plasmarse a través de 

esta propuesta artificial y extranjerizante, ajena a la cultura  
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cubana, la cual negaba nuestras tradiciones y costumbres más 

arraigadas en nombre de una llamada Dictadura del Proletariado, 

que era en realidad una dictadura de la burocracia. Entonces, 

redescubrimos que son los Derechos Humanos los que 

proporcionan el marco necesario para el desarrollo de la 

creatividad y por tanto de la originalidad de la Nación Cubana. 

Obviamente, más allá del totalitarismo burocrático Cuba vive en 

cada cubano y Cuba navega y Cuba fluye y la Cuba oculta insiste 

en continuar con su proyecto autóctono de Libertad y Justicia 

Social. Y a partir de esta premisa, el reencuentro amistoso entre 

Cuba y Estados Unidos, ejemplifica que es posible la convivencia 

creativa y solidaria de los países cuando no se comete el error de 

sacar las naciones de su proyecto fundacional. 

 

 Jamás Cuba será comunista ni enemiga de los Estados Unidos, 

aunque existan en el tronco del árbol de lo cubano injertos de lo 

universal y por otro lado, se muevan intereses mezquinos y hagan 

lo indecible por enturbiar esta etapa histórica para una Cuba 

nueva . Lo cierto es que una Cuba dogmática es impensable. Por 

otro lado, las relaciones de Cuba con Estados Unidos siempre 

fueron y serán muy especiales. Desde el inglesito hasta los 

militares norteamericanos que desde la Base Naval de 

Guantánamo cooperaban con armas para los guerrilleros de la 

Sierra Maestra; los sueños cubano y norteamericano han tenido 

muchos puntos de contactos.  

 

De manera, que Cuba ha creado su propio proyecto, del cual 

siempre hay que partir a la hora de meditar sobre su destino, 

porque de lo contrario nuestra propuesta es la de un proyecto 

exclusivamente cerebral desde una razón perdida de la realidad, 

porque le falta el alma de lo cubano”. Yndamiro Restano 

 

Un gran abrazo desde La Ciudad Luz, que se prepara  luciendo  
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sus más bellas galas, para recibir el 2016, 

 

Félix José Hernández. 
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        Balí, el hombre que vino de la Sierra Maestra 

 

                    
 
                      Cuba, Fulgencio Batista después del Golpe  

                     de Estado del 10 de marzo de 1952. 

 

París, 29 de diciembre. 

 

Querida Ofelia: 

 

Te envío este nuevo testimonio de nuestro viejo amigo Roger 

Redondo, ex guerrillero del Escambray, durante la lucha contra el 

régimen de Fulgencio Batista. Me lo mandó desde Miami. Su 

difusión es parte de nuestro modesto aporte para hacer conocer la 

verdad sobre lo ocurrido durante aquellos años cincuenta, ya que 

el régimen de los Castro ha tratado de borrar o difamar en su 

Historia Oficial. 

 
 “Mariano Pérez era conocido por Balí, había nacido en 

Camajuaní y era chofer. Manejaba camiones y guaguas 

interprovinciales que cubrían el trayecto de La Habana a Santiago  
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de Cuba. Quizás por la información y las relaciones que le 

llegaban, a partir de su propio trabajo, Balí conoció a Jorge Sotús  

 

en la provincia de Oriente. Posteriormente, Jorge le presentó a 

Léster Rodríguez. Eran tiempos democráticos, anteriores, por 

supuesto, al Golpe de Estado del 10 de Marzo de 1952 y estaban 

los revolucionarios democráticos en el poder.  

 

El Partido Auténtico representaba la tradición revolucionaria 

martiana de la República. Lo cierto es que dentro de aquel clima 

de tolerancia y patriotismo, Balí conoció a muchos 

revolucionarios, entre ellos al Dr. Ramón Rodriguez (Mongo 

Familia), revolucionario muy destacado, natural de Las Villas. 

Obviamente, estos revolucionarios influyeron en la formación de 

Balí, quien después del Golpe de Estado, junto a Jorge Sotús, se 

incorporó a la lucha revolucionaria. 

 
El Golpe de Estado de Batista ensombreció el ritmo 

constitucional de Cuba y la alternativa era luchar. Entonces, el 

Movimiento Revolucionario comenzó la gesta heroica por la 

Dignidad Nacional.  Balí se encontraba entre los cuarenta 

hombres armados que Frank País organizó para apoyar el 

desembarco del Granma. Este refuerzo era muy importante 

porque la expedición del Granma había sido duramente castigada 

y los expedicionarios se redujeron dramáticamente a más o 

menos veinte hombres.  

 

Parte de las armas con que contaba este refuerzo habían venido 

de México, en una expedición comandada por dos líderes 

conocidos del Partido Auténtico, Carlos Gutiérrez Menoyo y 

Cándido de la Torres.  Sirvieron para armar esos cuarenta  

hombres de Frank y posteriormente se usaron en el ataque a 

Palacio. Estas armas fueron desembarcadas por el puerto  



Desde las orillas del Sena 

 382 

 

pesquero de La Coloma en el sur de la provincia de Pinar del Río, 

por un grupo de militantes del Partido Auténtico.  

 

En toda esta heroica labor participó de manera muy destacada 

Léster Rodríguez del Movimiento 26 de Julio. El caso es que en 

buena hora llegó el refuerzo. Es importante aclarar que las armas 

que portaban estos combatientes no solo provenían de la 

expedición, otra parte del armamento lo habían donado militares 

norteamericanos que pertenecían a la Base Naval de 

Guantánamo.  
 

En lo que respecta a los cuarenta hombres del refuerzo 

organizado por Frank, se vieron obligados a abandonar por el 

clima, el camión que los transportaba. Este vehículo lo había 

prestado Huber Matos, por gestiones de Celia Sánchez.  

 

Los soldados de Batista encontraron el camión vacío y como 

Huber Matos no creía en esa época en la eficacia de la lucha 

guerrillera, se dio a la fuga, se escondió en la ciudad de 

Cienfuegos y de ahí se fue para Costa Rica.  

 
Estando en Costa Rica, Matos  se dio cuenta de que los 

guerrilleros se multiplicaron y llegaron a dominar una gran 

porción de territorio. Entonces, regresó a Cuba en una avioneta 

con armas y municiones.” Roger Redondo  

 

Nota bene: continuará. 

 

Un gran abrazo desde La Ciudad Luz, deseándote un 2016 lleno 

de: paz, amor, salud y Libertad, 

 

Félix José Hernández. 
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         Las Cápsulas de silencio de Alexandre Estrela 

 

                    
 
Alexandre Estrela. Pockets of Silence, 2015. Vídeo HD sobre escultura de 

fibra de vidrio, controlado y sincronizado por Arduino. Color, sonido 

mono,10: loop. 

 

Madrid, 30 de diciembre de 2015. 

 

Querida Ofelia : 

 

La muestra Cápsulas de Silencio de Alexandre Estrela (Lisboa, 

1971) se engloba dentro del programa Fisuras, que facilita a los 

artistas participantes la posibilidad de presentar sus propias 

propuestas y materializarlas. 

 

Estrela trabaja desde los 90 el medio audiovisual, extendiéndolo 

más allá de los límites de la pantalla. Para ello, se vale de todos 

los elementos intervinientes en la instalación, dándoles el peso y 

protagonismo que según él, requieren. De esta manera, no trata de 

ocultar ni cables, ni proyectores, ni otros objetos, haciéndolos 

partícipes de la experiencia de sonidos e imágenes que desarrolla. 

 

El resultado es una propuesta envolvente que trata de despertar en 

el espectador la necesidad de replantear parte de sus ideas sobre  
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lo proyectado e, incluso, sobre lo que una exposición tiene que 

ser. Asimismo, sus piezas buscan la potencialidad de las 

imágenes como algo físico, sensorial y experimental donde todo 

comunica. 

 

La naturaleza, muy recurrente en su obra, se transforma y 

“desnaturaliza” con el uso de la tecnología obteniendo nuevos 

significados. Esto se refleja en los trabajos que se podrán ver en 

el Reina Sofía donde Estrela presenta Cápsulas de Silencio 

(2015), creada específicamente para el Museo y, que a su vez, da 

nombre a la exhibición. 

 

Este proyecto, dividido en dos salas, parte de una investigación 

que el artista llevó a cabo sobre una táctica bélica usada en la 

guerra colonial de Portugal en Angola, consistente en emitir 

sonidos pregrabados que ocultaban el silencio ocasionado en la 

selva por la presencia humana. El denominador común de los dos 

espacios es este silencio como elemento perturbador o, desde otro 

punto de vista, la inesperada ausencia de ruido como señal de 

alarma. 

 

En una de las salas, se proyecta sobre un objeto escultórico una 

imagen tomada en la Isla tailandesa de Koh Libong, cuyo centro 

está ocupado por un inquietante objeto esférico; sobre él, un 

círculo negro, un agujero, centra y descentra el movimiento de la 

imagen actuando como un ojo que observa al espectador. 

Mientras, un sonido continuo y ensordecedor de cigarras 

tropicales inunda la habitación. En la otra, el haz de luz que 

produce la proyección de la imagen de un helicóptero queda 

interrumpido por una pieza de cristal que gira sobre sí misma, 

reflejando la luz de forma intermitente en las cuatro paredes. Las 

dos proyecciones, ojo y helicóptero, se activan a la vez y a 

intervalos aleatorios. Asimismo, mediante el uso de un programa 

informático, el sonido de ambas salas se interrumpe  
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aleatoriamente a la vez que se paralizan las imágenes. En ese 

momento, el silencio se adueña del espacio provocando en el 

espectador la sensación de que algo va a pasar: Comienza el 

miedo por no oír nada. 

 

Por otro lado, se presenta también Vida y costumbres de 

Alexander (2015), un trabajo previo de Estrela que proyecta, 

sobre una pantalla de madera cubierta con un cristal, imágenes 

entomológicas superpuestas a bocetos de arquitectura, 

reproducciones del jardín de Derek Jarman y dibujos infantiles de 

telarañas, ampliadas y copiadas en una duplicadora diferentes 

veces. 

 

Las imágenes, que se repiten en bucle, van fundiéndose entre 

ellas mientras suena una banda sonora creada por Eliane Radigue 

en 1969. El conjunto audiovisual, creado por las transparencias y 

los reflejos del vidrio donde se proyectan, ofrece un resultado 

casi pictórico donde el misterio y la sugestión son protagonistas. 

 

El 16 de diciembre a las 19:00 horas tuvo lugar un encuentro 

entre el artista y João Fernandes, comisario de la exposición, en 

el Centro de Estudios del Edificio Nouvel. La conversación sirvió 

para presentar la muestra y, a su vez, tratar temas relacionados 

con su trayectoria y temática personal la que, a lo largo de los 

años, ha explorado diversas cuestiones perceptivas, mentales y 

culturales del dispositivo fílmico en el espacio del museo. Esta y 

otras cuestiones se abordaron en esa cita que trató de aclarar al 

público asistente todo lo relacionado con su obra. 

 

Alexandre Estrela ha expuesto su trabajo en Meio concreto 

(Fundación Serralves, Oporto, 2013), Viagem ao meio (ZDB, 

Lisboa, 2010) y Motion Seekness (Culturgest, Lisboa, 2010). Es 

profesor en la Facultad de Bellas Artes de Lisboa, y desarrolla  
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con regularidad una programación de cine experimental en el 

espacio independiente Oporto, en Lisboa. 

 

Las Cápsulas de silencio de Alexandre Estrela. 16 diciembre 

2015 – 21 marzo 2016. Museo Nacional Centro de Arte Reina 

Sofía. Comisario: João Fernandes. Coordinación : Rafael García. 

 

Esta información me fue proporcionada gentilmente por el 

Gabinete de Prensa del Museo Reina Sofía de Madrid. 

 

Un gran abrazo desde nuestra querida y culta Madrid, deseándote 

un muy Feliz 2016  junto a tus seres queridos, 

 

Félix José Hernández. 
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                     Cómo hacer arte con palabras       

 

 
 

Claire Fontaine. Capitalism  Kills  Love (Santa María de León), 2011.  

Instalación  Colección MUSAC © Claire Fontaine / Cortesía MUSAC. 

 

León, 31 de diciembre de 2015. 

 

Querida Ofelia: 

 

El Museo de Arte Contemporáneo de Castilla y León presenta 

desde el 19 de diciembre ‘Cómo hacer arte con palabras', una 

exposición que reflexiona sobre la vigencia de las prácticas 

conceptuales y post-conceptuales en el arte contemporáneo a 

partir de veinte obras pertenecientes a la Colección MUSAC. 

 

En el decenio que transcurre a partir de 1965 surgen en el ámbito 

del arte contemporáneo una serie de comportamientos 

caracterizados por defender la preeminencia de la idea o del 

proceso por encima del resultado formal, objetual o sensible, y en  
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cuya base subyace un cuestionamiento y una crítica al valor de 

cambio del arte. Esta mercantilización se quiere contrarrestar 

desmaterializando la obra, reduciéndola a su mínima expresión 

objetual, valorando lo efímero frente a lo durable y la experiencia 

asociada al proceso, que luego se da a conocer al espectador a 

través de documentos textuales, fotográficos o videográficos. 

Este tipo de prácticas artísticas, actualmente denominadas 

postconceptuales puesto que presentan algunas diferencias 

respecto al arte conceptual de los años 60 y 70, perviven en 

nuestros días con un interés creciente, visible tanto en la obra de 

nuevas generaciones de artistas, como en las programaciones de 

los museos y centros de arte. Es por ello oportuno revisar su 

presencia en el seno de la Colección MUSAC a través de la 

exposición 'Cómo hacer arte con palabras', cuyo título está 

inspirado en la conocida conferencia 'Cómo hacer cosas con 

palabras', impartida por el filósofo británico John Langshaw 

Austin en 1955, en la que se expondrán obras de Ignasi Aballí, 

Yto Barrada, Emese Benczúr, Marc Bijl, Iñaki Bonillas, Chus 

Domínguez, Claire Fontaine, Nilo Gallego, Dora García, Juan del 

Junco, Rafael Lozano-Hemmer, Mangelos, Vlado Martek, Javier 

Peñafiel, Fernando Sánchez Castillo, Isidoro Valcárcel Medina, 

Gillian Wearing, y Silvia Zayas. 

 

'Cómo hacer arte con palabras', que podrá visitarse hasta el 24 de 

abril de 2016, es la cuarta muestra dedicada a difundir y 

reflexionar sobre la Colección MUSAC con motivo del décimo 

aniversario del museo, celebrado en 2015. La primera de ellas, 

titulada ’10 años después: post Emergencias en la Colección 

MUSAC’, tuvo lugar entre el 20 de diciembre de 2014 y el 5 de 

abril de 2015, seguida de 'Visita guiada. Artista, museo 

espectador' (16 de mayo - 20 de septiembre de 2015) y 'GOD 

SAVE THE QUEEN. Sobre Pintura en la Colección MUSAC' (19 

de septiembre - 16 de diciembre de 2015). 
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Las palabras, textos, frases, mensajes, diálogos, enunciaciones, 

proclamas y manifiestos han sido un recurso muy utilizado en 

proyectos artísticos y producciones contemporáneas, muy a 

menudo caracterizadas por un carácter inconformista ante el statu 

quo y una vocación transformadora del sistema del arte y de la 

sociedad, ya que muchas de ellas intentan insertar la actividad 

artística en un contexto más amplio de preocupaciones sociales, 

políticas, ecológicas e intelectuales. 

 

El universo de lo lingüístico está en la base de muchas de las 

prácticas artísticas conceptuales, bien por sus posibilidades 

comunicativas, bien por su compromiso con algunos problemas 

contemporáneos, bien como instrumento de acción social y 

política, bien por su dimensión poética o su uso como 

herramienta especulativa. Aunque muchas de estas prácticas 

tratan de expandir el territorio del arte, paradójicamente también 

suponen una suerte de "replegamiento" del arte sobre sí mismo, 

en tanto en cuanto se promueven estrategias citacionistas, 

apropiacionistas y tautológicas. De una manera u otra, el uso de 

la palabra y el texto en el arte no trata tanto de buscar las 

estructuras lógicas del lenguaje, sino de estudiar cómo se 

comportan los usuarios de un lenguaje: cómo aprenden a hablar y 

para qué les sirve, ya que el sentido del lenguaje está en su uso. 

Puesto que el lenguaje "crea mundo" la exposición pretende 

mostrar el mundo que las prácticas artísticas post-conceptuales 

están generando. 

 

En relación a la facultad del lenguaje de "crear mundo" se halla el 

concepto “performatividad”, que hace referencia a la facultad de 

algunas palabras y expresiones de convertirse en acciones y 

transformar la realidad. En 1955, el filósofo John Langshaw 

Austin (1911-1960) dictó una serie de conferencias en la 

universidad de Harvard en las que reflexionaba sobre un tipo de 

expresiones que más que describir o enunciar una situación  
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parecían constituir, en sí mismas, una acción. En la primera 

conferencia, que llevaba por título 'How to Do Things with 

Words' (Cómo hacer cosas con palabras), llamó a dichas 

expresiones “performativas”. Austin señaló que verbos como 

“jurar”, “declarar”, “legar” o “bautizar” producen oraciones que, 

de por sí, son ya una acción en sí mismas. 

 

Un ejemplo evidente y obvio es cuando un juez dice: “Yo os 

declaro marido y mujer” y, al pronunciar la frase, el matrimonio 

se constituye y, obviamente, esto cambia la realidad y el estatus 

anterior a dicha frase. 

 

Visto desde esa perspectiva, escribir es hacer. En su conocido 

texto "La muerte del autor" (1968) el filósofo Roland Barthes 

revisita el citado concepto de performatividad de Austin para 

especular sobre el acto de escribir. Para él escribir es, ante todo, 

una forma de hacer, de producir distintas realidades generadas no 

solo por el escritor (léase en este caso artista o performer), sino 

también por el lector (o espectador) quien, a través de la lectura, 

da sentido, construye e integra en su presente aquello que se ha 

escrito. Al leer, el texto se hace realidad como experiencia de 

quien lo lee. Es de esta manera como se entiende un aspecto 

crucial que pone de manifiesto un rasgo más de lo performativo: 

lo que las palabras hacen es producir una subjetividad, es decir, 

una forma concreta de crear consciencia, de entender el mundo y 

de transformarlo. 

 

La teórica del arte Mieke Bal ha argumentado a través de sus 

“conceptos viajeros” que no conviene tratar por separado la 

performance (en su sentido anglosajón de actuar) y la 

performatividad (que una palabra haga lo que dice). Ambas 

coinciden en su poder transformador, en la insistencia en que el 

sujeto no es anterior al discurso y en que el arte no es 

“constatativo”, sino “provocativo”, es decir, performativo. Las  
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prácticas conceptuales y post-conceptuales nos obligan a 

preguntarnos por los usos performativos de las palabras y los 

conceptos más que por su estricto significado. 

 

Cómo hacer arte con palabras. Estrategias lingüísticas 

conceptuales y postconceptuales en la Colección MUSAC. 
Artistas: Ignasi Aballí, Yto Barrada, Emese Benczúr, Marc Bijl, 

Iñaki Bonillas, Chus Domínguez, Claire Fontaine, Nilo Gallego, 

Dora García, Juan del Junco, Rafael Lozano-Hemmer, Mangelos, 

Vlado Martek, Javier Peñafiel, Fernando Sánchez Castillo, 

Isidoro Valcárcel Medina, Gillian Wearing, Silvia Zayas. 

Comisario: Manuel Olveira. Fechas: 19 de diciembre de 2015 - 

24 de abril de 2016.  Sala 1, MUSAC. Avda. Reyes Leoneses, 24. 

León. 

 

Mis más sinceras gracias al Servicio de Prensa de MUSAC por la 

documentación proporcionada, parte de la cual  aparece en esta 

crónica. 

 

Te deseo de todo corazón un año 2016 lleno de: paz, amor, salud 

y Libertad. 

 

Un gran abrazo desde nuestra querida y culta España, 

 

Félix José Hernández. 
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El hombre que vino de la Sierra Maestra (Segunda parte) 
 

                          
 

La Habana 1959. El capitán Beraldo Salas Valdés, Danny Regino Crespo 

García y Roger Redondo González. Este último era el jefe de la inteligencia 

del segundo Frente de guerra de Cuba. 

 

París, 2 de enero de 2016. 

 

Querida Ofelia: 

 

Esta es a segunda parte del testimonio del ex guerrillero del 

Escambray Roger Redondo. En cuanto me envié la continuación 

desde Miami, te la mandaré. 

 

Nos contaba Balí, que en el trayecto al lugar donde debían 

encontrarse con Fidel Castro los cuarenta  hombres del refuerzo 

enviado por Frank, antes de llegar se les apareció un hombre casi 

idéntico al cómico mejicano Mario Moreno (Cantinflas), que 

fumaba una pipa y la ropa le quedaba muy holgada, lucía 

deprimente. Además, el sujeto hablaba con un acento entre  
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mejicano y argentino.  Este  informó a Jorge Sotus, que él era 

Ernesto Guevara y que Fidel Castro le había ordenado que tomara 

el mando de los cuarenta  hombres del refuerzo, incluyendo a 

Sotus. Por supuesto, toda la tropa se rió, menos Sotus, quien 

visiblemente molesto le dijo al personaje:  “Eso es una falta de 

respeto de Fidel y suya, mis jefes los escojo yo”. 

 

En realidad, desde el desembarco del yate Granma, los 

expedicionarios estaban a la defensiva, pero ya con esas armas y 

un grupo de hombres con experiencia en combates aguerridos que 

habían participados en muchas acciones, Fidel decidió pasar a la 

ofensiva, y atacar un destacamento del ejército de la dictadura en  

El Uvero. Este cuartel se rindió y la prensa divulgó la victoria, la 

cual le dio prestigio a las Fuerzas Rebeldes. Jorge Sotus se 

destacó en aquel combate. 

 

Fidel Castro después de este hecho, le comunicó a Jorge Sotus 

que tenía para él y para Lester Rodríguez una misión muy 

importante. Se trataba de que Fidel les dio un poder, a partir del 

gran prestigio revolucionario que tenían ellos y los mandó a 

Miami a ocupar la jefatura del Movimiento. Sin embargo, estando 

ya en Miami implementando todo lo que Fidel les había 

ordenado, Castro los desmintió desde la Sierra Maestra y los 

acusó de traidores. 

 

Balí también me contó, que surgió otro problema. Uno de los 

hombres que fue con ellos desde Santiago estaba enfermo. Estaba 

bajo las órdenes del capitán Lalo Sardiñas;  tenía las piernas muy 

inflamadas. Lalo le ordenó que se levantara de su hamaca, pero el 

guerrillero le dijo que no tenía fuerzas y que estaba mareado. 

Como respuesta Lalo le dio un disparo en la cabeza, lo  que le 

causó la  muerte de inmediato. Esto provocó un  motín y muchos 

sacaron las armas.  
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Aunque  Fidel no estaba presente, muchos pensaban que a su 

llegada castigaría a Lalo. Pero Fidel le dio todo su apoyo a su 

capitán. Gran disgusto causó la decisión del Jefe de la Revolución 

cuando dijo  que al triunfo de la Revolución se haría justicia. Ello 

no convenció al grupo de sus compañeros, por lo cual 26 de ellos 

renunciaron allí mismo, entre ellos Mariano Pérez (Balí). 

 

Balí ya sabía que en su provincia de Las Villas se combatía en el 

Escambray y decidió trasladarse para el poblado de Santa Lucía, 

cerca de Cabaiguán y también muy cerca del lomerío villareño. 

Por otra parte, unos pocos de ese primer grupo se incorporaron a 

un destacamento de escopeteros y más tarde se unieron a la 

guerrilla comandada por Cristino Naranjo,  mientras que Camilo 

Cienfuegos se hizo cargo de los llanos de la provincia de 

Oriente”.  Roger Redondo 

 

Nota bene : Continuará. 

 

Un gran abrazo desde La Ciudad Luz, 

 

Félix José Hernández. 
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Doce exposiciones en el Museo de Arte Contemporáneo de 

Castilla y León en 2016 

 

                                  

                          
 

Gina Pane, Detalle de "Action Psyché" (1974). Fotografía color. 31 x 51 cm 

Colección IAC, Institut d'art contemporain, Villeurbanne/Rhône-Alpes © 

ADAGP París © VEGAP, León, 2015-16 

 

León, 3 de enero de 2015. 

 

Querida Ofelia: 

MUSAC programa en 2016 doce nuevas exposiciones, entre las 

que tienen cabida proyectos de investigación y análisis de la 

realidad y la cultura contemporáneas como "El iris de Lucy", una 

exposición que reflexiona sobre a aspectos cruciales de las 

realidades del continente africano a través del trabajo de más de 

veinte mujeres artistas procedentes de diferentes países, etnias y 

religiones.  

Se revisarán asimismo las trayectorias de artistas internacionales 

cuyo trabajo se origina en los años 70 del siglo pasado y resulta 

especialmente relevante a la hora de situar y comprender el arte  
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del presente. En esta línea se dedicarán proyectos monográficos a 

Gina Pane, desaparecida artista francesa pionera del accionismo o 

arte corporal; Július Koller, un artista fundamental en la escena 

contracultural del este de Europa; o el activista Gustav Metzger. 

A lo largo del año se presentarán también proyectos específicos 

de artistas nacionales como Pamen Pereira, Bene Bergado o 

Darío Corbeira.  

Continuará además el trabajo de investigación y difusión en torno 

a la Colección MUSAC, centrado en 2016 en una muestra en la 

que obras procedentes de los fondos del museo iniciarán una 

reflexión sobre el Trastorno Obsesivo Compulsivo (TOC) a partir 

de su activación por profesionales de la psiquiatría y el 

psiconanálisis. 

El 30 de enero se inaugurarán las dos primeras exposiciones del 

2016: "El iris de Lucy" es un proyecto que investiga y reflexiona 

sobre aspectos cruciales de las realidades del continente africano 

como son el colonialismo y el postcolonialismo, la identidad, el 

género, la relación con el territorio, o el medioambiente a través 

del trabajo de más de veinte mujeres artistas procedentes de 

diferentes países, etnias y religiones. "Intersecciones" es la  
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primera exposición monográfica dedicada en España desde 1990 

a la artista francesa Gina Pane (Biarritz, 1939 - París, 1990), que 

ha pasado a la historia por su utilización de acciones en las que la 

agresión al cuerpo mediante la herida está continuamente 

presente.  

El 20 de febrero se presenta "La mujer de piedra se levanta y 

baila", una exposición dedicada a la artista Pamen Pereira (Ferrol, 

A Coruña, 1963) en la que podrá verse una selección de obras 

realizadas desde los años 90 hasta la actualidad, que permiten 

acercarse a la poética de esta artista-alquimista cuyo proceso 

creativo está estrechamente ligado a la naturaleza. También el 20 

de febrero se presentará "¡Chicas! ¿Por qué decidisteis montar un 

grupo?", un proyecto compuesto por una instalación en las  

Vitrinas y un libro que pretenden dialogar sobre los mecanismos 

existentes para la posible subversión de determinados roles de 

género presentes en la industria musical. 

La programación del primer semestre de 2016 se completa con 

dos muestras que podrán visitarse a partir del 7 de mayo: "TOC. 

Una colección propia" es una exposición colectiva comisariada 

por Jorge Blasco a partir de fondos de la Colección MUSAC, en 

la que se abordan las relaciones entre el Trastorno Obsesivo  



Desde las orillas del Sena 

 398 

 

Compulsivo y la imagen contemporánea a través de la mirada de 

profesionales de la salud mental. Se presentará también la 

primera exposición retrospectiva en España dedicada a Július 

Koller (Piešťany, Checoslovaquia, 1939 - Bratislava, Eslovaquia 

2007), que incluye obras realizadas entre 1965 y 2006 que 

revelan los distintos aspectos de una práctica de carácter 

existencial que subsistió en un contexto totalitario gracias a una 

serie de estrategias comunicativas que plantearon reflexiones 

profundas acerca de la condición humana. 

El 25 de junio se abrirá la programación del segundo semestre de 

2016 con una exposición dedicada a la artista Bene Bergado 

(Salamanca, 1965). Bajo el título de "Persona", la muestra supone 

una incisiva reflexión sobre el estatus del sujeto tanto en su 

dimensión individual como social, en la que se dará cuenta de la 

trayectoria creativa de la escultora salmantina y, al mismo 

tiempo, se presentarán obras producidas específicamente para 

esta muestra. 

En la misma fecha se presentará en las Vitrinas un proyecto que 

traslada al espacio expositivo un archivo genealógico de los 

movimientos feministas de la ciudad de León desde los años 70 

hasta la actualidad, realizado a partir de la colaboración de las  
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asociaciones feministas Flora Tristán, Simone de Beauvoir, 

ADAVAS, Pelos Feministas y Mujer y revolución; junto con la 

Biblioteca-Centro de Documentación y el Departamento de 

Educación y Acción Cultural del MUSAC.  

El 17 de septiembre se presentan dos proyectos individuales 

dedicados a los artistas Gustav Metzger (Nuremberg, Alemania, 

1929) y Darío Corbeira (Madrid, 1948). La exposición dedicada a 

Gustav Metzger presentará obras producidas entre 1959 y el 

presente, imprescindibles para entender el activismo del artista 

por ante problemas sociales como la inequidad, las armas 

nucleares, o la destrucción del medio ambiente. "Permanecer 

mudo o mentir" es el título de un proyecto específico de Darío 

Corbeira que podrá verse en la Sala 1 y que recorrerá los 

principales temas abordados en la trayectoria de este artista. En la 

misma fecha la Sala Anexa inaugurará "Shapereader", un 

proyecto del artista de cómic conceptual Ilan Manouach orientado 

principalmente a personas ciegas o con discapacidad severa. La 

muestra presenta una colección o serie de formas que pueden ser 

leídas a través del tacto y que es necesario dotar de sentido para 

ser entendidas como una narración o un cómic. 

La programación de 2016 culminará a partir de diciembre con 

una instalación en el Proyecto Vitrinas dedicada a la revista de  
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poesía experimental "Veneno", comisariada por Francisco 

Alisenda y en la que han participado desde el año 1983 una 

extensa nómina de poetas y creadores visuales de Castilla y León 

y de toda España entre los que cabe citar a Gustavo Martín 

Garzo, Carlos Ortega, Olvido García Valdés, Eduardo Milán, 

Antonio Gamoneda, Alberto Díaz Villaseñor, Rafael de Cózar, 

Pablo del Barco o Antonio Gómez. 

Deseo darle las gracias a La Sala de Prensa del Museo de Arte 

Contemporáneo de Castilla y León (MUSAC), por toda la 

documentación que me proporcionaron sobre la programación de 

este importante museo para el 2016. 

Un gran abrazo desde nuestra querida y culta España, 

Félix José Hernández. 
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                  Sarah Moon a Palazzo Fortuny 

 

 
 

Sarah Moon a Palazzo Fortuny, 2014 © Photo Alexandra de Léal. 
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Venezia, 5 gennaio 25015. 

 

Lo stile personalissimo e visionario di Sarah Moon, l’intensità del 

suo sguardo e la poesia dei suoi scatti non potevano trovare luogo 

più suggestivo ed empatico di Palazzo Fortuny.  

 

Le luci tenui dell’inverno lagunare che penetrano dalle ampie 

vetrate, le pieghe, le volute e i giochi di rifrazione creati dai 

tessuti e dai panneggi degli abiti ideati da Mariano Fortuny, sono 

fonte d’ispirazione per questo nuovo progetto espositivo, a cura 

di Alexandra de Léal e Adele Re Rebaudengo, che la grande 

fotografa ha costruito nel corso degli anni durante le 

frequentazioni della casa/laboratorio di Palazzo Pesaro degli 

Orfei. 

  

Le sue fotografie, realizzate per rendere omaggio a Mariano 

Fortuny, che ci accolgono nei luminosi spazi al secondo piano del 

palazzo, innescano un percorso nella memoria, dove i segni del 

tempo rendono manifesta l’evanescenza della bellezza e la 

permanente condizione d’incertezza su cui riposa l’umana 

esistenza. Le stampe a getto d’inchiostro e ai sali d’argento 

raccontano frammenti di una storia interiore, che prende corpo 

nelle ombre create dal movimento delle stoffe, che richiamano la 

morbidezza dei plissé del Delphos, l’abito-icona della produzione 

di Fortuny e nelle linee – sfocate dal ricordo – delle architetture 

del Palazzo. 

 

 L’artista francese, tra le maggiori fotografe di moda 

contemporanee, prima donna nel 1972 a scattare le foto per il 

Calendario Pirelli, da molti anni ha ampliato gli orizzonti del suo 

sguardo soffermandosi in particolare su tre temi: l’evanescenza 

della bellezza, l’incerto e lo scorrere del tempo.  
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Il suo percorso si è declinato anche attraverso i video ed è stato 

oggetto di numerosi riconoscimenti, come il Grand Prix National 

de la Photographie nel 1995 e il Prix Nadar nel 2008.  

 

Mostra Inverno a Palazzo Fortuny SARAH MOON. Omaggio a 

Mariano Fortuny. Dal 19 Dicembre 2015 al 13 marzo 2016 

Venezia, Palazzo Fortuny. Catalogo Fondazione Musei Civici di 

Venezia, a cura di Daniela Ferretti, con saggi di Alexandra de 

Léal, Federica Mazzarelli.  A cura di Alexandra de Léal, Adele 

Re Rebaudengo. Coordinamento scientifico di Daniela Ferretti. 

 

Pubblicato da Félix José Hernández. 
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                          Signos desde Cuba 

               

París, 6 de enero de 2016. 

Querida Ofelia: 

Te envío esta carta de felicitaciones que me mandó “Signos” 

desde Cuba. Considero que es una publicación seria, que con un 

gran esfuerzo de su equipo, logra existir y avanzar.  

“El equipo de Signos desea felicitar a sus lectores fieles, 

ocasionales o regulares, a sus colaboradores antiguos y recientes, 

a los prestigiosos miembros de su consejo asesor, y a todos 

aquellos que desde los talleres, las oficinas y los almacenes, los 

barcos y los aviones, hacen posible su aparición y circulación dos 

veces cada año. Creemos oportuno, en estos días en que hacemos 

recuentos y proyectos, no solo reiterar el ofrecimiento de sus 

páginas, sino también reafirmar de modo explícito, un concepto 

amplio y múltiple de la cultura, y entender la relación de todos 

los seres humanos con sus gustos y facultades creadoras, de un 

modo pleno y abierto a la riqueza y a la diversidad, según las 

auténticas y cambiantes circunstancias de ánimo, lugar,  
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momentos, capacidades, funciones, responsabilidades, medios, 

etc., etc. y etc. 

Signos se pronuncia contra la banalidad como elección de un 

sostenido modo de vida, y contra el mimetismo seudo estético, la 

impostura artística, los subproductos que nos quieren hacer pasar 

por liebres y todos aquellas deformidades que florecen en la 

indolencia, en la ignorancia y en la ineptitud. Pero también, 

contra el pensamiento que, con el pretexto de combatirlas, intenta 

no solo igualar desde la obsoleta unilateralidad, sino también 

negar las incesantes transformaciones y aun el porvenir. Signos 

así quiere afincarse en las tradiciones fecundas y no dejarse cegar 

y perderse de ver y valorar a la a veces sorprendente creatividad 

novísima. 

Deseamos que el nuevo año les traiga satisfacciones, sueños 

cumplidos, anhelos al fin logrados... y sobre todo, salud y 

suficiente, modesto y digno bienestar. 

Para el envío de colaboraciones y solicitar información puede 

contactarnos en: revistasignos@cenit.cult.cu ;  

www.revistasignos.com 

Equipo de Signos. 24 de diciembre de 2015”. 

Un gran abrazo desde París y que pases un Feliz Día de Reyes, 

Félix José Hernández. 

 

 

 

mailto:revistasignos@cenit.cult.cu
http://www.revistasignos.com/
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                         El paraíso del hogar 

 

              
 
             París, Jardín Albert Kahn   

 

París, 6 de enero de 2016. 

 

Querida Ofelia : 

 

Te envío como regalo por el Día de los Reyes, este hermoso 

poema que escribió nuestra amiga Martha Salazar Quintero. Me 

lo mandó desde New Jersey, como respuesta a las fotos de 

nuestra familia y felicitaciones por La  Navidad. 

 

“Gracias...Los deseos son recíprocos. Adjunto aunque no sé si de 

nuevo, pues no recuerdo si lo había hecho antes; pero al ver todo 

este jardín tan hermoso y bien cultivado, no puedo resistir a 

hacerlo. Felicitaciones a los abuelos, los padres y los nietos. Para 

todos un abrazo repleto de sentimientos no solo de Navidad, sino 

también de familia a familia. 

 

Martha Salazar Quintero con toda su familia: Hijos, nietos y los 

hijos e hijas que me han brindado mis hijos. 
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 EL PARAÍSO DEL HOGAR…  

(Libro: Luz de Sombras…) ©  

 

¡El Paraíso del Hogar: “Los Hijos”!  

 

Éstos nacen, crecen y se van…  

Dejándonos un abrazo colmado de sentimientos,  

Y…vestidos con “Las alas del Tiempo”  

Entre Nostalgia y Recuerdos…  

 

Con Sonido Musical de “Familia”  

Sembrado en “Jardines de Fragancia”  

Convertidos todos, en Rosarios… que tienen nombre propio:  

Padres, hijos, abuelos, hermanos, tíos, primos…  

La cuenta ¡crece! ¡Crece!  

Crece a través de los hijos cuando nos dan los “nietos…”  

 

 

Así, todos “los Vinos Añejos”, se irán convirtiendo,  

En ¡Dicientes y Hermosos Viñedos…!  

Alimentado entonces por,  

“Las Raíces de los Árboles Viejos: Padres, Abuelos…”  

Como lo hiciéramos Tú, y Yo.  

 

Ya que todos…Sí; todos. “Llegamos y nos vamos…”  

Llegado el momento. ¿Sabes?  

Como cada uno de nosotros, ellos, “los hijos”  

También vivirán sus vidas, donde…  

Cogerán caminos, y Abonarán el Huerto de su Hogar.  

 

Ten presente que: “Necesitan Abono y Tierra Nueva”  

Y, viéndoles crecer, surgir, soñar…  

Ellos estarán abonando también,  

El Huerto de donde salieron…”Sus Padres, y su Hogar”  
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Así, que no habréis sembrado en vano.  

El Jardín que un día plantaste y cuidaste,  

Sigue y seguirá siendo, la extensión de tu Jardín.  

Sólo que ahora, tendrá muevas Semillas…  

Donde habrá nuevas flores, y vendrán Semillas nuevas…  

 

Donde verás, “La Semilla, y sus Frutos, en Horizontes de Amor”  

En reflejos de espejo…donde se cultivan, nuevos Sueños y 

¡Amor!  

Tendrás un “Oasis” Convertido en Vertientes frescas…  

Los Nietos, y quizá más, Bisnietos… ¿Qué más da?  

 

Serán “Flores frescas que vendrán a ti,  

Para mitigar tu Sed de Presencia. 

 Ya que darán Luz, donde ahora brillan Sombras…  

Que ha sabido dejar la ausencia de los hijos.  

Esto me atreví a llamarle, “La Prosa de la Vida en el Jardín”  

 

Tú, como madre, padre, no permitas que tu casa vista,  

Sombras de Nostalgias…sólo recuerdos buenos…  

Y en tus horas de Ocio, y de Memorias, ¡Borda…!  

Borda una mochila enriquecida de los más bellos Recuerdos…  

Y Píntalos de “Arco-Iris, y Sonidos Musicales de Familia”  

Con abrazos callados de ausencia, en Suspiros de Historia 

Sagrada: 

 

 “Sangre, y Herencia”  
 Martha Salazar Quintero  

                               Union City, New Jersey. USA. Octubre, 2000” 

 

Un gran abrazo desde La Ciudad Luz, deseándote un Feliz Día de 

Reyes 

 

Félix José Hernández. 
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        Comment imaginez-vous la Défense de demain? 

 

 
 

Paris le 6 janvier 2016. 

 

Comment imaginez-vous la Défense de demain?  Robotisation, 

numérisation, transhumanisme et armées du futur. 

 

Alain DUNAUD, Ingénieur Général de l’Armement, Ancien 

architecte de système de forces à la DGA. 

 

Patrice BINDER, Médecin Général Inspecteur (2s) – Conseiller 

du Président de l’INSERM, Spécialiste en recherche de 

biodéfense. 

 

Jeudi 14 janvier 2016. 19h30 à 21h00. Amphithéâtre Des 

Vallières. École militaire. 
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Suite à l’analyse des travaux reçus en réponse à notre appel à 

contribution de juin 2015 les membres du comité Armée du Futur 

ainsi que les jeunes et experts ayant contribué à cette réflexion, 

ont identifié deux axes qu’il semble pertinent de mettre en 

lumière et de développer. Cette conférence est le point de départ 

d’une réflexion qui s’étalera jusqu’en juin 2016, avec pour 

objectif la production d’un article détaillé sur ces deux axes. 

Le premier axe relève des impacts que peuvent avoir les ruptures 

stratégiques sur les Armées de demain, en prenant en compte les 

évolutions technologiques ou de paradigmes inhérentes à 

l’évolution de la société. Nous nous intéresserons en particulier à 

la robotisation du champ de bataille, et à l’impact du numérique 

sur les forces. 

Le deuxième axe fait référence à un sujet au cœur de 

l’organisation de la Défense : l’augmentation des performances 

des soldats. Nous soulèverons des questionnements liés au 

transhumanisme, et développerons les impacts des évolutions en 

biologie sur l’Armée de demain. 

Alain DUNAUD est Ingénieur Général de l’Armement. Ancien 

architecte du système de forces « Préparation et maintien de la 

capacité opérationnelle » à la Direction Générale de l’Armement, 

il a également été chargé de la prospective technologique et 

directeur adjoint de la DGSIC. Alain DUNAUD est auditeur du 

CHEAr (36ième session, 1996) et de l’IHEDN. 

Patrice BINDER est Médecin Général Inspecteur (2s), Docteur en 

médecine, spécialiste de Recherches du Service de Santé des  
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Armées (SSA), ancien auditeur du CHEAr (1996, 32ième 

session) et de l’IHEDN (session régionale, Orléans, 1990, 

100ième session). Patrice BINDER a également été directeur de 

l’Institut de Médecine Aérospatiale du Service de Santé des 

Armées (IMASSA) et occupe actuellement le poste de conseiller 

du président de l’INSERM pour les questions de sécurité. 

Crédits photo : futurehumanevolution.com 

Pierre LALOUX, Responsable du comité Armée du Futur de 

l’ANAJ-IHEDN.78ème séminaire jeune – Brest 2013.  

ANAJ-IHEDN. Ecole Militaire, 1 Place Joffre, Paris, 75007, 

France. 

 

Publié par Félix José Hernández. 

 

 
 

 

 

 

 

 

 

 

 

 

 

 

 

 

 

http://link.simple-mail.fr/c/443/496056f11d97c3d03aba43c4deb80b5f87585a4752b8e3b306e149110496d3f223f1f694ea285081
http://link.simple-mail.fr/c/443/496056f11d97c3d03aba43c4deb80b5f87585a4752b8e3b306e149110496d3f223f1f694ea285081
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                          Addio a Silvana Pampanini 

                            

                                     Silvana Pampanini  

París, 7 de enero de 2016. 

Querida Ofelia: 

Ayer Día de Reyes, Dios decidió llamar a la actriz italiana 

Silvana Pampanini desde Roma, donde residía. Tenía 90 años de 

edad y se hizo célebre por su gran belleza cuando fue elegida 

Miss Italia  en 1946. Un año más tarde comenzó su larga carrera 

cinematográfica y posteriormente en el teatro y la televisión. 

Fue estrella de cine no solo en  Italia, sino también en: Francia, 

Estaña, Argentina, México, etc. Actuó en sesenta y cinco 

películas junto a grandes actores como: Marcello Mastroianni, 

Vittorio Gassman, Jean Gabin, Vittorio de Sica, Nino Manfredi, 

Pedro Armendáriz, Buster Keaton, Alberto Sordi, Totó, etc.   

Fue dirigida entre otros por: Mario Soldati, Mario Monicelli, 

Giuseppe De Santis y Luigi Zampa. 



Desde las orillas del Sena 

 413 

 

Su época fue aquella en que el cine italiano imponía al mundo el 

tipo de belleza latina como ella y: Gina Lollobrigida, Sofia Loren, 

Silvana Mangano, Claudia Cardinale, Lucia Bosé, etc. 

Nunca se casó ni tuvo hijos, pero hizo latir muy de prisa a 

muchos corazones masculinos entre los cuales se encuentran los 

de: Fidel Castro, William Holden, el príncipe afgano Ahmad 

Shah Kan,  Faruq I de Egipto, Tyrone Power, Omar Sharif, Orson 

Welles y un largo etc. 

La recuerdo en las películas: “Racconti romani” de Franciolin, 

“La bella di Roma” de Comencini, “L’Apocalisse” de Scotese, 

“La presidentessa” di Germi,  “Un marito per Anna Zaccheo”de 

De Santis, “Strada lunga un anno”,“Processo alla città”, etc. 

 Estimo que hay una nueva estrella italiana brillando en el Cielo. 

Un gran abrazo desde La Ciudad Luz,  

Félix José Hernández. 
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Adiós a Nivaria Tejera, una gran dama de la Literatura 

Cubana 

               

                        Doña Nivaria Tejera 

París, 7 de enero de 2016. 

Querida Ofelia: 

Ayer Día de Reyes, partió desde La Ciudad Luz hacia la Casa del 

Señor, una gran dama de la Literatura Cubana: Doña Nivaria 

Tejera. La novelista, poeta y ensayista, tenía 86 años… no pudo 

ganarle el combate al cáncer. 

Había nacido en Cienfuegos - Cuba-, de madre cubana y padre 

español, más precisamente originario de Tenerife, en las Islas 

Canarias. Poco después de su nacimiento, la familia se mudó a 

Tenerife, pero al estallar en 1936 la Guerra Civil Española, su 

padre fue encarcelado. Al ser liberado en 1944, la familia decidió 

regresar a la Perla de Las Antillas. 
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En Cuba Nivaria Tejera comenzó a escribir. Publicó la novela “El 

barranco” sobre la España franquista y el poemario “Luces y 

piedras”. 

A lo largo de los años cuarenta y cincuenta en Cuba, las revistas 

Orígenes  y  Ciclón publicaron  sus poemas. 

A causa del despótico régimen de Fulgencio Batista, residió en  

París desde el  1954, hasta que regresó a Cuba en 1959 al triunfo 

de la Revolución. Fue agregada cultural de Cuba en Roma, hasta 

que en 1965 rompió con el régimen cubano y se instaló de nuevo 

en La Ciudad Luz. Aquí entró en contacto con los medios 

intelectuales, lo que le permitió publicar sus libros traducidos al  

francés:  “Luces y piedras” (poemas, 1949), “Luz de lágrima” 

(poemas, 1951), “La gruta” (poemas, 1952), “El barranco” 

(1959), “Innumerables voces” (1964), “Sonámbulo del Sol” 

(1971), “La barrera fluídica o París escarabajo” (1976), “Rueda 

del exiliado” (1983), “Y Martelar” (1983), “Fuir La Spirale” 

(1987) ,  “Espero La Noche para soñarte, Revolución” (2002) y 

“Trouver un autre nom à l’amour” (2015). 

Nivaria Tejera participó en encuentros literarios no solo en 

Francia, sino también en varios países hispánicos. Pude conversar 

con ella en varias oportunidades en la célebre  Casa de la 

América Latina de París, en el Barrio Latino, cuando asistí a 

actividades culturales. Siempre me procuró un gran placer el 

poder hablar con esa cultísima dama cubana. 

Deseo presentar mis  más sinceras condolencias a su esposo  Don  

Antón González  y  a su hija, la Sra.  Rauda Jamís, la cual 

también es escritora. 
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Después de la partida de la gran pintora  Gina Pellón, ahora con 

Nivaria Tejera, la cultura disidente cubana pierde de nuevo a una 

gran dama, a una de sus mejores embajadoras. Que en paz 

descanse por la eternidad, muy cerca de Dios. 

Con gran cariño y simpatía desde estas lejanas tierras allende los 

mares, 

Félix José Hernández. 
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                     La musa Adèle Henriette Nigrin 

 

                              
 
Mariano Fortuny, “Henriette a Parigi”, 1902, lastra di vetro alla gelatina, 

120 x 90 mm. © Fondazione Musei Civici di Venezia – Archivio Museo 

Fortuny. 

 

Venezia, 7 gennaio 2016. 

 

Questa mostra è un omaggio a una donna che con la sua 
intelligenza e sensibilità ha saputo affiancare, ispirare e sostenere 

uno degli artisti più raffinati del secolo scorso. Adèle Henriette 

Nigrin nasce a Fontainebleau nel 1877 e agli inizi del ‘900, a 

Parigi, incontra Mariano Fortuny. Lui è un artista già noto, 

impegnato nella sperimentazione di un complesso sistema 

d’illuminazione che sin dalle prime applicazioni rivoluzionerà la 

scenotecnica teatrale.  

 

Le scarne notizie biografiche non ci raccontano altro, ma certo è 

che dal 1902, per ben 47 anni, Henriette sarà al fianco di Fortuny, 

contribuendo in misura determinante al successo delle sue  
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straordinarie creazioni tessili. A lei si deve infatti l’idea del 

Delphos, l’abito in finissima seta plissettata icona di uno stile 

mondialmente riconosciuto e simbolo di un’eleganza senza 

tempo.  

 

Nella casa laboratorio di Palazzo Pesaro degli Orfei Henriette 

affianca il marito nella produzione dei pregiati tessuti stampati e 

delle lampade in seta, coordinando le numerose maestranze che 

con loro collaborano. Si fa anche carico dei delicati rapporti con 

una committenza sempre più numerosa e internazionale, 

lasciando al Maestro la possibilità di dedicarsi interamente agli 

studi, alle ricerche, alle sperimentazioni nelle varie discipline 

artistiche.  

 

Dopo la morte del marito (1949) e ceduta la Società Anonima 

Fortuny all’amica Elsie McNeill, Henriette dedica il resto della 

sua vita a ottemperare alle disposizioni testamentarie di Mariano 

– donando numerose opere a musei italiani e spagnoli – e 

all’inventario dei beni del palazzo, che alla sua scomparsa affida 

alla città di Venezia.  

 

La mostra, a cura di Daniela Ferretti e Cristina Da Roit, è il frutto 

del lavoro di ricerca, riordinamento e manutenzione effettuato nel 

corso del 2015 sulle collezioni del Museo Fortuny, mediante il 

quale è stato possibile selezionare, da un corpus di oltre 

dodicimila originali tra lastre di vetro alla gelatina e pellicole in 

celluloide, duecento fotografie dell’archivio fotografico Fortuny, 

che sono state oggetto di un importante intervento conservativo e 

archivistico, cui si è aggiunto il riordinamento e 

l’informatizzazione della raccolta delle matrici per la stampa su 

tessuto. In occasione della mostra per la prima volta saranno 

inoltre visibili al pubblico alcuni filmati amatoriali girati da 

Mariano negli anni Trenta.  
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Si tratta di materiali filmici di recente ritrovamento, costituiti da 

pellicole in formato pathè baby e 35 mm, sui quali, grazie al 

contributo della Maison Vuitton, è stata eseguita un’operazione di 

restauro tecnico e riversamento in digitale a opera dell’Archivio 

Nazionale Cinema Impresa di Ivrea e dei laboratori La Camera 

Ottica e Crea dell’Università degli Studi di Udine. Catalogo 

Fondazione Musei Civici di Venezia, a cura di Daniela Ferretti, 

con testi di Daniela Ferretti, Claudio Franzini e Cristina Da Roit.  

A cura di Daniela Ferretti Cristina Da Roit.  HENRIETTE 

FORTUNY Ritratto di una musa. Fino al 13 marzo 2016 Venezia, 

Palazzo Fortuny. 

 

Pubblicato da Félix José Hernández. 
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                 Romaine Brooks  a  Palazzo Fortuny 

 

                          
 
                  Romaine Brooks, “La Primavera,”, 1910-13 circa,  

                 Olio su tela, 209 x 185 cm Collezione Lucile Audouy. 

 

Venezia, 8 gennaio 2016. 

 

Carissima Ofelia, 

 

Ieri ho avuto l’oportunità di visitare la bellissima mostra 

ROMAINE BROOKS  nel Palazzo Fortuny. 

 

Mi hanno offerto gentilmente questa documentazione che ti sto 

inviando con la presente.  Ti  prego di  inoltrarla agli amici che 

conoscono la lingua di Dante.  

 

Un grande abbraccio,  

 

Félix José. 

 

Con questa mostra, la prima in assoluto dedicata in Italia 

all’artista americana Romaine Brooks, si riscopre quella comunità 

trasgressiva, raffinata e cosmopolita che animò – tra Parigi, Capri  
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e Venezia – i più sofisticati circoli culturali della Belle Époque: 

Jean Cocteau, Paul Morand, Luisa Casati, Ida Rubinstein e 

Gabriele d’Annunzio sono solo alcuni dei personaggi che ebbero 

il privilegio di essere immortalati dall’artista, famosa per la sua 

palette dai toni lunari.  

 

L’esposizione, a cura di Jérome Merceron su progetto di Daniela 

Ferretti, nasce dal felice incontro con Lucile Audouy, 

appassionata e volitiva collezionista parigina, che ha 

generosamente prestato per la mostra veneziana un 

importantissimo nucleo di opere, molte delle quali inedite. Un 

progetto che è il frutto della meticolosa ricerca avviata, anni or 

sono, da suo marito Paul Audouy, profondo estimatore dell’opera 

di Romaine Brooks e da lei proseguita, dopo la sua scomparsa, 

con tenacia e determinazione. Nata a Roma nel 1874 da genitori 

americani e sposata con il pianista John Ellington Brooks, 

Beatrice Romaine Goddard è stata una delle figure più 

interessanti della scena artistica degli anni Venti.  

 

Legata sentimentalmente alla scrittrice Nathalie Clifford Barney 

e, contemporaneamente, alla danzatrice Ida Rubinstein – sua 

modella per molti dipinti – l’artista americana ebbe anche 

un’intensa relazione con il Vate, che immortalò in due famosi 

ritratti.  

 

Inizialmente influenzata dalla pittura di Whistler, trova ben presto 

la sua inconfondibile cifra stilistica caratterizzata dall’infinita 

varietà di grigi e rosa spenti della sua tavolozza e nella 

straordinaria capacità di catturare l’anima dei suoi soggetti. I 

disegni restano però lo specchio più profondo della sua anima 

tragica e solitaria.  

 

Carichi di poesia dolente, emozione e mistero, ironia e 

pessimismo, si fondono nel tratto severo, scevro di ogni orpello  
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decorativo che quasi incide la carta senza incertezze o 

ripensamenti; ci accompagnano con pudore e distacco apparente 

nei meandri di un mondo interiore, sempre in bilico tra la luce e 

la tenebra. Dopo la grande mostra dedicata alla “Divina 

Marchesa”, Palazzo Fortuny ospita dunque un nuovo capitolo 

sulle personalità femminili che hanno animato gli intensi “Anni 

folli” del secolo scorso. Catalogo Fondazione Musei Civici di 

Venezia, a cura di Daniela Ferretti e Jérome Merceron, con saggi 

di Francois Werner, François Chapon, Jérôme Merceron, Donal 

Friedman, Annie Le Brun, Pierre Apraxine e Xavier Demange.  

Progetto di Daniela Ferretti A cura di Jérôme Merceron. 

 

Mostra Inverno a Palazzo Fortuny ROMAINE BROOKS Dipinti, 

disegni, fotografie. Fino  al 13 marzo 2016 Venezia, Palazzo 

Fortuny.  

 

Pubblicato da Félix José Hernández. 
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  El hombre que vino de la Sierra Maestra (III) 

  

                    
 

                              Mariano Pérez López (Balí) 

 

París, 9 de enero de 2016. 

 

Querida Ofelia: 

 

Te envío la tercera y última parte del testimonio de nuestro viejo 

amigo, el ex guerrillero de la lucha en el Escambray contra el 

régimen de Fulgencio Batista, Roger Redondo. 

 

“En marzo de 1958, Balí en compañía de un canario residente en 

Cuba, que se dedicaba a la caza de ranas toros en el poblado de 

Santa Lucía, muy cerca del lomerío del Escambray, que era 

conocido por el mote de Bigote a causa por su enorme bigote, 

llegó a Yagunal, a la casa de otro canario de nombre Perfecto 

García. Desde allí Felipe Lema, alias Piro, los llevó a donde se 

encontraba Lázaro Artola. 

 

La llegada de Balí coincidió con la gran ofensiva de Batista 

contra las fuerzas rebeldes del Escambray. Incluso Balí y Bigote 

participaron en el combate de Charco Azul. 
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Esa ofensiva terminó en el mes de julio. Fue entonces cuando la 

Comandancia del Segundo Frente se reunió para determinar 

coordinarse con las fuerzas rebeldes en la Sierra Maestra. Artola 

le comunicó a Menoyo que teníamos en nuestras  filas, a un 

hombre que había venido de la Sierra Maestra. Menoyo quiso 

conocerlo.  

 

Ya se había designado al Comandante Anastasio Cárdenas y al 

Comandante Víctor Bordón, con 13 hombres para caminar por 

tierra hasta la provincia de Oriente, para llevar una carta a Fidel 

Castro. 

 

Artola le trajo a Balí a Menoyo con la idea de que éste fuera  con 

aquella comitiva junto a Cárdenas y Bordón. Balí quiso hablar 

con Menoyo y Artola a solas y les contó la razones por las cuales 

él no quería regresar a la Sierra Maestra. Además dijo: “no sé 

cuándo, pero ellos cuando puedan van a venir a estas lomas, no 

para buscar unidad en la lucha sino para controlar este frente. 

Ustedes tienen que prepararse para ese día.”  

 

Aquella alerta de Balí despertó en el ejército guerrillero, 

especialmente en sus jefes, sobre todo en Menoyo un estado más 

evolucionado de conciencia. Menoyo siguió con mucho interés el 

relato y lo que más le afectó, fue lo que Balí contó sobre Jorge 

Sotus y Léster Rodríguez.  Menoyo conocía por referencias a 

Léster, pues  era muy amigo de su hermano Carlos. 

 

Unos días después Víctor Bordón regresó al Escambray en 

secreto, sin reportar al Estado Mayor del Segundo Frente. Fue 

Balí el que le contó a Menoyo sobre la conspiración de Bordón, 

que ya hemos tratado en otros trabajos. En este caso, Menoyo 

ordenó el arresto de todas las fuerzas al mando de Bordón 

incluyendo a Balí que "se fugó" y se quedó con el Ché hasta su  
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muerte el día 12 de diciembre en el ataque al poblado de 

Fomento, cuando un franco tirador le disparó a la cabeza.  

 

Todo el tiempo que Balí estuvo en la guerrilla de Bordón, le 

informaba a Menoyo lo que fuera de interés. Pocos días después 

de la muerte en combate de Balí, huyó Fulgencio Batista.” Roger 

Redondo 

 

Un gran abrazo desde estas lejanas tierras del Viejo Mundo, 

 

Félix José Hernández. 
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Presentación en Miami de  "Crónicas del Caribe" por su 

autor Jesús Díaz Loyola   

 

          
 

París, 9 de enero de 2015. 

 

Querida Ofelia: 

 

El viernes 22 de enero se presentará, en la 265 Aragon Ave, Coral 

Gables, Miami, auspiciado por Books & Books en colaboración  
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con el Cuban Research Institute de FIU, "Crónicas del Caribe", 

del periodista cubano residente en Madrid, Jesús Díaz Loyola 

(Caibarién, 1964), quien viajará a Miami para la ocasión.  

 

Licenciado en Periodismo por la Universidad de Oriente, en 1990 

y homologado al título español por la Universidad Complutense 

de Madrid, en 2005. «Crónicas del Caribe», la biografía de un 

asturiano que emigró para fundar la radio en Cuba, es un libro 

premiado y publicado bajo el sello de la editorial Stella Maris, el 

17/03/2015.  

 

Escrito en primera persona y con trazos novelescos, el libro 

cuenta la vida real de un asturiano que decide hacer las Américas 

y llega a La Habana a bordo de La Normandie, en 1905. En Cuba, 

y para ganarse la vida, construye con sus propias manos la 

primera emisora de radio de la isla y Centroamérica. Su voz 

comienza a ser conocida hasta el punto de ser testigo de primera 

mano de los grandes acontecimientos que revolucionan el siglo 

XX.  

 

Por su vida pasan Federico García Lorca, Antonio Machín o 

Gabriela Mistral. El paso del régimen de Batista al de Castro. Los 

españoles exiliados tras la Guerra Civil. La revolución y la 

decepción. Los adeptos y los que se echaban mar adentro camino 

del exilio.  

 

Este libro, recorre la historia contemporánea y la huella de la 

emigración hacia América. 

 

 Jesús Díaz Loyola nació en Caibarién (Cuba). Conoció y 

convivió en ese país con Manolín Álvarez. Actualmente reside en 

Madrid. Ha trabajado en diversos medios cubanos como la 

agencia de prensa independiente Havana Press, la Agencia de 

Información Nacional (AIN), la Cadena Nacional Radio Rebelde,  
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la Cadena Nacional Radio Progreso, la revista Poder del Pueblo o 

el periódico Vanguardia de Villa Clara. Ha sido presidente de la 

Delegación Unión de Periodistas de Cuba (UPEC). En España ha 

colaborado con Diario 16, Onda Cero, Telecinco y Telemadrid. 

Ganador en Cuba de más de 10 premios nacionales de 

periodismo, entre ellos el Gran Premio de la Radio Villa Clara 

1987 y el Premio Documental del Festival Nacional de Radio y 

Televisión 1987, por el trabajo “Manolín, un asturiano pionero de 

la radio en Cuba”, tema de su libro Crónicas del Caribe, finalista 

del I Premio ‘Stella Maris’ de Biografía Histórica en España. 

 

Como estoy en París, envidio a los que tendrán la oportunidad de 

asistir a la presentación de este importante libro, del cual aprendí 

mucho sobre la gran aventura de cómo surgieron las primeras 

emisoras de la radio comercial en nuestra Patria. Se lo 

recomiendo a todos. 

 

Un gran abrazo desde La Ciudad Luz. 

 

Félix José Hernández. 

 

 
 

 
 

 
 

 

 

 

 

 

 

 

 

 

 

https://www.facebook.com/felix.hernandezparis
https://www.facebook.com/felix.hernandezparis
https://www.facebook.com/felix.hernandezparis
https://www.facebook.com/felix.hernandezparis


Desde las orillas del Sena 

 429 

 

 

                    Realistas de Madrid 

 

            
 

                             Antonio López. Ventana de noche, 2013 

 

 

Madrid, 14 de enero de 2016. 

 

Querida Ofelia: 

 

Del 9 de febrero al 22 de mayo de 2016 el Museo Thyssen- 

Bornemisza presenta  una exposición dedicada a un grupo 

histórico y  generacional de pintores y escultores que han vivido 

y trabajado en  Madrid desde la década de  1950 , unidos tanto 

por las vinculaciones de su formación y de su trabajo como por 

sus relaciones personales y familiares. Aunque se han  

incorporado a veces  otros nombres.  
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El grupo  que presentamos aquí está formado por siete  artistas: 

Antonio López García ( Tomelloso,  Ciudad Real, 1936) -que ya 

contó con una muestra monográfica en el Museo en el año 2011 y  

que en esta ocasión mostrará, entre otras , obras  inéditas  y  de 

reciente creación-; su esposa,  María Moreno (Madrid, 1933); los 

escultores Julio López Hernández (Madrid, 1930) y su  hermano 

Francisco (Madrid, 1932); la mujer de Julio, la pintora Esperanza 

Parada (San Lorenzo  de El Escorial, Madrid, 1928– Madrid, 

2011); la mujer de Francisco, la también pintora Isabel 

Quintanilla (Madrid, 1938), y Amalia Avia (Santa Cruz de la 

Zarza, Toledo, 1930 Madrid,  2011), casada con el artista Lucio 

Muñoz. No todos son por tanto nacidos en Madrid, pero este ha 

sido el lugar principal de residencia y trabajo de todos ellos. 

 

La exposición, que cuenta con la colaboración de la Comunidad 

de Madrid, es la primera que se les dedica en la capital en el 

último cuarto de siglo y supone una recuperación del grupo como 

tal. Incluirá unas  noventa piezas entre óleos, esculturas, relieves 

y dibujos, que se alternarán a lo largo de las salas para establecer 

diálogos entre los artistas y destacar los puntos que tienen en 

común, tanto en la elección de los temas como en la forma de  

abordarlos; unos nexos que se ven reforzados por esa relación tan 

estrecha que les une, ya sea familiar o de amistad, y por las 

coincidencias en su formación académica y su postura común 

frente al informalismo dominante en el panorama artístico 

español de los años cincuenta. 

 

Muchas de las obras seleccionadas no se han visto en mucho 

tiempo en nuestro país y han sido elegidas por los dos comisarios 

de la exposición, María López, hija de Antonio López, y 

Guillermo Solana, junto a la comisaria técnica Leticia de Cos, de  

 

las propias colecciones de los  artistas, de otras colecciones 

particulares y de instituciones internacionales, sobre todo de 
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España y Alemania, con relevantes préstamos también de Estados 

Unidos. 

 

Además, la destacada presencia femenina en el grupo, de cuatro 

mujeres frente a tres hombres, tiene igualmente su reflejo en la 

exposición, como muestra de esa primera generación artística tras 

la Guerra Civil  española en la que las mujeres ocupan un lugar 

relevante. 

 

Tras los años iniciales de formación en la década de 1950, que 

muchos de ellos compartieron en la Escuela Superior de Bellas 

Artes de San Fernando, en la madrileña calle de Alcalá, sus 

trayectorias vitales y profesionales han ido transcurriendo casi en 

paralelo, con un intenso intercambio intelectual y artístico. Su 

consolidación como grupo se manifiesta a través de exposiciones 

colectivas, tanto dentro como fuera de nuestro país, que van 

desde Realismo Mágico en España (Fráncfort, 1970) hasta Otra 

realidad. Compañeros en Madrid (Casa de las Alhajas, 

Madrid,1992). En ellas se revela una poética compartida: una 

visión de lo cotidiano, de los objetos y los espacios familiares, 

que está impregnada de misterio, melancolía e intimidad, 

marcada por el paso del tiempo y la presencia de la muerte. Este 

extrañamiento ante las cosas se nutre tanto de ciertas corrientes 

figurativas del siglo XX (como la pintura metafísica, la “nueva 

objetividad” o el  surrealismo), como de la gran tradición de la 

pintura española, con sus resonancias meditativas y alegóricas. 

 

La muestra sigue un itinerario  temático, no cronológico, que va  

conduciendo al espectador de lo íntimo a lo público; del bodegón 

a la ciudad; del  plano corto, la escala pequeña  y la proximidad, 

al  gran formato y las vistas urbanas panorámicas. Es  un 

recorrido por los temas que todos  comparten: el bodegón, el  
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interior doméstico, las  calles y los patios, la figura humana, la 

ciudad de Madrid... 

 

El primer capítulo reúne una selección de  naturalezas muertas de 

Isabel Quintanilla, María Moreno, Francisco López, Esperanza 

Parada y Julio López, y se prolonga en la sala siguiente con 

imágenes  de interiores domésticos, incluyendo obras  clave de 

Antonio López, como Lavabo y espejo (1967) o Taza de váter y 

ventana (1968-1971) ; de Amalia Avia, El comedor (1987), y de 

Isabel Quintanilla, El teléfono (1996) o  Habitación de 

costura(1974). 

 

El recorrido continúa por el interior de la casa con la  

representación de largos corredores, a veces oscuros e  

inquietantes, con puertas laterales que comunican estancias y  

ventanas que  dejan adivinar tímidamente el mundo exterior. Son 

espacios que pueden parecer claustrofóbicos y  en los que se  

plantea un sutil juego entre interior y  exterior, en una especie de 

atrincheramiento en el calor del  hogar, en el refugio privado, que 

poco a poco se va abriendo hacia afuera. 

 
Algunos relieves y dibujos de Francisco López comparten sala 

con obras destacadas de Isabel Quintanilla,Ventana (1970); María 

Moreno, El pasillo/Portal de Tomelloso (1973-1974), y Antonio 

López, El cuarto de baño (1966). 

 

Se llega así de forma gradual al siguiente apartado, dedicado ya a 

los espacios abiertos, los patios, los jardines y el entorno más 

inmediato de la casa, concebidos básicamente como una 

prolongación del propio hogar.  

 

Aunque la vida de este grupo de artistas haya sido 

fundamentalmente urbana, en su obra evocan a menudo entornos  
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rurales con un cierto sentimiento de nostalgia. Las casas que 

pintan son en ocasiones las del pueblo, como la de Tomelloso de 

Antonio López o María Moreno, pero son también las que  

 

habitan en Madrid, ubicadas en colonias de plantas bajas con 

jardín a las afueras de la ciudad, con una estética y una 

construcción muy similar a las de los pueblos. Jardín (1966) o La 

higuera (1995) de Isabel Quintanilla, Entrada de casa (1980) o 

Jardín de poniente  3 (2003) de María Moreno, dialogan aquí con 

algunos dibujos y esculturas de Antonio y Francisco López en los 

que retratan a su entorno más próximo, principalmente a los 

niños, en ese espacio que recrea un lugar de encuentro y 

esparcimiento de familia y amigos.  

 

Frente a estas figuras de carácter más íntimo y escala modesta, el 

siguiente apartado de la exposición está dedicado a la figura 

humana más monumental, a los grandes proyectos escultóricos 

concebidos para espacios públicos. Apenas presente en los 

cuadros, la figura humana encuentra en la escultura su lugar 

natural de representación. 

 

 En la sala se reúnen importantes esculturas de Julio López, 

como El alcalde (1972), El sueño (1976) o El hombre del sur 

(1972).La parte final del recorrido, en la que se prolonga la 

presencia de la escultura con la obra de Francisco López, está 

dedicada a las vistas urbanas, con las que salimos definitivamente 

al exterior para recorrer los rincones y calles de la ciudad, 

principalmente de Madrid; unas obras que se convierten a lo largo 

de los años en testimonio de la metamorfosis de la capital en 

metrópoli moderna. 

 
En un primer espacio encontramos un entorno urbano más 

cercano, con pinturas como Tienda de máquinas (1988) o  



Desde las orillas del Sena 

 434 

 

Ministerio de Fomento (1988) de Amalia Avia, y dos vistas de 

Madrid de Antonio López de la década de 1960, de idéntico 

formato apaisado y grandes dimensiones.  

 

En la sala siguiente, la vista se amplía aún más con un conjunto 

de panorámicas de la ciudad desde la periferia, como las  

 

realizadas por Isabel Quintanilla, María Moreno y el propio 

Antonio López desde el barrio de Vallecas en sesiones conjuntas 

de pintura al aire libres. 

 

 También están presentes las series de la Gran Vía tanto de 

Antonio López como de su mujer, María Moreno, trabajando uno 

junto al otro desde el mismo mirador para pintar los cielos y 

tejados de la ciudad con similares perspectivas. Puerta del Sol 

(1979) de Amalia Avia y dos vistas de Roma pintadas por Isabel 

Quintanilla durante su  estancia en la capital italiana completan la 

sala. 

 

Y como colofón, un últimoespacio con un único protagonista: un 

gran lienzo de Antonio López, Ventana de noche (2013-2015); 

una obra reciente, que se presenta por primera vez en España, y     

que destaca por su original visión de gran angular. 

 

FICHA DE LA EXPOSICIÓN:  Título: Realistas de Madrid. 

Organizador: Museo Thyssen-Bornemisza, con la colaboración 

de la Comunidad de Madrid.Sede y fechas: Madrid, Museo 

Thyssen-Bornemisza, del 9 de febrero al 22 de mayo de 

2016.Comisarios: Guillermo Solana, director artístico del Museo 

Thyssen-Bornemisza, y María López. Comisaria técnica: Leticia 

de Cos, Área de Conservación del Museo Thyssen-

Bornemisza.Número de obras: 87. Publicaciones: Catálogo con 

textos de Guillermo Solana, Francisco Calvo Serraller y Jürgen 

Schilling; publicación digital en la app ‘Quiosco Thyssen’. 



Desde las orillas del Sena 

 435 

 

Mis más sincero agradecimiento al Servicio de Prensa del Museo 

Thyssen-Bornemisza, por la cantidad y la calidad de la 

documentación que me fue gentilmente proporcionada. 

 

Un gran abrazo desde nuestra querida y culta Madrid, 

 

Félix José Hernádez. 
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El atentado contra Fidel Castro en la Sierra Maestra 

 

                
 

                     Cuba, Sierra Maestra. De izquierda a derecha:  

                    Vilma Espín, Fidel Castro, Raúl Castro y Celia Sánchez. 

 

París, 15 de enero de 2015. 

 

Querida Ofelia: 

 

Te hago de llegar este interesante testimonio del ex guerrillero del 

Escambray durante la lucha contra el régimen de Fulgencio 

Batista, nuestro viejo amigo Roger Redondo. El me lo envió ayer 

desde Miami. 

 

“En 1959 Fidel Castro, convocó a la población capitalina a recibir 

en sus casas a los campesinos de la Sierra Maestra y para la 

misma fecha, pero de 1960 convocó a los habaneros a visitar la 

Sierra Maestra.  

 

Al mismo tiempo, le dio la tarea a un grupo de oficiales de 

construir una gran tribuna en la Sierra Maestra, desde donde él  
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hablaría a toda la nación. Allí había tenientes, capitanes y 

soldados rebeldes, sin mando muchos y en condiciones de 

castigo. Algunos de ellos provenían del primer grupo que llegó 

con Frank País a la Sierra Maestra y que después se erosionó. 

Eran 40 hombres, de los cuales 25 se fueron para los llanos de 

Victoria de las Tunas y uno para el Segundo Frente del 

Escambray. Todo fue a consecuencia del asesinato de un soldado 

rebelde por parte de uno de los jefes rebeldes llamado Eduardo 

Sardiñas  (alias Lalo).  

 

En trabajos anteriores hemos relatado los pormenores acerca de 

este crimen. El caso es que contando estos cuarenta hombres que 

llegaron a la Sierra Maestra por órdenes de Frank País y 

comandados por Jorge Sotús, ya las Fuerzas Rebeldes sumaban 

146 hombres.  

 

Lalo era en la cadena de mando el segundo del Ché. Cuando 

Jorge Sotús llegó a la Sierra Maestra Fidel ordenó al Ché 

Guevara que se encontrara con éste y pusiera su destacamento de 

40 hombres bajo su mando. Sotús no aceptó ponerse bajo las 

órdenes de un extranjero y ello trajo desavenencias entre Fidel y 

otros combatientes y oficiales rebeldes, que no aceptaban al Ché, 

especialmente porque no lo conocían. Muchos de aquellos 

combatientes siguieron teniendo contradicciones con Fidel y con 

el Ché, llegando al climax con el caso de Félix Pena, quien 

absolvió por falta de pruebas a un grupo de pilotos de la Fuerza 

Aérea de Batista, acusados de bombardear la ciudad de Sagua de 

Tánamo. Los pilotos fueron puestos en libertad mientras la turba 

afuera del tribunal pedía paredón. Finalmente, Fidel Castro logró 

que se hiciera nula la absolución. Los pilotos regresaron a la 

cárcel, se hizo un nuevo juicio, fueron condenados y Félix Penas 

se suicidó. 
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A partir de estos antecedentes y de las desavenencias intestinas en 

las Fuerzas Rebeldes, ya con Fidel Castro en el poder, se 

comenzaron a enviar a oficiales y soldados rebeldes castigados 

para la Sierra Maestra. Muchos de ellos, se sentían humillados 

porque habían sido héroes en la lucha contra Batista. Entonces, 

les ordenaron construir una gran tribuna de madera desde donde 

Fidel pudiera dirigirle la palabra a los campesinos, a una multitud 

de habaneros que habían llegado de la capital y a visitantes 

extranjeros, entre ellos un nutrido grupo de comunistas 

mexicanos. En aquella tribuna estaría no solamente Fidel sino 

todo el gobierno revolucionario de aquella fecha.  

 

Entonces, sucedió lo que nadie esperaba. Un bulldozer 

Carterpillar d7 que estaba limpiando la maleza para facilitarle el 

camino a los habaneros, tropezó con un alambre enterrado a poca 

profundidad. Al operador se le hizo sospechoso el obstáculo y se 

bajó a inspeccionar el alambre. Acto seguido vino un grupo de la 

seguridad, quienes siguieron el recorrido del cablecito por 1300 

metros, donde se encontraba un hombre vestido de soldado 

rebelde con un enorme bigote, un detonador de minas y un radio 

para cuando Fidel comenzara a hablar activar el detonador que se 

habían enterrado debajo de la tribuna: ¡media tonelada de 

dinamita!  

Fidel le habló al pueblo: Sobre el atentado con el que se pretendía 

matar a Fidel y a todo su gobierno nunca se publicó nada. Roger 

Redondo 

 

Un gran abrazo desde el Viejo Mundo, 

 

Félix José Hernández. 
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    La Caravana de la Libertad (Primera parte) 

 

                 
 
La Habana, Cuba. En primer plano de izquierda a derecha:  

Camilo Cienfuegos, Fidel Castro y Huber Matos. Enero de 1959. 

 

París, 16 de enero de 2016. 

 

Querida Ofelia: 

 

Este es un nuevo testimonio del ex capitán guerrillero del II 

Frente del Escambray en la lucha contra el régimen de Fulgencio 

Batista, nuestro viejo amigo Roger Redondo. 

 

“Al contrario de lo que se ha publicado, junto a Fidel Castro Ruz, 

el día 8 de enero de 1959 con apenas un muy reducido grupo de 

soldados rebeldes, llegaron a la capital cubana, alrededor de doce 

mil soldados del ejército de Batista, solo que con los brazaletes 

del Movimiento 26 de julio. A partir del día primero de enero 

dejaron de rasurarse.  

 

Los oficiales con los que Fidel llegó a la Habana eran de capitán 

hacia abajo, pertenecían a  las tropas de Santiago de Cuba.   
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Cinco mil hombres de las fuerzas armadas acamparon en el 

aeropuerto de Bayamo, que dicho sea de paso eran los soldados 

de Batista que más combatieron en la Sierra Maestra. Eran   los 

componentes de La Zona de Operaciones, que se habían 

destacado  por su resistencia en los combates de Guisa y Mafo. 

 

En Guisa el Teniente Reinaldo Blanco Navarro, de  unos veinte 

años de edad, con cien hombres a su mando, se enfrentó a la tropa 

de 700 soldados rebeldes que personalmente dirigía Fidel Castro. 

Logró demorar el avance rebelde y reconquistar un tanque que 

Fidel le había tomado un día antes.  Por esa acción, el teniente 

Reinaldo Blanco Navarro fue ascendido a capitán. 

 

En Mafo, un coronel al mando de esa plaza, sabiendo que Fidel 

Castro acababa de recibir un enorme arsenal desde Venezuela y 

con tres veces más efectivos que los que el coronel contaba, sin 

tener la más mínima posibilidad de recibir refuerzos de la 

Habana, decidió rendir la plaza. 

  

Fue entonces cuando el teniente Antonio Regueira, le puso la 

pistola en la cabeza al coronel y tomó por la fuerza a la tropa que 

lo apoyó. Así  resistió varios días el ataque rebelde, hasta que se 

agotaron sus recursos disponibles. 

 

 

También las tropas del regimiento de Holguín, y Camagüey se 

unieron a la Caravana de la Libertad con todos sus recursos. 

 

Huber Matos desde Holguín, salió en un carro y alcanzó a unirse 

a Fidel antes de su entrada en La Habana. Le llevaba  un recado 

de Raúl Castro. 

 

Muchos revolucionarios del llano se unieron a Fidel para llegar a 

la Habana, y …un gran número de oportunistas, como suele  
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suceder. Se montaron en el carro de la victoria ya cuando Batista 

se encontraba en una cómoda habitación, a salvo, en la  

República Dominicana.”  Roger Redondo 

 

Un abrazo con gran cariño y simpatía, 

 

Félix José Hernández. 

 

Nota bene: continuará. 
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                      Una experiencia misteriosa 

 

                   
 
París, 16 de enero de 2016. 

 

Querida Ofelia: 

 

Aquí podrás leer este hermoso escrito de nuestro viejo amigo, el  

poeta disidente, Yndamiro Restano. Me lo mandó hoy desde 

Miami. Estimo que tengo mucha suerte al poder contar entre mis 

queridos amigos a varios poetas y poetisas. 

 

“Comprometerse con la poesía es una experiencia vital 

misteriosa. La poesía lo vuelve todo trascendente; lo ilumina todo 

de una manera especial. Entonces, sucede que tanto el poeta 

como los oyentes de su obra aprenden a escuchar en profundidad. 

Pues, las palabras en su existencia más superficial están ahí. 

Hasta que aparece Walt Whitman o Pablo Neruda. Quiero 

explicarme, no es la metodología la que contratemporiza las 

palabras sino que es alguien que hay dentro de todos nosotros y 

nos habla, a quien el poeta es capaz de escuchar y después 

traducir. Es decir, cuando hay cosas; hay tiempo.  
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Para decirlo poéticamente, el poeta coge las palabras y las 

devuelve al infinito. Por supuesto, en ese juego artístico entre el 

infinito y lo finito, (este lógicamente pertenece al primero), hay 

un desarrollo cualitativo del lenguaje y por tanto de los seres 

humanos que han participado en esa interacción lingüística.  

 

De manera, que la imagen poética es una obra viva , que dignifica 

a nuestra especie. Por el contrario, un lenguaje chavacano es la 

antítesis de lo artístico y por su materialismo vulgar; nos denigra. 

Es importante pensar sobre esto porque las palabras tienen que 

ver con la creatividad, con la libertad, con el amor. En el 

principio fue el Verbo Creador y no olvidemos que hay cosas que 

no se pueden decir sino es con poesía como me enseñara mi 

primera Maestra María Villar Buceta.  

 

No se trata de ser oscuro para epatar; se trata de iluminar las 

palabras y cambiar nuestra realidad otorgándole un sentido a 

nuestra existencia. Es importante existir expresándonos con 

palabras iluminadas. Porque esta existencia poética a que se 

refería Heidegger nos hace crecer y respetar y humanizar todo lo 

que tocamos. Desde comunicarnos sinceramente con el Otro 

hasta tomarnos un jugo de frutas. Debo aclarar que esta propuesta 

nace de mi experiencia propia, que soy un ser salvado por la 

poesía. Todavía me queda un camino largo; pero el Ser Creador 

se me ha ido revelando y a estas alturas puedo escuchar con 

mucha más claridad al Ser Creador que vive un romance con mi 

Ego. Mi Ego vital ha sido muy importante en mi recorrido 

existencial. Pero la poesía me tomó de la mano y me enseñó que 

iluminando las palabras, hablando y sobre todo actuando con 

Amor, se alcanza una vida más fecunda y más interesante. Al 

menos en mi caso, en mi Aventura existencial, ya he logrado 

detenerme a escuchar con el corazón, algo más poderoso que la 

muerte: El Eterno Florecer de las rosas.” Yndamiro Restano 
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Con gran cariño y simpatía, te envío un gran abrazo desde estas 

lejanas tierras allende los mares, 

 

Félix José Hernández. 
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Flores y Retratos de Imogen Cunningham en La Fábrica 

                         

Tuberose, 1920s © Imogen Cunningham 

Madrid, 18 de enero de 2016. 

Querida Ofelia: 

Ayer tuve  la oportunidad de visitar La Fábrica.  Me ofrecieron 

muy gentilmente esta documentación que te estoy enviando con 

la presente carta.  

La Fábrica arranca 2016 homenajeando a la fotógrafa 

norteamericana Imogen Cunningham en el cuarenta aniversario 

de su muerte. 

La exposición Flores/Retratos reúne una quincena de fotografías 

en blanco y negro de dos de los géneros que la autora trató de 

forma más amplia durante toda su carrera. 

La selección muestra cómo Cunningham utilizó la luz natural y la 

composición de ambientes para crear delicadas, íntimas y 

sensuales fotografías. 
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La exposición se inaugurará el próximo miércoles 20 de enero a 

las 19.30h y permanecerá abierta hasta el 19 de febrero. 

Imogen Cunningham es la autora de la imagen de portada del 

nuevo número de la revista Matador. A la venta a finales de 

enero, el volumen R estará dedicado a la Botánica e incluirá 

algunas de sus fotografías de flores. 

Imogen Cunningham (1883, Portland, Oregon - 1976, San 

Francisco) es la fotógrafa estadounidense por excelencia del siglo 

XX. Desde sus primeros trabajos hasta su muerte, dedicó su vida 

a la búsqueda de su esencia creativa y su figura cobra una 

importancia vital en la evolución del medio. Sus imágenes más 

conocidas datan de la época comprendida entre 1920 y 1940, un 

período apasionante para la fotografía y el arte en Estados 

Unidos. 

En el cuarenta aniversario de su muerte, La Fábrica homenajea a 

la fotógrafa estadounidense con la exposición Flores/Retratos, 

que podrá visitarse entre el 20 de enero y el 19 de febrero de 

2016. La muestra reúne más de 15 fotografías en blanco y negro 

de dos de los cuerpos de trabajo más característicos de la 

trayectoria de la autora, algunas de sus sensuales y delicadas 

fotografías de flores y una selección de retratos. Las fotografías 

de Cunningham formarán parte del nuevo número de la revista 

Matador. El volumen R de la revista de cultura, ideas y 

tendencias, que saldrá próximamente a la venta está dedicado a la 

Botánica. 

Interesada por la luz natural sobre cualquier otro método, entre 

las pasiones de Cunningham se encuentra la botánica. Dedicó 

gran parte de su tiempo a la captación de motivos florales y sus 

jardines fueron la prolongación de su imaginario. Su afición la  
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llevó a titular sus fotografías con los nombres científicos de las 

plantas que fotografiaba y fue su serie Pflanzenformen la que le 

granjeó su primer reconocimiento internacional en la exposición 

Film und Foto de la Werkbund de Stuttgart, en 1929. 

Otro de los puntales de la obra fotográfica de Cunningham fue el 

género del retrato. Además de retratar a amigos y familiares, 

también fotografió a figuras de la talla del pintor Morris Graves, 

la campeona de esgrima Helene Mayer, la modelo Phoenix o la 

artista Ruth Asawa. Sus retratos de la artista Frida Kahlo son 

mundialmente conocidos y en sus últimos años de su vida se 

embarcó en una excepcional serie de fotografías de ancianos que 

se materializó en la monografía póstuma After Ninety. Su estilo, 

ambiental y relajado, comunica la fascinación que sentía por 

aquello que hace única a cada persona, sobre los detalles que 

diferencian a los seres humanos. Así, muestra de forma magistral 

las líneas geométricas del cuerpo y formas sensuales definidas 

por la iluminación y la composición. 

La infancia de Imogen Cunningham transcurrió en una granja de 

Portland (Oregón), donde su padre -quien la llamó Imogen por la 

heroína de la obra de teatro Cimbelino de Shakespeare- 

contribuyó de manera decisiva a su educación, animándola a leer 

y a recibir clases de arte. Imogen decidió ser fotógrafa en 1901, 

influenciada por la fotógrafa norteamericana Gertrude Kasebier. 

En 1907 se graduó en Química en la Universidad de Washington 

con una tesis sobre el proceso químico de la fotografía. Tras 

trabajar como asistente en el estudio fotográfico de Edward 

Curtis, en 1909 se trasladó a Alemania para estudiar en la 

Technische Hochschule de Dresde. A su regreso a Seattle abrió 

su propio estudio adquiriendo gran popularidad por sus retratos, 

que expondría de forma individual en 1913 en la Brooklyn 

Academy of Arts and Science y en 1914 en la colectiva An  
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International Exhibition of Pictorial Photography en Nueva 

York. 

En 1915 contrajo matrimonio con el artista Roi Partridge, con 

quien tendría tres hijos, y con quien se mudaría a San Francisco 

en 1920. Dedicada a la vida familiar, tendría dos hijos más y 

seguiría desarrollando su obra fotográfica en los límites del 

hogar. En 1929, Edward Weston escogería 10 de sus fotografías 

para la exposición Film und Foto en Stuttgart y en 1932 

fundarían, junto a otros fotógrafos como Ansel Adams el grupo 

f/64. Después de Vanity Fair publicase varias de sus fotografías 

de la bailarina Martha Graham, se unió al staff de la revista, para 

la que retrató a celebridades y figuras políticas como Cary Grant 

y Herbert Hoover entre 1933 y 1936. Tras separarse de su 

marido, en los años 40 desarrolló diversos trabajos comerciales y 

de estudio y en 1945 fue invitada por Ansel Adams a unirse al 

departamento de fotografía de la Escuela de Bellas Artes de 

California. Imogen Cunningham seguiría trabajando como 

fotógrafa hasta poco antes de su muerte a los 93 años. 

Un gran abrazo desde nuestra querida y culta España, 

 

 Félix José Hernández. 
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Entrevista con Jesús Díaz Loyola autor de Crónicas del 

Caribe 

 

 
 

Jesús Díaz Loyola  con  Manuel Álvarez, en el hogar del asturiano en   

Caibarién, 1982. 

 

Madrid, 18 de enero de 2015. 

 

Querida Ofelia: 

 

Mi interés por poder conocer personalmente a Jesús después de 

haber leído su libro, era muy grande. Al fin conseguí entrevistarlo 

en el hermoso café del Círculo de Bellas Artes de Madrid. Como 

soy de Camajuaní y él de Caibarién, pues podría afirmar que 

fuimos “vecinos” en Cuba. Desde los primeros minutos de 

nuestra conversación, se estableció una corriente de simpatía. 

¡Parecía como si nos conociéramos desde hacía muchos años! 
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Jesús estaba preparando sus maletas, pues presentará su libro el 

viernes 22 de enero, a las 8:00 PM, en  265 Aragon Ave, Coral 

Gables, Miami, auspiciado por Books & Books en colaboración 

con el Cuban Research Institute de FIU. 

 

El libro Crónicas del Caribe fue finalista del I Premio Español 

Stella Maris de Biografía en  2015. Cuenta la extraordinaria a 

historia del asturiano Manuel Álvarez Manolín) que emigró para 

implantar la radio en Cuba.  

 

¿Qué representa este premio para un periodista que salió de 

Cuba hace 16 años? 
 

—Cualquier premio al trabajo profesional es motivo de alegría, y 

el que me hayan concedido el accésit del I Premio «Stella Maris» 

de Biografía Histórica, fallado en Barcelona en 2015, reviste un 

mayor relieve al resultar lo obra finalista en un concurso, al que 

se han presentado 68 obras, mayormente de autores españoles.  

 

¿Y cuándo es el lanzamiento en Miami? 
 

—La presentación y lanzamiento del libro en Estados Unidos, 

tendrá lugar este viernes 22 de enero, a las 8:00 PM, en  el Books 

& Books de la 265 Aragon Ave, Coral Gables, Miami, donde 

estaré presente. 

 

Junto a la particular emoción que me asiste, quiero agradecer 

todo el interés concitado en el ámbito del Instituto de 

Investigaciones Cubanas de la Universidad Internacional de la 

Florida (FIU); de Books & Books y del Centro Asturiano de 

Miami, que me abrió las puertas para llegar hasta aquí.  
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El éxito de Manuel Álvarez, introductor de la radio en Cuba, 

fue ignorado por mucho tiempo, y ahora usted lleva su vida a 

un libro. ¿Cuál es su consideración? 
 

— Resulta doblemente gratificante que a pesar de una época de 

decadencia cultural en beneficio de vulgaridades, novelones, y 

literatura barata, en España se premien estas investigaciones. Y 

también que en Cuba, mi tierra, se le dé, por fin, su justo lugar a 

un hombre que no fue profeta en su tierra, pero que conquistó el 

éter en el Caribe cuando no existía emisora alguna.  

 

¿Pero fue un ninguneado? 
 

—Su paternidad sobre la radio fue ninguneada por mucho tiempo 

en la isla que lo acogió en 1905 y donde hizo gloria en las ondas. 

Le pasó factura ser asturiano y haberlo conseguido en el interior 

del país, en un puerto pesquero llamado Caibarién. No fue hasta 

1982, cuando ya ciego y sembrado en su vejez, el oficial Instituto 

Cubano de Radio y Televisión (ICRT) reivindicó en Manuel 

Álvarez el mérito de padre indiscutible de la radio.  

 

En Céspedes 7, donde tuvo su primera residencia cubana, el 

propio Manolín develó en 1982 la tarja que por fin hizo justicia: 

“Desde este lugar trasmitió en 1917 Manolín Álvarez las 

primeras señales de radio de Cuba en Caibarién...” 

 

Ya nadie niega en Cuba que 1917 fue el año de los grandes 

emprendimientos por la radio. Y ese año, y muchos otros, hay 

que agradecerlos a la figura de Manolín, que se fue a La Habana 

un día y no volvió nunca. 

 

¿Por qué se fue usted de Cuba? 
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—Un día de la primavera de 1998, tras 15 años de ejercicio 

profesional en Cuba, viendo que no podía decir lo que quería, mi 

salto al periodismo independiente fue inevitable. Había y hay 

todavía cosas que en Cuba, en medio de una gran apertura, que 

delatan que no hay Libertad de expresión, y te tienes que callar. 

Eso no es nuevo en la isla. Entonces yo tuve que tomar una 

decisión, o quedarme callado o saltar la barrera e irme. Y me fui, 

un día del otoño de 1999.  

 

Mi propio libro denuncia delator de esa realidad de censurarlo 

todo, porque como cuentan las "Crónicas...  " fue la sumisión 

apestante, el espíritu obcecado, cuartelero y burocrático de los 

súbditos los que han ensombrecido los cursos de un país entero, 

porque si no Cuba hoy no sería lo que es." 

 

¿Por qué "Crónicas del Caribe? 
 

—'Crónicas del Caribe' es la semblanza de la vida que llevó el 

emigrante de América vista en la perspectiva de un hombre que 

vivió por la radio y para la radio, y que fue en el Caribe y 

Centroamérica, el protagonista esencial del invento que 

revolucionó la comunicación social en el siglo XX. 

 

La historia del emigrante asturiano Manuel Antonio Álvarez 

Álvarez ("Manolín") que se pasó 80 años en Cuba, comienza en 

el otoño de mil ochocientos noventa y nueve, a la luz de la 

invención de la radio por Guillermo Marconi.  

 

En el seno de una familia española en Carreño, Asturias, siendo 

un niño con trece años, sin el viento de la edad a su favor, se 

resiste a seguir en su pueblo: la parroquia de Santiago de Ambás, 

y emprende la aventura de hacer las Américas.  

 

¿Cómo era Manolín Álvarez?  
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—"Manolín", era de una nobleza extraordinaria y nunca ocultaba 

su nostalgia. Era pura sensibilidad. A toda hora, hablaba con 

resentimientos del terruño español; a cada instante escudriñaba en 

los recuerdos de su pasado. Tal vez, porque vivió siempre 

 inmerso en su gran pasión: la radio, quiso el destino que Manuel 

no regresara nunca a su tierra. Pero sólo él podría justificar todo 

el antagonismo increíble que le rodeó. 

 

Emocionaba, sobre todo, como siendo ya un anciano golpeado 

por los años, ver la destreza con que hurgaba en su papelería y 

manoseaba los artilugios que fueron el soporte de su gran 

invención en Cuba. Siempre que MANOLÍN hablaba, había 

alguna revelación en él.  

 

¿Y cómo lo conoció? 
 

—Quiso la suerte fortuita que los dos tuviéramos una convivencia 

común. Yo nací en la ciudad portuaria de Caibarién, en 1964; la 

misma donde Manolín vivió más de 80 años; pero no fue hasta 

1982 cuando tenía 18 años que comencé a intimar con él en aquel 

pueblo, a beber de su sabia, lo que determinó 

una pasión común: la radio. Era un auténtico asturiano, abierto 

siempre con el cúmulo de conocimientos que atesoraba. Fue un 

autodidacta de su tiempo y de su medio.  

 

¿Ha necesitado mucho tiempo para armar esta historia? 
 

—Este es el resultado de tres décadas de búsquedas, en que 

apunté pacientemente la vida de Manuel, rastreé las huellas de su 

infancia española y armé su historia, gracias a la convivencia 

idílica que los dos tuvimos en Cuba y la radio. 
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Cuando Manuel se embarcó en el vapor francés La Normandie, 

en La Coruña gallega de 1905, era un rapaz en busca de la tierra 

prometida.  

 

Dos años antes de la primera transmisión oficial de radio en Cuba 

en 1922, Álvarez abrió su legado histórico desde Caibarién en 

1920, cuando inauguró la 6EV, una planta con veinte watts y en 

banda de doscientos veinticinco metros, que cimentó el 

firmamento sonoro de una época. Los reportes de la prensa de la 

época guardan constancia justiciera de los tiempos gloriosos que 

protagonizó el asturiano. 

 

Un lustro después de la 6EV, en 1925, Manolín se empeñó y 

formó otra planta de radio bajo las siglas 6LO. En 1930 consiguió 

la tercera emisora, y por indicativo puso CMHD, y Álvarez 

dispuso también de emisora a otra ciudad costera del norte 

cubano: Sagua la Grande (CMHA).  

 

En la médula de su quehacer está, sin duda, la tenacidad del 

emigrante asturiano por llegar con su brazo a cualquier lugar del 

mundo.  Sus emisiones inagotables trascendieron fronteras y 

llevaron el mensaje  de las ondas a gran parte de Las Américas.  

 

¿Manolín Álvarez conoció a Lorca? 
 

En Cuba, se relacionó con los círculos literarios de su tiempo y 

pudo codearse con grandes celebridades como el granadino 

Federico García Lorca, quien visitó a Caibarién, en el verano de 

1930; también con la chilena Gela Mistral, quien recorrió la Villa 

en 1931. A todos les conoció cuando la radio les hacía brillar. 

 

¿Por qué eligió la historia para escribir? 
 

—Hay una frase del «El Gabo» que lo dice todo:  
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"Cuando a uno se le ocurren cosas que no había soñado, no hay 

en la vida nada mejor que escribir." Y el buen periodista no se 

quita nunca la camisa de armador de historias. 

 

Jesús Díaz Loyola, conoció y convivió en Cuba con Manolín 

Álvarez. El autor nació en la ciudad portuaria de Caibarién, en 

1964; el testimoniante  vivió más de 80 años en esa norteña 

localidad cubana; eso determina el encuentro de dos culturas, dos 

tiempos y una pasión común: la radio. 

 

Díaz Loyola estudió periodismo en la Universidad de Oriente, en 

Santiago de Cuba; fue redactor-reportero de prensa en el diario 

Vanguardia, de Villa Clara, en Radio Progreso, Radio Rebelde, 

Radio Habana Cuba y en la Agencia de Información Nacional 

(AIN). Ha publicado sus trabajos en medios de comunicación de 

España y Estados Unidos. Actualmente reside en Madrid. 

 

'Crónicas del Caribe' es un documento que nos traslada en el 

tiempo a las distintas etapas que tuvo que vivir un emigrado del 

siglo pasado, atraído por el sueño de hacer Las Américas: una 

historia que se mueve desde la dureza de una vida, el viaje y el 

dolor por el aislamiento de la familia, el rudo trabajo y las 

costumbres hasta el sueño anhelado de la invención de la radio.  

 

 Salimos del hermoso café y Jesús tuvo la amabilidad de 

acompañarme hasta el cercano hotel, junto a la celebérrima 

Puerta del Sol, donde me esperaba mi esposa. Nos volveremos a 

encontrar en Madrid o en París. 

 

Le deseo éxitos a Jesús con su libro y se lo recomiendo a todos 

aquellos a los que le interesa conocer una página de nuestra 

historia de las comunicaciones, hasta ahora ignorada por la 

Historia Oficial. 
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Un gran abrazo desde nuestra querida y culta Madrid, 

 

Félix José Hernández. 
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El libro “El Greco pintor” en el Museo del Prado 

 

 
Evolución de la técnica del Greco.  De izquierda a derecha: Retrato de un 
caballero joven (detalle) ca. 1595-1600 Retrato de un caballero (detalle) ca. 1600 
Jerónimos de Cevallos(detalle) ca. 1610-14 Madrid, Museo Nacional del Prado. 

 

Madrid, 20 de enero de 2016. 

 

Querida Ofelia: 

 

El Museo del Prado presenta el libro El Greco pintor. 

Estudio técnico.    

 

Esta publicación recoge las conclusiones del estudio 

técnico de la obra del Greco realizado en el Gabinete de 

Documentación Técnica del Prado, cuya interpretación 

crítica ha desarrollado Carmen Garrido, responsable del 

mismo hasta 2012.  De entre las más de 150 obras  
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atribuidas al Greco, a su taller y seguidores que han 

pasado por el Gabinete en los últimos treinta y cinco 

años, se han seleccionado 34 originales que revelan los 

secretos más apasionantes de esa prodigiosa técnica con 

la que el pintor llevó a cabo sus obras maestras. Una 

publicación ampliamente ilustrada y documentada con 

macrofotografías, radiografías, reflectografías, 

fotografías ultravioleta, estratigrafías, así como con 

estudios de soportes, pigmentos y aglutinantes, que a 

través de sus casi quinientas páginas analiza la singular 

evolución del Greco en las distintas etapas de su 

producción.  La publicación de este libro culmina la 

estrecha y fecunda relación que han mantenido la 

Fundación El Greco 2014 y el Museo del Prado. 

 

Un minucioso trabajo que se adentra en las distintas 

etapas de su producción: partiendo de uno de sus 

primeros iconos en la etapa cretense, San Lucas 

pintando el icono de la Virgen del Museo Benaki; 

pasando por su etapa italiana y la influencia que ejerció 

sobre su pintura, tanto técnica como estéticamente, en 

obras como el Tríptico de Módena de la Galleria 

Estense; hasta su definitiva instalación en España, etapa 

en la que se analizan los distintos géneros pictóricos, 

desde el retrato y el cuadro devocional hasta los  

 

 El Museo del Prado y la Fundación El Greco 2014 

presentaron el día 14  el libro El Greco. Estudio técnico, 

una publicación que da a conocer la exhaustiva  
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investigación realizada a lo largo de más de tres décadas 

en el Gabinete de Documentación Técnica del Museo 

del Prado, dirigido por Carmen Garrido, para entender 

la extraordinaria evolución del Greco en las distintas 

etapas de su producción artística.   

 

Esta publicación plantea un conocimiento profundo de 

la técnica pictórica del Greco a través del análisis de los 

soportes que utilizaba, de su dominio en el manejo de 

los pigmentos y su forma de mezclarlos y de la 

ejecución de la composición. Se reúnen  las 

conclusiones de esta extensa investigación para mostrar 

su forma de entender el espacio, la perspectiva, o la 

intensidad de la luz frente a las sombras, esa luz con la 

que consigue crear sus vibrantes colores llenos de 

matices y contrastes que emocionan al contemplar sus 

obras maestras. 

 

Le doy mis más sinceras gracias al Area de 

Comunicación del Museo del Prado por toda la 

información que tan amablemente me proporcionaron 

. 

Un gran abrazo desde nuestra querida y culta España, 

 

Félix José Hernández. 
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Don Pedro de Alcántara Téllez-Girón y Pacheco, obra de 

Goya en el Museo del Prado 

 

                              
 

Don Pedro de Alcántara Téllez-Girón y Pacheco, IX Duque de Osuna 

Francisco de Goya Óleo sobre lienzo, 113 x 83,2 cm h. 1798 Nueva York, 

The Frick Collection, Purchase, 1943 ©The Frick Collection. 

 

Madrid, 20 de enero de 2015. 

 

Querida Ofelia: 

 

Durante tres meses en la sala 34 del edificio Villanueva, el 

visitante del Museo del Prado podrá disfrutar del retrato de Don 

Pedro de Alcántara Téllez - Girón y P a c h e c o, I X d u q u e d e 

O s u n a realizado por Goya, una de las pinturas más interesantes 

del maestro aragonés de entre las conservadas en la Frick 

Collection de Nueva York.    

 

El extraordinario préstamo de esta obra se inscribe en el 

programa ‘La obra invitada’, una actividad patrocinada por la  
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Fundación Amigos del Museo del Prado desde 2010 para 

enriquecer la visita al Museo y establecer un término de 

comparación que permita reflexionar sobre las propias pinturas 

del Prado.   

 

El Museo del Prado y la Fundación Amigos del Museo del Prado 

exhiben Don Pedro de Alcántara Téllez-Girón y Pacheco, IX 

duque de Osuna, un retrato realizado por Goya que gracias a la 

colaboración de la Frick Collection de Nueva York, su 

propietaria, permanecerá en la sala 34 del edificio Villanueva 

hasta el próximo 24 de abril. 

   

Se trata de una obra tradicionalmente fechada en torno a 1798 

cuya reciente limpieza, llevada a cabo en el Metropolitan 

Museum de Nueva York, ha puesto de manifiesto una riqueza de 

la técnica y colorido que bien podrían situarla en un período más 

tardío, incluso después de la muerte de don Pedro en 1807.    

Aunque la moda que viste es de fines del decenio de 1790, la 

tonalidad oscura y la ejecución de la casaca o de las manos 

acercan su realización a los tiempos de la guerra de la 

Independencia Española, hipótesis que se ve refrendada por la 

ausencia de la obra en los registros de la casa de Osuna donde se 

anotaron rigurosamente las compras efectuadas a finales del siglo 

XVIII, pero sí figura en la venta de la colección Osuna en 1896, y 

es posible que fuera el retrato que se cita en un inventario de la 

misma de hacia 1834 como un cuadro al óleo “de medio cuerpo 

del duque de Osuna, abuelo”.    

 

Estos hechos parecen evidenciar que la obra fue encargada en un 

período agitado, tal vez cuando, tras la muerte del duque y ante la 

invasión francesa, la familia Osuna se trasladó a Cádiz.   
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En este retrato el duque parece exhibir su personalidad sensible y 

entusiasta que hizo de él una figura popular entre los intelectuales 

de su época. Las medidas de la obra, similares a las del retrato de  

 

la duquesa de 1786 (colección Marita March), así como la 

posición del duque y la dirección de su mirada, podrían sugerir 

que Goya lo pintó probablemente a partir de una miniatura y para 

que fuera utilizado como pareja de la dama.  

  

Don Pedro de Alcántara Téllez-Girón y Pacheco, IX duque de 

Osuna (1755-1807) fue uno de los primeros y más eminentes 

patronos de Goya desde mediados del decenio de 1780. Después 

de su muerte, el artista trabajaría para su mujer y sus hijos hasta 

1817. El Prado conserva varias obras pintadas por Goya para los 

Osuna como el retrato de la familia al completo realizado en 

1785, el de la marquesa de Santa Cruz (1805) y el de la duquesa 

de Abrantes (1816), así como el especial Vuelo de brujas, uno de 

los “asuntos de brujas” de la serie que Goya vendió al duque en 

1798.   

 

Actividades A partir del 26 de enero, los martes a las 11.30 y a 

las 16.30 h. se ofrecerán breves explicaciones junto a la obra para 

situarla en su contexto histórico-artístico y analizar su presencia 

en el Museo en relación con la colección. 

     

Frick Collection. La Frick Colecction es uno de los museos más 

destacados de Nueva York, y las obras que guarda se cuentan 

entre las más significativas de los artistas representados en ella. 

Formada a lo largo de su vida por Henry Clay Frick (1849-1919), 

magnate de la industria del acero en Pittsburg (Pensilvania), con 

la idea de que a su muerte y a la de su esposa, Adelaide Howard 

Childs (1859-1931), pasara a ser del dominio público, ocupó 

desde 1914 la mansión que el arquitecto Thomas Hastings 

construyó para ellos en la Quinta Avenida de Nueva York. El  
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grandioso edificio estaba pensado para albergar las pinturas, 

esculturas y objetos de artes decorativas que el magnate había 

adquirido y a las que se unieron las que enriquecieron la 

colección después de 1931.    

 

Fundación Amigos del Museo del Prado La institución es el 

benefactor más antiguo y constante del Museo y ha ejercido, 

desde su nacimiento en 1980, una amplia labor de mecenazgo, 

además de contribuir a la difusión del conocimiento de las 

colecciones del Prado y el apoyo a la investigación de    las  

mismas a través de cursos, exposiciones y publicaciones. En la 

actualidad cuenta con el apoyo de 29.000 Amigos.  

 

Le doy mis más sinceras gracias al Á,krea de Comunicación del 

Museo del Prado por toda la información que tan amablemente 

me proporcionaron. 

 

Un gran abrazo desde nuestra querida y culta España, 

 

Félix José Hernández. 
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La Virgen de la Granada fue adquirida por el Museo del 

Prado 
 

                        
 
                         “La Virgen de la Granada” de Fra Angélico 

 

 

Madrid, 21 de enero de 2016. 

 

Querida Ofelia: 
 

El Real Patronato del Museo del Prado, con la asistencia del 

Ministro de Educación, Cultura y Deportes, Iñigo Méndez de 

Vigo, aprobó  la adquisición de la Virgen de la Granada, 

probablemente la mejor obra de Fra Angélico y de la pintura 

florentina de la primera mitad del siglo XV en manos privadas. 

 

La financiación de la adquisición en dieciocho millones de euros, 

a lo largo de los próximos cuatro años, será respaldada con un 

crédito extraordinario de diez millones de euros por parte del 

Estado, una contribución excepcional de la Fundación Amigos  
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del Museo del Prado por importe de cuatro millones de euros y 

otros cuatro millones correspondientes a fondos propios del 

museo. 

 

En la misma reunión se  aceptó la propuesta de donación de 

Carlos Fitz-James Stuart y Martínez de Irujo, XIX Duque de Alba 

de Tormes, de otra importante tabla florentina, una predela con el 

tema de la muerte de San Antonio Abad, cuyo reciente estudio ha 

permitido su atribución también a Fra Angélico. 

 

Las dos obras, adquiridas en Florencia en 1817, representan de 

forma ejemplar el refinado y temprano interés coleccionista de 

Carlos Miguel Fitz-James Stuart y Silva, XIV duque de Alba, a 

quien se debe la presencia de las mismas en España formando 

parte desde entonces del patrimonio de la Casa de Alba. 

 

Con estas dos nuevas obras de Fra Angélico, el Museo del Prado 

se convierte en una referencia internacional para el estudio de la 

obra del maestro florentino, representado hasta ahora por la 

Anunciación, y su incorporación enriquece de forma sobresaliente 

el pequeño pero extraordinario conjunto de la pintura del primer 

renacimiento italiano en sus colecciones.  

 

El actual Duque de Alba, artífice de la operación, manifestó que 

“la Fundación Casa de Alba se siente muy orgullosa de entregar 

al Museo del Prado estas auténticas joyas del arte europeo, 

reunidas y conservadas durante dos siglos por nuestra familia, 

para que a partir de ahora puedan ser disfrutadas por todos los 

españoles y los amantes del arte de todas partes del mundo que 

se acercan con admiración a nuestro principal museo nacional”. 

 

En reconocimiento a su loable gesto al ofrecer  en exclusiva esta 

extraordinaria obra maestra al Museo del Prado y a la 

generosidad de la donación con la que ha decidido completar la  
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adquisición de la misma, el Real Patronato del Museo ha 

propuesto su nombramiento como patrono de honor. El actual 

duque de Alba es el encargado de la administración de la Casa de 

Alba y Presidente de su Fundación. Además, es vicepresidente de 

honor de la Fundación Hispania Nostra, de la que fue presidente 

de 1976 a 1980, dedicada a la defensa, salvaguarda y puesta en 

valor del patrimonio cultural y natural español. 

 

Un gran abrazo desde nuestra querida y culta España, 

 

Félix José Hernández. 
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                        Sol y sombra de Miquel Barceló 

 

                          
 
                                         Miquel Barceló. Toro Banderilles  

                                         © ADAGP, Paris, 2016 

 
Paris le 22 janvier 2016. 

 

Chère Ofelia, 

 

Hier, j'ai eu l'opportunité de visiter la  Bibliothèque nationale de 

France. On m'a offert très aimablement cette documentation que 

je t'envoie. 

 

Je te prie de la faire circuler là-bas à La Havane, parmi nos amis 

qui connaissent la langue de Molière. 

 

Je  t’embrasse depuis notre chère et cultivée France, 
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Félix José. 

 

« La Bibliothèque nationale de France et le Musée national 

Picasso-Paris s’associent pour proposer un double  évènement 

consacré à Miquel Barceló. Fortes de nombreuses pièces inédites, 

deux expositions permettent  au public une immersion dans 

l’univers de l’artiste majorquin. Aux peintures et céramiques 

présentées par  le Musée national Picasso-Paris fera écho la riche 

production gravée proposée par la BnF. Deux lieux et  deux 

expositions pour une œuvre exceptionnelle à découvrir au 

printemps 2016 à Paris. 

 

A la BnF, l’œuvre imprimé et une monumentale fresque de terre 

et de lumière inédite. L’œuvre imprimé de Miquel Barceló, 

rarement exposé, représente cependant une part majeure du 

travail de  l’artiste. Peintre, dessinateur, sculpteur et céramiste, il 

expérimente également depuis ses débuts les techniques  

d’impression. Foisonnant, profondément original, son œuvre 

imprimé représente à ce jour près de deux cent  cinquante 

gravures sur cuivre, sur bois, lithographies, sérigraphies et 

estampages. Bien qu’autonome, ce travail  reste indissociable, par 

sa dimension foncièrement expérimentale, de l’ensemble de la 

production protéiforme  de l’artiste majorquin. 

 

 C’est tout naturellement que la BnF a choisi de faire découvrir 

cette part méconnue de  son œuvre en dialogue avec des dessins, 

des sculptures, des céramiques et des peintures, dans un parcours  

thématique construit autour d’une sélection de soixante estampes, 

travaux récents ou très anciens, qui rend  compte de la cohérence 

et de la singularité de sa démarche. 

 

Une monumentale fresque de terre et de lumière est créée in situ 

sur toute la hauteur des vitres de l’allée  Julien Cain que l’artiste a 

couvertes d’une fine couche d’argile avant d’y dessiner en 

grattant la glaise séchée.  Spectaculaire introduction à  
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l’exposition, cette fresque de 190 mètres de long sur 6 mètres de 

haut immerge le  visiteur dans l’univers envoûtant de Barceló et 

rend hommage au philosophe majorquin Ramon Llull.  

 

Le parcours  se déploie ensuite sur les thèmes de l’empreinte, la 

trace et la griffure, de la métamorphose, des tauromachies  et des 

littératures. Vases et briques de terre cuite, portraits à l’eau de 

Javel, sur parchemin ou oreille d’éléphant,  livres embossés et 

bronzes patinés, peintures et carnets font écho aux estampes. 

Estampes dans lesquelles  l’artiste, tirant parti de toutes les 

ressources du medium, joue avec les textures, les couleurs et les 

subtiles  nuances des noirs et des blancs pour, de l’ombre, faire 

naître la lumière.  

 

A l’occasion de cette exposition, Miquel Barceló a complété par 

de belles donations le fonds de ses estampes et de ses livres 

d’artistes à la BnF. 

 

Exposition réalisée avec le soutien de l’Institut Ramon Llull, 

organisme public chargé de la promotion internationale de la 

culture catalane, dans le cadre des commémorations du 700e 

anniversaire de la mort de Ramon Llull. 

 

Miquel Barceló est le premier artiste contemporain invité au 

Musée national Picasso- depuis sa réouverture en 2014. Conçue  

comme une plongée dans l’univers singulier de l’artiste, 

l’exposition occupe l’intégralité du sous-sol de l’Hôtel  Salé et 

présente un ensemble de peintures, sculptures, céramiques et 

œuvres sur papier des années 1990 à  aujourd’hui. Le parcours se 

développe autour des divers domaines de création de l’artiste et 

met en avant les  affinités de son œuvre avec les attitudes, les 

motifs et les processus créatifs de Pablo Picasso. Le thème de  

l’atelier constitue le fil rouge de l’exposition : de la représentation  
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picturale qu’en donne Barceló dès les années  1990, jusqu’à la 

présentation d’ensembles de plâtres - modèles pour les fontes à 

venir ou fragments d’études qui  évoquent l’atelier du sculpteur - 

en passant par la fabrique de céramiques, domaine dans lequel le 

visiteur pourra  découvrir les dernières expérimentations menées 

autour de pièces fumées au charbon de bois. Œuvre maîtresse  de 

l’exposition, un grand mur de briques spécialement réalisé par 

l’artiste, permet d’aborder la thématique  récurrente chez lui de 

l’autoportrait, tout en évoquant la dimension monumentale de son 

travail. 

En contrepoint de la centaine d’œuvres de Barceló, quelques 

pièces de Picasso choisies dans la collection du  musée, ainsi 

qu’une sélection de photographies de ses divers ateliers, 

ponctuent le parcours et donnent à voir  les correspondances 

existant entre les œuvres des deux artistes. Ces rapprochements 

relèvent à la fois d’une  attitude commune vis-à-vis de la matière 

- processus créatif faisant la part belle à l’expérimentation 

permanente -  que d’une perméabilité des techniques qui 

transparaît sur tous les supports. « Sol y sombra », évocation 

directe du  monde de la tauromachie, renvoie aussi bien à 

l’iconographie chère au maître andalou qu’à cette approche 

propre  à « l’animal » Barceló qui inscrit son travail dans un jeu 

permanent entre la densité d’une matière, superposée,  triturée, 

grossièrement façonnée, et la délicatesse d’un geste d’effacement, 

d’un trait creusé en négatif qui fait  surgir une lumière éclatante.  

 

Expositions  Miquel Barceló. Sol y sombra à la BnF I François 

Mitterrand du 22 mars au 28 août 2016. Quai François-Mauriac, 

Paris XIIIe. Galerie I. Au Musée national Picasso-Paris du 22 

mars au 31 juillet 2016. 5 rue de Thorigny, Paris IIIe.  
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Commissariat. Bibliothèque nationale de France :  Cécile 

Pocheau-Lesteven, conservateur au département des Estampes et 

de la photographie de la BnF, chargée de collections Estampes 

XXe et XXIe siècles. Musée national Picasso-Paris : Violette 

Andres, responsable des fonds photographiques Emilia Philippot, 

conservateur des peintures (1895-1921) et des arts graphiques. 

 

Bibliothèque nationale de France :  Claudine Hermabessière , 

chef du service de presse et des partenariats médias ; Isabelle 

Coilly, chargée de communication presse. Musée national 

Picasso-Paris : Leslie Lechevallier, directrice de la 

communication. 

 

Miquel Barceló. Sol y sombra. Catalogue sous la direction 

d’Émilia Philippot et Cécile Pocheau-Lesteven 19,6 x 25,5 cm, 

224 pages et 150 illustrations.  Ouvrage broché. Coédition Actes 

Sud / Bibliothèque nationale de France / Musée national Picasso 

– Paris ». 

 

Publié par Félix José Hernández. 
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                 In the Heart-Tra Arte & Design   

 

 
 

Roma, 22 gennaio 2016. 

 

Carissima Ofelia, 

 

La Casina delle Civette - Musei villa Torlonia mi ha offerto 

gentilmente questa documentazione che ti sto inviando con la 

presente.  Ti  prego di  inoltrarla agli amici che conoscono la 

lingua di Dante.  

 

Un grande abbraccio,  

 

Félix José 

. 
La Casina delle Civette - Musei villa Torlonia ospita, dal 7 

febbraio al 3 aprile 2016, la mostra In the Heart. Tra Arte & 

Design, promossa da Roma Capitale - Sovrintendenza Capitolina 

ai Beni Culturali e a cura di Domenico Iaracà. Servizi museali di 

Zètema Progetto Cultura.  

   

Da una  dualità antica, che rimanda alle radici dell'arte, alla 

contemporaneità delle creazioni di quattro artisti, Silvia Beccaria,  
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Evandro Gabrieli, Silvia Granata, Sabine Pagliarulo, in una 

successione spaziale dove ogni installazione mantiene una 

dimensione quasi intima, perché nasce  dal cuore, “ in the heart”, 

terra e tessuti saranno in mostra nello spazio espositivo della 

dipendenza della Casina delle Civette – Musei di Villa Torlonia: 

fibre naturali intrecciate che compongono gli abiti e terra che, 

essiccata e cotta, contiene i cibi; equilibri cromatici che fanno di 

ogni abito un'opera a sé e superfici incise, coperte di incavi e 

escrescenze, modulate con argille diverse che trasformano una 

ciotola da una semplice forma d'uso ad un oggetto decorato. 

    

Stimolo formale, come scrive il curatore Domenico Iaracà, e non 

oggetto di semplice mimesi, le forme naturali hanno un valore 

simbolico ed estetico: ecco quindi i gusci di Sabine Pagliarulo e 

gli steli di Evandro Gabrieli, le creature di Silvia Beccaria e la 

rarefazione cromatica delle forme organiche di Silvia Granata. 

Dalle radici di un'arte lontana nel tempo alla ricerca odierna, 

forme e significati si intrecciano e si ripropongono sempre attuali 

nel messaggio e nello stupore che riesce a suscitare nell'artista. 

Dalla loro visione privilegiata, a tutti noi, distratti fruitori 

dell'oggi, un invito a rispettare quanto di più prezioso ci circonda.   

La mostra prevede nel periodo espositivo la programmazione di 

eventi musicali e visite guidate alla stessa in presenza degli 

artista. 

 

IN THE HEART .Tra Arte & Design di Silvia Beccaria, Evandro 

Gabrieli, Silvia Granata, Sabine Pagliarulo A cura di  Domenico 

Iaracà Quando dal 7 febbraio al 3 aprile 2016 Dove Musei di 

Villa Torlonia, Casina delle Civette. Via Nomentana 70, Roma. 

Da martedì a domenica dalle 9.00 alle 19.00. 

 

Pubblicato da Félix José Hernández. 
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El  mejor presente de Año Nuevo: del Escambray a París, 

pasando por Miami 

 

 

                         
                                         

París, 22 de enero de 2016. 

 

Querida Ofelia: 

 

Esta mañana recibí por correo aéreo certificado un paquete 

enviado desde Miami. Fue grande mi sorpresa al ver la elegante 

placa de metal montada sobre madera, con el siguiente texto 

grabado: 

 

                                     Honor al Mérito 

                    El  II Frente Nacional del Escambray,  

                           otorga al profesor y periodista   

                            Félix José Hernández Valdés 
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la siguiente Placa de Reconocimiento por su meritoria labor en 

pro de la difusión desde París, en diversos órganos de prensa 

internacionales, de numerosos testimonios de ex guerrilleros de 

nuestro II Frente Nacional del Escambray, durante la lucha 

contra el régimen de Fulgencio Batista en los años cincuenta del 

siglo XX. 

 

Dichos testimonios reflejan la verdad sobre nuestro combate por 

la Libertad de nuestra querida Patria, muy lejos de la “Historia 

Oficial” que ha impuesto el régimen de los Castro. 

 

Otorgada en Miami, Florida, el 25 de enero de 2015. 

 

Comandante Doctor Armando Fleites Díaz. 

Capitán Roger Redondo González. 

 

Sin lugar a dudas que es un gran honor el que el Comandante 

Doctor Armando Fleites Díaz y el Capitán Roger Redondo 

González hayan firmado esta placa.  

 

Desde hace años, ellos y otros ex guerrilleros que lucharon por la 

Libertad de Cuba en contra del régimen de Fulgencio Batista en 

El Escambray, entre los cuales se destaca también Don Miguel 

García Delgado, me han enviado sus testimonios – más de un 

centenar- , sobre lo que vivieron durante aquellos años cincuenta. 

También sobre la traición del clan de los Castro: las 

difamaciones, los fusilamientos, los encarcelamientos y el 

destierro a que se vieron condenados  la casi totalidad de  los ex 

guerrilleros del II Frente Nacional del Escambray. 

 

He publicado todos esos testimonios en distintos órganos de 

prensa y también los he comentado por la radio, gracias a la 

colaboración de sus directores: Don Roberto A. Solera de Cuba  
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en el Mundo (Miami), Don Agustín Rangugni de Radio Miami 

Internacional, Don Miguel Ángel García Puñales de Cuba 

Matinal (Madrid) , Don Carlos Manuel Estefanía de Cuba 

Nuestra (Estocolmo), Don Erneido A. Oliva el Maj. Gen.  (Ret.) 

de CAMCO (Washington), Don Ferrán Núñez de Diario de la 

Marina (París), etc. 

 

Estimo que es  necesario agradecer la colaboración del poeta 

disidente Yndamiro Restano a algunos de los ex guerrilleros, en 

cuanto a la elaboración de los testimonios. 

 

En enero de 1959, tuve la oportunidad de conocer a muchos 

guerrilleros del Escambray en el hogar de Carmita y Yayo, allá en 

mi querido Camajuaní. Ambas chicas eran amigas de mi prima 

hermana Aurelita y vivían en la misma cuadra  Leoncio Vidal. Al 

ver a: Menoyo, Sinesio, Morgan, Carreras, Ramiro, Miguelito, 

Fleites y tantos otros, no hubiera podido imaginar desde mi altura 

de solo nueve años, que más de cuatro décadas después, 

difundiría por el Mundo Occidental los testimonios de varios de 

ellos.  

 

Aquellos nuevos héroes de carne y hueso habían sustituido de la 

noche a la mañana a los hasta aquel momento eran admirados por 

mí: Tarzán, Supermán, El Zorro, etc.  

 

Considero que todos esos testimonios serán muy útiles a los 

historiadores en el futuro para escribir la verdadera Historia del II 

Frente del Escambray y sobre la traición de los Castro. 

 

Un gran abrazo para ti que los conociste a varios de ellos desde 

niños en nuestro terruño camajuanense y también para ellos. ¡Qué 

Dios nos permita más temprano que tarde, volver a recorrer a 

nuestra Cuba Libre! 

Félix José Hernández. 
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Concierto en Memoria de las Víctimas del Holocausto 

 

Madrid, 22 de enero de 2016. 

Querida Ofelia: 

Con motivo del Día Internacional en Memoria de las Víctimas del 

Holocausto, el Centro Sefarad-Israel y el madrileño Círculo de 

Bellas Artes organizan un concierto para piano a cargo de Darío 

Meta. El programa lo integran cuatro obras de diversa 

procedencia que se erigen como un homenaje a la vida y a las 

vidas de todas las víctimas. 

El concierto comenzará con Cinco Estudios de Jazz, de Erwin 

Schulhoff, un músico de origen judío, discípulo de Debussy y 

Reger. A continuación se interpretará Pour Irina, el estudio nº 16  
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para piano de György Ligeti, compositor húngaro fundamental en 

la historia de la música del siglo XX. Yom Hashoah es un 

encargo del Centro Sefarad Israel al músico Álvaro Muñoz y se 

estrenará en este concierto. Para finalizar, Las Cuatro Baladas de 

Johannes Brahms son uno de los mejores ejemplos de la música 

lírica escrita para piano durante su juventud. 

Darío Meta ha ofrecido recitales dentro y fuera de España. Ha 

grabado para Radio Clásica y ha tocado en directo para Radio 

Nacional desde el Teatro Real de Madrid. Coordina, desde hace 

algunas temporadas, iniciativas como Jóvenes en Concierto, 

destinada a acercar la música clásica a los escolares. Ha actuado 

como solista junto a The Green Orchestra y la Joven Orquesta 

Leonesa. 

Organizan: el Centro Sefarad-Israel y el Círculo de Bellas Artes 

de Madrid. El   27 de enero de 2016 a las 7 y 30 p.m., en la  Sala 

de Columnas.  

Un gran abrazo desde nuestra querida y culta España, 

Félix José Hernández. 
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         Faire le mur. Quatre siècles de papiers peints 

 

                         
 

 

Paris le 22 janvier 2016. 

 

Chère Ofelia, 

 

Hier, j'ai eu l'opportunité de visiter la très belle exposition  

« Faire le mur. Quatre siècles de papiers peints » , au Musée des 

Arts Décoratifs de Paris. On m'a offert très aimablement cette 

documentation que je t'envoie avec cette lettre. 

 

Je te prie de la faire circuler là-bas à La Havane, parmi nos amis 

qui connaissent la langue de Molière. 

 

Je  t’embrasse depuis notre chère et cultivée France, 

 

Félix José. 
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« Le titre de l’exposition, « Faire le mur», fait référence aux 

différents usages permis par le papier peint qui participe à la 

construction et à l’ornementation d’une paroi murale.  

 

À travers plusieurs thématiques développées dans six salles 

dédiées à  l’événement, techniques et époques se mêlent sans 

ordre chronologique. Des papiers anciens côtoient des pièces 

contemporaines afin d’illustrer les méthodes de production, les 

typologies et les formes se répètent, qui changent ou évoluent au 

rythme de l’histoire de l’art. Le papier peint n’est pas juste une 

surface couvrante. Il crée des univers nouveaux, des sensations 

ou encore des ambiances nécessitant des procédés de fabrication 

complexes.  

  

Les motifs, les rendus chromatiques et lumineux, transforment 

notre perception de l’espace, jusqu’à même laisser apparaitre des 

architectures fictives et des effets de trompe-l’œil. Ces différents 

types de papiers sont, certes, les témoignages d’une richesse 

créative, mais ils sont avant tout des acteurs iconiques dans 

l’histoire des styles et des tendances, reflétant ainsi le goût et les 

mœurs d’une époque. 

 

La première salle, au titre évocateur «Anoblir le mur», renvoie à 

une  expression utilisée par les spécialistes qui définissent 

«l’anoblissement» comme étant un procédé d’embellissement des 

tissus. Dans le cadre de l’exposition, ce terme est cette fois-ci 

appliqué au papier peint, afin d’insister sur la capacité de ce 

dernier à enjoliver les parois murales. Ces attributs de 

l’ornementation sont illustrés par des pièces maîtresses, telles que 

les impressions en arabesque du XVIIIe siècle réalisées par la 

célèbre manufacture Réveillon ou encore par des créations 

contemporaines du Studio job et Timorous beasties.  
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En respectant les normes esthétiques établies, le papier peint est 

non seulement un objet décoratif, mais il est plus généralement le 

reflet d’une culture et d’un art de vivre. La deuxième salle, 

«Imaginer le mur », met l’accent sur les genres artistiques 

inventés et réinterprétés au fil des siècles, avec des papiers peints 

tels que ceux d’André Groult, Emile-Jacques Ruhlmann, André 

Mare, René Fumeron et Léonor Fini. Ces œuvres évoquent 

certains savoir-faire traditionnels, mais également des approches 

novatrices offrant un nouveau souffle à la décoration d’intérieur. 

 

Tout en répondant aux goûts et aux critères de beauté d’une 

époque, le papier peint a également la capacité de solliciter 

l’imagination, voire même d’altérer notre impression spatiale 

d’un lieu. «Déguiser le mur», est une salle qui rend hommage au 

trompe-l’œil à travers des créations des XVIIIe et XIXe siècles, 

comme celles des manufactures Desfossé & Karth, mais aussi 

Dufour & Leroy. Dentelles et draperies peintes donnent ainsi 

l’illusion d’un jeu de textures et de volumes qui transforment la 

planéité du mur. Dans cette même veine, «Raconter le mur» 

réunit des papiers peints qui renvoient à différents courants 

stylistiques de l’histoire de l’art. L’étrusque, le néo-classique, le 

néo-gothique ou encore l’orientalisme, sont des références 

essentielles pour des manufactures de renoms telles que Délicourt 

ou Desfossé & Karth, Lapeyre, Sanderson ou encore Zuber.  

 

Appliqués sur la paroi, ces ornementations et structures 

architecturales peintes créent des effets d’optique en ouvrant le 

mur vers des horizons pourtant factices. Ces recherches autour du 

dessin et du motif, vont également de pair avec des 

expérimentations dédiées aux matières et textures. Les deux 

dernières salles venant clôturer l’exposition‒ «Inspirer le mur» et 

«Jouer le mur»‒ réunissent des productions où le papier laisse 

place à d’autres matériaux. Le carton, le cuir, ou encore des  
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substances métallisées, libèrent le mur des formes et des 

méthodes classiques.  

 

De nombreux créateurs participent au renouvellement des motifs, 

comme c’est le cas des éditeurs de Piero Fornasetti, Jean-Charles 

de Castelbajac et Christian Lacroix. Le papier peint n’est plus 

juste un ornement, il est une installation murale, jusqu’à même 

être une œuvre d’art à part entière.  

 

 « Faire le mur. Quatre siècles de papiers peints » Du 21 

janvier au 12 juin 2016. Musée des Arts Décoratifs. Commissaire 

: Véronique de La Hougue, conservatrice en chef - département 

Papiers peints - Musée des Arts Décoratifs .  Contacts Presse : 

Marie-Laure Moreau et  Isabelle Mendoza. Scénographie : 

Philippe Renaud. « Faire le mur ». 96 pages. Environ 100 

illustrations. Format : 22 x 28. cm. Broché à rabats. Edition Les 

Arts Décoratifs ». 

 

Publié par Félix José Hernández. 
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La donation de Mme. Françoise Marquet-Zao au Musée 

Cernuschi 

 

 
 

Zao Wou-ki  

 

Paris le 24 janvier 2016. 

 

Tout d’abord, elle rappelle que, dès 1946, les œuvres de Zao 

Wou-ki  avaient été présentées pour la première fois en France au 

Musée Cernuschi. Vadime Elisseeff, alors conservateur au musée, 

avait eu le  discernement et l’audace de présenter au public 

parisien cet artiste à la fois jeune et inconnu ! La presse de 

l’époque avait tout de suite reconnu le talent de Zao Wou-ki. 

Deux ans plus tard, le jeune peintre chinois arrivait à Paris, une 

ville qui allait demeurer l’espace privilégié de sa création.  

 

Les œuvres de la donation évoquent justement cette période clé 

au cours de laquelle Zao Wou-ki multiplie les expériences 

techniques et chemine de la figuration vers l’abstraction. Ainsi 

pour le seul travail sur papier, l’artiste pratique le fusain,  
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l’aquarelle, la gouache et bien sûr l’encre. Il réalise quelques 

portraits d’un trait sûr aux accents matissiens, s’inspire aussi bien  

de modèles vivants nus que de gravures et d’estampages chinois 

antiques. 

 

Après quelques années de rupture, il retrouvera la voie de l’encre 

à partir des années 1970 et ne la quittera plus. La série de 

compositions abstraites datées des décennies 1970 à 2000, illustre 

avec précision les multiples facettes de cette recherche.  

 

Il faut également souligner l’extrême importance des objets 

antiques collectionnés par Zao Wou-ki pour les collections 

patrimoniales du musée Cernuschi. Il commence à les rassembler 

à partir de la fin des années 1960, mais c’est surtout à partir des 

années 1990 et 2000 que les acquisitions se font plus nombreuses, 

au gré des achats, des cadeaux d’amis à l’occasion d’anniversaire 

ou de visites à l’atelier. 

 

Ces pièces datées des Shang aux Qing, témoignent de plusieurs 

millénaires d’histoire de l’art de la Chine. Ces vases rituels, 

brûle-parfums aux patines vertes et bleutées, ces céladons aux 

formes simples sont aussi des sources irremplaçables pour tous 

ceux qui souhaitent connaître le goût et l’intérêt pour l’antiquité 

chinoise de Zao Wou-ki.  

 

La donation compte également des œuvres des artistes chinois 

amis de  Zao Wou-ki, en particulier Walasse Ting. Alors même 

que le musée Cernuschi prépare un hommage à cet artiste pour 

l’automne 2016, ces  œuvres viennent enrichir les collections à 

point nommé. Auparavant, le public pourra découvrir les œuvres 

de la donation de  Françoise Marquet-Zao à partir du 24 juin et 

pendant tout l’été 2016. 

 

Publié par Félix José Hernández. 
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                   Ida Barbarigo, Erme e Saturni a Venezia 

 

                        
 
                    Ida Barbarigo, “Il Volto”, 1996, Olio su tela, cm 100×81  
 

Venezia, 26 gennaio 2016. 

 

Discendente di un’illustre famiglia di artisti, presenti a Venezia 

da più di tre secoli, Ida Barbarigo  presenta a Palazzo Fortuny, a 

cura di Daniela Ferretti, una selezione accurata di opere 

appartenenti a due serie realizzate nell’arco di due decenni, tra il 

1980 e la fine degli anni Novanta.  

 

Le Erme e i Saturni sono gli enigmatici testimoni di un 

complesso percorso compiuto dall’artista attraverso la pittura. La 

tela, i colori, gli acidi, i pennelli, i punteruoli sono semplici  



Desde las orillas del Sena 

 486 

 

strumenti attraverso i quali la visione prende corpo, svelandosi 

nella concretezza dell’opera. Seducente ed enigmatica, Ida ama 

raccontare con semplicità il suo costante e appassionato impegno 

nell’ambito della pittura, come perfettamente emerge dallo 

splendido saggio a cura di Luca Massimo Barbero presente nel 

catalogo della mostra.  

 

Ida Barbarigo nasce a Venezia nel 1925. Sua madre era pittrice e 

poetessa, suo padre il pittore Guido Cadorin. Ida continua la 

tradizione umanista di una famiglia in cui per secoli si sono 

alternati scultori, architetti, pittori, studiosi e letterati. 

Giovanissima studia architettura con lo zio Brenno del Giudice, 

disciplina che però abbandonerà per dedicarsi interamente alla 

pittura. Partecipa ad alcune mostre a Venezia: tra cui quelle 

organizzate dalla Fondazione Bevilacqua La Masa. Nel 1942 un 

suo quadro viene selezionato per un concorso di giovani artisti 

alla Biennale di Venezia. Dal 1942 al 1946 frequenta i corsi 

dell’Accademia di Belle Arti sotto la direzione del padre. Le 

opere di questo periodo già contengono i temi che affronterà in 

seguito: le sedie, le loro imprevedibili architetture nella città e i 

personaggi seduti negli spazi vuoti, unici monumenti moderni 

nella città antica.  

 

Frequenta artisti come De Chirico, Bontempelli e de Pisis e dopo 

la guerra intraprende numerosi viaggi in Europa, in particolare in 

Svizzera e in Francia. Una presa di coscienza che segnerà 

fortemente la giovane artista che in questo periodo afferma di 

voler «disimparare a dipingere» per meglio ritrovare il suo essere 

intatto ed esprimere il suo personale sentire. Nel 1949 sposa 

Zoran Music e inizia a soggiornare alternativamente tra Parigi e 

Venezia.  

 

Nel 1955, partecipa per la prima volta al Salon de Mai, al quale 

sarà presente anche nel 1956, 1961, 1966, 1972 e 1980. Tra le  
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mostre principali si ricordano: la collettiva presso la Galerie de 

France a Parigi nel 1956, la personale alla Galleria Saletti a New 

York nel 1959 e, l’anno successivo, l’ampia personale alla 

Galleria d’Arte Moderna di Fiume. L’esposizione, a carattere 

itinerante, si sposterà poi a Lubiana e Zagabria nel 1961. 

  

Nel 1968 vince un premio alla Biennale di Menton, mentre l’anno 

dopo inizia la collaborazione con la Grosvenor Gallery di Londra 

dove, nel 1971, allestisce una personale. Nel 1970 René de Solier 

le dedica la monografia Sedie e Guardoni (Venezia, Alfieri, 

1970). Del 1972 è la retrospettiva al Musée d’Art Moderne de la 

Ville de Paris, nello stesso anno viene pubblicata da Jacques 

Lassaigne la monografia Barbarigo («Le Musée de Poche», Paris, 

1972).  

 

Nel 1975 e 1976 allestisce due personali, rispettivamente alla 

Fondazione Querini Stampalia a Venezia e alla Galerie de France 

a Parigi. Nel 1978 partecipa alla Biennale di Venezia. Nel 1980 

Giuseppe Mazzariol scrive la monografia Fiori e persecutori di 

Ida Barbarigo (New York, Patti Birch, 1980). Nel 1982 partecipa 

ad una mostra organizzata alla Haus der Kunst a Monaco. Tra il 

1991 e il 1994 è impegnata con due personali rispettivamente a 

Ginevra e Parigi, prima di approdare nuovamente alla Biennale di 

Venezia nel 1995. Tra il 1996 e il 2000 allestisce mostre 

personali tra Venezia, Cortina d’Ampezzo, Neuchâtel, Bologna e 

Bilbao. Nel 2002 è al Museo Civico di Palazzo Te a Mantova e 

nel 2004 all’Istituto d’Arte Moderna di Valencia. Attualmente 

vive e lavora tra Parigi e Venezia. 

 

Mostra Inverno a Palazzo Fortuny IDA BARBARIGO. Erme e 

Saturni Dal 19 Dicembre 2015 al 13 marzo 2016 Venezia, 

Palazzo Fortuny A cura di Alexandra de Léal, Adele Re 

Rebaudengo. 
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Nota bene: 

 

Carissima Ofelia,  

 

Ho avuto l’oportunità di visitare la bellissima  Mostra Ida 

Barbarigo, Erme e Saturni a Venezia nel Palazzo Fortuni.  Mi 

hanno offerto gentilmente questa documentazione che ti sto 

inviando con la presente.  Ti  prego di  inoltrarla agli amici che 

conoscono la lingua di Dante.  

 

Un grande abbraccio,  

 

Félix José Hernández. 
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                 La Mostra Toulouse-Lautrec a Roma 

          
 

Roma, 26 gennaio 2016. 

 

“[…] la novità è raramente l'essenziale. Questo ha a che fare con 

una cosa sola: rappresentare un soggetto meglio di quanto faccia 

la sua natura intrinseca.” Henri de Toulouse-Lautrec  

  

Con circa 170 opere provenienti dal  Museo di Belle Arti di 

Budapest, arriva al Museo dell’Ara Pacis di Roma una grande 

mostra su Toulouse-Lautrec, il pittore bohémien della Parigi di 

fine Ottocento, che ripercorre l’attività dell’artista dal 1891 al 

1900, poco prima della sua morte avvenuta a soli 36 anni.  

  

La mostra, promossa e prodotta da Roma Capitale - 

Sovrintendenza Capitolina ai Beni Culturali e Arthemisia Group e 

organizzata con Zètema Progetto Cultura, consentirà di portare a 

Roma il fiore della raccolta di opere di Toulouse-Lautrec 

conservata al Museo di Belle Arti di Budapest (Szépmű vészeti 

Múzeum), uno dei più importanti in Europa, con capolavori che 

vanno dal Medioevo al Novecento. In occasione dell’esposizione 

romana, curata da Zsuzsa Gonda e Kata Bodor, circa 170 

litografie della collezione (tra cui otto affiches di grande formato 

e due cover degli album della cantante, attrice e scrittrice francese  
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Yvette Guilbert con circa 10 litografie) lasceranno Budapest per 

essere esposte al Museo dell’Ara Pacis dal 4 dicembre 2015 all’8 

maggio 2016.    

 

Attraverso questa esposizione sarà possibile conoscere a tutto 

tondo l'opera grafica di ToulouseLautrec: manifesti, illustrazioni, 

copertine di spartiti e locandine, alcune delle quali sono 

autentiche rarità perché stampate in tirature limitate, firmate e 

numerate e corredate dalla dedica dell'artista.  

  

Henri de Toulouse-Lautrec è considerato il più famoso maestro di 

manifesti e stampe tra il XIX e XX Secolo. Tra le peculiarità 

della sua arte, è l’avere come soggetto la più disparata umanità 

illustrata  in momenti quotidiani o di divertimento, affascinando 

così la borghesia francese. Sua grande fonte d’ispirazione è il 

quartiere parigino di Montmartre e la maggior parte delle sue 

opere sono riconducibili alla vita notturna e ai locali di questa 

zona. Sono rappresentazione d’istanti di vita quotidiana che 

Lautrec restituisce con un effetto di grande immediatezza: in 

poco tempo l’artista diventa uno degli illustratori e disegnatori 

più richiesti di Parigi; gli sono commissionati manifesti 

pubblicitari per le rappresentazioni teatrali, i balletti e gli 

spettacoli, oltre che illustrazioni d’importanti riviste dell’epoca, 

come la satirica Le Rire.   

 

Nel percorso di mostra, oltre le opere di Toulouse-Lautrec, rare 

immagini (fotografie e riprese cinematografiche) d’inizio 

Novecento evocano la Parigi della Belle Époque. Inoltre, 

un’applicazione interattiva guida il visitatore alla scoperta della 

tecnica litografica e delle tecniche di stampa di fine Ottocento, 

dai colori accesi e la riproduzione su vasta scala, ai presupposti 

per la nascita del manifesto pubblicitario, di cui egli è stato con la 

sua arte il precursore. 
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La mostra vede come sponsor Generali Italia, come sponsor 

tecnico Codognotto e come partner dell’iniziativa Trenitalia. 

Media coverage by Sky Arte HD. Il catalogo è edito da Skira.   

L’itinerario dell’esposizione è scandito in cinque sezioni 

tematiche e tiene puntualmente conto delle esperienze formative, 

artistiche e intellettuali del grande francese: partendo dalle opere 

dei primi anni della produzione artistica di Toulouse, sotto l’egida 

del suo maestro René Princeteau, a quelle del primo periodo 

parigino dove forte è l’influenza del quartiere di Montmartre con 

Léon Bonnat e Fernand Cormon, in un percorso che dal realismo 

degli studi accademici sfocia nelle influenze umoristiche e 

avanguardistiche degli Artistes Incohérents si giunge alle opere 

post-impressioniste realizzate dopo l’incontro con Théo van  

Rysselberghe e con la pittura di Seurat, Gauguin, Van Gogh.   

 

Prima sezione - Notti parigine. Rampollo di un’antica famiglia 

aristocratica del sud della Francia, nel 1881 Henri de Toulouse-

Lautrec decide di diventare pittore. Ormai chiaro che il giovane 

non avrebbe potuto seguire le orme del padre a causa di una 

malattia genetica che lo aveva colpito alle ossa, la famiglia 

accetta di fargli proseguire gli studi d’arte a Parigi. Henri non ha 

difficoltà a inserirsi nel mondo libero e bohémien della 

Montmartre di quegli anni, in cui trova non solo una casa ma 

anche i temi ispiratori della sua arte, tra cui i principali luoghi 

della vita notturna parigina di fine secolo, i caffè-concerto e i 

cabaret (Al Moulin Rouge: La Goulue e sua sorella, 1892; 

L’inglese al Moulin Rouge, 1892; Caudieux, 1893).   

 

Seconda sezione - Le dive. Uno dei segni tangibili e 

maggiormente conosciuti del culto delle celebrità di Lautrec è la 

pubblicità realizzata nel 1891 per il Moulin Rouge con La 

Goulue, una ballerina all’epoca molto popolare. Il successo di 

questo manifesto procura a Toulouse-Lautrec numerose 

commissioni permettendogli di entrare in contatto con gli  
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interpreti più in voga del momento. Diviene buon amico del 

cantautore e cabarettista francese Aristide Bruant (1851-1925), e 

contribuisce a definire la figura del cantante attraverso una serie 

di stampe e di litografie, tra cui Aristide Bruant nel suo cabaret 

(1893), dove lo rappresenta con il suo mantello voluminoso, 

cappello a larghe tese e una sciarpa rossa intorno al collo. La 

modernità delle rappresentazioni stilizzate, strutturate in superfici 

di colore omogenee gli procura una immediata e inaspettata 

celebrità. Lautrec intreccia relazioni amichevoli anche con la 

celebre stella del cabaret parigino Jane Avril, (18681943), che col 

suo gusto sofisticato apprezza a sua volta l’arte di Lautrec il quale 

la raffigura mentre frequenta un caffè-concerto sul manifesto 

Divan Japonais (1893). La ballerina Jane Avril è ritratta anche nel 

ruolo di un’intenditrice d’arte sulla copertina di L’Estampe 

originale, una pubblicazione che promuove la litografia a lui 

contemporanea (Copertina de “L’Estampe originale”, 1893).   

 

Terza sezione - Le donne della notte (Alloggerò in un 

bordello…). A Lautrec piace l’ambiente frivolo dei bordelli e tra 

il 1892 e il 1895 trascorre intere settimane nelle maison closes 

vicine all’Opéra e alla Borsa di Parigi. Qui osserva le ragazze per 

ore, mentre riposano, giocano a carte o si truccano: ama 

rappresentare la leggerezza dei bordelli e soprattutto quelle 

ragazze con le quali egli non deve vergognarsi del suo aspetto. La 

disinibita facilità con la quale queste donne svolgono il proprio 

lavoro, le rende ai suoi occhi le modelle ideali. In questa sezione, 

infatti, è esposta una serie di cromolitografie del 1896 intitolata 

Elles, considerata una delle opere migliori dell’artista, in cui sono 

raffigurati con insolita empatia i momenti più intimi del mondo 

dei bordelli (Donna alla tinozza e La clownessa seduta, 

Mademoiselle Cha-U-Kao entrambe del 1896). Lautrec non 

trascura il tema dell’amore lesbico, che tratta con particolare 

sensibilità come in Il grande palco (1897).   
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Quarta sezione - A teatro (Non importa quale sia lo 

spettacolo. A teatro sto sempre bene…) Tra il 1893 e il 1896 

Lautrec comincia ad essere parte attiva dell’elettrizzante mondo 

dello spettacolo, disegnando programmi di sala e raffigurando 

scene teatrali (Il palco dal mascherone dorato, 1893). È 

affascinato da Marcelle Lender, l’attrice del Théâtre des Variétés, 

il cui busto audacemente erotico stampato in otto colori 

rappresenta un capolavoro nella storia della litografia (Busto di 

Mademoiselle Marcelle Lender, 1895). Nelle sue scene teatrali 

Lautrec riesce a rendere l'intensità dei drammi e delle commedie 

con movimenti efficaci ed energici contrasti di luci e ombre che 

traggono ispirazione sia dalle xilografie giapponesi sia dai palchi 

teatrali di Daumier (Idillio principesco, 1897).   

 

Quinta sezione - Con gli amici Nell’ufficio e nelle abitazioni 

dei direttori della Revue Blanche si svolge gran parte della vita 

sociale parigina: qui Lautrec stringe diverse amicizie e nel 1895 

disegna un manifesto per la rivista (La Revue Blanche, 1895). Tra 

le sperimentazioni di nuove tecniche (come la puntasecca), 

l’influenza della formazione dei primi anni e l’attenzione verso 

elementi naturali e animali non hanno mai abbandonato Toulouse 

nella sua crescita artistica: l’equitazione, ad esempio, fa parte 

della sua educazione aristocratica e adesso torna alla ribalta negli 

ultimi anni di vita. In questa sezione sono illustrati alcuni aspetti 

della vita privata dell’artista: la passione per le corse dei cavalli a 

Longchamp (Il fantino, 1899), le gite quotidiane al Bois de 

Boulogne (Gita in campagna, 1897) e l’amore per una 

sconosciuta a bordo di una nave, seduta su una sedia a sdraio (La 

passeggera della 54 o Passeggiata in yacht, 1895).  

  

A completare la mostra anche numerose illustrazioni di libri e 

copertine che Lautrec crea negli ultimi anni di attività solamente 

su richiesta dei suoi amici: tra questi, la Copertina per L'Etoile 

rouge del 1898 (una raccolta di poesie di Paul Leclercq, uno dei  
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fondatori di La Revue Blanche); lo scrittore Victor Joze si rivolge 

a Lautrec per creare per il suo romanzo una Copertina per La 

Tribu d'Isidore (1897) e Georges Clemenceau gli commissiona 

dieci illustrazioni da inserire nel volume Au Pied du Sinai (1897), 

pubblicato nel 1898. 

 

La mostra, attraverso le opere del Museo di Belle Arti di 

Budapest, illustra l’arte eccentrica e la ricercata poetica 

anticonformista e provocatoria - tra le più innovative tra 

Ottocento e Novecento - di uno degli artisti oggi più apprezzati e 

ammirati nonostante la tarda scoperta.   

 

“...il mio disegno non era troppo male, poiché il concorso era 

mediocre”. È con queste parole che Henri - in una lettera alla 

madre del gennaio 1885 - svela, già in tenera età, un’anima da 

“artista tormentato” e non adeguatamente “riconosciuto”, seppur 

pervaso da un fortissimo slancio ottimista e dalla consapevolezza 

della bellezza della vita. Una bellezza semplice, dai contorni 

volutamente sfumati e da vivere in momenti dissoluti, dai colori 

forti e spregiudicati e priva di abbellimenti, nei disegni come 

nelle tinte. Nessuno, dopo di lui, è stato in grado di rendere così 

“perfetto” il volto dell’imperfezione. È questo il suo stile. 

    

Toulouse-Lautrec. Museo dell’ Ara Pacis. 04/12/2015 - 

08/05/2016. Uffici stampa ARTHEMISIA GROUP: Adele Della 

Sala , Anastasia Marsella , Salvatore Macaluso, Barbara Notaro 

Dietrich. ZÈTEMA PROGETTO CULTURA: Giusi Alessio, 

Chiara Sanginiti. Roma, 26 ottobre 2015. 

 

Nota bene: 

 

Carissima Ofelia, 
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Ho avuto l’oportunità di visitare questa bellissima mostra  

Toulouse-Lautrec. Nel Museo dell’ Ara Pacis.   Mi hanno offerto 

gentilmente questa documentazione che ti sto inviando con la 

presente.  Ti  prego di  inoltrarla agli amici che conoscono la 

lingua di Dante.  

 

Un grande abbraccio, 

 

Félix José Hernández. 
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