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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, 30 de agosto de 2018. 

 

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 72 países a lo largo de estos 36 años, 

mis éxitos y mis fracasos, mis nostalgias y mi amor por 

la Libertad, las relaciones con personalidades del exilio, 



Desde las orillas del Sena 

 5 

mi trabajo en el Instituto y en la Universidad como 

profesor de Civilización Latinoamericana, las relaciones 

con colegas, alumnos y 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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 La collection idéale de Diane Venet. De Calder à   

Koons, bijoux d’artistes 

 
 
Frank Stella, bague, 2010. Or, édition 1/10 par The Gallery 

Mourmans, Collection Diane Venet.  Photo : Brian Moghadam, 

New York © Adagp, Paris, 2018  

 

Paris le 6 mai 2018. 
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De Alexander Calder à Jeff Koons, en passant par Max 

Ernst, Pablo Picasso, Niki de Saint Phalle, César, Takis, 

ou encore Louise Bourgeois, nombreux sont les artistes 

modernes et contemporains à s’être intéressés de près au 

bijou. Diane Venet, collectionneuse de bijoux d’artistes 

depuis plus de 30 ans, nous fait partager sa passion pour 

ces œuvres miniatures qui souvent accompagnent le 

langage plastique de l’artiste. Sa collection, riche de 230 

pièces, associée à des prêts exceptionnels de galeries 

mais aussi de collectionneurs et de familles d’artistes, 

illustre, de façon chronologique et thématique, le travail 

de 150 artistes français et internationaux.  

 

Lors de cette promenade muséale, du 7 mars au 8 juillet 

2018, les bijoux de Diane Venet entrent en résonance 

avec des œuvres plastiques plus monumentales 

permettant de varier les échelles, les rythmes et d’annuler 

les hiérarchies. L’infiniment petit rejoint l’infiniment 

grand. L’ensemble de la scénographie a été confiée à 

l’architecte d’intérieur Antoine Plazanet et aux graphistes 

ÉricandMarie. Le Musée des arts Décoratifs se réjouit de 

montrer ainsi ce qu’il est possible de dévoiler comme la 

plus belle des collections idéales. 

 

Diane Venet, épouse du sculpteur Bernar Venet, se 

souvient de l’origine de sa collection devenue une 

référence : « Ma passion pour le bijou d’art est née le 

jour où Bernar s’est amusé à enrouler autour de mon 

annulaire gauche une fine baguette d’argent pour en faire 

une alliance... Ce geste, attendrissant dans sa spontanéité 

a eu un autre effet sur moi, celui de me faire découvrir 

l’univers trop peu connu de ces bijoux d’art uniques, 
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précieux pour leur rareté et leur charge symbolique 

souvent à l’origine de leur création » 

 

Quelle est la particularité d’un bijou d’artiste ? Porter un 

tel bijou n’est pas un acte anodin. C’est s’approprier en 

quelque sorte un peu du génie de l’artiste qui l’a créé et 

le magnifier en une vie nouvelle. Objet de curiosité, sujet 

de conversation, il révèle chez celle ou celui qui le porte 

un désir de singularité. Il n’appartient ni à l’univers de la 

haute joaillerie, ni à celui du bijou fantaisie, ni même à 

celui des paruriers, apparu à l’instigation d’Elsa 

Schiaparelli ou de Gabrielle Chanel. Le bijou d’artiste 

n’est pas non plus associé aux créateurs indépendants du 

bijou contemporain qui conçoivent autant qu’ils réalisent, 

et considèrent l’objet comme un champ d’expression à 

part entière. Geste d’affection, souvent conçu pour un 

proche, il est l’œuvre de plasticiens, de peintres ou de 

sculpteurs pour lesquels cette pratique est occasionnelle, 

souvent inhérente à leur mode de création. 

 

Rares sont les artistes qui réalisent eux-mêmes leurs 

bijoux. Harry Bertoia, John Chamberlain, Louise 

Nevelson, Claude Viallat, ou Alexander Calder font 

figure d’exception, ce dernier transformant le moindre fil 

de cuivre, d’or ou d’argent en parures destinées à ses 

proches. Les bijoux d’artistes façonnés dans des 

matériaux traditionnels : or, argent, bronze, émail ont été 

réalisés pour la plupart par des orfèvres. L’atelier de 

François Hugo met en lumière son travail qui consiste à 

retranscrire en broches et pendentifs les découpages de 

Jean Arp, les Crétoises de Derain ou encore, la fantaisie 

de Dorothea Tanning. Sans oublier l’atelier de Giancarlo 
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Montebello à Milan qui a édité les plus célèbres : les 

frères Pomodoro, Man Ray, Pol Bury, ou la muse des 

Surréalistes, Meret Oppenheim, puis Niki de Saint 

Phalle. 

 

Les artistes d’avant-garde ouvrent le parcours avec la 

représentation du « Portrait ». Picasso, fasciné par le 

potentiel sculptural des matériaux en deux dimensions, 

saisit avec une grande économie cette thématique, Derain 

transpose dans ses têtes en bronze « bijoutées » son 

admiration pour le Bénin 

 

Les idées provocatrices des Surréalistes sont évoquées 

sous le titre « Rêve et fantaisie » avec le masque perforé 

de Man Ray, les bijoux de Salvador Dalí, l’univers 

onirique de Jean Cocteau ou de Léonor Fini. 

 

L’exposition se poursuit avec une vision plus transversale 

et résolument contemporaine du bijou autour des « 

Métamorphoses de la nature ». Cette veine naturaliste 

s’exprime avec Lowell Nesbitt qui traite le sujet de la 

fleur de façon monumentale pour en dépasser la beauté 

ou Giuseppe Penone avec l’empreinte de sa main sur une 

feuille d’or. 

 

Le « Memento mori » est évoqué avec Wim Delvoye, qui 

questionne le religieux dans ses pendentifs de crucifix en 

forme d’anneau de Moebius. « La Couleur » est illustrée 

par Grayson Perry qui transpose dans le bijou et la 

céramique ses avatars féminins. Niki de Saint Phalle, 

quant à elle, traduit à l’échelle du bijou l’image forte et 

ludique de ses célèbres Nanas. 
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Parler du bijou, c’est aussi évoquer le « Corps contraint » 

avec le collier en laine surdimensionné de l’artiste 

japonaise Yayoi Kusama, ou la broche d’ORLAN qui 

transcende les codes de la beauté en se référant à la série 

des Self hybridation. 

 

Les grands mouvements modernes et contemporains sont 

également représentés. L’Art abstrait est illustré par 

l’univers poétique de Fausto Melotti et les surfaces 

monochromes lacérées de Lucio Fontana, déclinées sur 

ses bracelets. Le Pop Art, de Roy Lichtenstein à Robert 

Rauchenberg, dépeint avec humour et ironie « 

L’American way of life ». 

 

Les Nouveaux Réalistes, César et Arman, empruntent 

sous formes de compressions et d’accumulations les 

symboles de la consommation. 

 

Pol Bury évoque l’Art Cinétique avec l’insertion 

d’éléments mobiles dans ses bijoux. Takis formule des 

propositions originales sur le magnétisme. 

 

L’Art minimaliste et conceptuel est convoqué avec les 

bagues uniques de Sol Le Witt réalisées pour ses filles. 

Enfin, l’art intemporel de Pierrette Bloch duplique ses 

motifs à l’infini. 

 

L’exposition s’achève sur une scène contemporaine 

anglaise très active, la Young British Artists, à l’instar de 

Damien Hirst ou les frères Chapman, artistes et grands 

provocateurs apparus dans les années 1990. Elle est aussi 
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internationale avec les bijoux d’Erwin Wurm ou d’Ai 

Weiwei. La scène française est représentée par Claude 

Lévêque ou Jean-Luc Moulène qui ont réalisé, à la 

demande de la Galerie MiniMasterpiece, des bijoux 

inédits. 

 

Non exhaustive, subjective et poétique, dictée par des 

coups de cœur, cette exposition est à l’image de l’histoire 

du musée des Arts décoratifs et de la passion de Diane 

Venet pour la création : multiforme, ludique et exigeante. 

 

De Calder à Koons, bijoux d’artistes. La collection 

idéale de Diane Venet. Commissaires : Karine 

Lacquemant, Attachée de conservation, Département 

moderne et contemporain ; Diane Venet, commissaire 

invitée. Scénographie : Antoine Plazanet. 

Catalogue : « Bijoux d’artistes, de Calder à Koons. La 

collection idéale de Diane Venet ».240 pages. Environ 

150 illustrations.20 x 26 cm. Broché. 39,90 €. Édition 

Flammarion. 

 

Musée des arts Décoratifs. Olivier Gabet, Directeur. 107 

rue de Rivoli, 75001. Paris.  

Téléphone : +33 (0) 1 44 55 57 50 

 

Félix José Hernández. 
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Roman Cieslewicz, la fabrique des images, au Musée 

des Arts Décoratifs 
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Roman Cieslewicz, Amnesty International, 1975.  Affiche  © 

Adagp, Paris 2018.  Photo : Paris, MAD / Jean Tholance  

 

 

Paris le 6 mai 2018. 

 

Le Musée des Arts décoratifs rend hommage du 3 mai au 

23 septembre 2018 à Roman Cieslewicz (1930–1996). 

Artiste majeur de la scène graphique de la seconde moitié 

du XXe siècle, il est un acteur incontournable de l’École 

de l’Affiche polonaise avant de conquérir le monde du 

graphisme à son arrivée en France.Son œuvre, éclectique, 

couvre une diversité des expressions graphiques depuis 

l’affiche jusqu’à la publicité en passant par le 

photomontage, l’édition et l’illustration. Ses images 

scrutent le monde, comme elles en sont un reflet, un 

témoignage, révélant ainsi toute la singularité de l’artiste, 

celle d’une personnalité engagée ; Roman Cieslewicz 

envisageait son rôle de graphiste en prise directe avec 

l’actualité.  

 

Au total, plus de 700 pièces illustrent de manière 

chronologique et thématique l’œuvre prolifique et 

exceptionnelle, par l’ampleur de son contenu et par sa 

forme, d’un des plus grands graphistes dont les images 

continuent d’exercer une puissante influence sur le 

monde du graphisme actuel 

 

D’origine polonaise, Roman Cieslewicz suit 

l’enseignement de l’école des Beaux-Arts de Cracovie, 

dont il sort diplômé en 1955. Il devient un acteur 

important de l’Ecole de l’Affiche polonaise qui, dans les 
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années cinquante, en renouvela le genre et le rôle, et dont 

l’influence et la notoriété dépassèrent les frontières. Mais 

le contexte politique compliqué et la volonté de 

confronter son œuvre aux « néons de l’Occident » sont 

quelques-unes des raisons qui poussent Roman 

Cieslewicz à s’exiler. 

 

Il s’installe à Paris en 1963 et, engagé par Peter Knapp 

comme maquettiste, il collabore avec le magazine Elle et 

devient son directeur artistique. En 1967, il accompagne 

la naissance d’un nouveau magazine d’art, Opus 

International, dont il définit alors la formule graphique. Il 

travaille également pour Vogue, les éditions 10/18 ou 

encore Jacques-Louis Delpal. Il est le premier directeur 

artistique de l’agence de design et de communication 

MAFIA.  

 

Si très vite il abandonne l’esthétique et les techniques 

picturales qui étaient les siennes en Pologne, pour 

l’utilisation du photomontage, il conserve l’idée que 

l’affiche et le graphisme avaient pour mission d’instruire 

la population autant d’un point de vue intellectuel 

qu’esthétique. Il voulait être un aiguilleur de rétine dont 

le travail cherchait à « dépolluer l’œil ».  

 

Ses travaux de commandes se doublent d’une production 

qu’il menait en « atelier », composé et rythmé par des 

séries de collages ou de photomontages, créant des « 

collages répétitifs », « collages centrés », et dont il 

résulte d’autres séries remarquables à l’exemple de 

Changement de climat, et Pas de Nouvelles Bonnes 

Nouvelles. Membre du groupe Panique, fondé en 1960 
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entre autres par Arrabal, Topor et Jodorowski, Olivier O. 

Olivier, Cieslewicz crée en 1976,  Kamikaze, la revue 

d’information inspirée par le mouvement Panique.  

 

En France, c’est en 1972 que Roman Cieslewicz fait sa 

première grande exposition au Musée des Arts décoratifs. 

En 1993, le Centre Georges Pompidou lui consacre une 

importante rétrospective, ainsi que le Musée de Grenoble 

en 2001. Si de grands musées ont déjà célébré l’œuvre de 

cet artiste, l’exposition du Musée des Arts décoratifs 

analyse le processus de création de Roman Cieslewicz en 

montrant pour la première fois au public ses documents 

d’archives et aborde d’une manière innovante son œuvre. 

Elle propose à travers un parcours rétrospectif évoquant 

les thématiques chères à Cieslewicz à l’exemple de l’œil, 

la main, le cercle, le Che, la Joconde. Ses œuvres 

dialoguent avec les archives iconographiques, conservées 

à l’IMEC (Institut Mémoires de l’édition contemporaine), 

dont certaines, inédites, seront dévoilées pour la première 

fois au public.  

 

De salle en salle, le visiteur est plongé dans l’univers 

riche d’une création graphique, évoquée par des affiches, 

publicités, couvertures de magazines mais aussi vidéos et 

reconstitution de son atelier, offrant un regard intime et 

passionnant sur le processus de construction des images 

propre à l’artiste. C’est en effet par l’utilisation et la 

fabrication des images que les travaux de Roman 

Cieslewicz méritent d’être interrogés. 

 

Chaque jour, il consultait la presse, la dépouillait, puis la 

classait dans plus de 350 boîtes couvrant une grande 
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variété de thèmes. Si les archives de Roman Cieslewicz 

constituent la matière première dans laquelle l’artiste 

puise pour créer, elles sont également le miroir de 

l’homme qu’il était. Elles parlent de ses préoccupations 

essentielles, de ses références artistiques – dada, Avant-

garde Russe, Bruno Schultz – sans oublier ses amitiés – 

Topor, Arrabal, Depardon, etc. Elles sont également le 

regard d’un homme sur son époque : il commente 

l’actualité et offre à travers des images de 

communication un regard critique sur le monde et en 

livre une autre vérité. Il s’inspire des célébrités de son 

époque et n’hésite pas à détourner les icônes de l’art.  

 

Cette exposition s’accompagne d’un ouvrage de 

référence qui invite à plonger dans la démarche même de 

l’artiste lorsqu’il fabriquait des images. Organisé sous 

forme d’un abécédaire, il réunit des textes des 

contemporains de Roman Cieslewicz qui l’ont côtoyé et 

est richement illustré à partir du fonds d’archives 

constitué par l’artiste lui-même. Le Musée des Arts 

décoratifs, qui renferme l’une des plus riches et plus 

anciennes collections de graphisme en France, en lui 

rendant un nouvel hommage, est heureux de présenter au 

public cette rétrospective, l’une des plus importantes 

jamais réalisées. 

 

L'exposition a été organisée en collaboration avec 

l'Institut Adam Mickiewicz dans le cadre de POLSKA 

100, le programme culturel international qui accompagne 

le centenaire du retour à l'indépendance de la Pologne, 

financé par le ministère de la Culture et du Patrimoine 
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national de la République de Pologne dans le cadre du 

programme pluriannuel NIEPODLEGŁA 2017–2021 

 

Roman Cieslewicz, la fabrique des images. 
Commissaire : Amélie Gastaut, conservatrice collection, 

Design Graphique/Publicité, Musée des Arts Décoratifs. 

 

Catalogue : « Roman Cieslewicz. La fabrique des images 

».Sous la direction d’Amélie Gastaut. Graphisme Jocelyn 

Cottencin. Deux livres de 176 et 216 pages.Sous coffret 

sérigraphié. Env. 500 illustrations. 65 euros. Édition Les 

Arts Décoratifs. 

 

Musée des Arts Décoratifs.Olivier Gabet, Directeur du 

musée. 107 rue de Rivoli, 75001 Paris.  

Téléphone :  +33 (0) 1 44 55 57 50. 

 

Félix José Hernández. 

 

 

 
 

 

 

 

 

 

 

 

 

      



Desde las orillas del Sena 

 19 

      Tombeau pour Rubirosa, de  Cédric Meletta 

 

          
 

Paris le 7 mai 2018. 

 

La prose  passionnée de Cédric Meletta nous offre ce 

livre surprenant, à propos de la vie peu commune du 

célèbre Rubi le Magnifique.  Une lecture très agréable.  
On se régale ! 

 

« On pourrait croire que rouler seul à bord d’une voiture 

de  collection, sur une route déserte à sens unique, est à 

la portée de n’importe qui. C’est une grosse erreur. Il 
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faut être, au mieux, un engloutisseur d’espaces. Au pire, 

un homme pressé qui a l’aura et la postérité dans des 

paumes faites pour les volants de cuir. Avec douze 

cylindres sous son capot, la Ferrari 250 GT, série 

California Spyder, est un monstre surbaissé aux froids 

reflets métalliques. Elle contient sur ses flancs étroits la 

vitesse tant convoitée. Jouissive, quand tous ses organes 

rendent à la perfection, d’une cruauté sans nom, quand 

sa direction devient folle. Ce monstre à quatre roues, 

dont l’homme tombe inexplicablement amoureux, est le 

premier des mystères. Construite sur mesure, d’une 

visibilité, d’une suspension et d’une tenue de route hors 

pair, elle palpite au même rythme que le conducteur qui 

fait corps avec elle et ses réactions souvent inattendues 

ne peuvent être maîtrisées que par une main de fer. Le 

second mystère est l’homme lui-même, et les subtilités de 

son pilotage : Porfirio Rubirosa-Ariza, dit Rubi ou Piro, 

c’est selon. Simple diplomate mais un renom planétaire. 

Étonnant pour quelqu’un qui n’est ni président d’une 

superpuissance, ni homme d’État prometteur, ni pape, ni 

chanteur, ni acteur, ni producteur, ni ambassadeur pour 

une griffe, pour la Paix, pour les droits de l’Homme. Pas 

même un yuppie trop vite enrichi. Juste un simple 

diplomate au volant d’une décapotable de marque 

italienne. Série limitée. » 

 

« Faire de sa vie une œuvre d’art. » Avec Porfirio 

Rubirosa (1909-1965), le mot d’Oscar Wilde semble 

avoir trouvé son incarnation. Rubirosa le diplomate, 

ambassadeur de la République dominicaine. Rubirosa le 

pilote de course, de jet privé. Rubirosa le musicien et le 

matador amateur, à ces heures qu’on dit perdues.  
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Appelons-le : Rubi. Rubi, c’est la vie. Haute, 

cosmopolite. Celle du « plus grand play-boy du XXe 

siècle ». Rubi, c’est l’envie. Envie de plaire au monde 

entier, d’Aly Khan à Zsa Zsa Gabor, en passant par 

Danielle Darrieux, les Kennedy ou Marilyn. Mais aussi 

un James Bond en eaux troubles, le gendre du satrape 

Trujillo, l’ami des dictateurs au gré des ambassades. 

Berlin (1936), Vichy (1940), l’Argentine de Perón 

(1948), le Cuba révolutionnaire (1958-1959). Rubi, c’est 

surtout la nuit. Celle des cocktails, du dancefloor et des 

orgasmes à répétition. Alors, Rubi, simple gigolo, 

fainéant céleste au sexe colossal toujours bandé vers 

l’ailleurs ? Au-delà des clichés, a-t-on vraiment tout dit 

sur ce gentilhomme aux dix mille femmes ? Taillé à la 

démesure de son personnage, le récit de Cédric Meletta 

est une épopée brûlante au coeur de la high life du siècle 

dernier, dont Rubi reste à jamais l’une des figures les 

plus emblématiques. 

 

« Face à son angélisme excessif, Rubi est resté trop 

beau gosse, pas assez psychologue pour inventer 

quelque chose, s'inventer une postérité de héros à 

partir de sa fuite maquillée par les impératifs de 

ses affectations: Berlin,Vichy, Paris, Rome, Buenos 

Aires, Cuba, durant toutes ces années électriques 

qui portent des tyrans cruels et vaniteux par 

utopisme. Pour n'importe quel garçon, jeune 

homme ou vieil homme jeune, il est facile de 

s'approprier, voire de s'identifier à Porfirio, parce 

que sa geste parle en sa faveur. Mieux. Elle attise 

le mystère en déroulant l'intrigue de l'accident 
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final, fatal. Suicide d'un play-boy dépressif qui a 

compris que le vent tournait? Étonnant pour un 

pilote de son acabit, formé par Wimille, épaulé par 

Fangio, de se planter bêtement en pleine ligne 

droite. Même saoul, ou complètement saoul. C'est 

peut-être un peu facile de fixer, révéler le négatif 

sur le pénis immense du seul gigolo, du fêtard, du 

joueur de polo alors qu'il y a le poids des 

ambassades et (lu secret-défense, deux mois après 

que Lyndon Johnson a lancé ses marines pour 

occuper Saint-Domingue. Quatre mois avilit les 

morts mystérieuses, à deux jours d'intervalle, de 

Florence Smith et Dorothy Kilgallen. Et depuis 

Sumner Welles jusqu'aux Kennedy, le secret-

Défense des États-Unis d'Amérique, Rubi le connaît 

plutôt bien. Fastidieux protocole d'une carrière 

passée dans les affaires extérieures pour mieux 

camoufler l'espion lui aimait aimer. 

 

Sous la parure officielle du diplomate basané, 

émigré très jeune de sa république bananière, il 

est de ces cas qui intriguent. Secrétaire de 

légation, consul ou ministre plénipotentiaire ici, 

bringueur à bagout doublé d'un expert en bijoux, 

piastres faux passeports là-bas. Bras diplomatique 

du président Trujillo, il devient, du coup, une espèce 

protégée par les dictateurs qui hantent les manuels 

scolaires : Hitler, Franco, Pétain, Perón, Farouk ou 

Batista. Il est l'ambassadeur d'un régime autoritaire 

auprès de peuples sans libertés, ou presque. En 

d'autres termes, le membre exécutif d'une 

association de malfaiteurs qui se réinvente à chaque 
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rencontre sans jamais rien avoir inventé. D'une 

piscine de yacht aux tenues de la Café Society, 

l'homme est toujours pressé, roule vite sur les routes 

de campagne comme sur les pistes surchauffées avec 

leurs paddocks aux relents de gomme, d'huile et 

d'essence. Un sujet toujours en mouvement. Le 

country-club d'un cercle de polo, le dancefloor 

piétiné d'une cité balnéaire pour grands 

cosmopolites, d'une station de ski câblé, d'une simple 

ville d'eau. Va-et-vient entre les capitales, allées et 

venues d'une mission l'autre. Certainement trop vite, 

jusqu'au car crash. » 

« L'enquête précise et argumentée [de Cédric Méletta] 

doit en grande partie sa dimension poétique et son 

épaisseur romanesque au luxe sidérant, un temps 

rebutant, bientôt proprement envoûtant de détails, de 

faits et de noms propres sous lequel ploie le récit. » 

Télérama 

« On aurait pourtant tort d'accabler de son mépris la 

mémoire du beau Porfirio. C'est ce qui ressort de la 

lecture de Tombeau pour Rubirosa, la fascinante et 

inspirée promenade biographique que lui consacre 

Cédric Meletta. » Livres Hebdo 

 Un livre un jour « Tombeau pour Rubirosa », de 

Cédric Meletta (Séguier) :  

 

 https://www.france.tv/france-3/un-livre-un-

jour/460855-tombeau-pour-rubirosa-de-cedric-

meletta-seguier.html  

https://www.france.tv/france-3/un-livre-un-jour/460855-tombeau-pour-rubirosa-de-cedric-meletta-seguier.html
https://www.france.tv/france-3/un-livre-un-jour/460855-tombeau-pour-rubirosa-de-cedric-meletta-seguier.html
https://www.france.tv/france-3/un-livre-un-jour/460855-tombeau-pour-rubirosa-de-cedric-meletta-seguier.html
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Interview de Cédric Meletta par la Librairie Mollat 

pour son livre "Tombeau pour Rubirosa" : 

https://www.youtube.com/watch?time_continue=1&v=e

R7JRGHz5FQ 

Docteur en lettres, Cédric Meletta est né à Nancy en 

1973. Il est l’auteur de L’Enfant perdu des années 

sombres (Perrin, 2013), une biographie du journaliste 

Jean Luchaire saluée par la critique. 

 

Tombeau pour Rubirosa. Cédric  Meletta. © Editions 

Séguier, Paris, 2018. Roman. Nombreuses illustrations. 

Couverture : Mélie Giusiano & Henri-François Serres 

Cousiné. Photographie : Porfirio Rubirosa et Barbara 

Hutton, sa quatrième épouse (1953) / © Bettmann via 

Getty Images. 15 x 21 cm. 464  pages. 21 euros. ISBN : 

978-2-84049-717-2. 

 

Créés dans les années 1980, les Éditions Séguier sont 

dédiées aux arts, tous les arts. La priorité est accordée 

aux personnages réputés secondaires mais dont 

l’influence - et parfois l’œuvre - ont été durablement 

sous-estimées. Il en résulte des essais, entretiens et 

biographies, regroupés dans un catalogue ouvert à un 

public soucieux de parfaire ses connaissances et de polir 

ses goûts. 

 

 

Félix José Hernández. 

 

 

https://www.youtube.com/watch?time_continue=1&v=eR7JRGHz5FQ
https://www.youtube.com/watch?time_continue=1&v=eR7JRGHz5FQ
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Les Aventures extravagantes de Jean Jambecreuse,  

au temps de la révolte des Rustauds, d’Harry Bellet 
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Paris le 8 mai 2018. 

 

La plume exceptionnelle d’Harry Bellet nous offre  un  

roman audacieux, ensorcelant et captivant. Une grande 

lecture terriblement  efficace, qui vous emporte dès la 

première page. Un livre magnifique ! 

Un roman historique aux allures de fabliau médiéval sur 

les traces du peintre allemand Hans Holbein.  

 

1521 : les janissaires turcs menacent une chrétienté 

divisée. De très jeunes gens ambitieux se partagent le 

monde connu : le sultan Soliman, dit le Magnifique, 27 

ans, soit le même âge que François IER, roi de France, qui 

devient son allié, au grand scandale de la chrétienté ; leur 

aîné Henri VIII, roi d’Angleterre, 30 ans ; enfin, le cadet 

Charles Quint, empereur d’Occident, 21 ans. Ces quatre-

là – leurs querelles, et leurs batailles – vont modeler 

l’Europe du début du XVIE siècle. 

 

Il en est un cinquième dont le rôle est déterminant : un 

petit moine Allemand, Martin Luther, provoque une 

remise en cause profonde des croyances, et met en 

difficulté l’Église romaine, où trois papes se succèdent en 

quatre ans. En s’appuyant exclusivement sur les 

Écritures, il donne aussi de l’espoir aux paysans alsaciens 

et allemands qui, découvrant que le servage et les corvées 

excessives ne figurent pas dans l’Évangile, se révoltent. 

C’est la Guerre des Paysans de 1524-1525 (1526 en 

Autriche), également baptisée la “Révolte des rustauds” : 

sur fond de revendications religieuses, sociales et 

économiques, le conflit regroupera près de trois cent 
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mille paysans et fera cent mille morts, plus que Marignan 

et Pavie réunis. 

 

À Bâle, le jeune Jean Jambecreuse, peintre reconnu, 

patronné par Érasme et bourgeois considéré (surtout des 

dames), découvre les joies et les angoisses de la paternité, 

mais aussi les aléas de la vie d’artiste, voire de la vie tout 

court en ce siècle qui est aussi celui de Rabelais – fait de 

bruit, de paillardise et de fureur, charnière entre le Moyen 

Âge qui ne veut pas finir et la Renaissance qui se 

cherche. 

 

Le personnage de Jean Jambecreuse est inspiré du peintre 

Hans Holbein (1497-1543). Les éléments connus de sa 

biographie sont scrupuleusement respectés, mais Dieu 

merci, ils sont lacunaires : pour le reste, on retrouve les 

joies un peu canailles du fabliau médiéval ou du roman 

picaresque, quand le langage subissait les mêmes 

tiraillements et les mêmes métamorphoses que le monde 

où il s’élaborait. 

 

"L'œuvre d'un érudit et d'un romancier déjanté." Jean-

Bernard Vuillème, Le Temps 

 

"Le lecteur suivra avec passion Jean Jambecreuse dans 

une traversée des Alpes jusqu'à Milan, avant de se 

retrouver à Amboise en 1519." Philippe Regnier, Le 

Quotidien de l'Art 
 

"Harry Bellet réussit la prouesse d'un roman historique 

qui décrit la violence et la cruauté d'un début de XVI° 

siècle agité, [...] tout en étant étrangement joyeux, sans 
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doute en raison d'une grivoiserie assumée." Isabelle 

Potel, Air France Madame 

« Nourris de fabliaux médiévaux, [les] romans [d’Harry 

Bellet] racontent l’itinéraire d’un virtuose du pinceau, 

arriviste et un peu salaud. Un régal d’érudition et 

d’humour écrit dans une veine rabelaisienne grivoise.  » 

Daphné Bétard, Beaux-Arts Magazine 

 « Harry Bellet livre un nouvel épisode des aventures 

truculentes de Jean Jambecreuse. Ce souci du vrai 

n’empêche pas la paillardise à une époque où l’on vide 

chopines et goussets. Harry Bellet s’en donne à cœur joie 

dans une suite rabelaisienne où l’on croise Erasme et Till 

l’Espiègle à Bâle, François Ier à Lyon, Thomas 

Cromwell à Londres, le pape Clément VII à Rome et 

Soliman le Magnifique à Constantinople. La 

documentation historique est rigoureuse, les situations 

vraisemblables et les dialogues savoureux. Harry Bellet 

prend plaisir à travailler la langue et à se servir de 

l’histoire. Le lecteur le ressent en retour et lorsqu’il 

apprend que Jambecreuse se rend à Londres sur la 

recommandation d’Erasme pour y rencontrer Thomas 

More, il attend la fin de cette trilogie avec gourmandise. 

 » Laurent Lemire, Livres-Hebdo 

Né en 1960, Harry Bellet a étudié l'histoire de l'art 

avant de travailler pour le centre Pompidou et la 

fondation Maeght à Saint-Paul-de-Vence. Depuis 1998, 

il est journaliste au service culturel du Monde. Hors 

catalogues d'exposition, il a publié différents ouvrages, 

notamment trois romans policiers dont l'action se situe 
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dans le milieu artistique : L'Affaire Dreyer, Carré Noir 

et Passage du vent (Robert Laffont). Il est l'auteur chez 

Actes sud du premier volume de Les Aventures 

extravagantes de Jean Jambecreuse, artiste et bourgeois 

de Bâle, assez gros fabliau, paru en 2012. 

Les Aventures extravagantes de Jean Jambecreuse, 

artiste et bourgeois de Bâle paraît simultanément en 

Babel.  

 

Les Aventures extravagantes de Jean Jambecreuse,  

au temps de la révolte des Rustauds. Harry Bellet. © 

Actes Sud, 2018. Roman historique. Illustration de 

couverture : Camille Bombois © ADAGP, Paris 2018. 

11,5 x 21,7 / 352 pages / 22, 80 €  

ISBN 978-2-330-09745-5 

 

Félix José Hernández. 
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El nacimiento del Op Art. Victor Vasarely en el  

Museo  Thyssen-Bornemisza 

 

                    
 

Madrid, 10 de mayo de 2018. 

 

Del 7 de junio al 9 de septiembre, el Museo Nacional 

Thyssen-Bornemisza presenta una exposición 

monográfica sobre Victor Vasarely (Pécs,1906 - París, 

1997), padre del movimiento Op Art. Organizada con 

fondos del Museo Vasarely de Budapest, del Museo 

Victor Vasarely de Pécs, de la Fundación Vasarely de 

Aix-en-Provence y otros destacados préstamos de 

colecciones privadas, la muestra ofrece una visión global 

de la vida y obra del artista húngaro, quien realizó lo 

mejor de su producción en Francia. En la exposición 

estarán representadas las principales fases de su 

evolución artística. De esta manera, se podrá apreciar el 

papel fundamental de Vasarely en el desarrollo de la 

abstracción geométrica y conocer, al hilo de sus 

principios y reflexiones teóricas, sus experimentos para 

integrar el arte en la sociedad.  
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Victor Vasarely es una de las figuras más destacadas del 

arte abstracto geométrico. Sus experimentos con 

estructuras espacialmente ambiguas y ópticamente 

dinámicas y sus efectos en la percepción visual 

irrumpieron en el panorama artístico de mediados de la 

década de 1960 con la etiqueta de Op Art, dando origen a 

una tendencia efímera pero de extraordinaria 

popularidad.  

 

La exposición está organizada en ocho secciones 

siguiendo un orden cronológico, precedidas de un primer 

espacio dedicado a las Estructuras Vega, una de sus 

series más conocidas y emblemáticas, realizada en la 

cumbre de su carrera y cuyo nombre deriva de la estrella 

que más brilla en las noches estivales del hemisferio 

norte.  

 

1. Estructuras Vega  

 

Inspirado por las noticias que se publicaban sobre 

misteriosas señales que llegaban de remotas galaxias, 

Vasarely tituló muchas de sus obras con nombres de 

estrellas y constelaciones. Estos cuadros se basan en 

distorsiones cóncavo-convexas de una retícula, en una 

compleja combinación del cubo y la esfera que remite 

simbólicamente al movimiento en dos direcciones de la 

luz que emana de estrellas, al funcionamiento de las 

galaxias que han nacido por condensación y de un 

universo que se expande. El artista se da cuenta de que 

las dos dimensiones pueden convertirse en tres 

simplemente deformando la retícula básica y de que, 
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según el grado de ampliación o reducción, los elementos 

de la retícula pueden transformarse en rombos o elipses.  

 

2. Periodo gráfico  

 

Dotado de una extraordinaria capacidad para el dibujo, de 

1929 a 1930 Vasarely estudia en la escuela Mühely de 

Budapest, dirigida por Sándor Bortnyik, pintor y 

diseñador gráfico conectado con la Bauhaus de Weimar. 

Allí se interesa por los problemas formales del arte 

geométrico y adopta como maestros espirituales a Piet 

Mondrian, Theo van Doesburg, Kazimir Málevich, El 

Lissitzky y Lászlo Moholy-Nagy. En este primer periodo 

de su carrera, que se prolonga hasta 1939, sus imágenes 

todavía no son abstractas, pero las paradojas ópticas que 

generan sus retículas de líneas y cruces anuncian ya el 

ilusionismo espacial.  

 

3. Estudios precinéticos y Naissances  

 

En 1951, con motivo de una exposición en la Galerie 

Denise René de París, Vasarely se plantea por primera 

vez trasladar sus composiciones espaciales a una escala 

monumental. Utilizando métodos de la fotografía, amplía 

sus dibujos a pluma y los coloca en series que cubren 

paredes enteras. A partir de estos trabajos, el artista crea 

la serie Naissances (Nacimientos), que consiste en 

superponer los negativos de los dibujos para crear 

inquietantes y aleatorias configuraciones. En sus Oeuvres 

profondes cinétiques (Obras profundas cinéticas) emplea 

el mismo método con planchas de vidrio, acrílico o 

plástico transparente. Aprovechando las leyes físicas de 



Desde las orillas del Sena 

 33 

refracción y reflexión, realiza una serie de collages en los 

que la interferencia mutua de los diseños abstractos, 

proyectados uno sobre otro, genera un movimiento 

constante que cobra vida cuando el espectador cambia de 

posición.  

 

4. Belle-Isle / Cristal / Denfert    

 

En 1947, Vasarely pasa el verano en Belle Île, isla 

situada frente a la costa de Bretaña, donde descubre la 

geometría interna de la naturaleza. Recoge elementos de 

formas irregulares y piedras pulidas por el mar que luego 

pinta estilizando sus formas en elipses. Poco después, 

realiza una serie de delicados dibujos a pluma que 

reproducen los meandros que observa en las grietas de 

los azulejos de la estación de metro parisiense de 

Denfert-Rochereau. A partir de esos apuntes, que ponen 

de manifiesto una viva imaginación, pinta evocadores 

cuadros a base de colores muy unificados. En esos 

mismos años inicia el periodo Crystal, que se inspira en 

la estricta geometría de las casas de piedra de Gordes, 

población medieval del sur de Francia cuyas formas 

intenta trasladar al lienzo con ayuda de la axonometría.  

 

5- Periodo Blanco y Negro (Arte cinético)  

 

Inspirándose en la composición suprematista Blanco y 

negro de Kazimir Malévich (1915), que encarnaba la 

armonía de la espiritualidad y que se ha interpretado 

muchas veces como el «punto final» de la pintura, 

Vasarely realiza Homenaje a Malévich. Su componente 
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básico, un cuadrado que rota sobre su eje hasta parecer 

un rombo, sería el punto de partida de sus obras cinéticas.  

 

6. Sistemas universales a partir de un alfabeto plástico  

 

En 1963, en una exposición en el Musée des Arts 

Décoratifs de París, Vasarely presenta los resultados de 

sus estudios sobre la Unidad plástica. Este concepto se 

basa en la interacción de forma y color. El artista 

consideraba las formas-color como células o moléculas a 

partir de las cuales se construyó el universo: “La unidad 

de forma-color [...] es a la plasticidad lo que la onda-

partícula esa la naturaleza”, declaró. En los cuadros 

basados en esaasociación, aspiraba a que se percibiera 

una gramática del lenguaje visual, una serie de formas 

compositivas básicas que podían organizarse en un 

sistema similar al de la notación musical.  

 

7. Algoritmos y permutaciones  

 

Vasarely consideró por vez primera en 1953 la necesidad 

de que sus obras se multiplicaran y tuvieran una amplia 

difusión. En el Manifiesto amarillo de 1955 resumió sus 

ideas sobre las posibilidades de recreación, 

multiplicación y expansión. Gracias a su 

multiplicabilidad y permutabilidad, un conjunto básico de 

elementos podía transformarse, mediante un algoritmo, 

en un número infinito de composiciones distintas. Las 

programaciones con que se registraría ese proceso 

partirían de que los colores, los tonos y las formas que 

constituían cada imagen pudieran representarse 

numéricamente e, incluso, guardarse en una computadora 
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para recuperarlos cuando se deseara. Aunque nunca había 

trabajado con la informática, de sus principios se deriva 

la posibilidad de crear imágenes con esa tecnología. Tal 

como eran concebidas por el artista, en el futuro, 

empleando códigos de color y forma que se definían 

mediante datos alfanuméricos, sus composiciones podían 

recrearse en cualquier momento, en cualquier lugar del 

mundo y por cualquier persona. 

 

8. Folclore planetario  

 

A principios de la década de 1960, Vasarely propuso el 

empleo de un lenguaje visual universal que denominó 

Folclore planetario. Colores y formas dispuestos 

regularmente y numerados al estilo de los productos 

industriales. Su intención era que el placer estético 

formara parte del entorno cotidiano. Como él mismo 

señaló, las obras de arte no pertenecían solo a los museos 

y galerías, sino que eran necesarias en todos los 

segmentos de la vida urbana. Su visión, que se basaba en 

las ideas de Le Corbusier y Fernand Léger y que 

proclamaba una síntesis de las diferentes disciplinas 

artísticas, consistía en que los componentes básicos de las 

ciudades del futuro fueran obras plásticas monumentales, 

producidas en serie y que se pudieran ampliar a cualquier 

tamaño, lo cual ofrecería unas posibilidades de variación 

ilimitadas. La primera de sus integraciones 

arquitectónicas se llevó a cabo en Venezuela en 1954, en 

el campus de la Universidad Central de Caracas; vinieron 

después instalaciones plásticas monumentales en 

edificios de Bonn, Essen, París y Grenoble.  
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9. Múltiples  

 

Una parte importante de la filosofía de Vasarely está 

relacionada con su negativa a distinguir entre obra de arte 

original y reproducción. Convencido de que las obras 

cobraban una nueva vida cuando se multiplicaban, 

consideraba los Múltiples–objetos basados en el mismo 

prototipo y producidos en un proceso de fabricación que 

el artista supervisaba hasta el más mínimo detalle- la 

forma de arte más democrática. Su objetivo era acabar 

con la elitista posesión de obras de arte únicas e 

irrepetibles. El artista experimentó con los más variados 

materiales y procedimientos técnicos, desde los más 

modernos a los más antiguos, como los talleres de 

tejeduría de Aubusson, que seguían tradiciones que se 

remontaban a siglos atrás y que fabricaron tapices 

basados en sus diseños. A Vasarely le gustaba 

especialmente la serigrafía; sus estampas, firmadas y 

numeradas, se podían adquirir en el mercado, al igual que 

los Múltiples,integrados por láminas coloreadas a mano o 

reproducidas industrialmente y montadas en soportes de 

madera o metal.  

 

Victor Vasarely. En nacimiento del Op Art. Del 7 de 

junio al 9 de septiembre de 2018 . Comisario : Márton 

Orosz, conservador del Museo de Bellas Artes de 

Budapest y director del Museo Vasarely. Coordinadora : 

Laura Andrada, Museo Nacional Thyssen-Bornemisza. 

88 obras y 2 películas.  
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Catálogo, edición en español e inglés; Publicación digital 

en la app gratuita Quiosco Thyssen para tabletas y 

smartphones, en español e inglés. 

 

Museo Nacional Thyssen-Bornemisza. Paseo del Prado 

8. 28014, Madrid. Salas de exposiciones Moneo (Planta -

1).  

 

Un gran abrazo desde nuestra querida y culta Madrid, 

 

Félix José Hernández 
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Los años decisivos de Chagall, 1911–1919,  en el 

Museo Guggenheim Bilbao 
 

 
 

 

El cumpleaños, 1915. Óleo sobre cartón. 80,6 x 99,7 cm. The 

Museum of Modern Art, Nueva York, Adquirido a través del legado 

Lillie P. Bliss (por intercambio), 275. 1949 © Marc Chagall, 

Vegap, Bilbao 2018. 

 

Bilbao, 9 de mayo de 2018. 

 

Querida Ofelia: 

 

 El Museo Guggenheim Bilbao presenta la exposición 

Chagall. Los años decisivos, 1911–1919, una selección 

de más de 80 pinturas y dibujos realizados en los inicios 
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de su carrera por un pintor singular e inconfundible, cuyo 

universo en apariencia sencillo encierra una realidad 

compleja en la que se entrelazan mundos antagónicos. 

Esta exposición, organizada por Kunstmuseum Basel en 

colaboración con el Museo Guggenheim Bilbao, está 

patrocinada por la Fundación BBVA.  

Nacido en 1887 el seno de una familia judía jasídica en la 

pequeña ciudad de Vitebsk, vinculada entonces a la Rusia 

de los zares, Chagall crece en un entorno confinado, 
donde las limitaciones para acceder al arte y a la cultura 

rusa vienen dadas tanto por su comunidad como por las 

políticas de la época que marginan en guetos a los judíos 

y les privan de sus derechos. Aún así, el joven Marc 

Chagall pronto rompe con lo establecido accediendo a la 

escuela rusa, después estudiando arte con Yuri Pen en 

Vitebsk y más tarde trasladándose a San Petersburgo, una 

gran urbe a la que los judíos solo pueden acceder con un 

permiso especial. Sin embargo, es en 1911 cuando se 

produce la ruptura decisiva para Marc Chagall, a raíz de 

su traslado a París y de su nueva vida allí. Durante tres 

años, hasta mayo de 1914, Chagall trabaja en la capital 

francesa creando un conjunto de obras en las que se 

combinan los recuerdos de la vida en los de la comunidad 

jasídica de Vitebsk con los iconos de la metrópolis 

moderna. Así, las reminiscencias del arte popular ruso y 

de su cultura familiar  se mezclan con los experimentos 

estilísticos más avanzados que le ofrece la vanguardia 

parisina, incluyendo a Pablo Picasso, Robert y Sonia 

Delaunay, y Jacques Lipchitz.  

 



Desde las orillas del Sena 

 40 

En 1914, en su regreso a casa para asistir a la boda de su 

hermana y para ver a su prometida, Bella Rosenfeld, la 

primera contienda mundial sorprende a Chagall y le 

confina allí durante ocho años. El artista vive entonces 

una fase de auto-búsqueda que se refleja en la obra de 

este periodo, constituida por autorretratos, 

representaciones cotidianas con su familia y su 

comunidad, dibujos sobre los estragos de la guerra y 

representaciones de la nueva Rusia que surge tras la 

Revolución. 

  

Sala 305. París, colmena de artistas. “El impresionismo y 

el cubismo me resultan extraños”.  Marc Chagall.” 

 

En mayo de 1911, tras pasar por la escuela de León Bakst 

y recibir el apoyo económico de Maxim Vinaver, un 

importante mecenas y abogado judío que luchó por los 

derechos de esta comunidad, Marc Chagall abandona San 

Petersburgo rumbo a París. Si bien ya había tenido un 

primer contacto con el arte moderno de Cézanne, Manet, 

Monet o Matisse de la mano de Bakst, es en la urbe 

parisina donde Chagall descubre el arte de las primeras 

vanguardias y los grandes maestros que colgaban en las 

paredes del Louvre.  

 

Durante una breve estancia en su Vitebsk natal, antes de 

abandonar Rusia, Chagall realiza una serie de dibujos de 

su ciudad y la de sus padres, de sus familiares y de su 

prometida, así como pinturas sobre la vida en la 

comunidad Judía donde se aprecia la impronta del arte 

popular ruso y un uso del color que ya había “liberado” 

durante su estancia en San Petersburgo. Muestra de ellos 
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son Mi prometida con guantes negros (1909), El 

barrendero y el aguador (1910-11), o los dibujos 

dedicados a su familia.  

 

A su llegada a París Chagall vive unos meses en un 

estudio en Montparnasse, pero pronto se traslada a La 

Ruche, o La Colmena, ubicada por la misma zona, donde, 

en palabras del propio artista, se concentraba “la bohemia 

artística de todas las tierras”. Es en este gran enjambre de 

habitaciones y estudios a precios módicos para creadores, 

donde entabla amistad con Blaise Cendrars y Sonia y 

Robert Delaunay, quienes a su vez le presentan al poeta 

Guillaume Apollinaire. Éste pronto se convierte en 

valedor de la obra de Chagall, que denomina como 

“sobrenatural”, y que en esta etapa revela experimentos 

con los colores, las formas abstractas y geométricas, el 

movimiento y las propias ensoñaciones. 

 

Aunque en su pintura se aprecia la influencia de los 

“ismos” que le rodean, Chagall narra su mundo personal, 

compuesto de diferentes universos. Al igual que ocurre 

con el Yiddish, la obra de Chagall constituye un lenguaje 

de fusión, singular, que no puede percibirse solo como 

cubista, expresionista, órfico o surrealista, sino como una 

amalgama de estilos que él emplea de forma personal 

para contar su propia historia.  

 

En esta sala pueden observarse obras de su llegada a 

París, como La habitación amarilla (1911) ,o Yo y la 

aldea (1911), y otras pintadas desde su estudio en La 

Ruche como el El Poeta Mazin (1911-12), El vendedor 

de ganado (1912) o París a través de la ventana (1913), 
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claro ejemplo de su percepción de la urbe parisina, en el 

que, sin embargo, se incluyen recuerdos e imágenes de su 

Vitebsk natal.  

 

Sala 306. De París a Vitebsk, pasando por Berlín. “Estoy 

tumbado entre dos mundos y miro por la ventana”. 

 

Si hay una obra que ejemplifica las relaciones que 

mantiene Chagall en la urbe parisina es, sin lugar a 

dudas, Homenaje a Apollinaire (1911-1912), que surge 

de la admiración del pintor por Guillaume Apollinaire. 

En esta pintura, cuyo núcleo central es el nacimiento de 

Adán y Eva según la tradición judía oral del génesis, por 

la cual Dios creó un hombre y una mujer en un solo 

cuerpo, el artista escribe el nombre de Apollinaire junto 

al de Blaise Cendrars, poeta y novelista suizo; Ricciotto 

Canudo, periodista y dramaturgo italiano considerado el 

iniciador de la teoría cinematográfica, y el galerista 

alemán Herwarth Walden, componentes todos ellos del 

círculo más cercano de Chagall.  

 

Es el galerista Herwarth Walden (Georg Lewin) quien 

invita a Chagall a exponer en su galería de Berlin, Der 

Sturm en 1914, en la que será su primera gran exposición 

individual. Allí presenta un total de 40 pinturas y 160 

dibujos, gouaches y acuarelas de su periodo parisino, que 

causan una gran impresión entre los expresionistas 

alemanes. Unos días después, cuando Chagall regresa a 

Vitebsk para asistir a la boda de su hermana, queda 

atrapado en Rusia durante ocho años a raíz del estallido 

de la primera contienda mundial. 

 



Desde las orillas del Sena 

 43 

En este periodo Chagall refleja en su obra lo que supone 

la guerra, en cuadros como Soldados (1914), La partida a 

la guerra(1914), o El soldado herido (1914), y por otro 

lado presenta paisajes y escenas cotidianas con un 

lenguaje más contenido y limitado en formas y colores, 

con asociaciones y escalas dentro de la “lógica”, como 

sucede con Maryasenka: Retrato de la hermana del artista 

(1914), Liozno (1914) o La barbería-Tío Sussy (1914). 

La obra de Chagall vuelve a volar en su representación 

del amor y su relación con Bella Rosenfeld como 

demuestran El cumpleaños (1915) o Amantes en azul 

(1914). 

 

Sala 307. Tradición y revolución. “Pintaba todo lo que 

tenía ante los ojos. Pintaba en la ventana, jamás me 

paseaba por la calle con mi caja de pinturas” 

 

Durante la primera guerra mundial un gran número de 

judíos son desplazados de sus hogares, situados en 

primera línea de frente, acusados de colaboracionismo 

por la Rusia zarista. Son años en los que el sionismo 

encuentra sus apoyos, siendo el hecho más significativo 

la Declaración Balfour, y también sus detractores. En 

este ambiente de confrontación internacional Marc 

Chagall retoma temas relacionados con su propia 

identidad, con el folclore y la etnografía de su pueblo. 

Obras destacadas de este periodo son los judíos en verde, 

rojo, y blanco y negro, conocidos erróneamente como 

“Cuatro grandes rabinos” aquí reunidos de forma 

excepcional, ya que tres de estas obras se encuentran 

depositadas en el Kunst Museum Basel, mientras que 

Judío rojo (1915) forma parte de las colecciones del 
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Museo Estatal Ruso de San Petersburgo. Estas obras 

pertenecen a lo que Chagall denominó “documentos”, ya 

para su creación el artista no parte de sus recuerdos, 

como en París, sino que utiliza personajes y objetos que 

están a su alcance, desde un vendedor de periódicos hasta 

un mendigo, pasando por un reloj, o un espejo, a los que 

añade elementos cargados de significado como son el 

Talit, los Tefilín o textos en yiddish, hebreo o cirílico. En 

esta misma sala pueden contemplarse dos obras 

miméticas conocidas como El Rabino, separadas por más 

de una década a causa de la primera guerra mundial.  

 

Atrapado en Rusia, algunos de los conocidos de Chagall 

le dan por muerto, entre Ellos su galerista berlinés, que 

vende a coleccionistas privados gran parte de sus Obras 

depositadas en Der Strum en 1914. Chagall lamentará la 

pérdida de estas obras, lo que le llevará a reproducir 

algunas de ellas y, a partir de entonces, a realizar varias 

versiones de las más significativas, como es el caso del 

Judío en blanco y negro (1914), del que hoy existen tres.  

 

En esto saños, desde la revolución de 1905, los 

intelectuales y las clases altas judías que habían 

ocupando cargos destacados en las ciudades van 

consiguiendo algunas libertades que hasta entonces les 

habían sido negadas. Así, Chagall entra a formar parte de 

la Sociedad Judía para el desarrollo de las artes (JSEFA) 

y participa activamente en sus exposiciones. Esta 

sociedad le encarga importantes proyectos ,como los 

murales para una escuela secundaria, cuyos dibujos 

preparatorios El cochecito del niño o El carrito (1916-17) 

están presentes en esta exposición, la ilustración de libros 
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en Yiddish como El Mago(1915) de Peretz, o el gran 

encargo de Alexander Granowsky para los decorados del 

Teatro Estatal Judío de Moscú, representado por Estudio 

para Música (Cuarto panel del Teatro Estatal Judío de 

Moscú) (1917). Participa asimismo en importantes 

eventos como la exposición de la Jota de Diamantes y 

forma parte del sindicato de artistas. Así, Chagall, que 

como otros judíos veía en la revolución la solución a su 

falta de igualdad, toma parte activa en los primeras 

etapas de la nueva Rusia y es nombrado en 1918 

Comisario de las Artes en Vitebsk, lo que le da autoridad 

sobre los museos, escuelas de arte o cualquier evento 

artístico de la región. En estos años vive con su mujer 

Bella y su hija Ida en su ciudad natal y crea la Escuela 

del Pueblo del Arte, a la que invita a formar parte a 

artistas como Lissitzky y Malévich. Los problemas no 

tardan en llegar y a principios de 1920 Chagall se ve 

desvinculado del proyecto, por lo que abandona Vitebsk 

cerrando así un importante periodo de su vida.  

 

Chagall. Los años decisivos, 1911–1919 

 Fechas : del 1de junio al 2 de septiembre, 2018 

 Comisaria : Lucía Agirre, Museo Guggenheim Bilbao 

 Exposición organizada por Kunstmuseum Basel en 

colaboración con el Museo Guggenheim Bilbao 

 Patrocina : Fundación BBVA 
 

DIDAKTIKA 

Con el fin de acercar al público los contenidos y 

conceptos de la exposición, el Museo presenta en el 

espacio didáctico, por un lado, la influencia que tuvieron 

París, la Primera Guerra Mundial, la Revolución Rusa y 
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la tradición judía en el corpus creativo de Chagall, y por 

otro, algunas facetas menos conocidas del artista como 

sus colaboraciones en las artes escénicas, murales, 

vidrieras e ilustraciones para relatos. 

 

Además, ponen la banda sonora y visual al mundo de 

Chagall un video con testimonios de él mismo, una 

selección fotográfica del artista Solomon Yudovin sobre 

la comunidad judía y una pieza musical de Aaron 

Copland titulada Vitebsk. Study on a Jewish Theme. 

  

Las actividades didácticas ligadas a la exposición. 

 

Reflexiones compartidas  

 

Visitas únicas realiza das por profesionales del Museo: 

• Visión curatorial (6 de junio) con Lucía Agirre, 

comisaria de la exposición. 

• Conceptos clave (20 de junio) con Luz Maguregui, 

Coordinadora de Educación 

del Museo. 

*Patrocina Fundación Vizcaína Aguirre. 

 

La Gran Guerra: Elegía para piano (22 de junio) 

 

Concierto de piano a cargo de María Cueva-Méndez, 

conmemorando el final de la I Guerra Mundial, uno de 

los hitos que más profundamente impactaron a Chagall, 

tal y como reflejan las poderosas obras realizadas en ese 

momento. La velada incluye la proyección de 

grabaciones e imágenes de época. 
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Catálogo  

 

La exposición irá acompañada de un catálogo ilustrado 

que aborda, a lo largo de una docena de textos y ensayos, 

numerosos aspectos relativos al artista y su contexto en 

estos años fundamentales de su trayectoria. 

 

Un gran abrazo desde estas lejanas tierras allende los 

mares, 

 

Félix José Hernández. 
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Dia Al-Azzawi Sabra et Chatila & Institut du monde 

arabe de Paris 

 

                       
 

© Dia Al-Azzawi. Courtesy Galerie Claude Lemand, Paris. 

 

Paris le 11 mai 2018. 

 

Le musée de l’Institut du monde arabe inaugure un 

nouvel espace d’exposition, en présentant pour la 

première fois en France un ensemble historique et 

magistral issu de deux portfolios de l’artiste irakien Dia 

Al-Azzawi : Hymne du corps. Poèmes dessinés pour Tall 

al-Zaatar de 1979 (16 sérigraphies), et Nous ne voyons 

que des cadavres. Massacres de Sabra et Chatila de 1983 

(9 planches). 

 

Figure éminente de la modernité arabe qu’il a largement 

contribué à définir, peintre lettré, sculpteur, dessinateur et 

graveur, Dia Al-Azzawi a toujours fortement revendiqué 
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l’héritage des civilisations mésopotamiennes et arabes et 

l’inscription de sa pratique dans l’actualité artistique 

contemporaine. 

 

25 estampes issues de deux portfolios, réalisés en 1979 et 

1983, sont aujourd’hui exposées à l’IMA, témoins de son 

engagement lucide et humaniste, de ses prises de position 

philosophiques, politiques et esthétiques, de sa 

conscience aiguë des tragédies de l’Histoire qui 

endeuillent trop souvent cette région du monde. 

 

Engagé depuis sa jeunesse aux côtés du Peuple 

palestinien en lutte pour sa survie et la reconquête de sa 

patrie, l’artiste a pris l’habitude, depuis Septembre noir 

(massacre perpétré en Jordanie en 1970), de dessiner en 

écoutant les récits enregistrés de témoins des événements 

ou les poèmes de Mahmoud Darwich lus par le poète lui-

même.  

 

En 1976, il réalise une quarantaine de dessins sur le siège 

et la chute du Camp de Tall al-Zaatar, situé sur une 

colline qui domine Beyrouth.  

 

Puis en janvier 1979, il réalise Hymne du Corps. Poèmes 

dessinés pour Tall al-Zaatar, portfolio de 16 sérigraphies 

accompagnées de poèmes de Mahmoud Darwich, Tahar 

Ben Jelloum et Tawfiq al-Sayegh. Au fil des planches qui 

jouent sur la bichromie entre le noir et l’ocre avec parfois 

des rehauts de mauve, on identifie éléments et membres 

éparpillés. Un style figuratif disloqué, marqué par le 

langage pictural de Picasso, qui permet au plus grand 

nombre de comprendre ces massacres de civils. 
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Guernica, chef d’œuvre de Pablo Picasso illustrant le 

massacre, venu du ciel, perpétré dans la ville basque 

espagnole en 1937, influence profondément l’artiste. Il se 

reconnaît dans l’invention de symboles simples et 

expressifs, historiques et universels, un style conforme 

aux valeurs humaines et morales de refus de tout usage 

de la violence contre les civils, qu’aucune idéologie ou 

régime politique ne peuvent justifier. 

 

Le massacre des civils palestiniens des camps de Sabra et 

Chatila, perpétré en septembre 1982, pendant la guerre 

du Liban et sous occupation de l’armée israélienne, 

bouleverse profondément Dia Al-Azzawi. Dans son 

atelier de Londres, l’artiste réalise son polyptyque Sabra 

and Shatila Massacres (acquis en 2012 par la Tate 

Modern de Londres) s’inspirant, comme à son habitude, 

de photos publiées dans les journaux et d’images vues à 

la télévision. 

 

En janvier 1983, la lecture de Quatre heures à Chatila, 

récit écrit sur place par Jean Genet, qui venait d’arriver à 

Beyrouth avec Leïla Shahid et qui avait visité les camps 

palestiniens dès le lendemain des massacres, est la source 

du portfolio : We are not seen but Corpses. The Sabra 

and Shatila Massacres (Londres, 1983). Neuf estampes 

originales (huit gravures et une lithographie) constituent 

ce portfolio, que Dia Al-Azzawi publie avec une page 

d’un extrait du texte de Jean Genet en édition trilingue. 

Malgré des sujets tragiques, la peinture d’Azzawi traduit 

toujours l’affirmation d’une éternité solidaire entre 

plusieurs cultures et plusieurs civilisations convergentes, 

dans laquelle l’artiste témoigne de sa modernité positive 
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et de sa volonté que l’art contribue au bonheur de tous et 

à l’émergence d’une nouvelle civilisation arabe en 

harmonie avec elle-même et avec les autres civilisations. 

Né en 1939 à Bagdad (Irak), Dia Al-Azzawi s’établit à 

Londres en 1976 où il réside toujours. Ce peintre, 

sculpteur, artiste du livre et promoteur de la jeune 

création irakienne, est un passionné des arts graphiques et 

de l’édition. Il a réalisé une multitude d’estampes 

originales, de portfolios et de livres d’artiste et joué un 

rôle majeur dans la création et la diffusion des arts 

graphiques arabes modernes en Europe, dans le monde 

arabe et à travers les Amériques. 

 

Son œuvre a constamment construit des mondes visuels 

autonomes et parallèles à ceux des poètes, avec une égale 

maîtrise des techniques occidentales anciennes et 

récentes : gravure, lithographie, sérigraphie et numérique. 

De nombreuses expositions personnelles lui ont été 

consacrées dans des galeries et foires internationales, des 

musées et centres d’art du monde entier. Il figure 

aujourd’hui au sein de nombreuses institutions : 

Collection Gulbenkian à Barcelone, le British Museum 

de Londres, le V&A Museum de Londres, la 

Bibliothèque Nationale de France, L’Institut du monde 

arabe, le Mathaf de Doha, etc. L’Institut du monde arabe 

lui avait organisé une rétrospective en 2001 et les Musées 

du Qatar lui ont consacré une double rétrospective en 

2016-2017. Depuis un quart de siècle, la galerie Claude 

Lemand montre régulièrement à Paris les œuvres de Dia 

Al-Azzawi. 
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Dia Al-Azzawi Sabra et Chatila 11 avril - 23 septembre 

2018 Musée (niveau 7). 

 

Horaires : Du mardi au vendredi de 10h à 18h Samedi, 

dimanche et jours fériés de 10h à 19h 

 

Institut du monde arabe 1, rue des Fossés-Saint-Bernard 

Place Mohammed V - 75236 Paris  

 

Félix José Hernández 
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Le Pinceau ivre de Lassaâd Metoui & Institut du 

Monde Arabe de Paris 
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. 

 

Paris le 11 mai 2018. 

 

l’Institut du monde arabe donne carte blanche à l’artiste 

franco-tunisien, Lassaâd Metoui. Formé très jeune à la 

calligraphie, Lassaâd Metoui est devenu dans cette 

disciplinetraditionnelle un artiste majeur, tout en faisant 

évoluer son art de plasticien vers une modernité qui 

transcende les cultures. Il s’inspire tout autant de la 

peinture occidentale (de Matisse à Paul Klee ou à 

Soulages) que de l’art d’Extrême-Orient, notamment 

japonais. 

 

Riche de 135 œuvres, l’exposition « Le Pinceau ivre » 

proposée par l’Institut du monde arabe offre au visiteur 

un magnifique parcours dans l’œuvre actuelle de Lassaâd 

Metoui. Ce beau panorama distribué en 4 séquences (« 

L’œil écoute », « La Genèse des formes », « La Passion 

de l’esthétisme », « L’Aventure du geste »), est 

significatif d’un art toujours empli d’allégresse, animé 

d’une sorte d’« ivresse poétique », curieux et admiratif 

des maîtres tant occidentaux qu’arabo-musulmans et tant 

d’hier que d’aujourd’hui. 

 

Le travail de Lassaâd Metoui a une place légitime dans 

les espaces du musée, à la fois par la pratique que 

l’artiste a d’une calligraphie sans cesse repensée, et par le 

lien qu’il entretient avec le langage, grâce à sa complicité 

avec le linguiste et lexicographe Alain Rey. 
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Lassaâd Metoui, né à Gabès (Tunisie) en 1963, a été 

initié très tôt à la calligraphie. Son message artistique a 

emprunté plusieurs voies : des livres, où ses œuvres 

dialoguent avec des textes de poètes, d’essayistes, de 

philosophes : Khalil Gibran, Roumi, Victor Hugo, 

Andrée Chedid, Alain Rey... ; des expositions et des 

performances, permettant au public d’observer la genèse 

du geste et celle des formes - mémorables, celles de 

Nantes, Shanghai, Londres, au British Museum, Paris, à 

la Fondation Cartier ou à l’Institut du monde arabe. 

 

Ces trois formes de communication composent un 

message où les signes d’une très ancienne écriture 

conduisent aux émotions d’un art moderne, occidental-

oriental, recourant aux formes primitives - feuilles, fleurs 

source de parfums - et aux œuvres peintes ou sculptées, 

qu’elles soient figuratives ou allusives - Delacroix, 

Matisse, Picasso, Giacometti - ou bien énergiquement 

abstraites - Hartung, Soulages. 

 

Parallèlement, trois temps forts accompagneront 

l’exposition : 

 

- Une performance lors de la Nuit des Musées le 19 mai 

 

- Une rencontre avec Alain Rey au mois de juin 

 

- Une rencontre avec Yasmina Khadra au mois de 

septembre 

 

Editions :   
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Catalogue, Le Pinceau ivre, Lassaâd Metoui, par David 

Foenkinos, éditions Flammarion.  

 

Cahier d’exposition, Le pinceau ivre, par Alain Rey, 

éditions Gallimard 

 

Le pinceau ivre Lassaâd Metoui.11 avril – 30 septembre 

2018.usée (entrée au niveau 7). 

 

Horaires : Du mardi au vendredi de 10h à 18h Samedi, 

dimanche et jours fériés de 10h à 19hTarifs : 5€ plein 

tarif, 3€ tarif réduit. 

 

Institut du monde arabe. 1, rue des Fossés-Saint-Bernard. 

Place Mohammed V - 75236 Paris  

 

Félix José Hernández. 
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L’Épopée du Canal de Suez, des Pharaons au XXIe 

siècle 

 

        
 

Vers les mers du Sud © GG 

 

Paris le 11 mai 2018. 

 

L’Institut du monde arabe, du 28 mars 2018 au 5 août 

2018, retrace l’une des plus passionnantes entreprises 

humaines : L’épopée du Canal de Suez. Des Pharaons à 

Ferdinand de Lesseps, du projet de Bonaparte à la 

nationalisation sous Nasser, cette saga extraordinaire de 

plus de 4000 ans est mise en scène dans une exposition-

évènement réunissant les personnalités puissantes, les 

défis surhumains, les anecdotes, les temps forts qui ont 

ponctué l’histoire singulière de ce lieu symbolique, 

jonction entre trois continents : l’Asie, l’Afrique et 

l’Europe. Raconter cette histoire, c’est montrer l’histoire 

du monde et des grandes civilisations qui se sont alliées 

et confrontées sur ce point névralgique du commerce 
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entre les hommes, entre le Nord et le Sud, l’Est et 

l’Ouest. C’est aussi faire voir la renaissance à la fois 

politique, économique et culturelle du plus vieil Etat du 

monde qui est en même temps le premier d’un monde 

arabe en devenir. Suivant un principe cinématographique, 

l’exposition propose une entrée en matière directe et 

immersive au visiteur en le plongeant au cœur de 

l’inauguration de 1869, puis lui fait remonter le temps en 

reprenant le développement historique de cette épopée. 

Objets archéologiques, maquettes, photographies, films 

d’époques… ponctuent le parcours qui déroule l’histoire 

de l’Égypte et celle du monde dans cette exposition-

fleuve qui part des Pharaons pour entrainer les visiteurs 

jusqu’aux aux tous derniers travaux contemporains 

d’extension et de dédoublement. 

 

Début du voyage… 1869 : le Khédive Ismaïl accueille 

pour l’inauguration du Canal de Suez des représentants 

de toutes les familles royales d’Europe, des envoyés du 

Sultan, mais également l’empereur d’Autriche et surtout 

l’hôte d’honneur, l’impératrice Eugénie. C’est sur cette 

scène grandiose – présentée à la fois par des tableaux, de 

vastes écrans animés et un diorama venu de Port-Saïd 

que débute l’exposition, au son des trompettes d’Aïda 

(opéra commandé par le Khédive à Verdi pour 

l’occasion). Le Canal ouvert à la circulation, Le Caire 

rénové sur le modèle d’une ville européenne : la 

renaissance égyptienne est en marche. Le Canal de Suez 

rentre de plain-pied dans l’Histoire. Une histoire qui a 

débuté 4000 ans plus tôt. 

 

DÉJÀ LES PHARAONS… (1850 AV. J.-C.) 
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C’est le Pharaon Sésostris III qui, en reliant le Nil à la 

Mer Rouge, va le premier, 18 siècles avant notre ère, 

rendre la navigation possible entre la Méditerranée et les 

mers du Sud. Ce Canal antique, ensablé parfois, 

constamment remis en état, va continuer à exister 

pendant plus de 20 siècles. Après qu’il soit devenu 

inutilisable, de nouveaux projets apparaissent à 

Constantinople ou à Venise, sans parvenir à voir le jour. 

L’exposition présente les œuvres antiques qui montrent 

l’importance du Canal pour l’Égypte : une histoire qui 

n’a cessé de façonner ce bout de Canal. Grâce à de 

nombreuses maquettes, le visiteur découvre ce que fut 

l’audace de ce chantier pharaonique pour lequel des 

machines sont inventées et mises pour la première fois à 

l’essai. La percée dans le désert que fut le Canal à ses 

débuts est décrit par un plan-relief créé pour l’exposition 

universelle de 1878, mais aussi par des modèles réduits 

des machines et des bateaux de l’époque, des gravures et 

des photographies, en même temps que des films qui 

reflètent la vision contrastée que les Égyptiens et les 

Européens se feront beaucoup plus tard de cette 

réalisation. 

 

VERS L’ÉGYPTE MODERNE, OU QUAND LE RÊVE 

SE FAIT RÉALITÉ (1797-1849) 

 

Le Canal de Suez est un projet égyptien parce qu’il prend 

place dans une Égypte en renaissance. Après avoir été 

confrontée à la modernité européenne par Bonaparte, 

l’Égypte reprend vie à partir de 1806 sous le règne de 

Méhémet Ali et de ses descendants. La nouvelle dynastie, 

de plus en plus indépendante de l’empire ottoman, 



Desde las orillas del Sena 

 60 

modernise le pays à tour de bras en faisant venir des 

experts français. Parmi ces experts, Ferdinand de 

Lesseps, un personnage inclassable, diplomate, 

aventurier de génie, va porter à bout de bras un projet 

déjà étudié par les ingénieurs de Bonaparte, puis par les 

Saint-Simoniens, mais face auquel Méhémet Ali était 

resté très méfiant : celui d’un Canal de pleine mer 

traversant l’isthme de Suez. Ferdinand de Lesseps et Saïd 

Pacha, souverain moderniste d’Égypte et petit-fils de 

Méhémet Ali qui a hérité des pouvoirs de son grand père, 

se lancent seuls dans l’aventure, qui se poursuivra 

jusqu’en 1869 sous l’impulsion du Khédive Ismaïl Pacha, 

son neveu, qui lui succède en 1863. L’Égypte est en 

marche vers le progrès. Le creusement du Canal est 

évoqué dans l’exposition par les nombreuses archives de 

l’Association de la mémoire de Ferdinand de Lesseps: 

sculptures, photographies, plans, gravures, pei 

ntures… 

LE CANAL AU COEUR DES CONVOITISES (1854-

1882)  

 

À l’époque d’optimisme où Ismaïl Pacha croit pouvoir 

dire que son pays « n’est plus en Afrique mais en 

Europe » va succéder une période plus noire. 

Banqueroute, mainmise étrangère, occupation militaire 

anglaise à partir de 1882. Le Canal devenu une oeuvre 

mythique pour les Européens reste un lieu mythique 

devient pour les Égyptiens un symbole de servitude où 

pourtant la vie continue, les villes se construisent, la 

campagne reverdit. Cette mémoire contrastée est montrée 

à travers des images, des films, des tableaux. La zone du 

Canal de Suez devient, en Égypte un monde à part, 
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extraterritorial, avec son mode de vie propre, son 

cosmopolitisme différent de celui du Caire et 

d’Alexandrie. Le visiteur peut sur un très beau panorama 

mobile traverser le Canal comme on le faisait encore en 

1920 sur la route des Indes ou de l’Extrême Orient et 

rêver au charme des voyages au long cours.  

 

LES ASPIRATIONS DE L’ÉGYPTE À 

L’INDÉPENDANCE (1914-1945)  

 

Après la Première Guerre mondiale, les Égyptiens se 

révoltent en 1919 contre la présence de la Grande 

Bretagne qui proclame en 1920 une indépendance 

partielle ainsi qu’une constitution parlementaire. En 

1936, lors du traité de Londres, le royaume d’Égypte 

accède à une indépendance internationalement reconnue : 

la protection du Canal de Suez reste sous monopole 

britannique pour vingt ans seulement.  

 

LE CANAL AUX ÉGYPTIENS (1956)  

 

« Soyez les bienvenus; nous sommes une partie de la 

nation arabe. Nous irons de l’avant, unis, formant un 

seul bloc, un seul cœur, une seule main pour la pose des 

bases et des principes de la liberté, de la gloire et de la 

dignité, et pour réaliser l’indépendance politique et 

l’indépendance économique en même temps. » Discours 

de Gamal Abdel Nasser (Alexandrie, 26 juillet 1956) 

 

1956 : après la 2ème guerre mondiale, sous la sérénité 

apparente, le monde arabe aspire à son indépendance, la 

révolte gronde. Après avoir été accueilli dans 
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l’exposition par le faste théâtralisé de l’inauguration de 

1869, le visiteur se retrouve désormais en immersion au 

cœur de la grande scène de 1956 : celle du discours où 

Nasser annonce le jour de la fête nationale à une foule 

emportée par l’enthousiasme que le Canal de Suez est 

nationalisé. L’exposition consacre un vaste espace à ce 

moment clef, à la mise en pratique de cette décision, aux 

souvenirs qu’elle suscite chez ceux qui en ont été témoins 

et enfin à l’opération militaire et le fiasco qui a suivi. 

 

UN NOUVEAU MONDE ÉMERGE (1956-1975)  

 

Le fiasco de l’expédition franco-anglo-israélienne de 

1956, contrecarrée par les Américains et les Russes, 

marque la fin de l’impérialisme colonial européen, alors 

que Russes et Américains régentent L’Europe centrale ou 

l’Amérique latine. Le Canal désormais égyptien continue 

à fonctionner, les contentieux politique et financier sont 

apurés. Mais très vite le Canal redevient une zone de 

guerre : celle des six jours d’abord, en 1967 suivi de la 

fermeture du Canal et de six ans de combats sporadiques 

mais meurtriers, puis celle de 1973 avec le 

franchissement du Canal, par les Égyptiens. Le résultat 

final de cet exploit, largement illustré dans l’exposition, 

va être la reprise de la navigation puis les accords de paix 

israélo-égyptiens. 

 

LE CANAL DU FUTUR (1975-2018)  

 

Entre 1975 et 2015 le Canal est considérablement élargi, 

approfondi, modernisé. Il devient une des principales 

sources de devises pour l’Égypte qui, en 2015, se lance 
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dans un nouveau projet pharaonique : celui du 

doublement ainsi que de la création d’une vaste zone 

industrielle et d’urbanisation appelée à attirer vers elle 

des millions d’habitants. C’est cette Égypte du futur que 

découvre alors le visiteur avant de pouvoir rêver à 

nouveau d’un grand voyage toujours possible, même si le 

décor en a changé, tel que le montrent les images filmées 

qui viennent clore l’exposition, parcourant aujourd’hui 

les 193 kilomètres de la mythique voie d’eau.  

 

Ce parcours de l’exposition sera commenté par Frédéric 

Mitterrand dans un audioguide. 

 

Suite à l’Institut du monde arabe, l’exposition sera 

présentée au Musée d’histoire de Marseille du 

17/10/2018 au 31/03/2019, puis ira en Égypte où le 

Ministre des Antiquités a prévu de l’accueillir au 

nouveau Musée des civilisations au Caire pour le 150ème 

anniversaire du Canal. Par la suite, des éléments de 

scénographies disponibles seront mis à la disposition de 

l’Autorité du Canal de Suez pour contribuer à 

l’installation du futur Musée du Canal de Suez qui doit 

voir le jour à Ismaïlia. 

 

Commissariat : Claude Mollard, commissaire général 

Gilles Gauthier, commissaire scientifique. 

 

Un programme de conférences, films, concerts, ateliers 

complètera l’exposition.  

Le catalogue de l’exposition, Gallimard, 160 pages, 22 €. 

 

Félix José Hernández. 
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La última comunión de San José de Calasanz de 

Goya, al Museo del Prado 

                   
 

Última comunión de San José de Calasanz, Francisco de Goya. 

Óleo sobre lienzo, 303 x 222 cm .1819, Madrid, Colección Padres 

Escolapio. 

 

Madrid, 13 de mayo de 2018.  

 

 Querida Ofelia: 

 

El Museo del Prado y la Orden de las Escuelas Pías de la 

provincia de Betania han formalizado hoy un convenio 

en virtud del cual el Museo del Prado recibirá en 

préstamo temporal durante un año, prorrogable por otro, 

La última comunión de San José de Calasanz de Goya.   

 La incorporación temporal de esta pintura a las 

colecciones del Museo adquirirá una especial relevancia 
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al tener lugar coincidiendo con la celebración de los 

doscientos años desde que éste abriera sus puertas en 

1819, el mismo año en que fue pintada la obra. Su 

exhibición en el contexto de la mayor y más completa 

colección del artista permitirá profundizar en la esencia 

de su pintura, y de su arte en general, que revela  un 

profundo y excepcional conocimiento del ser humano y 

de sus tensiones, desgarros y padecimientos. Goya pone 

todo ellos de manifiesto en ese gran lienzo de altar, con 

el estudio de cada uno de los caracteres de la escena, que 

parecen prefigurar un tema clásico del mundo occidental, 

como es el de estudio de las tres edades del hombre, o el 

de la mansedumbre contra la violencia, o el de la luz y la 

sombra como metáfora de los actos y pensamientos de 

los protagonistas.   

 

 La visión romántica que consagró la imagen de Goya 

como un escéptico o descreído en materia religiosa, 

minimizando con ello el interés de su obra de carácter 

devocional, se ha modificado recientemente gracias al 

descubrimiento de nuevos lienzos suyos de asunto 

religioso conservados en colecciones particulares y, sobre 

todo, a la revisión de los frescos y lienzos de altar ya 

conocidos. Se puede ahora establecer con mayor certeza 

que la pintura religiosa tuvo un peso fundamental dentro 

de su producción. Como sucedió con la mayoría de los 

artistas de su época, los encargos para la Iglesia, públicos 

y de devoción privada, se documentan a lo largo de toda 

su trayectoria, constituyendo, de hecho, la segura base 

económica sobre la que cimentó su carrera artística.  

La Última comunión de San José de Calasanz, realizada 

en 1819 para las Escuelas Pías de Madrid, dos años 
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después del también excepcional cuadro de altar de las 

Santas Justa y Rufina, para la catedral de Sevilla, cierra 

la pintura religiosa de Goya, además de ser su última 

obra pública.   

 

En los últimos años el Museo del Prado ha adquirido 

diversos cuadros de devoción privada de Goya, como la 

temprana Santa Bárbara, dos composiciones de la 

Sagrada Familia, el compañero de una de ellas, Tobías y 

el ángel, y un San Juan Bautista niño en el desierto, con 

el fin de enriquecer la representación de la pintura 

religiosa del artista.  

 

La última comunión de san José de Calasanz fue pintada 

en 1819 para la iglesia de San Antón del colegio de las 

Escuelas Pías de Madrid, fue el último de los grandes 

cuadros de altar de Goya. Nada se sabe de la relación de 

Goya con los escolapios en ese período, al margen de que 

el artista hubiera estudiado en las Escuelas Pías de 

Zaragoza (también llamadas colegio Santo Tomás), ni de 

la razón del encargo, aunque es posible que mantuviera 

relación con ellos ya que la orden estaba regida por 

aragoneses. El tema representando pudo ser propuesto 

por estos, como era habitual en los encargos de la Iglesia, 

centrado en la importancia que la Eucaristía había tenido 

para Calasanz, que en sus colegios instaló siempre en el 

centro la capilla para la celebración de la misma.   

 

La compleja escena permitió al artista expresar la 

religiosidad del santo, su fe, su vida humilde y 

penitencial y su labor de magisterio. Lo acompañan 

varios sacerdotes de la orden y algunos niños de los más 
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pequeños que, arrodillados a su alrededor, están 

subyugados por la entrega y abandono total de su 

maestro, tocado por la luz divina. El cuadro estaba 

dirigido a los profesores y alumnos del colegio de Madrid 

y a los fieles que asistieran a las funciones religiosas en 

la popular iglesia de San Antón. De todos los cuadros 

religiosos de Goya es el más evocador de un mundo 

elevado de espiritualidad suprema y santidad y llama la 

atención la disposición espacial y luminosa que revela la 

lección aprendida de Las Meninas de Velázquez con la 

que Goya buscó deliberadamente crear la ilusión óptica 

de que el espacio real de la iglesia se prolongaba en el 

espacio imaginado del lienzo.   

 

Un gran abrazo desde nuestra querida y culta España, 

 

Félix José Hernández. 
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            La Noche de los Museos 2018 en el Prado 

 

                            
 
Visitantes en la sala 12 del Museo Nacional del Prado. Foto © 

Museo Nacional del Prado 

 
Madrid, 13 de mayo de 2018. 

 

Querida Ofelia: 

 

El Museo del Prado celebra el Día Internacional de los 

Museos facilitando el acceso gratuito al público a las 

exposiciones temporales, así  como a la colección 

permanente. Además, se han programado un concierto de 

jazz y una conferencia con entrada gratuita.   

 

  “Rubens. Pintor de bocetos” profundiza en el estudio de 

Rubens como el pintor de bocetos más importante de la 

historia del arte europeo. La exposición, patrocinada por 

la Fundación AXA, está  coorganizada con el Museo 

Boijmans Van Beuningen de Róterdam y cuenta con la 

colaboración del Gobierno de Flandes.  

 

 De los cerca de 500 bocetos que pintó Rubens a lo largo 

de su carrera artística, para esta exposición se han 

logrado reunir 73 procedentes de importantes 
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instituciones de todo el mundo como el Louvre, el 

Hermitage, la National Gallery o el Metropolitan de 

Nueva York  que, junto a una selección de los 

conservados en el Prado y el Boijmans -dos de las 

mayores colecciones que existen-, se exhibirán hasta el 5 

de agosto en la sala C del edificio Jerónimos. Además, 

hasta completar un total de 93 obras, se podrán 

contemplar algunos dibujos, estampas y pinturas del 

propio Rubens que dan contexto a los bocetos.  

 

 “IN LAPIDE DEPICTUM. Pintura italiana sobre piedra, 

1530-1555”, que puede visitarse hasta el 5 de agosto en 

la sala D del edificio Jerónimos, reúne una selección de 

nueve obras realizadas sobre piedra monocroma -pizarra 

y mármol blanco-, por autores italianos como Sebastiano 

del Piombo, Tiziano, Daniele da Volterra y Leandro 

Bassano, que reflejan la consolidación de una corriente 

de cambio en las técnicas artísticas que se produjo en las 

primeras décadas del siglo XVI. Junto a ellas, obras del 

mundo clásico romano y materiales pétreos en bruto 

contextualizan la relación de la pintura con la Historia 

Natural, la Geología y la Arqueología.  

 

 Además, el público que quiera celebrar este día en el 

Museo del Prado podrá disfrutar también de forma 

gratuita de la historia del arte a través de su importante 

colección permanente y encontrará en la sala 62B, el 

retrato Josefa del Águila y Ceballos, luego marquesa de 

Espeja de Federico de Madrazo que le ha sido donado 

por Alicia Koplowitz, miembro del Real Patronato del 

Museo del Prado, el pasado mes de abril. Esta obra es  

una de las más relevantes del periodo de madurez del 
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artista. En la cercana sala 60, se mantienen expuestas las 

siete obras que componen la donación Óscar Alzaga 

Villaamil y que comprenden un amplio abanico 

cronológico, desde las postrimerías del siglo XVI a 

mediados del XIX, realizadas por autores italianos, 

españoles y un bohemio.  

 

 Y como ya es habitual con motivo de la celebración de 

este Día Internacional de los Museos, el Prado obsequiará 

con una tarjeta-regalo a los menores de 14 años que lo 

visiten a lo largo de esta jornada. Esta tarjeta podrá ser 

utilizada por un grupo de hasta cinco personas, de las que 

al menos una deberá ser menor de 14 años, para acceder 

gratuitamente al Museo en la fecha que elijan entre el 19 

de mayo y el 18 de noviembre de 2018.  

 

 Visita colección permanente y exposiciones “IN 

LAPIDE DEPICTUM. Pintura italiana sobre piedra, 

1530-1555” y “Rubens. Pintor de Bocetos” Viernes 18 de 

mayo Horario: 10.00 – 20.00 h. (último acceso 30 

minutos antes del cierre) Retirada de entradas: Taquillas 

en la Puerta baja de Goya Acceso: Gratuito por la Puerta 

de Jerónimos. 

 

Con gran cariño y simpatía desde nuestra querida y culta 

España, 

 

Félix José Hernández. 
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Daimyo. Seigneurs de la guerre au Japon au Musée 

Guimet 

 

                    
 
Armure conçue et réalisée par Miyata Katsusada en 1707 pour le 

daimyo Nabeshima Yoshishige (1664 -1730). Collection privée 

française - Photo © ToriiLinks Editions.  

 

Paris le 12 mai 2018. 

 

La classe des Daimyo joue un rôle essentiel dans 

l’histoire japonaise durant la seconde moitié de la période 

féodale (du 15
e
 au 19

e
 siècle). L’exposition du musée 

national des arts asiatiques – Guimet réunira pour la 

première fois un ensemble exceptionnel issu des 

collections françaises, privées et publiques, au total 33 

armures ainsi que de somptueux ornements associés à 
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l’imaginaire guerrier japonais : casques, armes, 

textiles...Le choix de chacune des pièces montrées, pour 

la plupart inédites, s’appuie sur l’importance historique, 

la valeur formelle et esthétique des œuvres ainsi que leur 

état de conservation. 

  

Organisée sur deux sites - l’hôtel d’Heidelbach et la 

rotonde du 4
ème

 étage du musée principal - cette 

spectaculaire exposition présente en deux grands 

chapitres des pièces magistrales, expression du pouvoir et 

de la toute puissance du guerrier, chaque espace devenant 

pour un temps les lieux d’animation. Armures et 

ornements - dont beaucoup sont inédits et exposés pour la 

première fois - nous plongeront dans la fascination d’une 

fresque historique militaire, jouant les atours du pouvoir 

et la notoriété des grands feudataires japonais. 

 

L’hôtel d’Heidelbach introduit l’exposition, mêlant 

armures, casques extraordinaires, armes et ornements 

textiles, tandis que la rotonde du 4
e
 étage du musée 

principal accueille onze armures d’exception, lesquelles 

concentrent magnificence et prouesse technique. A la 

précieuse conservation de la mémoire s’ajoute la 

démonstration de force en des temps marqués 

essentiellement par la paix.  

 

L’exposition présente peu d’œuvres antérieures à la 

période Momoyama (1573-1603), la transition entre la 

période féodale et la période d’Edo (1603-1868). Mais 

alors que s’épuise la période des guerres intestines qui a 

marqué le Japon, s’opèrent des changements dans la 

tactique militaire ; l’introduction puis le développement 
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des armes à feu amènent les daimyo, qui autrefois étaient 

à l’avant-garde de leur troupe, à se placer en retrait.  

 

En marge de l’exposition, le musée présente dans ses 

collections permanentes quelques éléments d’armures 

méconnus pour la Chine, la Corée et l’Inde, dans les 

salles des 2
e
 et 3

e
 étages. 

 

Dans la continuité de cet univers guerrier, l’installation, 

au Palais de Tokyo, de l’artiste britannique, George 

Henry Longly, proposera au visiteur un troisième temps, 

celui de pénétrer dans un monde tout à la fois onirique et 

impermanent. Expérience sensorielle d’un genre nouveau 

semant le trouble dans l’espace et la perception, les 

armures que l’artiste met en scène, entreront alors en 

résonance avec des robots sous-marins. 

 

Daimyo, une exposition au Palais de Tokyo et au musée 

national des arts asiatiques –Guimet (16 février –13 mai) 

: Le Palais de Tokyo s’associe pour la première foisau 

musée national des arts asiatiques – Guimet pour 

présenter Daimyo. Sur leurs trois sites, les deux 

institutions exposent un ensemble exceptionnel 

d’attributs de daimyo, de puissants gouverneurs qui 

régnaient au Japon entre le 12
e
 et le 19

e
 siècle. 

https://www.youtube.com/watch?v=av2gVa1OqFE 

 

Présidente du MNAAG : Sophie Makariou.  

Commissaires : Jean-Christophe Charbonnier, 

commissaire invité.  

https://www.youtube.com/watch?v=av2gVa1OqFE
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Sophie Makariou, commissaire général.  

Michel Maucuer, conservateur section Japon MNAAG.  

 

Publications :  

 

Daimyo – Seigneurs de la guerre au Japon. Une édition 

Toriilinks, 256 pages, 200 illustrations, 39 €.  

 

Daimyo – Seigneurs de la guerre au Japon. Une édition 

Beaux-arts magazine en partenariat avec le MNAAG– 52 

pages – 9,50 €.  

 

Tarif unique collections permanentes et expositions 

temporaires : 11,50 € (plein), 8,50 € (réduit). Le billet est 

valable au Palais de Tokyo le jour de l’achat du billet 

d’entrée au MNAAG.  

 

Musée national des arts asiatiques–Guimet. 6, place 

d’Iéna 75116 Paris – tél : 01 56 52 53 44. 

 

Hôtel d’Heidelbach-19 avenue d’Iéna 75116 Paris.  

 

Félix José Hernández. 
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    Les Trésors de la bibliothèque du Musée Guimet 

 

Paris le 13 mai 2018. 

Le musée national des arts asiatiques – Guimet dévoile 

les trésors du fonds patrimonial de la bibliothèque ainsi 

que son évolution depuis la constitution de ce fonds au 

XIXe siècle. Présentés au cœur même du lieu historique 

de la collection d’origine constituée par Émile Guimet, 

les ouvrages anciens sélectionnés et ressortis des réserves 

nous initient aux écrits traitant de l’Asie dans le regard 

occidental du XIXe siècle.  
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Ils permettent aussi d’approcher la diversité des supports 

et des formats de la production écrite en Asie : 

xylographie sur papier, format oblong des feuilles de 

palmes présent en Inde et en Asie du Sud – Est, texte 

manuscrit gravé, formes hybrides au Tibet …Autant de 

témoignages rares, parfois inattendus pour découvrir la 

richesse du patrimoine asiatique dans le domaine de 

l’écriture (invention des sinogrammes, caractères chinois 

imprimés, calligraphie…) ainsi que l’inventivité des 

peuples asiatiques qui inscrivent durablement leur 

destinée au fil du temps. 

Caractères d’Asie – Trésors de la bibliothèque – 

Catalogue de l’exposition : 

 

Au cœur du musée Guimet, un lieu singulier étonne et 

séduit tout à la fois par sa majestueuse présence. La 

bibliothèque historique, située dans la rotonde et sur 

laquelle veillent des cariatides hiératiques, abrite la 

première collection d’ouvrages réunie par Émile Guimet 

avant même l’ouverture de son musée, alors dévolu à 

l’histoire des religions. Ce lieu est aujourd’hui le cadre 

idéal pour montrer quelques-uns des trésors qui n’ont 

cessé d’enrichir le fonds et qui, le temps de l’exposition, 

quitteront l’ombre bénéfique des réserves. 

 

Des livres européens qui fondèrent les connaissances 

orientales de l’Asie aux manuscrits imprimés sur écorce 

ou gravés sur ivoire, ces ouvrages aux multiples formes 

et aux multiples supports témoignent de l’inventivité 

déployée par les peuples d’Asie pour inscrire leurs 

destinées dans le temps. En mêlant des témoins issus de 
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nombreux horizons, cet ouvrage permet enfin de suivre 

l’un des itinéraires possibles de la migration des textes, 

fondement des contacts entre les cultures. 

Auteurs : Cristina Cramerotti, conservateur en chef de la 

bibliothèque, MNAAGG.Préfacé par Sophie Makariou, 

Présidente du MNAAG. Une coédition RMN-GP / 

MNAAG. Broché ; 48 pages, 38 illustrations. Prix : 10 €. 

Exposition Caractères d’Asie, Trésors de la 

bibliothèque. Musée national des arts asiatiques – 

Guimet.  6, place d’Iéna, 75116 Paris. Du 7 mars au 28 

mai 2018. Billet d’entrée (11,5 € / 8,5 €). 

Félix José Hernández. 
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        Expo Margiela 1989-2009 au Palais Galliera 

 

 
 

Paris le 13 mai 2018. 
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Première rétrospective consacrée à Martin Margiela à 

Paris, l’exposition retrace, du printemps-été 1989 au 

printemps-été 2009, la carrière du créateur belge qui 

questionna aussi bien les structures du vêtement que les 

systèmes de la mode. 

 

Diplômé de l’Académie royale des beaux-arts d’Anvers, 

département mode, en 1980, assistant de Jean Paul 

Gaultier entre 1984 et 1987, Martin Margiela (Louvain, 

1957), chef de file de l’école d’Anvers, est le seul 

créateur belge de sa génération à fonder sa maison à 

Paris. 

 

Par son approche conceptuelle, Margiela remet en 

question l’esthétique de la mode de son temps. Le 

créateur étudie la construction du vêtement par sa 

déconstruction, révèle son envers, sa doublure, le non 

fini, et rend apparent les étapes de sa fabrication : pinces, 

épaulettes, patrons, fils de bâti...  

 

Il pousse les échelles du vêtement à leurs extrêmes, que 

ce soit des vêtements «oversize», agrandis à 200%, ou 

des vêtements de poupée adaptés à taille humaine. Il 

imprime en trompe-l’œil des photos de robes, de pulls, de 

manteaux et impose une nouvelle forme de chaussure 

inspirée des tabis traditionnelles japonaises – à l’orteil 

séparé.  

 

Margiela interroge la désuétude du vêtement avec sa 

ligne « Artisanale », faite d‘habits vintage ou d’objets 

récupérés que le créateur transforme en pièces uniques, 
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cousues main ; ou avec sa série « Replica » de vêtements 

chinés qu’il reproduit à l’identique. 

 

Margiela reste le créateur sans visage, sans interview, à la 

griffe blanche vierge de toute marque. L’homme qui 

prône l’anonymat est connu non seulement pour son 

univers blanc, couleur qu’il décline en une multitude de 

nuances, mais aussi pour ses défilés dans des lieux hors 

norme : parking, entrepôt, station de métro, terrain 

vague... 

 

A travers plus de 130 silhouettes, vidéos de défilés, 

archives et installations spéciales, l’exposition Margiela / 

Galliera offre un regard inédit sur l’un des plus influents 

créateurs de mode contemporaine. 

 

Margiela 1989-2009. 3 mars – 15 juillet 2018. Palais 

Galliera. Musée de la Mode de la Ville de Paris 10 av. 

Pierre Ier de Serbie, Paris 16
e
.  Directeur artistique : 

Martin Margiela. Commissaire : Alexandre Samson, 

chargé des collections contemporaines  du Palais 

Galliera.  

 

Catalogue : Sous la direction d’Alexandre Samson. 

Editions Paris Musées, Prix : 35 €. Tarifs : Plein  10 € / 

Réduit 8 €.  Gratuit moins de 18 ans. 

 

Félix José Hernández. 
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               Par les rafales, de Valentine Imhof 
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Paris le 14 mai 2018. 

L'esprit vif de Valentine Imhof nous offre un fascinant 

thriller psychologique, très bien ficelé, digne de ce 

nouveau millénaire. L’auteur  sait introduire le lecteur au 

cœur des situations d’affrontements, avec beaucoup de 

talent. Un roman noir stupéfiant ! 

Ils avaient réussi à la retrouver. Alex l'avait compris. Le 

type inventait des souvenirs bidon, il a proposé de 

s’arrêter dans un café de campagne pour boire un pot. 

Pour le plaisir d’être en France, parce que c’est si 

différent des États-Unis… Ça, elle le savait. Quand il a 

enserré ses jambes entre les siennes, elle n’a rien fait 

pour se dégager. Au contraire. Elle a envoyé tous les 

signaux pour lui faire entendre qu’elle n’attendait que ça 

depuis le début… Elle le tenait… Elle saurait disparaître 

ensuite. C’est du moins ce qu’elle pensait. Mais on laisse 

toujours quelque chose derrière soi. Et au moment où 

Alex s’apprête à tuer un homme, pour la troisième fois, 

Kelly MacLeish, jeune sergent juste sortie de l’école de 

police et mutée aux Shetland, décide de changer 

complètement d’angle dans l’enquête sur le meurtre de 

Richard MacGowan le soir du Up Helly Aa, la fête des 

Vikings, lorsque tout le monde se rassemble pour la 

crémation du drakkar. Le seul indice retrouvé sur le 

cadavre, c’est un long cheveu noir. Alors sans le savoir, 

Kelly rejoint le camp des poursuivants. Ceux qui courent 

après Alex, ceux qu’elle fuit, toujours plus vite, toujours 

plus au nord. 
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Dans un premier roman incandescent, gorgé d’alcool, de 

rock et de poésie, Valentine Imhof nous emporte sur les 

pas d’une héroïne qui s’est placée sous la protection de 

Loki, le dieu destructeur de la mythologie nordique. 

Comme lui, elle a dû boire le venin qui confère la rage. 

Comme lui, elle nourrit des vengeances, des apocalypses 

et des rêves de fin du monde. Et les quatre runes de son 

nom sont tatouées sur sa nuque. 

Née en 1970 à Nancy, Valentine Imhof s'est fixée en 

2000 à Saint-Pierre-et-Miquelon où elle est professeur de 

lettres. Avant ça, elle a vécu aux États-Unis et beaucoup 

voyagé en Scandinavie. Elle est l'auteure d'une 

biographie d'Henry Miller, La Rage d'écrire (2017), aux 

éditions Transboréal. Son premier roman, Par les rafales, 

sort au Rouergue en 2018. 

Par les rafales. Valentine Imhof. © Éditions du 

Rouergue 2018. Roman. Image de couverture : © Sophy 

Rickett / Millenium Images, UK. 14 x 20,5 - 288 pages - 

20,00 €. ISBN : 978-2-8126-1519-1 

Félix José Hernández. 
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Expo Shomei Tomatsu en la Fundación MAPFRE de 

Barcelona 

 

Shomei Tomatsu. Eiko Oshima, actriz en la película Shiiku (La 

presa), 1961. Colección del Tokyo Photographic Art Museum, 

Tokio © Shomei Tomatsu – INTERFACE / Cortesía de Taka Ishii 

Gallery Photography / Film 

Barcelona, 14 de mayo de 2018. 

La obra de Shomei Tomatsu (1930–2012) recorre más de 

seis décadas de la historia nipona. Tomatsu tenía 20 años 

cuando comenzó a fotografiar. La técnica no le resultaba 

ajena: sus dos hermanos la practicaban e incluso habían 

improvisado un cuarto oscuro en un armario. Cuando 

más tarde un profesor criticó su primera fotografía, de 

tono surrealista, y le invitó a tomar el camino del 

realismo, Tomatsu reorientó su mirada hacia la realidad. 



Desde las orillas del Sena 

 85 

Ahí la mantendría siempre, pero de una manera 

extraordinariamente singular, acentuando y forzando las 

capacidades expresivas y comunicativas de la imagen 

fotográfica, explorando su potencial simbólico hasta 

crear una estética que, alejada conscientemente del 

fotoperiodismo, funda en cierto sentido una nueva forma 

de documentalismo. 

La exposición recorre esta trayectoria a través de 180 

fotografías organizadas en once secciones temáticas que 

reflejan los diversos intereses que atrajeron su mirada. En 

esa selección de temas y en el tratamiento visual de los 

mismos, nunca literal ni directo, queda clara su voluntad 

de compromiso: la destrucción causada por la guerra, la 

presencia de bases militares y la americanización de las 

costumbres, los estragos causados por la naturaleza, el 

avance imparable de la urbanización, las protestas 

estudiantiles, la pervivencia de las raíces y las 

tradiciones, la belleza de la naturaleza o la exaltación de 

los objetos cotidianos, entre otros. 

A la sombra de la guerra. Shomei Tomatsu tenía 15 años 

cuando acabó la Segunda Guerra Mundial. En un Japón 

derrotado y en el que aún resonaban los estallidos de la 

devastación nuclear de Hiroshima y Nagasaki, comenzó 

su andadura artística. Es así como Tomatsu, perteneciente 

a una generación que si bien no había combatido en el 

frente había vivido las consecuencias de la guerra, 

comenzó a captar la realidad que le rodeaba. Dentro de 

los muchos temas que captaron su interés, ligadas a este 

contexto abundan las imágenes de la destrucción causada 

por la guerra, las tomas que reflejan la vida en torno a las 
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bases militares americanas durante la ocupación y los 

impactantes retratos de los hibakushas, los supervivientes 

de las bombas nucleares, cuyas cicatrices y deformidades 

expresan de la permanencia de un profundo, inconsolable 

dolor. 

El organizador de fotografías. Shomei Tomatsu 

interviene de forma directa en la recepción de su obra, es 

decir, en la manera que ésta se muestra al público y 

establece una comunicación con el mismo. Solía explicar 

cómo cada nuevo proyecto le permitía en cierto sentido 

reinterpretar su propia obra: variaba los títulos de las 

fotografías, cambiaba su pertenencia a diversas series… 

en pocas palabras, reclasificaba su obra de manera 

intuitiva en búsqueda de nuevas lecturas. 

La extrañeza de la imagen. La fotografía de Tomatsu se 

aleja del fotoperiodismo imperante hasta entonces en la 

fotografía. Sus fotografías generan extrañeza en el 

espectador a través del uso de fuertes contrastes y de 

técnicas como el montaje, la fotografía en negativo o 

perspectivas no convencionales… Todo ello manejado 

siempre con la intención principal de acentuar la 

capacidad expresiva del medio. Su práctica, alejada de lo 

ortodoxo, le valió las duras críticas del experto en 

fotografía Natori, quien decía que su fotografía carecía de 

contexto. Tomatsu respondería enérgicamente mostrando 

su rechazo al lenguaje visual del fotoperiodismo y 

reivindicando el absoluto respeto de su estética hacia los 

hechos. 
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El color y Okinawa. Tomatsu visitó Okinawa por primera 

vez en 1969, para fotografiar la base militar 

estadounidense. La isla se le reveló como un lugar 

poblado por los ritos y la cultura ancestral y dominado 

por la presencia del mar y la naturaleza, que se 

convierten de hecho en protagonistas de sus fotografías. 

Tomatsu afirmó que el uso del blanco y negro lo asociaba 

a la presencia americana mientras que el color era una 

afirmación de la vida redescubierta en Okinawa y donde 

residiría en sus últimos años. 

Desde el 5 de junio podrá visitarse en la sala de 

Barcelona, la casa Garriga Nogués, la primera 

retrospectiva en España de la obra de Shomei Tomatsu 

(Nagoya, Aichi 1930 – Naha, Okinawa, 2012), sin duda 

uno de los fotógrafos más importantes del Japón 

contemporáneo. 

Fecha de inicio: 05/06/2018 y fecha de fin: 16/09/2018.  

Localización: Diputación, 250. 08007 Barcelona. 

La exposición, producida por Fundación MAPFRE en 

colaboración con el Tokyo Photographic Art Museum, ha 

sido comisariada por Juan Vicente Aliaga (Universitat 

Politècnica de València) y ha sido  posible gracias a los 

excepcionales préstamos de la Colección del legado de 

Shomei Tomatsu, así como la cesión de otras piezas por 

parte del Tokyo Photographic Art Museum, The National 

Museum of Modern Art (Tokio), la Colección Per Amor 

a l´Art (Valencia) y Taka Ishii Gallery Photography / 

Film (Tokio). 
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Un gran abrazo desde la bella y culta Barcelona, 

Félix José Hernández. 
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Le musée Maillol met à l’honneur l’oeuvre de Foujita. 

Peindre dans les années folles 

           
 

Paris le 15 mai 2018. 

Du 7 mars au 15 juillet 2018, le Musée Maillol à Paris, 

présente une exposition consacrée à l’artiste japonais, 

naturalisé français, Léonard Tsuguharu Foujita. Plus 

d’une centaine d’oeuvres majeures, issues de collections 
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publiques et privées, retracent le caractère exceptionnel 

des années folles de Foujita à Montparnasse, entouré de 

ses amis Modigliani, Zadkine, Soutine, Indenbaum, 

Kisling ou Pascin. L’exposition se concentre sur la 

première période parisienne de l’artiste, très productif 

entre 1913 et 1931. 

L’exposition retrace l’histoire d’un destin unique, celui 

d’un artiste évoluant entre deux cultures. De ses prémices 

au Japon, en passant par son ascension et la révélation de 

son oeuvre, son parcours le mènera jusqu’à la création de 

ce personnage si singulier dans le contexte parisien des 

années folles. Ses thèmes récurrents – femmes, chats, 

natures mortes, enfants et autoportraits – sont spécifiques 

du foisonnement de sa production artistique. Foujita 

traverse les grands courants modernistes sans dévier de 

son schéma de recherche, respectueux de ses racines 

japonaises et du classicisme des grands maîtres 

occidentaux.  

 

Ses oeuvres en appellent d’autres, celles de ses voisins 

d’atelier, ses amis, admirateurs et inspirateurs, pour un 

dialogue enrichissant permettant de mesurer l’originalité 

et la complémentarité des artistes regroupés sous 

l’appellation « École de Paris ». 

Les oeuvres majeures en provenance d’institutions et de 

musées remarquables et une centaine d’oeuvres rares de 

quelques 45 collections privées en provenance du Japon, 

des États-Unis et d’Europe, concourent à souligner à la 

fois l’extraordinaire génie créateur de Foujita et à inviter 
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le visiteur à découvrir l’intimité d’un artiste surprenant. 

Les deux diptyques monumentaux, Combats I et II et 

Compositions au lion et au chien datés de 1928, prêts du 

Conseil Départemental de l’Essonne, coeur des Années 

Folles et de l’exposition, démontrent la puissance 

virtuose de Foujita et l’impact qu’il eut sur son époque. 

Ces grands formats, confiés par Foujita à sa femme 

Youki, étaient considérées par l’artiste comme ses 

tableaux les plus aboutis. L’exposition démontre le talent 

de l’artiste fou de dessin qui, après son illustre 

prédécesseur Hokusai, maniait le pinceau avec brio. Le 

trait de Foujita se révèle d’une sureté infaillible et ses 

lignes d’une finesse calligraphique exemplaire avec 

l’utilisation du sumi (encre noire japonaise) autant sur le 

papier que pour ses huiles. Il laisse à la couleur un rôle 

secondaire mais si décisif qu’elle en sublime le trait. La 

délicatesse de la gouache et de l’aquarelle emplit les 

formes par aplat, pour des transparences subtiles lorsqu’il 

s’agit de peinture à l’huile. Ses fonds d’or renforcent 

quant à eux l’impression de préciosité et de raffinement. 

Cinquante ans après la mort de Foujita en 1968, le musée 

Maillol met à l’honneur l’oeuvre lumineuse et rare du 

plus oriental des peintres de Montparnasse. 

Tsuguharu Foujita (Tokyo 1886 - Zurich 1968), est 

l’une des figures les plus célèbres de l’Ecole de Paris. Il 

incarne tour à tour l’image du dandy des Années Folles, 

du peintre perfectionniste, du photographe ouvert au 

monde, de l’artisan magicien du quotidien et de 

l’illustrateur respectueux des textes. Artiste complet, il 

connaît, se réapproprie et détourne les codes avec 
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beaucoup d’humour et un regard bienveillant à l’égard 

des enfants. Après son baptême en 1959, il se fera 

appeler Léonard, en référence à Léonard de Vinci. 

 

Fils d’un général de l’armée impériale du Japon, Foujita 

arrive en France en 1913, après des études aux Beaux-

arts de Tokyo et un brillant début de carrière dans son 

pays. Il avait préparé pendant dix ans son départ pour la 

France en rêvant d’un Paris, terre de liberté et 

d’innovation. Il s’installe à Montparnasse, quartier de 

prédilection des artistes de l’art moderne, pour y mener 

une carrière internationalement reconnue. Après avoir 

étudié avec minutie toute la jeune création parisienne 

durant les trois premières années, il choisit de ne pas 

suivre la modernité de ses semblables mais de créer la 

sienne, fruit de l’osmose de deux cultures, parisienne et 

japonaise.  

 

Star parmi les stars, il s’illustre comme le peintre 

japonais des Années Folles le temps d’un entredeux 

guerres vécu par la sphère artistique comme une 

parenthèse festive. Auteur d’un Japonisme éblouissant et 

personnel, à la croisée entre l’orient et l’occident, Foujita 

révèle ses partis pris esthétiques et sa virtuosité à Paris. « 

On me prédisait que je serai le premier peintre du Japon 

mais c’était le premier peintre de Paris que je rêvais 

d’être. Il me fallait aller aux sources », écrit-il à son 

arrivée dans la capitale des arts.  

 

Ses nombreux autoportraits révèlent l’image d’un artiste 

dandy, lourde frange, fine moustache, anneau d’oreille et, 

derrière ses lunettes rondes, un regard pénétrant, autant 



Desde las orillas del Sena 

 93 

de caractéristiques qui lui assurent la célébrité. Se 

prenant comme modèle, il façonne son image d’homme 

élégant, charmeur, à l’avant-garde de la mode. Pour les 

médias, il incarne la réussite et la modernité audelà des 

conventions et des frontières. Son œuvre protéiforme 

(peinture, dessin, gravure, théâtre, couture, photographie 

et cinéma) marque son immense pouvoir de création, 

d’inventivité et ses multiples sources d’inspiration. 

 

Commissariat général  

 

Hubert Le Gall est un designer français, scénographe, 

créateur et sculpteur d’art contemporain. Pour Foujita, 

peindre dans les années folles, il souligne à la fois les 

fantaisies de l’homme extravagant et les étapes de son 

ascension au sommet de son art.  

 

Sylvie Buisson est spécialiste des avant-gardes du XXe 

siècle, notamment de Montparnasse. Diplômée en Arts 

Plastiques et Histoire de l’art à Paris en 1969, elle 

consacre ses premiers travaux au Nô japonais. Elle publie 

entre 1987 et 2007 les trois premiers volumes du 

Catalogue Général de l’Oeuvre de Foujita, le 4e étant en 

cours de rédaction (soit plus de 6000 œuvres). Elle 

collabore en 1986 à l’exposition du Centenaire de Foujita 

et intègre l’Union française des experts en 1989 dans la 

spécialité « Foujita, sa vie et son œuvre ». Conservatrice 

déléguée au Musée du Montparnasse de 2001 à 2007, elle 

réalise de nombreuses expositions dont Foujita, Desnos 

et Youki, un amour surréaliste,  Les Japonais de Paris 

avec Pierre Restany, Les Heures Chaudes de 

Montparnasse avec Jean-Marie Drot et L’École de Paris 
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Jeanine Warnod. Invitée par la ville de Dinard et le 

Conseil général du Loiret à Chamerolles en 2004 et 2010, 

elle conçoit deux expositions Foujita importantes ainsi 

qu’au Japon en 2013 et 2015. Ainsi qu’au Musée 

Pouchkine où elle est curateur de La grande époque de 

Montparnasse en 2015 ; son dernier projet fut au Musée 

de Montmartre Bernard Buffet, intimement.  

 

Anne Le Diberder est directrice de la Maison-Atelier 

Foujita, à Villiers-le-Bâcle, Conseil Départemental de 

l’Essonne. Historienne de formation, diplômée de l’Ecole 

du Louvre, elle participe au commissariat et à la 

rédaction d’ouvrages tels que Foujita, l’art du trait 

(2017), Foujita et la photographie (catalogue de 

l’exposition Léonard Foujita et ses modèles, Kawamura, 

Japon 2017), ou encore Foujita, le maître du trait (2008). 

Conservatrice déléguée des Antiquités et Objets d’Art - 

Patrimoine du XXe siècle, elle a été chargée de mission 

au service du Patrimoine du Conseil général de 

l’Essonne. Elle a travaillé à l’ouverture au public de la 

Maison-atelier Foujita dont elle a aujourd’hui la 

responsabilité. Promue Chevalier des Arts et Lettres en 

2010 et Chevalier de l’Ordre national du Mérite en 2016, 

elle obtient en 2017 le prix d’honneur du ministre 

japonais des Affaires étrangères. 

 

Fondation Foujita, représentée par Carole Boivineau, 

Déléguée Générale. Héritière des droits moraux et 

patrimoniaux portant sur l’ensemble de l’œuvre de 

LéonardFoujita (1886-1968) par décision de son épouse 

Kimiyo, la Fondation Foujita a été créée en 2011 sous 

égide de la Fondation d’Auteuil. Elle a pour mission de 
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valoriser et faire vivre l’œuvre de cette figure majeure de 

l’Ecole de Paris afin de maintenir un souvenir vivant 

autour de l’artiste. Les produits issus des droits d’auteur 

et des dons sont entièrement destinés à financer des 

projets de pratiques artistiques et d’ouverture culturelle 

pour favoriser la réussite scolaire et l’insertion des jeunes 

fragilisés accompagnés par Apprentis d’Auteuil.  

 

Programmation 

 

Nommée directrice de la programmation culturelle des 

expositions de Culturespaces en 2017, Beatrice Avanzi 

est notamment en charge du Musée Jacquemart-André, 

du Musée Maillol et de l’Hôtel de CaumontCentre d’Art. 

À ses côtés, Agnès Wolff, responsable de la production 

culturelle et Hélène Sarreau, régisseur des expositions 

chez Culturespaces. 

 

Scénographie  

 

Hubert Le Gall est un designer français, scénographe, 

créateur et sculpteur d’art contemporain. Pour Foujita, 

peindre dans les années folles, il souligne à la fois les 

fantaisies de l’homme extravagant et les étapes de son 

ascension au sommet de son art. 

 

La Fondation Foujita  

 

Héritière des droits moraux et patrimoniaux portant sur 

l’ensemble de l’œuvre de Foujita, la Fondation d’Auteuil, 

dite Apprentis d’Auteuil, a créé, sous son égide, la 

Fondation Foujita pour maintenir cet héritage vivant.  
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La Fondation Foujita s’attache à diffuser, valoriser et 

fédérer toutes les initiatives portant sur le travail de cet 

artiste d’exception. Fidèle à l’esprit de Foujita et à 

l’affection qu’il portait aux enfants, manifestée avec 

tendresse et bienveillance dans son œuvre, elle développe 

des projets de pratiques artistiques et d’ouverture 

culturelle à destination des jeunes accompagnés par 

Apprentis d’Auteuil. La Fondation Foujita incarne la 

volonté de l’artiste et sa générosité, en permettant à des 

enfants, des adolescents ou de jeunes adultes fragilisés, 

de reprendre confiance en eux dans une rencontre 

positive avec les autres à travers les arts. Les projets 

reflètent la diversité des talents de Foujita, mais aussi 

ceux des jeunes. Leur rencontre avec le peinte est 

également une façon d’apprivoiser le monde de l’art et 

d’en faire des acteurs éclairés. 

 

A l’occasion des célébrations du cinquantenaire de sa 

disparition en 2018, l’ambition de la Fondation Foujita 

est de faire (re)découvrir, à un large public, Léonard 

Tsuguharu Foujita (18861968), personnage hors du 

commun. 

 

C’est à Paris que Foujita a révélé l’éclat de son œuvre 

subtile, moderne, aux lignes pures d’un raffinement 

extrême, mêlant poésie et fantaisie. Avec beaucoup 

d’humour et de malice, il s’y est aussi façonné une allure 

de dandy, singulière parfois extravagante. C’est à Paris 

qu’il était naturel de rendre hommage à celui que la 

France a su tendrement adopter dès son arrivée dans la 

capitale en 1913. 
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La Fondation Foujita tient à remercier les équipes de 

Culturespaces et du Musée Maillol pour la production de 

cette exposition, véritable plongée dans l’univers de 

l’artiste pendant sa première période parisienne. Ce 

projet, porté avec enthousiasme et conviction, est le fruit 

d’une dynamique commune, avec le concours 

exceptionnel du Conseil Départemental de l’Essonne, et 

en particulier Anne Le Diberder et l’équipe de la Maison-

atelier Foujita, ainsi que de Sylvie Buisson, expert de 

l’artiste près de l’Union Française des Experts. Il n’aurait 

pu être réalisé sans la très grande confiance témoignée 

par les prêteurs, publics et privés, et les réseaux d’amitié 

franco-japonais. Que tous ces acteurs en soient très 

sincèrement remerciés. 

 

Carole Boivineau Déléguée Générale de la Fondation 

Foujita. 

 

Félix José Hernández 
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Tintoret. Naissance d’un génie, au Musée du 

Luxembourg 

 

                   
 

Tintoret, Autoportrait, vers 1547, huile sur toile, 45,1 x 38,1 cm, 

Philadelphia Museum of Art © Philadelphia Museum of Art 

 

Paris le 15 mai 2018. 

 

A l’occasion du 500ème anniversaire de la naissance de 

Jacopo Robusti, illustre sous le nom de Tintoret, le 

Wallraf-Richartz-Museum & Fondation Corboud et la 

Réunion des musées nationaux – Grand Palais se sont 

associés pour célébrer ce peintre, l’un des plus fascinants 

de la Renaissance vénitienne. L’exposition se concentrera 

sur les quinze premières années de sa carrière. Elle 

mettra ainsi à l’honneur ses « œuvres de jeunesse », 

depuis la plus ancienne que l’on conserve de sa main, 
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L’Adoration des mages du Prado, réalisée alors qu’il 

n’avait pas vingt ans, jusqu’aux commandes importantes 

du début des années 1550 qui contribuèrent à le propulser 

sur le devant de la scène : Le Péché originel pour une 

confrérie (une de ces « scuole » si fameuses à Venise) ou 

La Princesse, saint Georges et saint Louis pour le siège 

d’une administration vénitienne, près du Rialto.  

 

Si cette phase de la vie de Tintoret qui a suscité de 

nombreux débats, est moins connue, c’est aussi une 

période décisive et déterminante pour comprendre 

comment il se construit. L’exposition propose ainsi de 

suivre les débuts d’un jeune homme ambitieux, pétri de 

tradition vénitienne mais ouvert aux multiples idées et 

formes artistiques venues du reste de l’Italie, décidé à 

renouveler la peinture dans cette Venise cosmopolite du 

XVIe siècle qui cherche alors à donner au monde une 

nouvelle image d’elle-même. Peinture religieuse ou 

profane, décor de plafond ou petit tableau rapidement 

exécuté, portrait de personnalité en vue ou d’ami proche, 

dessin ou esquisse… les œuvres rassemblées rendent 

compte de la diversité du travail de Tintoret, de la 

richesse de sa culture visuelle et intellectuelle, et de sa 

volonté de frapper l’œil et l’esprit par son audace. 

 

L’exposition déroule un parcours thématique qui 

contribue à mettre en évidence les caractéristiques de ces 

premières années d’activité : 1- Prendre son envol, 2- 

Orner les salons, 3- Capter le regard, 4- Partager l’atelier, 

5- Mettre en scène, 6- Observer la sculpture, 7- Peindre 

la femme. L’exposition souligne ainsi les stratégies que 

Tintoret met en place pour se faire connaître et s’attirer 
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une clientèle cultivée et influente, capable de lui procurer 

des commandes importantes à Venise. Elle explore ses 

méthodes de travail, sa collaboration avec un autre artiste 

du nom de Giovanni Galizzi qui décline à sa suite 

nombre de ses modèles. Mais l’exposition décortique 

également le processus créatif de Tintoret en montrant le 

rôle central qu’y joue l’émulation avec les autres arts. 

Plusieurs de ses compositions représentant des bâtiments 

en perspective agencés comme un décor de théâtre, 

attestent de ses connaissances à la pointe de son temps en 

matière d’architecture et témoignent également de ses 

rapports avec le monde du théâtre. L’artiste collectionne 

par ailleurs les réductions de sculptures célèbres, antiques 

aussi bien que modernes, s’exerce inlassablement à les 

dessiner sous différents points de vue et multiplie les 

citations dans ses propres peintures. 

 

L’exposition met en évidence l’imagination débordante, 

l’éclectisme mais aussi les tâtonnements d’un jeune 

artiste à la recherche de son identité. Elle est l’occasion 

de faire le point sur une période controversée de sa vie, 

d’affiner les connaissances et de communiquer au public 

les dernières avancées de la recherche scientifique, pour 

éclairer sa personnalité et son parcours. Elle retrace en 

définitive l’ascension sociale d’un homme d’extraction 

modeste, fils de teinturier, qui, grâce à son talent parvient 

à s’élever dans la société, à s’imposer et à se faire un 

nom sans rien oublier de ses propres origines, « 

Tintoretto » signifiant littéralement « le petit teinturier ». 

Commissariat : commissaire général : Roland Krischel, 

conservateur en charge de la peinture médiévale, 
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Wallraf-Richartz-Museum & Fondation Corboud, 

Cologne. 

 

 Conseiller scientifique : Michel Hochmann, directeur 

d’études à l’Ecole Pratique des Hautes Études (EPHE, 

PSL); commissaire associée pour la présentation de 

l’exposition à Paris : Cécile Maisonneuve, conseil 

scientifique à la RMNGP. 

 

 Scénographie : Véronique Dollfus 

 

Cette exposition est organisée par la Réunion des musées 

nationaux - Grand Palais, Paris et WallrafRichartz-

Museum & Fondation Corboud, Cologne. Elle a été 

présentée à Cologne du 6 octobre 2017 au 28 janvier 

2018. 

 

Publications aux éditions de la Réunion des musées 

nationaux - Grand Palais, 2017 : 

 

- Catalogue de l’exposition, 224 pages, 170 illustrations, 

23 x 30 cm, 39 € 

 

- Album de l’exposition, 48 pages, 40 illustrations, 22 x 

30 cm, 10 € 

 

Ouverture : du lundi au jeudi de 10h30 à 18h et du 

vendredi au dimanche et jour férié de 10h30 à 19h, 

fermeture le 1er mai. 
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Tarifs: 13 € ; TR 9 € spécial Jeune 16-25 ans : 9 € pour 2 

personnes, du lundi au vendredi après 16h gratuit pour 

les moins de 16 ans, bénéficiaires des minima sociaux. 

 

Tintoret. Naissance d’un génie. 7 mars - 1er juillet 

2018. Musée du Luxembourg, 19 rue Vaugirard, 75006 

Paris. 

 

Félix José Hernández. 
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         El nacimiento de un genio: Il Tintoretto 

 

               
 

París, 16 de mayo de 2018. 

Querida Ofelia: 

 

Ayer fui a disfrutar de la espléndida exposición “Tintoret, 

Naissance d’un génie” en Le Musée du Luxembourg, 

aquí en París. En este mes he ido a 17 exposiciones de 

Arte. Estimo que solo ciudades como :  París, London, 

New York, Firenze o Venezia, pueden ofrecer una paleta 

tan amplia para el enriquecimiento cultural de sus 

habitantes. 
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Jacopo Robusti nació en Venecia en 1518 o en 1519, en 

una familia de artesanos y de padre tintorero. Sus 

orígenes familiares y su pequeña estatura le valieron el 

sobrenombre de Il Tintoretto, literalmente «el pequeño 

tintorero». Se cuenta que, utilizando los tintes de su 

padre, de joven realizó increíbles grafitis. Muy poco 

tiempo después, se formaría como pintor, probablemente 

bajo la tutela de Bonifacio de' Pitati. En enero de 1538, 

antes de cumplir los 20 años, ya era un maestro 

independiente que contaba con su propio taller. Esta 

exposición pone en relieve los primeros años de la 

actividad de Tintoretto, marcados por la determinación, 

la ambición de tener éxito y de darse a conocer en una 

ciudad donde residían un buen número de pintores de 

calidad y donde la competencia era atroz. Relata la 

historia de un ascenso en una Venecia cosmopolita donde 

se codeaban artistas e intelectuales llegados del resto de 

Italia y Europa: albañiles croatas, pintores de vírgenes 

griegos o impresores alemanes. 

 

La exposición se extiende por siete salas: 

Sala 1: Levantar el vuelo  

Como hijo de tintorero, Tintoretto pertenecía a la 

clase de los popolani, excluída de la vida política y 

que integraba la gran mayoría de la sociedad 

veneciana, caracterizada por una férrea división en 

castas. Las estrategias que puso en práctica, tanto 
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comerciales y relacionales como estéticas, le 

permitieron, no obstante, abrirse un camino que le 

llevó hasta suntuosas residencias y espacios 

públicos, desde iglesias hasta el Palacio Ducal. 

Pintar se convirtió para él en el medio para salir del 

anonimato y expresar una imaginación desbordante, 

que se inclinaba hacia la espectacularidad para 

impactar la vista y el alma. 

 

Esta sección reúne las primeras obras importantes 

de Tintoretto, realizadas en sus inicios como pintor 

independiente, empezando por La Adoración de los 

Reyes Magos del Museo del Prado. Todas reflejan 

la influencia que ejercieron sobre él las invenciones 

más recientes de Tiziano, uno de sus predecesores, 

primer pintor de Venecia y al que pretendió igualar 

e incluso superar. Estas obras también demuestran 

su apertura a nuevas formas llegadas de otros 

lugares y su voluntad de medirse con los grandes 

maestros de su tiempo: Rafael, Jules Romain, 

Miguel Ángel... Su independencia de espíritu y su 

gusto por la experimentación aparecen en su 

manera de combinar las formas de inspiración para 

proponer una visión original. 

 

Sala 2 : Adornar los salones.  
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A diferencia de otras Ciudades-Estado como 

Florencia o Mantua, en Venecia no existía una 

familia regente, ni una corte, ni un mecenazgo 

principesco. Aquí surgiría, mucho antes que en 

otros lugares, un mercado del arte para proponer a 

la venta pinturas independientes creadas por 

voluntad propia y no por encargo. La decoración de 

muebles y los artesonados representan para algunos 

pintores fuentes de ingresos importantes. Al igual 

que Paris Bordone y Andrea Schiavone, que 

pertenecen a su círculo más allegado, Tintoretto 

dedica una parte de su actividad a este tipo de 

pintura y prueba de ello son los pequeños lienzos 

decorativos expuestos en esta sala. Las historias 

terroríficas o eróticas, inspiradas en la mitología 

antigua o el Antiguo Testamento, le brindaron sus 

temas predilectos. La técnica pictórica propia a este 

tipo de soporte, caracterizado por unas pinceladas más 

libres y rápidas, dejó en Tintoretto una marca indeleble. 

Sin embargo, su ambición, su carácter y su orgullo le 

impulsaron a aspirar a decorados más amplios, 

pensados para las ricas residencias aristocráticas. 

Para acceder a este tipo de encargos y crearse su 

propia red de relaciones con la alta sociedad, 

Tintoretto hace gala de una destacada audacia visual, 

como se puede observar aquí en estos dos grandes 

paneles, pintados para un palacio de la familia 

Pisani. Para conquistar un mercado que le permitiera 
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aumentar su visibilidad, no duda en ofrecer grandes 

descuentos. Sin duda, una estrategia comercial muy 

eficaz, pero que la valió la enemistad de muchos de 

sus colegas de profesión. 

 

Sala 3 : Captar la mirada. 

 

Tintoretto se granjeó en Venecia un buen número de 

enemigos. El desarrollo de su red de relaciones y el 

mantenimiento de su nivel de vida le impulsaron a 

realizar numerosos retratos. En dialecto veneciano 

«ritrar» puede significar dos cosas: retratar o sacar 

beneficio. Ambos significados se combinan en 

Tintoretto. El género, con todo lo que con lleva de 

convención y compromiso, le disgustaba 

profundamente por su personalidad más proclive a la 

independencia, al sentido del humor y a la 

impertinencia. Su estilo sobrio, menos centrado en la 

indumentaria y más incisivo en la representación de 

los rostros, seduce a una cierta clientela veneciana. 

Los retratos que pintó en sus inicios reflejan todavía 

cierta traición a la influencia de Tiziano, pero son 

retratos virtuosos en la técnica, sensibles e intensos 

en la expresión... como radiografías del alma, por 

decirlo de alguna manera. Muchos modelos no han 

podido ser identificados. En algunos de sus retratos 

más pequeños, se pueden ver representados a 
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familiares, amigos o mecenas, entre ellos, algunos 

pintores, escritores o músicos. 

 

Sala 4: Compartir el taller. 

En 1995, los especialistas en la obra de Tintoretto 

ven tambalearse algunos hechos considerados 

certezas. En ese año, el historiador del arte 

estadounidense Robert Echols afirmó que numerosas 

obras que se atribuyeron al joven Tintoretto fueron 

realizadas por un pintor casi desconocido originario 

de Bérgamo, Giovanni Galizzi. El debate sigue 

abierto todavía hoy: ¿Tintoretto el genio, Giovanni 

Galizzi el artesano? Las opiniones divergentes 

explican que la producción del joven Tintoretto no se 

pueda establecer de una manera unánime. 

Posiblemente, Galizzi era un poco más mayor que 

Tintoretto. El encuentro entre los dos pintores tuvo 

lugar, casi con toda probabilidad, en el gran taller de 

Bonifacio de'Pitati, donde ambos se formaron. Se 

asociaron hacia el 1544, momento en el que 

Tintoretto amplió su producción. Es posible que 

Tintoretto lo acogiera en el taller que tenía alquilado 

en el barrio de San Cassan y continuara colaborando 

con él tras mudarse al de la Madonna dell'Orto. 

Expuesto en esta sala, Saint Marc trônant entre deux 

saints (San Marcos presidiendo entre dos santos), 

lienzo firmado por Giovanni Galizzi y fechado en 

1547, presenta un estilo muy similar al del joven 
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Tintoretto. Sus caminos se separaron hacia el 1554, 

en una época en la que Galizzi empezó a plagiar a 

Tintoretto y prueba de ello son quizá algunas de las 

Vírgenes con niño que se presentan aquí. ¿Motivo o 

consecuencia de su ruptura? Resulta muy difícil de 

precisar. 

Sala 5 : Poner en escena 

Su primer biógrafo, Carlo Ridolfi, cuenta que 

Tintoretto participaba en la creación de espectáculos 

a través del dibujo de patrones de vestuario, 

inventando situaciones cómicas y, sin duda, también 

efectos especiales. Entre 1442 y 1565, 

aproximadamente, Venecia contaba con más de 

compañías de teatro, denominadas «compagnie della 

calza», integradas por jóvenes aristócratas que ponen 

en escena los espectáculos más variados. « La 

Talanta» de L'Arétin, obra presentada durante el 

carnaval de 1542, fue memorable. En esa ocasión, 

Giorgio Vasari acudió desde Florencia para concebir 

el decorado, que representaba una vista de Roma con 

sus monumentos más famosos. 

 

Por su predilección por los decorados y la puesta en 

escena, los lienzos expuestos en esta sala reflejan los 

contactos de Tintoretto con el mundo del teatro. En 

su círculo de amigos más cercanos, figuraba 

entonces Andrea Calmo, dramaturgo y actor. Todas 
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estas obras rinden un homenaje a la arquitectura, a 

las perspectivas profundas bordeadas de columnas o 

a monumentos de la Antigüedad, que en ocasiones 

predominan sobre el resto de la composición. El 

pintor se inspiraba, a veces con excesiva literalidad, 

en los grabados que ilustraban los tratados de 

Sebastiano Serlio, arquitecto que residió en Venecia 

de 1526/27 a 1541 y al que probablemente conoció. 

También son un recordatorio de que, en esta época, 

Venecia vive una auténtica renovación 

arquitectónica, impulsada principalmente por Jacopo 

Sansovino, arquitecto y escultor de origen florentino 

al que Tintoretto conocía bien. 

 

Sala 6 : Observar la escultura. 

Hacia mediados del siglo XVI en Italia, los 

escritos sobre arte contraponen la pintura y la 

escultura en una especie de competición, 

designada por el término «paragone». El debate se 

deja ver en la obra de Tintoretto, superado por su 

deseo de alimentarse de otro arte que se expresa en 

relieve y explora la tercera dimensión. Estudiar la 

escultura a través del dibujo contribuyó plenamente 

a su proceso creativo y se incluía en la formación 

de sus jóvenes aprendices. En el testamento de su 

hijo Domenico, su heredero y sucesor, se 

mencionaban una serie de figuras de cera o de yeso 

de pequeñas dimensiones o a tamaño natural, cuyo 
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uso estaba reservado al taller. Algunas han sido 

identificadas : una cabeza de Laocoonte, un busto 

antiguo que se cree que podría representar al 

emperador Vitelio, etc. Carlo Ridolfi, su primer 

biógrafo, cuenta que el pintor no reparaba en 

gastos a la hora de obtener moldes de mármol 

antiguo o pequeñas réplicas de esculturas de 

Miguel Ángel. Según él, Tintoretto los estudió con 

atención y realizó dibujos con grandes contrastes 

creados a la luz de una lámpara, para alcanzar un 

estilo de gran plasticidad. Las numerosas citas que 

introduce en sus pinturas son una prueba más de la 

admiración que sentía por esta otra disciplina. 

Sala 7 : Pintar a la mujer. 

 

Principios de los años 1550, Tintoretto ya se 

había forjado una reputación sólida y los 

encargos importantes se multiplicaron. Es muy 

probable que, en esta época, impartiera formación 

a una serie de nuevos asistentes, algunos de 

origen flamenco. Fue entonces cuando ejecutó su 

primer gran conjunto pictórico sobre el tema de 

El Génesis, del cual forma parte El pecado 

original, expuesto en esta sala. Entre 1551 y 

1556, el desnudo femenino ocupa un lugar central 

en su producción: Eva, Susana, las Musas... 

Aunque todavía no había contraído matrimonio. 
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¿Es posible que Tintoretto inmortalizase en estas 

imágenes los rasgos de su amante, madre de 

Marietta, su hija favorita? A través de la 

exploración de este motivo, es muy femeninos 

para el rey de España, Felipe H. Seductoras o 

víctimas de violencia sexual, doncellas o musas, 

princesas o prostitutas, las mujeres desempeñan 

en esta época un papel muy particular en la obra 

de Tintoretto. Dirigió sus esfuerzos a explorar 

situaciones que formaban parte de su existencia, 

con una empatía y una intensidad única para 

aquel entonces. 

 

La exposición finaliza aquí, hacia el 1555, en la 

cumbre de la gloria de Tintoretto. Le esperaban 

todavía los encargos más prestigiosos para la 

Madonna dell'Orto, para la Scuola Grande di San 

Rocco, para el Palacio Ducal.... A pesar de las 

críticas de las que fue objeto en ocasiones, 

Tintoretto logró imponerse como uno de los 

artistas más destacados de Venecia, el que mejor 

preparó la pintura para su evolución futura e hizo 

de puente entre el Renacimiento del siglo XVI y 

la primera era Barroca del siglo XVII.  

 

Tintoret. Naissance d’un génie. Museo de 

Luxemburgo, París. Del 7 de marzo al1 de julio de 

2018. 
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Comisario general: Roland Krischel, Conservador 

encargado de la Pintura medieval en el Wallraf-

Richartz Museum & Fondation Corboud, Colonia. 

Asesor científico: Michel Hochmann, director de 

estudios en la Escuela Práctica de Estudios 

Superiores (EPHE, PSL). 

Comisaria asociada para la presentación de la 

exposición en París: Cécile Maisonneuve, 

asesora científica en la Rmn - Gran Palacio.  

Escenografía: Véronique Dolfus.  

Grafismo: Claire Boitel, Atelier JBL. 

Iluminación: Sarah Scouarnec. 

Esta exposición está organizada por la Reunión de 

museos nacionales - Gran Palacio y el Waliraf-

Richartz-Museum & Fondation Corboud, de 

Colonia. 

Un gran abrazo desde La Ciudad Luz, 

Félix José Hernández 
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                 El  Monumento a la Jaba cubana 
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Vendedor de jabas en Cuba. 
 

París, 17  de mayo de 2018. 

 

Querida Ofelia: 

 

Te envío esta carta que me mandó mi vieja Amiga 

Ángeles desde Italia. Me ha traído muchos recuerdos de 

nuestra vida en La Habana. 

 

 “Florencia, 16 de mayo de 2018. 

 

Cuando pensamos en un monumento, instantáneamente 

lo relacionamos con que está o va a ser erigido para 

reconocer a personalidades de relevancia histórico-

cultural, digamos héroes, heroínas, artistas en el más 

amplio sentido del arte, animales también identificados 

como héroes por sus acciones y “sentimientos” como el 

amor y la fidelidad, y hasta en el Burro de Mayabe, el 

que yo conocí, que se la pasaba en “nota” porque lo 

hicieron adicto a las cervezas y pasó a ser una atracción 

turística y cuyos ojos, orejas y barriga hacían una 

combinación increíble o ¿tristemente maravillosa? 

 

Pero…..para sugerir a quién construirle un monumento 

¿alguien pensaría en objetos simples y cotidianos que nos 

sirven callada, fiel y en muchos casos misteriosamente? 

En Cuba uno de ellos sin dudas sería la JABA, que 

incluso llegó a ser clasificada por algún cubano como la 

cuarta parte del cuerpo humano: cabeza, tronco, 

extremidades y la jaba. 
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¿Por qué? Por su ayuda inconmesurable en la vida de los 

cubanos en Cuba. No tener allá una jaba es algo 

desesperante, traumatizante  e inconcebible. Tenerla da 

seguridad, tranquilidad, ayuda moral,  a tal punto  que 

regalar jabas hasta podría ser considerado como parte de 

una terapia de apoyo psicológico y como una poderosa 

herramienta para los psiquiatras en casos más graves. 

  

Tenemos diferentes tipos de jabas en cuanto a material, 

tamaño, adornos y hasta colores. Una de las 

características más importantes que deben tener es que se 

puedan doblar mucho, mucho, mucho para que queden 

bien, bien, bien pequeñas y así poder guardarlas en los 

lugares más inverosímiles y llevarlas sin que se vean ni 

se noten, según la función que le vayamos a dar, y muy 

importante, según el lugar en donde la vayamos a usar. A 

veces una jaba doblada muy chiquitica que se ve 

minúscula, cuando la sacas de donde la tienes guardada, 

de pronto se convierte en un tremendo jabucón en el que 

caben muchísimas libras de lo que sea que hayas tenido 

la gran suerte de conseguir, a pesar del peligro que se 

sabe conlleva levantarla  con entusiasmo y felicidad así 

toda llena pues ese esfuerzo podría acabar en una crisis 

brutal de dolor lumbar y quedarte un tiempo así todo 

jorobado a causa de una hernia discal. 

 

Y justo ahí tenemos la principal función de la jaba: 

CARGAR, cargar con lo que sea y en el momento que 

sea. Y ese lo que sea, significa exactamente lo que sea 

que encontremos que nos haga falta o no nos haga falta 

de inmediato pero por si acaso más adelante, aunque en 

realidad en Cuba todo hace falta. Podría provocar una 
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crisis nerviosa a cualquiera el hecho de que encontrara 

algo y no tuviera una jaba para llevarlo. Eso sería 

demasiado duro de soportar, más allá del lío que se busca 

si llega a la casa y hace el cuento de que encontró “eso” y  

por haber olvidado la jaba no lo pudo cargar. Hasta 

divorcios han provocado esos trágicos olvidos. 

 

Es también casi una odisea lo que pasa si vas a comer a 

algún lugar donde solo te permiten consumir allí pero no 

sacar algo comestible. Ahí se arma la de “San Quintín” y 

si han ido a comer varias personas juntas, por ejemplo, 

un grupo familiar, de amigos, o de otro tipo, entonces 

rápidamente  planifican toda una conspiración estratégica 

para taparse unos a otros mientras guardan en la jaba lo 

que les interesa; también funciona  poner cara de “yo no 

fui”, o meterse debajo de la mesa para que nadie vea que 

guardas algo, o irte disimuladamente para el baño 

haciéndote como que comes algo pero ese algo es lo que 

quieres meter en la jaba para poder llevártelo. Vaya, se 

hace lo inimaginable para lograr cargar con un poquito de 

algo para la casa, o para tu mamá o para algún pariente 

querido o para una vecina o vecino que te dio un platico 

de arroz congrí cuando lo pudo cocinar el fin de semana.  

Pero aleluya si al fin logras guardar lo que querías,  te 

sientes, si eres mujer, algo así como la “Mujer 

Maravilla”. Realmente hay que decir que muchos 

hombres son más penosos para hacer esas cosas y se 

resisten un poco pero de todas formas al final ceden 

porque prefieren hacerlo antes que buscarse una “bronca” 

equivalente a la “carga de los 600” con la esposa si él fue 

a comer sin ella y de contra no lleva algo para la casa. 
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Yo hace años que vivo fuera de Cuba y no hay una vez 

que vaya a comer a algún lugar, que  no me dé algo así 

como cargo de conciencia si no tengo  una jabita en la 

cartera  para llevar un poquito de algo, pero tiene que ser 

de lo que esté comiendo, para la casa. Indudablemente 

reconozco que eso es un trauma gigantesco del que no he 

podido determinar aún cuántos años dura porque a mí 

todavía no se me ha quitado. Mis hijos me clasifican 

como un caso sin solución. 

 

Ah, también hay que considerar la utilidad de la jaba para 

llevarle huesitos, pellejitos, alguna sobrita de comida  

que esté limpia y buena para el perrito o la perrita que 

está en la casa y que cuando llegas y oye el sonido de la 

jaba, a veces no tiene ni que verla, casi se desarma de 

felicidad moviendo la cola y saltando porque sabe que 

algo le va a tocar. Inteligencia canina. Realmente no 

puedes determinar si la alegría es porque llegaste o 

porque llegó la jaba. 

 

Es de suma importancia el material de la jaba, por todos 

sus posibles usos. El número uno lo tienen las de nylon 

pues son impermeables, reutilizables, doblables y muchas 

cosas más, pero…no aguantan  cosas muy calientes y hay 

que buscar alternativas, quizás poniendo varias de ellas 

una dentro de otra o lo que sirva para solucionarlo o en 

última instancia considerar el uso de otro tipo de jaba. En 

fin,  hay toda una especialización según las 

circunstancias. 

 

Por otra parte, ni contar las odiseas en las guaguas 

cuando la mayoría de la gente regresa de los trabajos y 
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lleva las jabas ya en su función de  carga con lo que 

hayan podido conseguir. Los problemas que surgen son 

surrealistas pues lo mejor y lo peor de las personas se 

manifiestan en esos momentos, afloran sentimientos 

altruistas como la condescendencia con resignación o 

terribles como la violencia extrema. Hay que tener mucha 

paciencia para por ejemplo si logras ir sentado y alguien 

que va de pie, sin querer te pone una jaba que puede estar 

hasta mojada porque lleva algo frío adentro, en la cabeza 

y en esas circunstancias aún poder conservar la calma y 

ser muy comprensivo. Es realmente complicado pero hay 

métodos que ayudan a  lograr esa calma como son el 

practicar yoga y hacer mucha meditación.  

 

Desde luego, pueden haber complicaciones y el diablo 

puede hacer lo suyo, provocar la violencia extrema y 

armarse una gran pelea y un tremendísimo “dale al que 

no te dio”, lo cual es también muy peligroso para tu 

integridad física y ni hablar si llevas una jaba con huevos 

para la comida porque puede no quedar ni uno sano y eso 

sí que se considera casi como un crimen de lesa 

humanidad, totalmente imperdonable. 

 

Cuando una jaba llega al fin de sus posibilidades de carga 

y se rompe es un gran disgusto. Queremos repararla. Le 

hacemos nudos, le pegamos parches, se busca la forma de 

poder seguir usándola y si definitiva e irremediablemente 

no se puede, se inventa hacer con los restos de ella 

artesanías, o se forran cosas y hasta la puedes guardar de 

recuerdo así rota, si la asocias con determinada situación 

que te trae recuerdos que son importantes para ti. En fin, 

todas las ideas son válidas para que todo se pueda 
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aprovechar. Creo que en Cuba el riesgo de contaminación 

ambiental por las jabas, debe ser muy bajo porque se le 

da uso hasta al más minúsculo pedacito, nada se tira. 

 

Bueno, en una conversación con mi querido amigo Félix, 

le comenté eso de que se le debía hacer un monumento a 

la jaba en Cuba. Le dio risa pero lo pensó y le gustó la 

idea y hasta sugirió en qué  lugar construirlo: frente al 

malecón habanero. Eso me pareció pero que muy bien, 

estuve totalmente de acuerdo y sí, allí todos podríamos 

ver el monumento sentados en el muro, con un cucurucho 

de maní calientico y disfrutando de nuestro preciosísimo 

mar. Quizás algún día pueda ser, ¿por qué no? 

 

De lo que sí estoy segura es, aunque con mucha tristeza, 

de que no existe  aún una jaba tan grande y fuerte que 

pueda soportar el peso de todas  las penas que llevamos 

los cubanos dentro. 

 

Ángeles,  2018. 

 

PD: Definición que encontré de jaba: Bolsa de tela, 

plástico, etc. para llevar a mano. 

 

No importa esa tan simplista definición. Sepan que para 

los cubanos, jaba es simplemente “la jaba” y con eso, 

todo lo que representa ya está más que entendido.” 

 

Un gran abrazo desde estas lejanas tierras allende los 

mares, 

 

Félix José Hernández. 



Desde las orillas del Sena 

 121 

Prise de vue : regards sur l’illustration italienne 

contemporaine 

 

The water bucket. © Mónica Hernández 

Paris le 18 mai 2018. 

Depuis toujours, l’illustration italienne est reconnue dans 

le monde entier pour son excellence et son originalité. 

Cette production est mise en valeur par la Bologna 

Children's Book Fair, l’un des plus grands événements 

professionnels dédiés à l’édition jeunesse et à 

l’illustration. Plus de 3 000 artistes de toutes nationalités 

participent chaque année à la sélection de l'exposition des 

illustrateurs organisée dans le cadre de la Foire, à la fois 

tremplin pour les nouveaux talents et vitrine des 

dernières tendances en la matière. Parmi les 80 
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illustrateurs sélectionnés par le jury international de la 

Foire, l’Institut culturel italien expose les œuvres des 

artistes italiens retenus pour l’édition 2018 : Monia 

Antonelli, Davide Bonazzi, Beatrice Cerocchi, Michela 

Fabbri, Caterina Gabelli et Sara Maragotto, Maria 

Gabriella Gasparri et Manuela Mapelli, Monica 

Hernandez, Laura Menis, Daniela Pareschi, Giordano 

Poloni, Simone Rea, Marco Sandreschi, Monica Zani et 

Maurizio Zorat.  

Xavier Pangaud, professeur de l'École Nationale 

Supérieure des Arts Décoratifs, Elena Pasoli, directrice 

de l’exposition des illustrateurs de la Bologna Children's 

Book Fair et Deanna Belluti, responsable de l'exposition 

des illustrateurs, présenteront ces jeunes artistes 

talentueux et reviendront sur les grandes lignes de la 55e 

édition de la Fiera, qui s’est tenue du 26 au 29 mars 

2018. 

Maria Gabriella Gasparri Italie • Naples, 6 
avril 1976  
www.mariagabriellagasparri.com 

Manuela Mapelli 
Italie • Milan 8 août 1980  
www.manuela-mapelli.wixsite.com 

Monica Hernández 
Cuba • La Havane, 5 juillet 1980  
www.monicahernandezj.blogspot.it 

Laura Menis 
Italie • Montebelluna, 20 mai 1996 

Daniela Pareschi 

http://www.mariagabriellagasparri.com/
http://www.manuela-mapelli.wixsite.com/
http://www.monicahernandezj.blogspot.it/


Desde las orillas del Sena 

 123 

Italie • Ferrare, 10 mai 1969  
www.danielapareschi.wixsite.com 

Giordano Poloni 
Italie • Romano di Lombardia, 18 février 1980 
 www.giordanopoloni.com 

Simone Rea 
Italie • .Albano Laziale, 27 novembre 1975  
www.simonerea.com 

Marco Sandreschi 
Italie • Barga, 12 février 1996 

Monica Zani 
Italie • Faenza, 7 novembre 1970  
www.monicazani.com 

Maurizio Zorat 
Italie • Saronno, 19 octobre 1960  
www.mauriziozorat.it 

Expo Prise de vue : regards sur l’illustration italienne 

contemporaine. Jusqu'au 6 juin 2018, du lundi au 

vendredi, de 10h à 13h et de 15h à 18h, ainsi qu'en soirée 

lors des manifestations.  

Institut culturel italien. Hôtel de Galliffet. 50, rue de 

Varenne. 75007. Paris. 

Félix José Hernández. 

 
 
 

 

http://www.danielapareschi.wixsite.com/
http://www.giordanopoloni.com/
http://www.simonerea.com/
http://www.monicazani.com/
http://www.mauriziozorat.it/
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El Mayo del 68 en la Biblioteca Nacional de España 

 

                    
 

Madrid, 21 de mayo de 2018. 

 

Querida Ofelia: 

 

La Biblioteca Nacional de España conmemora el 50 

aniversario de Mayo del 68 con la exposición Y este 

canto es nuestro amuleto. Mitologías del 68 (del 22 de 

mayo al 30 de septiembre), dedicada a los relatos, 

motivaciones y réplicas de los movimientos de protesta. 

 

La muestra, comisariada por Manuela Pedrón y Jaime 

González Cela, indaga en las colecciones de la BNE para 

componer una lectura particular sobre los 

acontecimientos del mayo francés y sobre cómo se ha 

construido su historia y mitología. A partir de prensa, 



Desde las orillas del Sena 

 125 

cartelería, literatura, videograbaciones y objetos 

artísticos, se desgranan los sucesos del 68 y sus ecos. 

 

Este año se estableció como referente fundamental 

gracias a las distintas insurrecciones que pusieron en 

cuestión sistemas políticos hegemónicos, a través de las 

huelgas obreras, las revueltas estudiantiles, las luchas 

anticoloniales y el proceso de reverberación solidaria que 

las acompañó. 

 

Y ese canto es nuestro amuleto es un ensayo visual y 

bibliográfico que reflexiona acerca del impacto de estos 

movimientos en España durante la dictadura franquista y 

rastrea las resonancias a nivel internacional de las 

distintas luchas antiautoritarias.  

 

A través de los fondos de la BNE y de préstamos 

puntuales, analiza la mitología del 68 y el imaginario que 

la acompaña, al tiempo que señala acontecimientos, 

problemáticas y relatos disonantes que evidencian esa 

construcción. En esta exposición se dan cita documentos 

de la época como carteles de oposición a la guerra de 

Vietnam, publicaciones de Ruedo Ibérico, junto a 

testimonios de los protagonistas de los diferentes 68, con 

obras literarias como Amuleto de Roberto Bolaño y 

Medio sol amarillo de Chimamanda Ngozi Adichie o 

parte de la investigación del artista Fernando Sánchez 

Castillo acerca de la matanza de Tlatelolco y una pieza 

audiovisual de María Ruido sobre el cine militante de los 

sesenta y setenta en España. 
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Todas estas referencias configuran un recorrido por 

distintos y distantes enclaves geográficos y contextos 

sociales que nos lleva desde las luchas clandestinas del 

tardofranquismo al Black Power, pasando por la 

independencia de Guinea Ecuatorial el 12 de octubre de 

1968 o la nueva militancia que impulsan las corrientes 

feministas en EE.UU.  

 

Esta exposición se completa con una mesa redonda que 

tendrá lugar el 14 de junio a las 19 horas, dirigida a 

profundizar en los aspectos fundamentales de la 

exposición y a considerar cuál es la herencia de aquel 

paisaje político, cómo se vehiculan esas acciones 

contestatarias entre generaciones y el papel de las 

prácticas artísticas en este contexto. 

 

Biblioteca Nacional de España. Paseo de Recoletos, 20, 

Madrid. Del 22 de mayo al 30 de septiembre 2018. 

 

Un gran abrazo desde nuestra querida y culta Madrid, 

 

Félix José Hernández. 
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Dibujos de Luis Paret (1746-1799) en la Biblioteca 

Nacional de España 

                   

Madrid, 19 de mayo de 2018. 

Querida Ofelia: 

Luis Paret y Alcázar (1746-1799) es una de las figuras 

más interesantes del arte español del siglo XVIII. Artista 

erudito de azarosa biografía, ha sido aislado del discurso 

teórico del arte español de su tiempo debido a un eslogan 

—el «Watteau espagnol»— que se repite constantemente 

y le señala como el más genuino representante del rococó 

en España, y segundo pintor más importante del siglo 

XVIII... después de Goya. ¡Claro está! 

El episodio que le llevó al exilio, consecuencia directa de 

su relación con el infante don Luis, ha servido como 

causa en las consideraciones de muchos historiadores 

sobre la distancia de Paret con respecto al arte español de 

su tiempo. La expulsión de la patria, y el consiguiente 

distanciamiento de la corte, justificarían la pérdida de la 

oportunidad de hacer carrera al servicio del rey y de 

triunfar en la Academia de San Fernando, donde se había 
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formado. Sin embargo, su heterodoxia respecto a otros 

artistas contemporáneos se debe a su formación y cultura. 

La imagen, proyectada por Ceán Bermúdez, de un artista 

con una gran formación humanística ayudó a trazar ese 

halo de heterodoxia que le rodea. Por ello, para 

comprender mejor su singularidad, conocer sus modelos 

y desentrañar cómo se fraguó su personalidad artística, la 

BNE ha querido adentrarse en el corpus de dibujos de 

Luis Paret y analizar el contenido de su biblioteca, con el 

fin de averiguar el por qué de ese distanciamiento del arte 

académico. 

Con este telón de fondo historiográfico la BNE plantea la 

exposición, un repaso completo a su trayectoria a través 

de dibujos y estampas, pinturas y libros, prestando 

atención a las múltiples facetas de dibujante, pintor, 

grabador, traductor, calígrafo, etcétera, en las que se 

manifestó su creatividad e ingenio. 

Dibujos de Luis Paret (1746-1799). Comisariada por 

Alejandro Martínez. Biblioteca Nacional de España. Sala 
Hipóstila. Paseo de Recoletos, 20, Madrid. 

Un gran abrazo desde nuestra querida y culta Madrid, 

 

Félix José Hernández. 
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     El paisaje reconfigurado en el Centro Botín 

     

Tacita Dean. “JG” 2013. 

Santander, 20 de mayo de 2018. 

Querida Ofelia: 

El Centro Botín inaugura el próximo 23 de junio la 

exposición El paisaje reconfigurado, una selección de 

obras de la colección de la Fundación Botín con trabajos 

de artistas de relevancia nacional e internacional que 

empezaron a crear en las últimas décadas del siglo XX. 

Nombres como los de Leonor Antunes, Lothar 

Baumgarten, Tacita Dean, Joan Jonas, Irene Kopelman, 

Julie Mehretu u Oriol Vilanova muestran los diferentes 

modos de representar el mundo circundante y ofrecen al 

visitante una perspectiva histórica de la labor de la 

Fundación Botín en el campo de las artes visuales en la 

última década. La mayoría de las piezas no han sido antes 

expuestas. 
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Esta muestra, que podrá visitarse hasta el 6 de octubre en 

la primera planta del Centro Botín, incluye obras de 

artistas que han dirigido alguno de los talleres de Artes 

Plásticas de la Fundación Botín en Santander 

conviviendo con otras de beneficiarios del programa de 

Becas, creadores más jóvenes que son considerados 

figuras clave de su generación, como João Onofre, Sara 

Ramo o Ignacio Uriarte. 

“Este mix generacional constituye una importante 

dinámica de la colección y ofrece una interesante 

perspectiva sobre la práctica artística del siglo XXI, 

poniendo de manifiesto la libertad formal que los 

creadores han ido consolidando a lo largo de los últimos 

cincuenta años”, asegura Benjamin Weil, director 

artístico del Centro Botín y comisario de esta exposición. 

Además de pintura, dibujo y escultura, El Paisaje 

Reconfigurado incluye vídeos e instalaciones 

multimedia, una modalidad artística que representa la 

vanguardia de la investigación artística de las últimas 

décadas. 

“Podemos considerar esta exposición como un recorrido 

por el paisaje artístico de estos últimos años donde los 

artistas han buscado diferentes modos de representar el 

mundo circundante”, subraya Weil. 

En este viaje por el panorama artístico de la última 

década, Leonor Antunes (Lisboa 1973) reivindica la 

autonomía material de las esculturas e incorpora su 

Random intersection #14 al espacio expositivo como 
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parte integral de la experiencia de la escultura. Ella 

contextualiza el elemento escultórico interviniendo en el 

espacio de la exposición y “se apropia del espacio como 

un elemento esencial de su trabajo”, explica el 

comisario. 

En esta misma línea, Miroslav Balka (Varsovia, 1958) 

utiliza su escultura 196 x 230 x 141, compuesta por 

acero, madera y bombilla, para reflejar la experiencia 

cotidiana, subrayando la transformación de materiales 

perecederos en símbolos de la existencia humana y 

convirtiéndolos en un nuevo paisaje. 

Por su parte, Lothar Baumgarten (Rheinsberg, 1944), 

uno de los veteranos del arte conceptual, apuesta por el 

lenguaje de las fotografías y las instalaciones para 

representar el mundo circundante y subrayar la relación 

entre cultura y naturaleza. Así, tras estudiar la vida de las 

comunidades indígenas y sus modos de organización 

social y cultural, Baumgarten ofrece en 

Montaigne/Pemón, una mirada idealizada sobre este 

colectivo mientras presenta un discurso crítico sobre la 

forma en la que miramos y tratamos a las comunidades 

más primitivas. 

En esta muestra también tienen un peso importante los 

valores emergentes del panorama artístico español como 

Jacobo Castellano (Jaén, 1976). Como un arqueólogo 

del arte, este joven artista andaluz recupera los materiales 

que tiene cerca, principalmente madera, que contienen 

cierta carga histórica, para recuperar la ‘biografía’ 
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particular de los objetos y confeccionar con ellos una 

historia propia. 

Esta necesidad de rescatar momentos olvidados de la 

historia es también una de las señas de identidad de la 

obra de la artista británica Tacita Dean (Canterbury, 

1965). Dean se apoya principalmente en películas de 16 

mm y piezas sonoras en las que el devenir temporal, el 

azar y las coincidencias adquieren un papel fundamental 

en la muestra de paisajes imaginarios y enigmáticos. “El 

paisaje es el centro de su narrativa”, subraya Benjamin. 

También con una dilatada trayectoria en el mundo del 

arte, Fernanda Fragateiro (Portugal, 1962) reivindica 

las relaciones entre arte, arquitectura y paisaje. En esta 

ocasión, de la mano de Um caminho que não é um 

caminho, la artista portuguesa otorga a los materiales y al 

espacio expositivo un particular papel protagonista. 

Jugando con estructuras modulares, de aparente 

exactitud, apuesta por una estética minimalista de forma, 

color y textura. 

Otra manera de redefinir el espacio se muestra en la obra 

Don Quijote también esculpió el aire, de Nuria Fuster 

(Alicante, 1978). La artista recoge objetos que 

previamente han sido utilizados, como plásticos, hierros 

o taburetes, y los transforma en creaciones. Del mismo 

modo que Don Quijote transformaba los molinos en 

gigantes, Fuster convierte los objetos en nuevas 

esculturas llenas de vida. 
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La naturaleza cambiante del mar y los océanos también 

está presente en El Paisaje reconfigurado de la mano de 

Irene Kolpelman (Argentina, 1974). Atraída por la idea 

de mostrar los colores del agua, la artista comenzó una 

colaboración con el doctor Marcel Wernand, oceanógrafo 

físico en el NIOZ (Royal Netherlands Institute for Sea 

Research). Wernand, investigador senior en esta 

institución, se ocupa del diseño y el desarrollo de 

instrumentos multi-espectrales para medir los colores del 

océano; la variabilidad bio-óptica de estuarios y mares o 

la alteración del color del océano a largo plazo. 

Entre Kopelman y Wernand se estableció un diálogo 

constante que sirvió para constatar la simbiosis entre 

ciencia y arte, y crear Indexing Water. Así, partiendo de 

los patrones naturales que encuentra en la naturaleza, 

Kopelman los representa a través del dibujo, para luego 

en el espacio de su taller producir pinturas, esculturas e 

instalaciones. 

Esta compleja relación del ser humano con la naturaleza 

y el medio ambiente es el tema predominante en la obra 

de Joan Jonas (Nueva York, 1936), pionera en la 

práctica de la performance, el cine experimental y la 

vídeo-instalación. 

Esta pieza, Caudal o río vuelo o ruta / stream or river 

flight or pattern, inspirada en sus últimos viajes y en su 

descubrimiento del entorno rural cántabro (el valle del 

Nansa, las cuevas prehistóricas de Altamira, el Castillo y 

las Monedas, el Jardín Botánico de Puente San Miguel, 

etc.), se compone de dos vídeo proyecciones, un conjunto 
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de dibujos realizados en tinta sobre papel y varios dibujos 

murales sobre paredes multicolor. 

Desde sus inicios, el dibujo ha desempeñado un papel 

fundamental en el trabajo de Joan Jonas, entendido como 

acción y como rastro de la misma. Unas veces, en el 

transcurso de la performance, la artista dibuja 

directamente sobre una superficie –papel, pizarra, pared, 

caballete, pantalla o el propio suelo-; otras veces, 

proyecta el dibujo que realiza en tiempo real en una 

pantalla por medio de un retroproyector o de una cámara 

de vídeo, e incluso incorpora grabaciones hechas 

anteriormente. 

Joan Jonas pasó gran parte de su niñez en el medio rural, 

lo cual explica su fuerte vínculo con la naturaleza y, en 

consecuencia, su preocupación por la relación del ser 

humano con su entorno. 

Con Sol Lewitt (Hartford, CT, 1928 – Nueva York, NY, 

2007) su Wall Drawing *499 –pirámide truncada con 

aguadas de tinta de color superpuestas, 1986-, instalada 

en el salón de actos de la Fundación Botín en Santander 

desde 1992, refleja la extraordinaria consistencia de las 

exploraciones sistemáticas de Lewitt y la notable 

diversidad y evolución de su práctica artística. 

Considerado un protagonista clave del Arte Conceptual, 

su obra muestra su atracción tanto por las figuras 

geométricas simples como por las formas “continuas” y 

“complejas”, así como por la variedad en las técnicas 
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utilizadas: grafito, lápiz a color, tinta china o pintura 

acrílica. 

Por su parte, Julie Mehretu (Addis Abeba, 1970) quien 

ya ha presentado una exposición individual el Centro 

Botín se suma a la colección con las piezas Epigraph, 

Damascus, 2016, y Conjured Parts (Sekhmet), 2016. 

Mehretu combina líneas geométricas, dibujos 

arquitectónicos y proyecciones urbanas con capas de 

color y otros elementos más personales. Cada superficie 

está minuciosamente trabajada por la artista. 

En un juego complejo entre la precisión y el caos, las 

formas interactúan en el lienzo tomando a veces forma de 

torbellino, de corrientes o de piezas que estallan en el 

aire, como resultado de una explosión, o de un colapso 

que trata de alcanzar al espectador. 

Atrapar y sorprender al espectador es también el objetivo 

de João Onofre (Lisboa, 1976). Mediante el encuadre y 

el montaje propios del lenguaje cinematográfico, en 

Ghost, 2009/2012, Onofre hace posible la aparición de 

una isla que transita por el estuario del río Tajo. La 

película documenta el viaje silencioso de esta isla 

flotante, habitada por una palmera tropical relativamente 

difícil de encontrar en el hemisferio norte, que se alza a 

once metros sobre la superficie de la isla. La isla 

atraviesa la ciudad de Lisboa a lo largo del río Tajo, de 

este a oeste, hasta que se pierde en el horizonte. Es una 

visión completamente improbable que, sin embargo, 

sucede. 
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Un hecho que también parece poco probable sucede en 

Los ayudantes, en la que la artista hispano-brasileña Sara 

Ramo (Madrid, 1975) refleja un extraño ritual con 

personajes enmascarados como un hombre macaco o un 

hombre elefante rosa. 

Para desarrollar su propuesta, Ramo viajó a la selva 

brasileña y allí, y en el parque Inhotim, uno de los 

mayores museos de arte al aire libre, filmó Los 

ayudantes, donde muestra un ritual nocturno en el que 

extraños personajes enmascarados tocan instrumentos 

musicales. 

Inspirándose en un texto de Giorgio Agamben con el 

mismo título, este vídeo, que forma parte de una trilogía 

sobre rituales y tiempo circular, analiza el papel de la 

música, el rito o el juego en nuestras relaciones con la 

naturaleza. 

Y sin pretensiones ni artificios, Ignacio Uriarte 

(Krefeld, 1972) proclama su “arte de oficina” en el que 

los protagonistas son los objetos que habitualmente 

tenemos en nuestros espacios de trabajo: rotuladores, 

bolígrafos, impresoras, etc. 

En este trabajo, adquirido por el Centro Botín, Uriarte 

presenta una serie de diapositivas que se cuentan a sí 

mismas del 1 al 40 en números romanos, de ida y de 

vuelta. Los números se escriben con bolígrafos, pero no 

de manera habitual sino utilizados como elementos 

escultóricos que crean composiciones espaciales. De esta 

manera, la herramienta de escritura se convierte en signo. 
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Además, a causa del ritmo constante del temporizador, la 

proyección se convierte en una especie de reloj arcaico. 

Por último, la exposición El Paisaje Reconfigurado 

también cuenta con la obra de Oriol Vilanova (Manresa, 

1980). Si la noche fuese un color está compuesta por 700 

postales relacionadas con la magia y los paisajes de la 

noche. El artista, que recoge su material en mercadillos 

de todo el mundo, recopila postales sobre camas, gatos, 

palomas, bares o restaurantes. “Oriol Vilanova crea su 

propio paisaje, como si cada postal fuera un pixel, y 

logra su propio retrato del paisaje turístico”, concluye 

Benjamin Weil. 

Centro Botín. Muelle de Albareda s/n, Jardines de 

Pereda. Santander. 

Un gran abrazo desde nuestra querida y culta España, 

Félix José Hernández. 
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Hoy 21 de mayo de 2018, cumplo 37 años de Libertad 

 

      
 

La Habana, 17 de mayo de 1981. Mi hijo Giancarlo  

de  5 años, cuatro días antes de irse de Cuba. 

 

París, 21 de mayo de 2018. 

 

Querida Ofelia: 
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Ayer se cumplieron 116 años de la proclamación de La , 

para otros corrompida, para otros muchos paradisíaca 

República de Cuba. Para algunos era mediatizada, pero 

con todos sus defectos se puede afirmar que todo no era 

tan negro como dicen algunos ni tampoco tan puro como 

cuentan otros. Winston Churchill dijo que la democracia 

burguesa tenía muchos defectos, pero que no se había 

inventado nada mejor, y yo comparto plenamente su 

opinión. 

 

A veces parece que fue ayer cuando tomamos aquel 

avión de Iberia en San Cristóbal de La Habana rumbo a 

la capital de nuestra Madre Patria. Fue el 21 de mayo de 

1981, hace hoy exactamente 37 años.  

 

Recuerdo que dejé en casa a Mario, el primo médico de 

mi esposa (en aquel momento en vías de apestarse 

gracias a sus vínculos familiares con sus padres y 

hermanos “escorias” que estaban ya a salvo) y a Lolita, 

mi amiga y colega de la E.S.B. Mártires de Humboldt 7. 

 Ellos se quedaron con mi madre mientras que mi padre 

iba a la piquera del Hospital de Emergencias --más 

conocido como el Matadero Municipal--, para buscar un 

taxi que nos llevara al aeropuerto de Boyeros.  

 

La casa estaba cerrada y no se le abría a nadie salvo que 

diera los tres toques, como en las películas.  

 

Llegó el taxi, salimos corriendo para que no nos viera 

alguien, sobre todo el compañero Arranz, que nos 

vigilaba desde la acera de enfrente, detrás de la reja de su 

cuarto, el que estaba en línea recta con la sala de mi casa. 
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O por si acaso, el compañero comandante Miguel Down 

o su querida hermana Fina, los que nos vigilaban desde la 

“torre de control” que era su ventana del segundo piso 

del inmueble frente a mi casa. El peor de todos, el que 

nos había prometido un buen mitin de repudio y una 

buena monda para que nos acordáramos por siempre de 

la intransigencia revolucionaria de los "heroicos 

compañeros" del Comité de Defensa de la Revolución 

Leopoldito Martínez, era el compañero Ramón Vázquez. 

Gracias a Dios logramos escaparnos aquel día sin repudio 

ni monda.  

 

Al aeropuerto nos acompañaron Magdalena mi cuñada, 

que ya era considerada "escoria" y mi padre. Esta huída 

nos impidió despedirnos como se debe de amigos y 

familiares, a los que visitamos como si no fuera la cosa, 

en la semana precedente al gran vuelo. Incluso recuerdo 

que mi tío Renato llegó por casualidad a casa y tocó 

cuando ya estábamos a punto de irnos, mi padre que 

venía en el taxi se agachó y le dijo al taxista que 

continuara y le diera la vuelta a la manzana. Después nos 

esperó en la esquina de Zanja y Soledad hasta que Renato 

pasó por al lado de él y como mi padre se había agachado 

en su interior no lo vio. Todo esto para que nadie se 

enterara de que nos íbamos ese día.  

 

Incluso la noche anterior habíamos ido a visitar a Celita y 

a Juan que ya eran también “escorias” y a los padrinos de 

mi hijo, Cuca y Ñico, “escorias” también. Hoy 37 años 

después me doy cuenta de que mi casa era una casa 

rodeada de “escorias” por todas partes. 
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Todos  lograron conquistar la Libertad y viven en tierras 

de Libertad, salvo Lolita, que  es la única que no ha 

logrado salir de Cuba. Todas esas "escorias" se 

convirtieron en mariposas de la Comunidad Cubana en el 

extranjero o mejor dicho: Cubanos de Ultramar, como los 

calificara en una entrevista para el periódico español El 

País, el compañero caído en desgracia, Robaina.  

 

Aquellas seis horas que tuve que pasar en la aduana 

fueron interminables, mi hijo de 5 años tenía sed y 

cuando le pedí un vaso de agua a una compañera 

camarera me respondió : "pa’utede lo gusano no hay na". 

Lo llevé al lavabo del servicio y allí le di agua en mi 

mano. En aquel momento juré que siempre tomaría agua 

de botella y así lo he hecho, llevo todos estos años 

tomando Evian y Perrier. En cierto momento vi de lejos 

al compañero Del Busto, la eminencia gris de aquella 

época de Cubatur y me fui a esconder al servicio hasta 

que como un cuarto de hora después mi esposa me tocó 

la puerta para decirme que ya había salido de la aduana.  

Cuando le hago estos cuentos a mis amigos franceses me 

dicen que yo estaba en una etapa paranoica y, es que 

ellos no saben lo que es vivir allá, en una isla llena de 

compañeros o de supuestos compañeros por todas partes. 

Yo les cuento como el compañero responsable de 

vigilancia, Ramón Vázquez, micrófono en mano 

exhortaba a las masas del heroico C.D.R. para que no 

saludaran a las “escorias” de la cuadra.  

 

Como la escuela en la que yo trabajaba estaba a seis 

manzanas de mi hogar, los adolescentes de mi barrio, 

muchos habían sido alumnos míos y ahora no debían 
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saludarme. La hija de la infinitamente revolucionaria, la 

compañera Fina Down, la de la infinita lengua, me viraba 

la cara cuando me veía.  

 

Otro personaje era  Evelio, vivía al lado de mi casa, 

pasaba mirándose la punta de los pies por tal de no mirar 

hacia la sala por la reja siempre abierta (como había sido 

hasta la víspera su costumbre), para conversar un poco 

con mi madre. Ella que siempre estaba allí sentada 

haciendo flores de papel, puso una cortina de apenas 

unos centímetros de ancho para que el pobre Evelio 

pudiera pasar con la cabeza alta.  

 

Otro vecino a cuyo teléfono me llamaban mis amigos, el 

señor Lombardo, repentinamente cambió el número, para 

que yo no entrara más a su casa y de esa manera, él y su 

familia no correrían el riesgo de contaminarse. Pero no 

todos cedieron ante las presiones o el miedo, continuaron 

dirigiéndome la palabra y viniendo a mi casa gentes 

nobles como la inolvidable Mita y su esposo el Dr. 

Moreno; Esther Vergara, cuyo sentido del humor siempre 

fue extraordinario. A cada vez que nos veía con una 

carpeta debajo del brazo, haciendo las innumerables 

gestiones para obtener el permiso de salida durante 

aquellos inolvidables 11 meses, nos decía: “cualquier día 

me levanto y me dicen que ustedes se fueron”. Y así fue.  

Otro personaje alto en color fue Cuca, la que tenía el 

valor de criticar al Coma-Andante en Jefe y a su régimen 

a voz en cuello en la puerta de su edificio Las Dos Niñas, 

¿Por qué se llamaría así? Ella siguió hablándonos como 

su hermana Regina y la madre de ambas Nieves, ésta 

última me ofreció su teléfono y pude seguir comunicado 
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con el mundo para recibir llamadas. Pero para hacer mis 

gestiones con: España, Venezuela, Francia, Italia y los 

EE.UU., tenía que pasar las noches metiendo el dedo, 

como se decía, por el disco giratorio de aquellos 

teléfonos negros, en casa de mis compadres.  

 

Mis colegas de la Humboldt 7, como le decíamos a la 

escuela, me guiñaban un ojo cuando me veían en la calle, 

incluso una me tiró por el brazo y me metió detrás de la 

puerta de una escalera en Belascoaín para que nadie la 

viera saludarme. Sólo hubo tres excepciones, las de las 

compañeras Berta Espinoza, Mildret Miró y Orquídea 

Campos. ¡Qué diferentes a mi colega Nery Moya, mi 

Amiga del Alma! Mis ex alumnos cuando me veían me 

saludaban, me felicitaban y me pedían que cuando me 

fuera les reclamara. En mi acera vivía Raquelita, ex 

alumna; ella como su hermano, me saludaban al doblar 

de la esquina pero jamás en mi acera, pues allí estaba el 

Ojo de Orwell. Su abuela vino a hablarme para pedirme 

disculpas y comprensión para sus nietos. Esa fue la Cuba 

que yo dejé atrás un 21 de mayo de 1981.  

 

Mi esposa fue llamada a la oficina del jefe de personal 

del Ten Cent de la calle Galiano pues nuestro “heroico” 

Comité de Defensa de la Revolución había llamado por 

teléfono para informar que ella era “escoria”. 

Lógicamente, mi esposa negó todo y el jefe convencido 

la dejó volver a su puesto de trabajo , que era la llamada 

Fuente de Soda, pero ella lo que hizo fue salir corriendo 

por toda la calle San Rafael para nuestra casa, adonde 

llegó aún con el uniforme blanco. Inmediatamente mi 

padre fue a devolverlo, pues quizás la podrían acusar de 
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robo. Pero su ropa no pudo recuperarla del vestuario, 

seguramente alguna compañera  la había robado.  

 

Esa misma tarde al llegar a buscar a mi hijo al Círculo 

Infantil, como llaman en la Perla de las Antillas a las 

guarderías, la compañera directora, que hasta el día 

anterior había sido muy amable, me dijo que el niño era 

expulsado pues sus padres eran “escorias” y el Círculo 

era sólo para niños revolucionarios. Gracias a Dios el 

niño ni se dio cuenta y nos fuimos a la cremería del Yang 

Tse de la calle 23 a tomarnos unos cremosos helados. 

Allí me encontré con mi primo Lazarito y el tema de la 

conversación fue el caso de Luis Valdés, nuestro primo 

que en ese momento estaba con su familia en el interior 

de la Embajada del Perú en La Habana, solicitando asilo 

en unión de otros 10 800 cubanos. Pero Lazarito no 

criticó, simplemente trataba de comprender lo que 

pasaba. Creo que ya debe de haber comprendido.  

 

Cuando el avión despegó vi las palmeras reales y al poco 

tiempo un mar turquesa espléndido. Volví a ver las 

palmeras reales de nuevo diez años después en los 

jardines del Museo Nacional del Cairo y un color de mar 

así en la Gruta Azul de la isla de Capri.  

 

¡Cómo han pasado cosas en estos 37 años! Si Dios 

quiere, pensamos ir a los U.S.A. para las Navidades, para 

volver a ver y platicar con tantos amigos y familiares que 

residen allí, te tendré al tanto. 

 

El domingo nos fuimos con unos amigos a las famosas 

guinguettes, al borde del río de La Marne, son: 
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restaurantes, bares, cafeterías, etc., con pistas de bailes y 

orquestas. Allí vimos a parejas de viejitos  bailar vals, 

tango, pasodobles, todo muy retro. Los camareros 

gastaban sombreros de pajilla y grandes bigotes. Otras 

parejas remaban o paseaban por las aceras entre los 

jardines. De ese lugar hicieron muchos cuadros célebres 

algunos pintores impresionistas, novelas, películas, etc. 

Comimos mejillones acompañadas de patatas fritas y 

vino blanco, todo delicioso. Es un lugar que a ti te 

hubiera encantado.  

 

El balance es muy positivo, hemos ascendido en la escala 

social hasta donde nunca hubiéramos podido imaginar. 

Hemos recorrido 72 países y llevamos una intensa vida 

cultural aquí en París. Nuestro hijo, su esposa y nuestros 

dos nietos nos procuran gran felicidad. 

 

Los dos momentos más difíciles han sido  el 

fallecimiento de mis amados padres en La Habana, sin 

poder estar junto a ellos en los últimos momentos. Por lo 

tanto te puedo asegurar que el exilio, aún en el mejor de 

los casos, es una pena muy difícil de soportar. 

 El gran Víctor Hugo, desde el exilio escribió:  

La liberté! La liberté: Sauvons la liberté, la liberté sauve 

le reste.   

Te deseo todo género de cosas bellas en unión de tus 

seres queridos.  Espero que Dios permita volver a vernos 

más temprano que tarde.  
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Un gran abrazo desde la bella Francia, tierra de: Libertad, 

Igualdad y Fraternidad. 

 

Félix José Hernández.  
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Régine Deforges  la femme liberté, de Frédéric 

Andrau 

 

                 
 

Paris le 22 mai 2018. 

 

Dès les premières pages, le style de Frédéric Andrau 

déploie toute sa séduction. Il nous écrit une saga 

résonnant du fracas des combats d’une femme 

extraordinaire pour la conquête de sa  Liberté. Une 

chronique de la lutte individuelle pour survivre aux 

contradictions de la société française de son temps.   

L’écriture fluide de l’auteur nous offre une lecture 

bouleversante. 

 

« Quel point commun, quelle unité, quelle 

cohérence entre la petite fille espiègle et blessée du 
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Poitou, l'éditrice audacieuse, l'engagée infatigable, le 

mannequin éphémère, l'écrivain à succès, la mère de 

famille généreuse, le témoin insatiable de la vie 

intellectuelle parisienne, la féministe habitée, la 

militante, l'épouse attentive, la maîtresse gourmande, 

la femme traînée devant la justice, l'amie fidèle, la 

libraire passionnée, la relieuse minutieuse, la 

brodeuse appliquée, l'icône germanopratine, la 

lectrice convaincue, la princesse russe consort ou la 

petite-fille par alliance de François Mauriac... 

 

Il y a bien un point commun : la liberté. Quand on 

évoque Régine Deforges, le premier mot qui vient à 

l'esprit c'est ce mot liberté. La femme liberté. 

 

Liberté. Liberté de penser, liberté d'aimer ou de ne 

pas aimer. Liberté d'éditer. Liberté de dire merde. 

Liberté de faire ou de ne pas faire. Liberté de 

détester. Liberté de trouver beau ou de trouver laid. 

Liberté d'écrire. Liberté de lire. Liberté de critiquer 

ou liberté d'encenser. Liberté de s'engager. Liberté 

de combattre. Liberté d'être, tout simplement. 

 

Je suis né pour te connaître  

Pour te nommer  

Liberté. 

 

    Personne d'autre que Régine Deforges ne pouvait 

mieux illustrer ces vers de Paul Éluard que tant de 
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gens fredonnent aujourd'hui sans en mesurer la 

portée. » 

 

Paris, mars 1968. Régine Deforges est condamnée pour 

outrage aux bonnes mœurs et temporairement privée de 

ses droits civiques après avoir publié Le Con d’Irène, un 

récit érotique d’Aragon. Ce n’est qu’un début : l’édition 

des Trois Filles de leur mère de Pierre Louÿs et celle de 

Lourdes, lentes d’André Hardellet l’entraîneront à leur 

tour dans la moins érotique des chambres : la 17e 

chambre correctionnelle du tribunal de Paris. Telle était 

Régine Deforges, éditrice, qui prit toutes les libertés et 

donc la défense de la liberté. 

 

Un tempérament de frondeuse qui trouve sûrement ses 

origines dans un épisode humiliant de l’enfance, où, déjà, 

il avait été question d’écrits : la jeune Régine Deforges 

fut exclue de l’institut religieux pour avoir confié à son 

journal intime tout le désir que lui inspirait une fille de 

son âge. 

 

Femme passionnée, elle s’est affranchie de la tyrannie 

discrète de la morale et conçut un érotisme qui n’était ni 

militant ni politique. Auteure d’une quarantaine de livres 

(jeunesse, fictions, anthologies, essais), elle connut un 

incroyable succès avec sa saga La Bicyclette bleue, 

entamée en 1981 : plus de dix millions d’exemplaires 

vendus qui ne la changèrent pas. 

 

« La cérémonie fut célébrée à la mairie d'Asnières 

et c'est ainsi que Mlle Deforges devint Mme Spengler. 

Non conformiste, la jeune mariée avait renoncé à la 
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tenue immaculée de circonstance pour un tailleur 

gris-bleu et de hauts escarpins noirs qui ne faisaient 

pas du tout mariage. Ce décalage l'amusait, autant 

que le vif déplaisir qu'elle infligeait à sa future belle-

famille. Une once de provocation, toujours. 

 

Malgré la distance prise pendant le séjour 

guinéen, Régine n'avait pu s'empêcher d'inviter 

Manon à son mariage, sans vraiment évaluer le 

trouble que cela pouvait représenter pour la jeune 

fille. Manon refusa, mais fit tout de même le 

déplacement en banlieue parisienne. Elle n'avait ni 

l'envie ni la force d'assister à une « cérémonie » qui 

entérinait leur rupture, mais tenait toutefois à se 

trouver proche de son amie. Elle l'attendit dont dans 

un café près de la mairie. 

 

À peine sortie de l'hôtel de ville, Régine se précipita 

au café pour la rejoindre. Il est bien difficile de savoir ce 

que ressentirent véritablement les deux jeunes filles à ce 

moment-là. Manon dut certainement prendre beaucoup 

sur elle pour participer quand même à « la fête ». Elle 

regardait silencieusement l'alliance qui brillait à 

l'annulaire de Régine. 

 

Après un déjeuner familial auquel elle n'était pas 
conviée, elles se retrouvèrent le soir au Caroll's, 

célèbre cabaret pour lesbiennes dans les années 

cinquante, dirigé par l'une des icônes de l'époque, une 
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certaine Frede, personnage aussi pittoresque que le 

lieu. Une « brune aux cheveux courts, au corps 

gracile, au teint pâle qui portait des vestes d'homme 

serrées à la taille », telle que la décrira trente ans 

plus tard Patrick Modiano dans un roman qu'il lui 

consacra, Remise de peine. Régine évoquait souvent 

ce livre avec une certaine nostalgie qu'elle contenait 

mal.  

 

Il  fallait quand même oser : aller fêter son mariage, 

le soir même, dans une boîte de lesbiennes avec son 

mari et son amour féminin d'adolescence. Puis vint le 

douloureux moment de la « nuit de noces » à l'Hôtel du 

Louvre, où Régine prit intimement conscience qu'elle 

n'éprouvait aucun plaisir physique avec l’homme qu'elle 

venait d'épouser. Elle simula. 

 

Illustration sublime de la liberté de Régine 

Deforges que cet étonnant épisode du cabaret 

lesbien et la proximité de manon. Dépasser les 

convenances, provoquer des situations que 

personne d'autre n'aurait osé provoquer, au-delà 

des sentiers tracés » 

 

Frédéric Andrau, en ami de la romancière, livre une 

biographie personnelle et sensible de cette figure 

nationale. Sans omettre les grands événements qui ont 

ponctué la vie de la femme engagée, il confie un 

témoignage intime et décalé sur l’une des dernières 

icônes de Saint-Germain-des-Prés. 
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« Plus que quiconque, elle s'était toujours sentie 

libre par rapport à toutes ces considérations. Elle 

affirmait que les êtres vraiment libres dérangeaient 

toujours les autres car ils remettaient en cause la 

notion même de la liberté chez eux. C'est la raison 

pour laquelle elle a dérangé tant de gens. 

 

Elle émettait beaucoup de réserves sur l'évolution 

récente du féminisme et sur les associations actuelles 

telles que Ni putes ni soumises ou Chiennes de garde 

avec lesquelles elle garda toujours ses distances 

malgré de nombreuses sollicitations. Plus encore 

pour les actions menées par les Femen, ces harpies 

aux seins nus qui pensent pouvoir faire avancer la 

condition des femmes en se dévêtant. « Ridicule », 

disait Régine Deforges d'un ton péremptoire.  

 

Le féminisme de Régine Deforges n'était pas une 

posture idéologique ou une mise en scène médiatique, 

mais une réelle volonté d'égalité qui prenait forme 

dans la plus petite banalité quotidienne. Loin des 

micros et des caméras. » 

Deforges, écrire une autre histoire : 

https://www.youtube.com/watch?v=r9UU03HDiKU 

 

Frédéric Andrau a collaboré pendant plusieurs années 

dans la presse écrite. Il est l'auteur d'un premier roman 

https://www.youtube.com/watch?v=r9UU03HDiKU
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singulier, A fleur de peaux (2005). Il se fit connaître 

grâce à son second roman Quelques jours avec Christine 

A (Plon, 2008). En 2013, il consacra un récit 

biographique à l'écrivain Albert Cossery, Monsieur 

Albert (Editions de Corlevour, 2013), qui fut 

unanimement salué par la critique. En 2015, il relate la 

vie d'Hervé Guibert dans Les Morsures du destin et 

publie en 2017 son cinquième livre, Régine Deforges, la 

femme liberté. Il vit entre Paris et le Berry. 

 

Régine Deforges  la femme liberté. Frédéric Andrau. © 

Éditions Séguier, Paris, 2018. : © Collection privée. 

Couverture192  pages. 15 x 21 cm. 19,90 euros. 

Nombreuses illustrations. ISBN : 978-2-84049-718-9 

 

Créés dans les années 1980, les Éditions Séguier sont 

dédiées aux arts, tous les arts. La priorité est accordée 

aux personnages réputés secondaires mais dont 

l’influence - et parfois l’œuvre - ont été durablement 

sous-estimées. Il en résulte des essais, entretiens et 

biographies, regroupés dans un catalogue ouvert à un 

public soucieux de parfaire ses connaissances et de polir 

ses goûts. 

 

Félix José Hernández.  

 
 

 

 

 

 

 



Desde las orillas del Sena 

 154 

        Tres nuevas obras en el Museo del Prado  

 

                     
 

San Juan Bautista en un paisaje Juan Bautista Maíno (1581-1649) 

Óleo sobre cobre con baño de plata h. 1610 Madrid, Museo 

Nacional del Prado. Adquirido por el Estado en 2017 

 

Madrid, 21 de mayo de 2018.  

 

A partir de hoy, el Museo del Prado exhibe en sus salas 

del edificio Villanueva un conjunto de obras que han 

entrado a formar parte de sus colecciones, dos de ellas 

como adquisiciones del Ministerio de Educación, Cultura 

y Deporte de los años 2016 y 2017, y una tercera 

adquirida con fondos propios.   

 

 Se trata de tres obras singulares tanto por la materia del 

soporte como por la técnica utilizada, poco habitual en 

las salas de exposición del Museo del Prado. San Juan 
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Bautista en un paisaje de Maíno, que se expone en la sala 

7 A,  es una prueba de la maestría pictórica alcanzada por 

este artista al concluir su formación en Roma; Auto de Fe 

celebrado en la Plaza Mayor de Madrid, en la sala 16 A, 

es la única representación de Fosman, grabador 

madrileño del siglo XVII, en el Prado; y, La Celestina y 

los enamorados, en la sala 93, es una obra de Paret de 

carácter único y excepcional, sin parangón en la obra este 

artista ni en la de los artistas de su tiempo. 

 

San Juan Bautista en un paisaje Juan Bautista Maíno 

(1581-1649) Óleo sobre cobre con baño de plata h. 1610 

Adquirido por el Estado en 2017 Sala 7 A. Edificio 

Villanueva.  

 

Los cobres de pequeñas dimensiones y refinada 

realización, fueron piezas muy requeridas por 

sofisticados coleccionistas italianos de la primera mitad 

del XVII, quienes disfrutaban con estos "caprichos de 

gabinete", obras que requerían una atención detallada y 

cercana.  

 

 Este ejemplar es una significativa prueba de la maestría 

pictórica alcanzada por Maíno al poco de concluir su 

decisiva formación en Roma. La figura del santo muestra 

una profunda asimilación de la obra de Caravaggio, 

mientras que el complejo y rico paisaje, lleno de amenos 

detalles realizados con admirable minuciosidad, debe ser 

visto como uno de los más hermosos y tempranos 

ejemplos del llamado paisaje clasicista, iniciado en 

fechas parecidas por Annibale Carracci o Adam 

Elsheimer entre otros.   
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La obra está además firmada, en la roca en la que 

descansa el brazo de san Juan, sin mención a la condición 

de dominico del pintor, alcanzada en 1613. Con ésta, son 

sólo cinco las pinturas con firma del artista español.  

 

Auto de Fe celebrado en la Plaza Mayor de Madrid 

Gregorio Fosman –grabador- (h.1635 - 1713) Lámina de 

cobre grabada a buril 1680 Adquirido con fondos propios 

del Museo Nacional del Prado Sala 16 A. Edificio 

Villanueva. 

  

 Esta lámina se relaciona en primer lugar con el libro de 

José del Olmo en el que se incluye la estampa, que forma 

parte de la Biblioteca del Museo procedente de la de José 

María Cervelló, y en segundo lugar con la pintura 

homónima de Francisco Rizi pintada tres años después, 

en 1683, e inspirada en la estampa del libro.  

 

 Esta lámina cierra el círculo creativo de la pintura, y 

documenta de forma única este tipo de celebraciones 

religiosas y políticas.  

 

 Al dorso, una pintura de autor anónimo copia de la 

Madonna llamada ''del conejo'', conocida por ''la 

zingarella'', de Correggio actualmente conservada en el 

Museo de Capodimonte. No obstante, este cobre no es 

copia directa del original sino que debe ser copia de 

alguna de las que se documentan en España en las fechas 

de la lámina.   

 

 La celestina y los enamorados Luis Paret y Alcázar 

(1746-1799) Pluma, pincel y aguada de colores sobre 
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papel verjurado 1784 Adquirido por el Estado en 2017 

Sala 93. Edificio Villanueva  

 

 Constituye una de las obras cumbres de Paret, no solo 

como dibujante, sino como artista.   

 

 A su calidad formal, caracterizada por su precisión en el 

dibujo de los contornos y el coloreado de las formas, se 

une el interés del tema, novedoso en el panorama 

artístico español, que anticipa, en 1784, buena parte de 

los asuntos que interesarán a Goya unos años después: la 

brujería, la superstición, la falsedad de las relaciones 

hombres-mujer y la vejez, entre otros.  

 

 Formalmente se puede relacionar con los pequeños óleos 

sobre cobre que se conservan en las colecciones del 

Patrimonio Nacional (Escena de interior; el rezo del 

rosario y Trajes de Castilla) procedentes de la colección 

del Infante Don Luis de Borbón, por lo que es posible 

inferir que este dibujo pudiera haber sido realizado para 

un destino semejante.   

 

La precisión en la representación de las figuras, la 

indumentaria, los objetos y la propia estancia, convierten 

a esta acuarela en una obra concebida de un modo 

semejante a este tipo de óleos, y por tanto la convierte en 

una obra de carácter 

 

único y excepcional, sin parangón ni en la obra de Paret 

ni en la de los artistas de su tiempo. La firma y datación 

de la obra, es señal inequívoca de este carácter autónomo 

del dibujo y de la satisfacción del autor con su obra. 
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Con gran cariño y simpatía desde nuestra querida y culta 

Madrid, 

 

Félix José Hernández.  
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Encuentro en París con el escritor Eduardo Sacheri 

                      
 
Eduardo Sacheri en la Librairie Palimpseste de París. 

 

París, 23 de mayo de 2018. 

 

Querida Ofelia: 

 

Ayer asistimos a un encuentro con el célebre escritor 

argentino Eduardo Sacheri, el cual presentó en una 

animada conversación con el público que asistió a la 

Librairie Palimpseste (16 rue Santeuil),  su reciente 

novela “La noche de la Usina”. 

 

El encuentro animado por Alexandre de Nunez, fue 

organizado por la casa  francesa Éditions Héloïse 

d'Ormesson, la cual editó recientemente su libro bajo el 

título de “La Nuit de l’Usine”*, traducido del español por 

Nicolas Véron, también presente en esta velada cultural. 

https://www.facebook.com/editionsheloisedormesson/
https://www.facebook.com/editionsheloisedormesson/
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Su  nivel cultural unido a un gran sentido del humor, hizo 

que la velada fuese muy agradable. Al final de la misma, 

dedicó sus libros a los admiradores y pudimos disfrutar 

de un buffet. 

 

Tuve la oportunidad de poder mantener una breve 

conversación con el escritor y te puedo asegurar que 

provoca simpatía. 

 

Nacido en Castelar, cerca de Buenos Aires,   en 1967, 

Eduardo Sacheri es  profesor de historia y escritor.  Su 

novela “La pregunta de sus ojos” (2005) fue llevada al 

cine por el director Juan José Campanella con el título de 

“El secreto de sus ojos”. Tuvo gran éxito, pues  fue 

coronada con el Oscar a la mejor película extranjera en 

2009. En 2014 publicó “Papeles en el viento” y en 2016 

ganó el prestigioso Premio Alfaguara con su novela “La 

noche de la Usina”.  

 

Puedes encontrar la reseña que escribí en francés a 

propósito de la “La Nuit de l’Usine” en mi sitio web, en 

la siguiente dirección:  

 

http://cartasaofelia.com/testing/mirar.asp?ID=3628 

 

*La Nuit de l’Usine. Eduardo Sacheri. Roman traduit de 

l’espagnol (Argentine) par Nicolas Véron.  Pour la 

traduction française : © 2018, Éditions Héloïse 

d’Ormesson. Illustration de couverture © Stuart 

Franklin/Magnum Photos.14 x 20,5 cm. 448 pages. 22€. 

ISBN : 978-2-35087-452-4 

http://cartasaofelia.com/testing/mirar.asp?ID=3628
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Un gran abrazo dede La Ciudad Luz, 

 

Félix José Hernández 
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     Eusebio Sempere en el Museo Reina Sofía 

 

 
 
Eusebio Sempere. El reloj, 1966. Gouache sobre  

tabla  25 x 24 cm. Familia Merino Guereño. 

 

Madrid, 23 de mayo de 2018. 

 

Querida Ofelia, 

 

Dentro de su programa de revisión de las figuras más 

significativas del arte español del siglo XX, el Museo 
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Reina Sofía presenta una retrospectiva de Eusebio 

Sempere (Onil, Alicante, 1923-1985), uno de los 

representantes españoles más destacados de la 

abstracción geométrica y de las tendencias ópticas y 

cinéticas.  

 

Pintor, escultor y artista gráfico, la obra de Sempere es el 

fruto de una continua y rigurosa investigación sobre la 

geometría y el movimiento, que se caracteriza, desde la 

composición y la forma, por una poética basada en el 

dominio de la línea, la luz y el color.  

 

Esta exposición recorre tres décadas del trabajo de 

Sempere, desde 1949 hasta 1981, con una selección de 

164 obras que incluye acuarelas, gouaches, relieves 

luminosos, collages, pinturas, móviles, esculturas y 

proyectos interdisciplinares y se completa con un 

apartado documental (fotografías, libretas y cuadernos, 

recortes de prensa, catálogos, almanaques y diversas 

publicaciones) que ayuda a comprender y contextualizar 

su trayectoria artística.  

 

Las piezas expuestas proceden de numerosas colecciones 

particulares y de fondos públicos y centros de arte que 

conservan conjuntos muy significativos de obras de 

Sempere, como el Instituto Valenciano de Arte Moderno, 

la Fundación Juan March, el Museo de Arte 

Contemporáneo de Alicante, la Fundación Caja 

Mediterráneo y el propio Museo Reina Sofía.  
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Tras la clausura en Madrid, la muestra viajará a la nueva 

sede del Instituto Valenciano de Arte Moderno (IVAM) 

en la ciudad de Alcoy.  

 

París. De la abstracción a la investigación cinética  

 

El recorrido expositivo se inicia con un conjunto de 

acuarelas abstractas, realizadas entre 1949 y 1951; unas 

en la línea del cubismo tardío, a ejemplo de Braque; 

otras, siguiendo la estela poética y colorista relacionadas 

con la obra de Kandinsky y Klee.  

 

Estas primeras tentativas abstractas dan paso a un trabajo 

más personal, que se inicia en torno a 1953 en París. 

Sempere toma conciencia de que la realidad debe ser 

abordada como poliedro, y no como superficie plana, 

mediante la tridimensionalidad, el juego óptico, y el 

cinetismo. Así, en las siguientes salas del recorrido se 

muestran dos tipos de obra que plasman esta 

investigación del artista sobre el movimiento y la luz 

como material artístico. Por un lado, se presenta un 

amplio conjunto de dibujos a gouache sobre papel, y 

junto a ellos,  

se ofrece una selección de Relieves luminosos móviles. 

 

En sus gouaches, Sempere desarrolla un concepto 

compositivo que deja fuera la perspectiva, todo es primer 

plano y las figuras geométricas se multiplican por el 

papel. Este conjunto de obras se puede agrupar según 

ciertas particularidades formales: en algunas de las 

composiciones, los círculos, cuadrados y otras formas 

geométricas aparecen colocados de una forma ordenada; 
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en otras, las figuras geométricas se han multiplicado 

llenando todo el espacio pictórico, y parecen vibrar por el 

efecto de su estructura a base de finas rayas que alternan 

con planos de color; en otros dibujos, las figuras parecen 

rotar en el espacio provocando una fuerte sensación 

dinámica; y en otros, sobresale la sensación de 

inestabilidad de la luz, lo que facilita la idea de 

movimiento.  

 

Los relieves luminosos móviles son un conjunto único de 

obras realizadas mediante planchas de madera pintada, 

láminas de plástico, bombillas y pequeños motores 

eléctricos. En ellos, Sempere experimentó con diferentes 

modelos compositivos, en un proceso encaminado a un 

mayor refinamiento formal. En algunas de estas obras, el 

primer plano se define por diseños ovales que aluden al 

dinamismo de las formas curvas activado por la luz que 

parece inspirado en la pintura de Kandinski; otros se 

basan en una estructura más estática y en un tercer grupo, 

el primer plano aparece perforado por un entramado de 

líneas que intensifican las posibilidades de la luz y la 

sombra y que siguen también, como los otros ejemplos, 

esquemas formales similares a los de algunos de sus 

gouaches.  

 

Vuelta a España. Hacia nuevas formas y materiales  

 

El recorrido continúa con obras realizadas a partir de 

1960 tras volver a España, en medio de un ambiente 

pictórico dominado por el informalismo. Comienza 

entonces una nueva etapa de su carrera, en la que el 

artista se esfuerza por centrarse en la pintura.  
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Sempere siguió trabajando con gouache, en soportes de 

mayor tamaño y con una preparación que aportaba 

textura y rugosidad al fondo, e introdujo leves referencias 

figurativas, por ejemplo, al paisaje. Estas pinturas fueron 

también un ejercicio de desarrollo de su técnica 

compuesta en base a finas líneas de color nunca 

homogéneo, con una rica y refinada variedad de 

tonalidades que le permitió realizar obras en las que la 

vibración de la luz y su efecto espacial y atmosférico es 

determinante, como puede apreciarse en las tituladas 

Irene, Fiésole, o Simone, de 1962.  

 

En 1964, Sempere viajó por EE. UU., donde conoció a 

Josef Albers, y su trabajo toma un nuevo impulso en su 

obra. Utiliza los mismos esquemas lineales, pero 

incorpora dos nuevos materiales: el cartón y el hierro. 

Durante un periodo corto e intenso Sempere realizó una 

serie de “collages”, un grupo de obras que requerían un 

minucioso recortado del cartón. Las composiciones con 

figuras geométricas se consiguen mediante un complejo 

entramado de líneas oblicuas o curvas que, a través de la 

interacción de figura y fondo y del reflejo de la luz, 

provocan un efecto inestable, móvil e irisado. Los títulos 

Cuadrado tomado de Albers, Superposición del óvalo, 

Descomposición del óvalo o Absurda descomposición 

del círculo nº 1 (todos de 1964), son suficientemente 

reveladores del propósito del artista.  

 

Esta interacción de planos sucesivos en profundidad, 

utilizada en los “collages”, es también la base de la 

realización de la serie de móviles en varillas de metal 

cromado o pintado que expuso ese mismo año en Nueva 



Desde las orillas del Sena 

 167 

York. Los primeros móviles, de dimensiones modestas, 

no permitían la posibilidad de movimiento real, pues 

estaban sujetos por su base con unas varillas y el efecto 

dinámico de la luz solo lo podía provocar el 

desplazamiento del espectador. Pero desde 1965, cuando 

cuelga las pantallas de su parte superior con alambres, el 

espectador puede intervenir la obra alterando su 

configuración gráfica y el efecto de luz. La gran 

estructura Móvil de 1968, realizada en varilla de hierro 

con pan de oro, que abre una de las salas, se diferencia 

del resto de los móviles porque el movimiento se 

consigue con el desplazamiento horizontal de las 

pantallas, lo que permite una superposición total o parcial 

de los paneles.  

 

Como consecuencia de su trabajo con los móviles 

metálicos, Sempere realizó una serie de estructuras de 

bulto redondo construidas a base de tubos de metal 

cromado que configuraban formas cilíndricas, cúbicas o 

poliédricas que, o bien las suspendía del techo, o bien las 

colocaba sobre una base giratoria. Se trata de una serie 

que reclama también la participación del espectador para 

lograr la variación de las formas y su centelleo luminoso. 

Entre estas piezas, destacan por un lado el Móvil (1972-

1973) y las Columnas (1974), y, por otro, Órgano (1968), 

Círculo y cuadrado y Torre de Babel (ambas de 1969), y 

Móvil de la S (1972-1973).  

 

Desde la segunda mitad de los años sesenta se van 

definiendo los elementos esenciales de su gramática 

pictórica madura, centrada en exclusiva en las formas 

geométricas. Una utilización meticulosa de líneas 
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finísimas, muy matizadas y ricas de color es lo que define 

obras que aluden a los ambientes atmosféricos y a los 

colores de la naturaleza como Campo de mimbre o 

Paisaje de junio, ambas de 1965, cuya síntesis, pura, bella 

y minuciosamente ejecutada, se consigue en obras de 

1978 como Horizontes, El día, la noche, la tierra y el 

conjunto Las cuatro estaciones.  

 

El componente exclusivamente geométrico dicta otros 

conjuntos de pinturas clásicas, definidas por la variación 

entre la raya fina y la más gruesa. Los cuadros titulados 

Cristalización, El reloj y Hexágono metamorfoseado por 

la luz, de 1966, Vibración amarilla del círculo de 1967, e 

Iluminación de tres círculos convexos, del año 1969, 

tienen su contrapunto en obras de la siguiente década 

como Rojo y verde, 1974, Cuadrados y círculos amarillos 

y Movimiento del cuadrado y del círculo de 1975. 

Paralelamente, surgen composiciones a base de líneas 

muy finas en tonos graduados sutilmente, ocres o grises, 

en los que la temática espacial se desarrolla de forma más 

intensamente cambiante. Las pinturas tienen títulos muy 

descriptivos como Efecto de movimiento giratorio en un 

círculo, de 1969, El triángulo y el círculo, de 1970, Dos 

triángulos opuestos o Superposición de la S, de 1975. La 

serie culmina en composiciones que trasmiten un 

aparente movimiento por la total vibración lumínica, 

como Estudio luminoso del círculo, de 1974, Homenaje a 

San Juan de la Cruz, de 1975 y Espacio gris, de 1978.  

 

Proyectos interdisciplinares  
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Sempere participó, además, en variados proyectos en los 

que buscaba la interacción del arte plástico con la 

música, la arquitectura, las nuevas tecnologías, la 

cibernética y la ciencia, lo que demuestra la riqueza de 

sus intereses artísticos. Parte de estos trabajos se pueden 

ver en una sala de la exposición que presenta un 

contenido más experimental. La idea de concordancia de 

las artes, de poesía concreta, musicalidad y objetivación, 

aparecen por ejemplo en su proyecto para la compañía 

IBM: una estructura móvil y luminosa sincronizada con 

la música y la poesía concreta, elaborada en 1969 por 

Eusebio Sempere junto con el músico Cristóbal Halffter 

y el poeta Julio Campal. En este contexto destaca 

también su participación en el Proyecto de música 

electrónica (1967), que realiza con el grupo ALEA de 

Luis de Pablo; en los “Seminarios de Análisis y 

Generación Automática de Formas Plásticas” del Centro 

de Cálculo de la Universidad de Madrid (actual 

Complutense), en los años 1969-1972, de los que surgen 

algunas obras realizadas con computadora; y en las 

exposiciones Antes del Arte. Experiencias ópticas 

perceptivas estructurales, que organizó Aguilera Cernien 

Valencia y Madrid en 1968.  

 

El recorrido finaliza con la proyección de dos videos: uno 

del programa de televisión Trazos, dirigido por Paloma 

Chamorro, en su primera emisión en color el 10 de 

noviembre de 1977, donde se muestran los decorados que 

Sempere y otros artistas invitados realizaron en directo 

para el plató del programa; y otro del documental Formas 

y colores 1984), que repasa toda su trayectoria.  
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Catálogo 

 

Con motivo de la exposición se ha editado un catálogo 

que incluye un texto de las comisarias, Carmen 

Fernández Aparicio y Belén Díaz de Rábago, y varios 

ensayos sobre Sempere de Martha Sesín, Paula Barreiro 

López, Víctor del Ríoy Daniel G. Andújar. La 

publicación se completa con las ilustraciones de la mayor 

parte de las obras presentes en la muestra.  

 

Hasta el  17 de septiembre de 2018. Museo Nacional 

Centro de Arte Reina Sofía, Madrid. Edificio Sabatini, 3ª 

Planta.Director del proyecto: Manuel Borja-Villel. 

Comisariado: Carmen Fernández Aparicio y Belén Díaz 

de Rábago. Coordinación:  Belén Díaz de Rábago. 

Itinerario: Sede del Instituto Valenciano de Arte 

Moderno (IVAM) en Alcoy (Alicante). Octubre 2018. 

 

 

Un gran abrazo desde nuestra querida y culta Madrid, 

 

Félix José Hernández 
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Encuentro con Juan José Millás en el Instituto 

Cervantes de París 

 

           
 

Juan José Millás en el Instituto Cervantes de París, dedicando  

« Ou l’on apprend le rôle joué par une épingle à cravate » 

 

París, 24 de mayo de 2018. 

 

Querida Ofelia: 

 

Anoche fui al Instituto Cervantes de París, en cuyo 

auditórium pude disfrutar de un excelente encuentro con 

el celebérrimo escritor español Juan José Millás, el cual 
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hizo gala de su legendario sentido del humor y su gran 

nivel cultural.  

 

La velada cultural fue presentada por don Javier Muñoz 

Sánchez-Brunete, director del Instituto Cervantes de 

París. 

 

En colaboración con el I.C.P., la editorial francesa 

Editions Plon & Les Escales, presentó el libro de Millás 

“Desde la sombra”, en su traducción francesa de Hélène 

Melo bajo el título “Ou l’on apprend le rôle joué par une 

épingle à cravate”.  

 

Juan José Millás explicó con gran savoir faire el tema del 

libro y contó numerosas anécdotas  sobre su obra en 

general e incluso recuerdos de su niñez, juventud, etc. 

 

Con respecto a la novela contó que el protagonista,  

Damián,  se siente confuso desde que perdió su trabajo. 

Un día comete un pequeño hurto en un mercado de 

anticuarios y se esconde en el interior de un armario. 

Antes de que pueda salir, el armario es vendido y 

trasladado a la habitación de matrimonio de Lucía y 

Fede, donde Damián termina instalado, como si formara 

parte del mueble. La habilidad con que se lleva hasta las 

últimas consecuencias una premisa imposible, aunque 

verosímil, imprime a esta novela una tensión 

extraordinaria. Así, desde su escondite, Damián observa 

a esta familia. Así, se irá acercando al corazón de Lucía, 

a sus temores y a sus sueños, y al hacerlo se sabrá por fin 

respetado y comprobará de todo lo que es capaz al 

sentirse vivo. 
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Después de haber contestado a las preguntas de varios 

asistentes, con una ovación por parte del público quedó 

terminada la velada. A continuación hubo un brindis con 

excelentes vinos en el bar del I.C.P.  

 

Juan José Millás (Valencia, 1946) ganó el Premio 

Sésamo con su primera novela Cerbero son las sombras 

publicada en 1974.  En los años 90 comenzó a escribir en 

El País. Se destacó por la escritura de  textos cercanos a 

la ficción, fábulas o  microrrelatos fantásticos, artículos 

de opinión a los que llamó “articuentos”. Su objetivo es  

de mostrar el revés de la trama, lo falso y lo verdadero. 

Ganó también Premio Nacional de Narrativa en el 2008. 

Su obra ha tenido una amplia difusión internacional, 

traducida a quince idiomas. 

 

Ou l’on apprend le rôle joué par une épingle à 

cravate. Juan José Millás. Roman traduit de l’espagnol 

par Hélène Melo. © Éditions Plon, un département 

d’Édi8, 2018. Collection Feux Croisés. 176 pages - 140 x 

225 mm. ISBN : 978-2-259-25324-6 

 

Instituto Cervantes de París.  7, rue Quentin Bauchart,  

Paris.  

 

Un gran abrazo desde La Ciudad Luz, 

 

Félix José Hernández. 
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Monet & Boudin en el Museo Nacional Thyssen-

Bornemisza 

 

                 
 

Claude Monet. Brazo del Sena cerca de Vétheuil, 1878.  

Oleo sobre lienzo 60 x 80 cm. Colección Pérez Simón, México. 

 

Madrid, 25 de mayo de 2018. 

 

Querida Ofelia: 

 

El Museo Nacional Thyssen-Bornemisza ofrece con 

Monet / Boudin la primera ocasión de descubrir a través 

de una exposición monográfica la relación entre el gran 

pintor impresionista Claude Monet (París, 1840–Giverny, 

1926) y su maestro Eugène Boudin (Honfleur, 1824–

Deauville, 1898), representante destacado de la pintura al 

aire libre francesa de mediados del siglo XIX. La 

exhibición conjunta de su obra persigue no solo arrojar 

luz sobre el periodo de aprendizaje de Monet, en el cual 

Boudin jugó un importante papel, sino también sobre la 

totalidad de sus respectivas carreras y sobre los orígenes 

mismos del Impresionismo. 
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Comisariada por Juan Ángel López-Manzanares, 

conservador del Museo Thyssen, la exposición reúne un 

centenar de obras de los dos pintores, incluyendo 

préstamos de museos e instituciones como el Musée 

d’Orsay de París, la National Gallery de Londres, el 

Metropolitan de Nueva York, el Museo de Israel en 

Jerusalén, el Museu Nacional de Belas Artes de Río de 

Janeiro o el Marunuma Art Park de Japón, así como de 

colecciones privadas, como la de Pérez Simón.  

 

Esta exposición cuenta con el mecenazgo de Japan 

Tobacco International (JTI), empresa reconocida como 

uno de los grandes mecenas del arte en Europa y que 

impulsa su compromiso con la difusión del arte en 

España colaborando, desde hace varios años, con este 

Museo. Esta unión es un claro ejemplo de cómo los 

ámbitos de la cultura y de la empresa privada pueden 

conjugarse en una fructífera acción conjunta, cuyo objeto 

es hacer accesible la cultura a todas las capas sociales y 

contribuir a la proyección de Madrid como auténtica 

capital mundial de la cultura.JTI ha colaborado en las 

exposiciones Zurbarán: una nueva mirada (2015) y 

Picasso / Lautrec (2017-2018), entre otras. 

 

A lo largo de un recorrido cronológico y temático que se 

articula en ocho capítulos, Monet / Boudin enfatiza los 

intereses artísticos que compartían ambos artistas, como 

la atracción por la iconografía de la vida moderna –

plasmada en escenas de veraneantes en la playa de 

Trouville–, por los efectos cambiantes de la luz –que 

protagonizaron la mayor parte de sus óleos y pasteles–y, 
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finalmente, por la naturaleza semisalvaje de los 

acantilados de las costas de Bretaña y Normandía. 

 

1. Paisaje pintoresco 

 

El primer encuentro entre los dos artistas se produjo en la 

primavera de 1856, cuando coincidieron en la papelería 

Gravier, en El Havre. Boudin, que era 16 años mayor, 

felicitó a Monet por su trabajo como caricaturista, por el 

que ya comenzaba a destacar, y le animó a seguir 

estudiando y pintando, invitándole a hacerlo junto a él. 

Boudin iniciaba entonces su primera obra madura, tras un 

aprendizaje autodidacta basado en la copia de maestros 

holandeses del siglo XVII, y realizaba estudios al aire 

libre, en la tradición del paisajismo de la Escuela de 

Barbizon. 

 

Pasado un tiempo, el joven Monet aceptó la sugerencia y 

comenzó a dibujar y pintar con él paisajes en plein air, 

convirtiéndose en su discípulo. Aunque sus padres no 

veían con buenos ojos esta relación, por procede rBoudin 

de una familia de extracción social baja, Monet aprendió 

a ser fiel a la luz observada y a componer paisajes a partir 

de dibujos y estudios al óleo. Al cabo de dos años, poseía 

ya la suficiente destreza para emprender su primer lienzo 

destinado a ser expuesto al público: Vista cerca de 

Rouelles (1858), inspirado en el paisaje de los 

alrededores de El Havre, al igual que Paisaje normando 

(h.1857-1858) de Boudin. Ambos son paisajes 

equilibrados, algo convencionales en la disposición de 

los motivos, pero que captan con sabiduría la 
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luminosidad del día, una preocupación constante de 

Boudin que supo trasladar a su discípulo. 

 

En los años siguientes, como había hecho Boudin, Monet 

estudió la obra de pintores de la Generación de 1930 

como Rousseau o Daubigny. Su partida a París en 1859 

pudo haberles alejado, pero los frecuentes viajes a El 

Havre, la correspondencia que mantuvieron y la 

producción artística de ambos demuestran que el vínculo 

se mantuvo, de forma que la inicial relación entre mentor 

y alumno se fue transformando en admiración y estímulo 

para ambos. Claude Monet. 

 

2. Marinas 

 

Considerado un género menor, a partir del segundo 

cuarto del siglo XIX las marinas fueron ganando 

importancia y empezaron a ser cada vez más demandadas 

por los coleccionistas. Boudin era hijo de marinero y 

había gozado de una infancia vinculada al mar. Sus 

primeros dibujos de barcas datan de la década de 1840, 

pero fue a partir de 1854 cuando se dedicó a las escenas 

de pescadores con mayor asiduidad. 

 

En el desarrollo de los dos pintores como marinistas tuvo 

especial importancia su encuentro en 1862 con el pintor 

holandés Johan Barthold Jongkind, considerado junto a 

Boudin uno de los precursores del impresionismo. 

Monet, además de seguir el ejemplo de Jongkind, se 

interesó por las marinas de Courbet y de Manet, y 

empezó a completar composiciones de gran tamaño al 

aire libre. Tal es el caso de La playa de Sainte-Adresse 
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(1867), una de las obras más importantes del primer 

tramo de su carrera, en la que emplea unos tonos fríos y 

brillantes que anticipan el impresionismo y le alejan de 

las tonalidades grises de los cuadros de Boudin. 

Asimismo, frente a la tendencia de este de separar a los 

habitantes de Normandía y a los procedentes de París, 

Monet los mezcla en sus cuadros como parte de una 

única realidad social. 

 

3. Escenas de playa 

 

Trouville era un pequeño pueblo de pescadores con una 

extensa playa que pronto se convirtió en destino turístico 

de burgueses y aristócratas. Boudin lo descubrió a 

comienzos de la década de 1860 y volvió todos los 

veranos para pintar el puerto, los muelles, el río Touques 

y escenas de playa. Con estas últimas, pretendía llamar la 

atención de una clientela más amplia, entre la que se 

encontrasen los propios veraneantes de Trouville. Sin 

embargo, debido a que en ellas priman los efectos 

ambientales frente a la anécdota, no recibieron la acogida 

esperada, como ocurrió con Concierto en el Casino de 

Deauville, expuesto sin éxito en el Salón de París de 

1865. Con el paso de los años, se decantó por 

composiciones más pequeñas y vibrantes destinadas a un 

coleccionismo minoritario, y en 1870 abandonó 

prácticamente sus escenas de playas por una dedicación 

más intensiva al género de las marinas, cuya demanda era 

mayor. 

 

Durante el verano de 1870, Monet se instaló también con 

su familia en Trouville, donde ensayó varias escenas de 
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playa basadas en las de su maestro. Pero en obras como 

Camille en la playa en Trouville (1870) o La playa en 

Trouville (1870), las figuras anónimas de Boudin, 

representadas siempre alejadas, como elementos de un 

paisaje, se convierten en personajes concretos como su 

esposa Camille ola de Boudin, Marie-Anne Guédès.  

 

4. Pasteles 

 

Hacia finales de la década de 1850, Boudin comenzó a 

realizar estudios de cielo al pastel en los que aprovechaba 

la ductilidad del material para captar rápidamente la 

apariencia del celaje en distintas estaciones, condiciones 

atmosféricas y horas del día. De la nueva generación de 

pintores, Monet fue el que extrajo una lección más 

directa de estos estudios, llegando a realizar más de un 

centenar de pasteles a lo largo de su carrera. En los más 

antiguos, empleó contornos para delinear los motivos, 

pero pronto se decantó por composiciones más sencillas, 

basadas en dos o tres franjas de color salpicadas de 

pequeños elementos secundarios. Conforme fue 

dominando la técnica, el pastel se convirtió en un medio 

autónomo del óleo que le permitió ensayar 

composiciones y efectos que requerían un trabajo muy 

rápido, en función de las variaciones de luz y color. 

 

Como reconocimiento a su papel en la gestación del 

impresionismo, Monet invitó a su maestro a participar en 

la Primera Exposición Impresionista, en 1874. Boudin 

expuso tres lienzos, cuatro acuarelas y seis pasteles. El 

propio Monet, además de cinco lienzos, expuso siete 

pasteles, en lo que puede interpretarse como homenaje a 
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su mentor. Bautizado por Corot como “el rey de los 

cielos”, Boudin siguió pintando a lo largo de toda su vida 

este tipo de estudios, adoptando en su producción más 

tardía colores más luminosos y brillantes, en la estela del 

impresionismo. 

 

5. Variaciones 

 

En la década de1890, Monet dio un giro fundamental a su 

obra con la realización de series sobre un único motivo, 

un encuadre similar y captado bajo diferentes 

condiciones ambientales y lumínicas. Su origen, en buena 

medida, estaba ya latente en las variaciones atmosféricas 

de Boudin, cuya preocupación por los cambios de la luz 

en el paisaje con el paso de las horas aparece en sus 

cuadernos ya en la década de 1850 y en los estudios de 

cielos al pastel. 

 

Desde1878, en Vétheuil, Monet pintó varios grupos de 

lienzos a los que pertenecen Brazo del Sena cerca de 

Vétheuil (1878) o La inundación (1881), aunque el 

conjunto de obras que más se aproxima a lo que luego 

serán sus series es el formado por los diecisiete óleos que 

dedicó al deshielo del Sena de enero de 1880. Dos años 

después, en Pourville, Monet empleó la palabra “serie” 

por primera vez en una carta dirigida al marchante 

Durand-Ruel. En sus siguientes campañas fue 

restringiendo los puntos de vista al tiempo que 

aumentaba el número de lienzos pintados sobre un 

mismo motivo, pasando de dedicarle a cada uno media 

hora al día, hasta restringirse a tan solo unos siete 

minutos por sesión para capturar un “efecto”. 
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Por su parte, Boudin realizó unas doscientas variaciones 

de los muelles de Trouville con pequeñas diferencias en 

las condiciones atmosféricas. Su trabajo era intuitivo y no 

sistemático, como en Monet, y se relacionaba más con la 

demanda de los coleccionistas. De principios de la 

década de 1890 son algunas vistas de la colegiata de 

Abbeville o del río Touques, pintadas a distintas horas 

del día.  

 

6. Litoral agreste 

 

A finales de la década de 1870, la amistad entre Monet y 

Boudin comenzó a enfriarse. Pudo contribuir a ello la 

relación de Monet con Alice Hoschedé antes de la muerte 

de Camille, por la que Boudin sentía un gran aprecio, o la 

crisis económica de 1875, que afectó profundamente al 

mercado artístico. Sin embargo, el maestro conservó la 

admiración por su antiguo discípulo y numerosas obras 

de la década de 1880 y 1890 muestran una convergencia 

de intereses, como ocurre con las vistas de los 

acantilados de Normandía y las costas de Bretaña. 

 

En los cuadros de Monet de la década de 1880 las figuras 

humanas han cedido el protagonismo a la naturaleza. De 

esta época son La aguja de Étretat, bajamar (1883) y 

Rocas en Belle-Île-en-Mer, Port Domois (1886). Años 

después, Boudin pintó también en Étretat, realizando 

esbozos de barcas varadas y vistas de los acantilados, y 

en 1897, un año antes de su muerte, recorrió Bretaña, 

donde llevó a cabo óleos en los que, frente a las agitadas 
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vistas de Monet, predomina una mayor sensación de 

calma y equilibrio. 

 

7. Luz, reflejos y efectos atmosférico 

 

La muestra de pasteles, acuarelas y ciento cincuenta 

óleos de Boudin en la galería de Durand-Ruel, en 1883, 

supuso su consagración definitiva. Alcanzada y a una 

cierta estabilidad económica, se propuso ir más allá de 

los gustos conservadores de su clientela y comenzó a 

pintar también para sí mismo, atento a algunas novedades 

impresionistas. De estos años son marinas en las que el 

elemento predominante es la luz del atardecer, como 

Marea baja (1884). 

 

Por lo que respecta a Monet, si en los años 1880 alternó 

su atracción por la fuerza del mar con el estudio de la luz 

y los efectos ambientales, en la década siguiente fueron 

estos últimos lo que más le interesó, junto a la 

exploración de la pintura en series. El ejemplo de Corot, 

referente para ambos artistas desde siempre, se hizo aún 

más presente en la obra de Monet en la década de 1890; 

así se aprecia en El Sena en Port-Villez (1894) o en 

Mañana en el Sena, Giverny (1897). El segundo forma 

parte de una serie de veinticuatro lienzos, iniciados al 

aire libre y completados en el estudio, todos 

representando el mismo rincón del río a diferentes horas 

del día. 

 

8. Viajes al sur 
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Para dos pintores como Monet y Boudin, formados bajo 

los grises y cambiantes cielos de Normandía, el 

encuentro con la luz del Mediterráneo tenía que ser una 

revelación. Monet así lo experimentó cuando, a 

comienzos de 1884, después de un corto viaje por la 

Costa Azul y la Riviera italiana junto a Renoir, se 

trasladó a Bordighera a pintar durante varios meses. En 

1888 regresó a Antibes, donde se volvió a enfrentar a la 

luz rosada del Mediterráneo. 

 

Por motivos de salud, Boudin viajó al Midi por vez 

primera en 1885, lo que pudo influirle en el empleo de 

una paleta más colorida a partir de entonces. Fue en todo 

caso en su visita a Beaulieu, en 1892,cuando hizo suya la 

luminosidad mediterránea, a la par que completaba sus 

lienzos al aire libre, gracias al buen tiempo. Como 

Monet, en 1893 llevó a cabo vistas de Antibes, y en 1895 

pintó más de setenta lienzos en Venecia, considerados 

por el propio pintor su “canto del cisne”. 

 

Tras la muerte de Boudinen 1898, Monet formó parte del 

comité que organizó su exposición póstuma. Años 

después, al revisar las cartas que había intercambiado con 

su maestro, se dio cuenta de que Boudin había sido uno 

de los primeros en reconocer su talento y que le había 

profesado una admiración constante. En 1920, Monet 

expresó a su biógrafo, Gustave Geffroy, un 

reconocimiento ya sin reservas hacia su maestro: “Lo he 

dicho y lo repito: todo se lo debo a Boudin”. 
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Exposición Monet / Boudin. Museo Nacional Thyssen-

Bornemisza. Con el mecenazgo de JTI. Del 26 de junio al 

30 de  septiembre de 2018.  

 

Comisario: Juan Ángel López-Manzanares, conservador 

del Museo Nacional Thyssen-Bornemisza.  

 

Coordinadora: Elena Rodríguez. Número de obras: 104. 

 

Publicaciones: Catálogo con textos de Juan Ángel López-

Manzanares, Laurent Manœuvre, Géraldine Lefebvre y 

cronología de Elena Rodríguez; publicación digital en la 

app Quiosco Thysseny guía didáctica. 

 
Un gran abrazo desde nuestra querida y culta Madrid, 

Félix José Hernández. 
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Ou l'on apprend le rôle joué par une cravate, de Juan 

José Millás  

            
 

Paris le 27 mai 2018. 

 

La plume exceptionnelle de Juan José Millás nous offre  

un  roman audacieux, ensorcelant, qui vous emporte dès 

la première page. Le célèbre auteur nous écrit un  livre 

surprenant, à propos de la l’odyssée peu commune de la 

vie de son personnage.  On se régale !  

https://www.babelio.com/livres/Millas-Ou-lon-apprend-le-role-joue-par-une-cravate/1035546
https://www.babelio.com/livres/Millas-Ou-lon-apprend-le-role-joue-par-une-cravate/1035546
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Un roman loufoque et inquiétant où s’entremêlent 

solitude et folie douce. 

 

Damián Lobo, quarante ans, vit à Madrid dans une 

solitude extrême depuis qu'il a perdu son emploi. Sergio 

O'Kane, son ami imaginaire, est son seul confident. 

 

Un jour, afin de faire un cadeau à Sergio, Damián vole 

une épingle à cravate, puis fuit dans les dédales d'un 

marché d'antiquités et se cache dans une grosse armoire 

en chêne pour échapper aux vigiles. Avant qu'il puisse en 

sortir, le meuble est acheté et aussitôt livré dans la 

chambre de Lucía et Federico, ou Damián s'installe en se 

calfeutrant dans l'armoire. S'il veille à ce que sa présence 

passe inaperçue, Damián reste néanmoins de longues 

heures à observer les membres de la famille et s'occupe 

des tâches ménagères. Très vite, il prend goût à sa 

nouvelle existence de bon génie utile et bienveillant, mais 

osera-t-il un jour révéler son existence et sortir de sa 

cachette ? 

 

« Aussi comique et dramatique que la réalité, Où l'on 

apprend le rôle joué par une épingle à cravate de Juan 

José Millás nous entraîne, façon Molière, à rire de nous-

mêmes et à penser notre société actuelle. » ActuaLitté 

 

« Inquiétant, drôle et kafkaïen » RTVE 

 

« Juan José Millás attaque de l’intérieur et de manière 

ironique, pieuse, l’expérience du capitalisme sauvage, 

digéré par tous, compris par tous, assumé avec tolérance 

par tous.»  
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El País 

 

Juan José Millás  (Valencia, 1946) est un écrivain et 

journaliste espagnol.  Il a vécu à Madrid pendant toute sa 

vie, et ses premières oeuvres ont été influencées par Julio 

Cortazar. Dans les années 1970, il commence à travailler 

dans la presse écrite, notamment dans El País. Il est 

nommé Docteur honoris causa de l'Université de Turin.  

Il obtient le prix Nadal en 1990 pour "La solitude, c’était 

cela", (Robert Laffont, 1993) et le prix national de 

Narration en 2008 pour "El mundo". Son oeuvre 

narrative a été traduite en 23 langues. « Ou l'on apprend 

le rôle joué par une cravate » a été un immense succès 

populaire en Espagne. 

 

Ou l’on apprend le rôle joué par une épingle à 

cravate. Juan José Millás. Roman traduit de l’espagnol 

par Hélène Melo. © Éditions Plon, un département 

d’Édi8, 2018. Collection Feux Croisés. 176 pages - 140 x 

225 mm. ISBN : 978-2-259-25324-6 

 

Félix José Hernández. 
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Christian Bérard clochard magnifique, de Jean Pierre 

Pastori 

                     

Paris le 27 mai 2018. 

 

L’écriture fluide et efficace de Jean Pierre Pastori, nous 

offre une fresque du Paris des années 1930 et 1940, à 

travers la l’audacieuse  vie de Christian Bérard… le 

clochard magnifique. Un livre singulier qu’il est 

impossible de lâcher!  

 

« C'est à la faveur d'une de ces promenades qu'il 

aperçoit Bérard, bien après minuit, non loin de la place 

Pigalle. « Il me parla avec discrétion, sans faire la 

moindre allusion à mon deuil récent, et, tout en 

poursuivant notre conversation, nous commençâmes à 
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marcher ensemble. Lorsqu'il ne trouva plus rien à me 

dire, il se tut et nous marchâmes en silence. » Le peintre 

et le poète feront route commune vingt ans durant. Sans 

doute Bérard est-il sensible au physique avenant de 

Kochno qui a fait tourner bien des têtes. Entre autres 

celle de Cole Porter rencontré au Lido de Venise, en 

septembre 1925. Ce trentenaire est l'auteur de grands « 

standards » tels que Night and Day, I Love Paris et C'est 

magni ique, ainsi que de la partition de Within the 

Quota, pour les Ballets suédois (1923). Kochno, lui, est 

fasciné par la personnalité de Bérard. » 

 

« Il aime le monde, quitte à le fuir par périodes. Il est 

très attaché à la baronne d'Erlanger, à  la vicomtesse 

de Noailles, à la comtesse de Polignac, au comte de 

Beumont, à la duchesse d'Ayen, à la princesse Paley et 

au prince Faucigny-Lucinge. Mais il adore se mêler à 

la population. Ainsi fréquente-t-il L'Olympia, un 

restaurant proche de la rue Auguste-Vitu où se côtoient 

ouvriers du quartier et Russes blancs désargentés. « 

Curieux de tout et cherchant à séduire tout le monde, il 

circulait entre les tables des clients comme un 

animateur professionnel, demandait à un manoeuvre 

des nouvelles de son travail, ou bien questionnait une 

ancienne dame de la cour sur les spectacles de 

l'Ermitage et les bals du palais d'Hiver», raconte 

Kochno. Lequel se souvient aussi de la complicité que 

son ami établit avec les habitants des calanques 

marseillaises. » 
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Le 12 février 1949, Christian Bérard s’effondre au théâtre 
Marigny alors qu’il vient de mettre la touche finale aux décors 
des Fourberies de Scapin de son ami Louis Jouvet. Celui que 

l’on surnomme « Bébé » – pour son visage joufflu – quitte 

alors la grande scène sous les bras de Jouvet et de Jean-
Louis Barrault, qui le hissent jusque dans son lit, au 
cinquième étage de son immeuble. 

 

Cet ultime coup de théâtre sonne le glas d’une vie artistique 
et mondaine mouvementée.  

Peintre, dessinateur de mode, décorateur et costumier de 

théâtre, Bérard fut exposé par Christian Dior, mit ses 

talents au service de metteurs en scène de premier plan 

tels Jean Cocteau et Roland Petit, collabora comme 

illustrateur de mode avec Vogue et Harper’s Bazaar, 

conseilla les grands noms de la haute couture, d’Elsa 

Schiaparelli à Robert Piguet… Artiste bohème très en 

vue, avec sa barbe tachée de peinture et sa mise négligée, 

il fréquenta le Tout-Paris des années 1930 et 1940, 

accompagné du célèbre librettiste Boris Kochno, son 

amant.  

 « Tandis que Picasso n'utilise la nature extérieure 

que dans la stricte mesure où l'exige l'intelligence 

de son thème, mais s'efforce de placer ses figures 

dans un espace cubique, les figures de Bérard 

s'ordonnent dans l'espace libre, dans l'espace 

profondeur, comme des projections de rêves, comme 

des fantômes [...] Les personnages de Bérard 
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regardent en dedans. Ces pantins animés ont un 

coeur, un cerveau. Ils nous communiquent sans 

même s'en rendre compte le contenu de leur âme 

collective. Ils nous associent à leur vie illégale, à 

leur trouble existence de spectres, d'ombres, de 

revenants qui ont revêtu une apparence charnelle 

sans cesser d'être eux-mêmes". Le grand critique 

Waldemar-George. Formes, n° 1, décembre 1929. 

 

« Le comportement et l’allure de Bérard donnent lieu à 

d’innombrables plaisanteries. Il a tendance à se 

coucher habillé. Quitte à chercher ses chaussures au 

réveil alors même qu'elles se trouvent au fond du lit. « 

Cher Bébé, si épris de mondanité, si élégant de 

manières, subtil, raffiné, et que son allure extérieure si 

négligée faisait prendre pour un clochard" », soupire 

son ami Sauguet. Quant à Jean Galtier-Boissière, le 

fondateur de la revue Le Crapouillot, il recueille cette 

confidence: « Tu sais que personne ne s'assied jamais à 

côté de moi dans le métro? » 

 

A quoi attribuer ce laisser-aller? A son addiction à 

l'opium? À son mode de vie désordonné? Difficile de 

trancher. Ce qui est certain, c'est que plus il se néglige, 

moins il peint. On y reviendra. Jean Cocteau avance 

une explication de poète:  
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Costumes déchirés, chemises qui dépassent, barbe en 

désordre, tout cet appareil qui amuse le public frivole 

n'est que le résultat d'un mépris  de ce qui n'est pas 

son élégance d'âme et la vivacité avec laquelle il 

métamorphose la laideur en splendeur
»
. » 

 

« Je le crois irremplaçable.» Henri Sauguet 

 

« Le plus grand décorateur de théâtre de son 

temps.» Franco Zeffirelli 

 

« Christian Bérard est pour moi le peintre de 

l'Angoisse.» Marcel Jouhandeau 

 

« Les cloches de Saint-Sulpice battent encore lorsque les 

retardataires, essoufflés, cherchent où s'asseoir. La nef 

est bondée. Ce 16 février 1949, le Tout-Paris rend un 

dernier hommage à Christian Bérard. Au premier rang, 

devant le cercueil, sont regroupés les intimes. Boris 

Kochno, le compagnon, un cosaque au crâne rasé; 

Marie-Laure, vicomtesse de Noailles, qui, dans le salon 

de son hôtel particulier de la place des États-Unis, fait 

voisiner Delacroix, Rembrandt, Watteau, Goya et 

Bérard; Marie-Blanche, comtesse de Polignac, dont il a 

peint à fresque la salle à manger; la belle Denise 

Bourdet dont il a été si souvent l'hôte dans sa propriété 

de Tamaris; Marie-Louise Bousquet, la rédactrice 

parisienne du Harper's Bazaar, dont les jeudis 

accueillent la fine fleur parisienne, place du Palais-
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Bourbon; Loli Larivière, son amie argentine, qui 

n'achetait jamais une robe sans requérir sa bénédiction. 

Et puis, bien sûr, toute sa famille avec laquelle il n'avait 

pourtant que d'épisodiques contacts. 

 

Julien Green, qui a trouvé place à grand-peine dans le 

bas de l'abside s'étonne. « On aurait cru à des funérailles 

nationales. La littérature, la peinture, le théâtre étaient là, 

et la rue... » Le sacristain n'est pas moins surpris : « Il n'y 

a pas tant de monde pour le cardinal ! »  

 

Jean Pierre Pastori, en biographe aguerri et spécialiste du 

monde du spectacle, fait revivre sous sa plume les années 

fastes de la mode et du spectacle à Paris, dont Bébé 

Bérard fut l’une des figures les plus fantasques et 

talentueuses. 

Jean Pierre Pastori est l'auteur de plusieurs biographies, 

portant notamment sur le couturier Robert Piguet ou 

encore sur le chorégraphe Serge Lifar. Journaliste 

spécialisé dans les arts du spectacle, Jean Pierre Pastori a 

publié de nombreux livres sur la danse et les danseurs. 

Fondateur des Archives suisses de la danse, il a présidé le 

Béjart Ballet Lausanne de 2012 à 2017. Il vient d'ailleurs 

de faire paraître Béjart - L'Univers d'un chorégraphe 

(PPUR, 2017). 
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Christian Bérard clochard magnifique.  Jean Pierre 

Pastori.  © Editions Séguier, Paris, 2018. Couverture : 

Christian Bérard ( 1902-1949) ans le décor qu’il réalisa 

pour « Les Bonnes » de Jean Genet. Paris, théâtre de 

l’Athénée, avril 1947. © Studio Lipnitzki / Roger – 

Viollet. 15 x 21 cm - 232 pages. 22 €. ISBN : 978-2-

84049-758-5 

Créés dans les années 1980, les Éditions Séguier sont 

dédiées aux arts, tous les arts. La priorité est accordée 

aux personnages réputés secondaires mais dont 

l’influence - et parfois l’œuvre - ont été durablement 

sous-estimées. Il en résulte des essais, entretiens et 

biographies, regroupés dans un catalogue ouvert à un 

public soucieux de parfaire ses connaissances et de polir 

ses goûts. 

Félix José Hernández. 
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          Subodh Gupta à La  Monnaie de Paris  

 

                      
 
            Subodh Gupta. Very Hungry God (2006). 

 

Paris le 27 mai 2018. 

 

La force plastique des sculptures de Subodh Gupta lui ont 

permis de se forger une place de tout premier plan sur la 

scène internationale. Il pense chacune de ses œuvres 

comme une accumulation : son histoire personnelle vient 

s’ajouter à celle de l’Inde où il vit, celle des pays 

nombreux où il voyage, mais aussi celle du monde qui 

l’entoure et sur lequel il porte un regard critique, souvent 

politique. Son œuvre récente va jusqu’à évoquer 

l’histoire  de la spiritualité et du cosmos. Du plus petit –– 

des objets à l’échelle de la main –– au plus grand –– un 

arbre monumental en métal planté sur les pavés de 

la Cour d’Honneur ; et de la cuisine à l’univers, l’artiste 

nous propose un voyage à la fois visuel et sonore où les 

cinq sens sont finalement convoqués. Cette première 
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exposition monographique en France présente la diversité 

de cette œuvre dont Gupta est autant le cuisinier que 

le sculpteur, où s’exercent son érudition autant que sa 

curiosité de chineur, ses talents de peintre autant que de 

performeur.  

 

Depuis les années 1990, l’acier inoxydable reste son 

matériau de prédilection, car c’est celui de la vaisselle 

présente dans tous les foyers indiens, cette vaisselle 

rutilante apparue dans les années 1970 devenue symbole 

de prospérité pour la classe moyenne. Des objets que sa  

famille n’avait pas la possibilité d’acquérir et qui sont 

restés pour  lui le symbole d’un paradoxe :  bien qu’une 

majorité des familles indiennes les possèdent, elles n’ont 

pas toujours les moyens de les remplir chaque jour. Cette 

tension entre le contenant et le contenu sert de métaphore 

à une interrogation sur les oubliés de la société de 

consommation ; sur les exilés économiques qui doivent 

se contenter des miettes d’un repas dont ils sont exclus. 

La vaisselle c’est aussi le moyen d’évoquer le repas 

comme un lieu de rencontre essentiel de l’humanité et un 

moment de civilisation par  excellence : ce « rendez-vous 

» qui a donné son titre à l’exposition. 

 

Le langage du commun  

 

Subodh Gupta expose comme œuvre l’objet quotidien, 

aussi iconique que banal. Unknown Treasure (2017), 

qui surplombe l’escalier d’honneur, en donne le signal. 

Des objets trouvés se déversent d’un pot en bronze, 

comme d’une corne d’abondance. Ce pot est lui-même 



Desde las orillas del Sena 

 197 

l’agrandissement d’un ustensile de cuisine indien 

traditionnel, le handi.  

 

L’artiste confond notre regard en reproduisant en trompe-

l’œil dans du bronze des éléments qui ont marqué son 

quotidien, comme les mangues qui envahissent les étals 

des rues en Inde pendant l’été ou la pâte qui sert à 

préparer le pain traditionnel. Oil on Canvas (2010)  

découle de cette même logique illusionniste, mais 

s’attaque cette fois-ci, non sans ironie, aux archétypes 

du minimalisme. Avec Jutha (2005), l’artiste expose de la 

vaisselle usagée dans des éviers, d’où s’échappent des 

bruits de vaisselle, évoquant ainsi la complexité des 

notions de propreté et de pureté dans la préparation et la 

consommation des aliments. Enfin, I Go Home Every 

Single Day (2004-2014) retrace le trajet de l’artiste 

depuis son atelier actuel à Delhi jusqu’à la ville de 

Khagaul, dans le Bihar, où il est né, durant lequel il saisit 

des scènes de vie quotidienne, l’image s’accélérant 

ou ralentissant au gré de la vitesse du train. 

 

Dieu insatiable 

 

Avec Very Hungry God (2006) –– évocation d’un dieu 

devenu vanité universelle, vorace et insatiable, Gupta 

s’empare de la dimension spirituelle de l’alimentation. 

Des centaines d’ustensiles en inox étincelants, tels qu’on 

en trouve dans la majorité des foyers indiens des classes 

moyennes et populaires, sont agrégés pour former 

un crâne. L’œuvre rend compte de la troublante dualité 

qui résulte directement des modes de production 
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capitaliste : d’un côté l’abondance qui fascine, de l’autre 

la faim qui paralyse.  

 

Cette sculpture a été exposée pour la première fois lors 

de la Nuit Blanche de 2006 dans l’église Saint-Bernard, 

un lieu symbolique pour les luttes qui s’y étaient 

déroulées  dix ans auparavant. Occupée par des étrangers, 

pour la plupart en situation irrégulière, l’église était 

devenue un lieu de résistance et de manifestation contre 

les expulsions ordonnées par le pouvoir politique alors 

en place. 

 

There Is Always Cinema 

 

Les objets peuvent aussi être libérés de leurs fonctions, 

mis à l’arrêt, par leur transfiguration en bronze ou 

en laiton. Ils sont porteurs d’une histoire, comme nous 

le rappelle le titre de l’œuvre There Is Always Cinema 

(2008). La Galleria Continua à San Gimignano s’est 

installée dans un cinéma abandonné, construit après 

la Seconde Guerre mondiale. L’artiste y découvre 

une salle remplie de matériel mis de côté, vestiges 

de la fonction première du lieu (projecteurs, bobines, 

pellicules, chariots, toilettes du projectionniste, etc.). 

Subodh Gupta en réalise des copies en métal et les 

expose accompagnées de l’objet original. Ces paires 

d’objets sont « chargées émotionnellement », selon les 

mots de l’artiste. Elles créent un espace commémoratif, 

qui renvoie sans doute tout autant à l’ancien cinéma 

italien, qu’aux salles de théâtre de son enfance en Inde où 

se tenaient parfois des projections. Comme souvent dans 

le travail de Gupta, plusieurs niveaux de narration 
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cohabitent et se déploient à partir d’objets désignés 

comme lieux d’identité et de mémoire. 

 

Les dieux sont dans la cuisine 

 

La nourriture est au cœur de l’œuvre de Subodh Gupta : 

il assemble et juxtapose des ustensiles de cuisine, il filme 

la préparation des aliments, organise des performances 

autour de leur ingestion, peint des plats avec les restes 

d’un repas. L’artiste commence à utiliser les récipients 

en acier inoxydable en 1996 et poursuit depuis 

l’exploration de ce matériau. En dépit de la diversité de la 

société indienne, ces ustensiles se trouvent dans tous les 

foyers. L’artiste est fasciné par l’aspect rutilant de cette 

vaisselle peu onéreuse qui symbolise la prospérité, alors 

même qu’une partie de la population peine à la remplir 

chaque jour. L’œuvre de Subodh Gupta ne cesse depuis 

de tisser des liens entre le contenant et le contenu, 

à l’instar de l’installation Sister (2005) dans laquelle 

les récipients vides sont disposés sous la table, tandis que 

sur celle-ci, en lieu et place d’un repas, est projetée la 

vidéo d’un banquet de mariage où les convives dînent 

debout ou à même le sol. Les boîtes à repas –– tiffin 

dabbas –– expriment une prise de position économique 

et politique dans Faith Matters (2007-2008) lorsqu’elles 

tournent à vide et en boucle sur un circuit mécanique. 

Elles évoquent la route de la soie et symbolisent 

le transport alimentaire mondial. Dans les récentes 

peintures de la série In this Vessel Lie the Seven Seas; 

In It, Too, the Nine Hundred Thousand Stars (2016), 

les ustensiles de cuisine,  déformés par les cuissons, 

sont pour Subodh Gupta comparables à des astres.  
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Voyage et exil 

 

Si Two Cows (2003-2008) évoque la distribution 

régulière de lait, le déplacement n’est pas seulement 

une activité quotidienne chez Gupta. Il symbolise surtout 

pour l’artiste l’exode et la migration. Dans la vidéo 

All Things Are Inside (2007), il filme les maigres effets 

possédés par des migrants indiens, partis travailler au 

Moyen-Orient, qui se préparent à retourner dans leurs 

familles. Sur un autre écran, défilent des séquences de 

films Bollywood populaires dans lesquelles apparaissent 

toutes sortes de sacs. La mise en parallèle de ces deux 

vidéos confère ainsi aux bagages une valeur 

métonymique, symbolisant la vie entière de leurs 

propriétaires. Jal Mein Kumbh, Kumbh Mein Jal Hai 

(2012) associe la barque –– qui, dans l’inconscient 

collectif, figure la migration mais aussi le passage vers 

l’au-delà ––  à des pots, qui, pour les soufis, représentent 

le corps humain. L’équilibre précaire de cette œuvre 

s’enracine dans la pensée du poète indien Sufi du xve 

siècle, Kabir : « L’eau est dans le pot et le pot est dans 

l’eau,  Le pot se casse et l’eau retourne à l’eau,  

Rarement nous pensons à cette réunion. » 

 

Corps céleste 

 

Pure (1999), œuvre la plus ancienne de l’exposition, 

placée dans une sorte d’antichambre, marque un tournant 

dans l’œuvre de Subodh Gupta. Le corps, son corps, est 

présent dès ses débuts, comme l’atteste cette performance 

où il s’enduit de bouse de vache, symbole de purification 

en Inde.  
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Les œuvres récentes de l’artiste font de la nourriture une 

allégorie de l’univers et du cosmos, où l’infiniment grand 

s’inspire de l’infiniment petit. Anahad (2016) transforme 

un signal sonore inaudible en une intense vibration 

faisant soudainement trembler des panneaux métalliques 

; le visiteur voit alors son reflet se déformer au rythme du 

signal et les contours de sa silhouette se dissoudre pour 

ne faire qu’un avec ce qui l’entoure. L’artiste donne ainsi 

forme au concept indien anahad naad : la vibration 

cosmique, un son qui n’a ni début ni fin, qui transcende 

l’espace et le temps. Dans In This Vessel Lies the 

Philosopher’s Stone (2017), Subodh Gupta fait revivre le 

mythe de la pierre philosophale supposée changer tout 

matériau en or. Dans Seven Billion Light Years (2015-

2016), la pâte du pain se meut comme un corps céleste, 

se déplaçant dans un ailleurs que l’on peine à situer avant 

de comprendre qu’il s’agit d’une scène triviale, celle de 

la cuisson du pain. 

 

L’exposition se poursuit dans les cours et dans le 

Musée du 11 Conti. 

 

 People Tree –– l’arbre national indien, le banian –– 

gagné par l’acier et dont les feuilles sont devenues des 

ustensiles de cuisine, atteste d’une transformation. Le 

vivant devient minéral, l’organique est envahi par les 

objets manufacturés. Adda, œuvre qui a donné son titre 

à l’exposition, symbolise la place publique, où l’on  peut 

se donner rendez-vous pour converser, débattre 

ou prendre des décisions. Avec Doot, Subodh Gupta 

transfigure une Ambassador Car, véhicule très populaire 

en Inde ; coulée en aluminium, la voiture est mise 
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à l’arrêt et exposée au regard des visiteurs comme œuvre 

d’art.  

 

Dans le musée, plusieurs œuvres de l’artiste sont 

présentées et entrent en résonnance avec une exposition 

dossier « Un rêve d’ailleurs » qui déploie les collections 

de médailles de la Monnaie de Paris autour du thème 

de l’Inde. Enfin, Garam Masala, la médaille produite 

par Subodh Gupta lors de la résidence de création 

dans les ateliers de la Monnaie de Paris en février 2018 

est exposée ; celle-ci renoue avec une longue tradition 

de notre institution : la collaboration avec des artistes 

contemporains autour de nos savoir-faire. 

 

Autour de l’exposition  

 

-Mardi 19 juin à 19h.   

Artist talk : Subodh Gupta –– en anglais  

 

-Mercredi 4 juillet à 19h.  

Pour les visiteurs individuels, visites expo :  Tous public 

(à partir  de 12 ans), 90 minutes, samedi et dimanche à 

11h, mercredi à 19h. 

 

Visites expo famille. À partir de 5 ans, 60 minutes, les 

samedi et dimanche à 15h. 

 

 Ateliers famille : mercredi 6 juin ; samedi 16 juin de 14h 

à 16h. 

 

 Le billet pour l’exposition permet d’accéder 

gratuitement au musée le même jour. 
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 Pour les groupes : Visites guidées ou visites libres, sur 

réservation informations, tarifs et réservations  01 40 46 

57 57 et billetterie@monnaie deparis.fr ou sur place 11, 

quai de Conti 75006 Paris. 

 

 Ouvert du mardi au dimanche, de 11h à 19h. Nocturne 

jusqu’à 21h les mercredi. Fermeture de la billetterie 

30 min. avant la fermeture des expositions. 

 

Exposition Subodh Gupta à La  Monnaie de Paris : 

 

Du 13 avril au 26 août 2018. 

 

Commissaires : Camille Morineau, Mathilde de Croix,. 

Avec la collaboration de  Lucia Pesapane.  

 

Administratrice : Anne-Sophie  Duroyon-Chavanne. 

 Chargée de production : Marie Bertran.  

 

 Régisseur des espaces : Pierre-Nils Stenstad.  

 

 Responsable  de la médiation  et des publications : 

Stéphanie Molinard.  

 

Stagiaire : Flora Fettah.  

 

Scénographie : Nicolas Metro.  

 

 Graphisme : Amélie Boutry. 

 

Publié par Félix José Hernández.  
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Un respiro de Nairy Baghramian en el Palacio de 

Cristal del Retiro 

 

      

  

 

 

 

 

 

 

 

 

 

 

 

 

 

 

 

 

Madrid, 28 de mayo de 2018. 

 

Querida Ofelia: 

 

El Museo Reina Sofía presenta, en el Palacio de Cristal 

del Parque del Retiro, la primera exposición en España 

de Nairy Baghramian (Isfahán, Irán, 1971), titulada 

Breathing Spell (Un respiro). La artista ha creado un 

proyecto específico en el que a través de sus esculturas e 

instalaciones, retoma formas y conceptos heredados para 
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debatir cuestiones sobre la funcionalidad, decoración, 

abstracción o feminismo.  

 

Con claras referencias a la Historia del Arte y a la 

arquitectura moderna, y más concretamente al 

minimalismo y surrealismo, la artista revisita ese pasado, 

y parte de él, para cuestionar las diferencias entre función 

y ornamento, industria y artesanía o trabajo seriado y 

artístico. Sus esculturas, realizadas con acero, resinas, 

siliconas o cuero generan formas orgánicas con 

protuberancias y cavidades que remiten a la fisiología 

humana y a la subjetividad, pero también al diseño de 

interiores y a los objetos decorativos. 

  

La obra de Baghramian, siempre frágil y poética, hace 

referencia a aquellos elementos que habitualmente 

quedan ocultos y camuflados en la arquitectura; objetos 

utilitarios sin los cuales la funcionalidad y la vida de todo 

edificio en uso quedarían en entredicho. Los fragmentos 

de tuberías, conductos, mangueras antincendios o 

condensadores toman aquí el protagonismo. Esos 

dispositivos a los que alude son los que tradicionalmente 

permanecen ocultos bajo la pared o el panel de una 

estructura. La forma de presentarlos, ajenos a sus 

circuitos y aislados de su flujo (de energía, de aire, de 

agua), los convierte en una especie de prótesis 

aparentemente disfuncionales ya que están desconectados 

de un cuerpo que les dé sentido. De esta manera, quedan 

reducidos a objetos descontextualizados cuya aparición 

resulta siniestra y que por sí solos carecen de sentido, 

pero que aportan una coherencia a la estructura completa.  
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Si el minimalismo partía de la premisa de "lo que ves es 

lo que ves", se puede afirmar que Baghramian plantea 

que "lo que habitualmente no ves es lo que ahora ves", 

una máxima que podría aplicarse, por ejemplo, al edificio 

firmado por Renzo Piano y Richard Rogers para el 

Centre Pompidou en París. Precisamente lo contrario de 

aquello que el arquitecto Rem Koolhaas denominó, en 

referencia a la arquitectura moderna, "arquitectura 

lobotomizada": la de las edificaciones que segregan 

forma y función, en las que la pureza de líneas de los 

revestimientos es el reflejo inverso de la ferviente 

actividad de su interior.  

 

Así, esta instalación escultórica de Baghramian transita 

en el límite entre la parte interna del edificio y la 

superficie exterior, su epidermis; entre la fachada y la 

interioridad de los muros que ocultan el organismo que 

no ha de ser mostrado. El Palacio de Cristal parece el 

lugar idóneo para tales reflexiones: un espacio situado en 

un punto intermedio entre el Parque del Retiro como coto 

urbano y el Museo como institución, entre el contexto 

natural construido y el entorno oficial protegido. En ese 

punto intermedio es donde se sitúa exactamente el respiro 

al que alude el título de la exposición, allí donde el aire 

queda contenido, un espacio ambiguo.  

 

Esta muestra se presenta como un lugar en el que 

detenerse a reflexionar sobre la práctica artística, sobre el 

espacio que la protege, la contiene y la dota de sentido 

arquitectónico y también sobre la institución que la 

acoge.  
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Al mismo tiempo, Breathing Spell establece un diálogo 

crítico con diversos elementos de la modernidad: el 

surrealismo más organicista y visceral; la obra de Francis 

Picabia y su interés por las mecánicas disfuncionales; el 

constructivismo inicial de El Lissitzki y, ante todo, el 

minimalismo. Baghramian parte de la referencia al 

minimal estadounidense, pero en vez de buscar el 

ensimismamiento en la propia obra, implica al espectador 

para que compete una narración concebida como 

fragmentaria.  

 

La obra de Nairy Baghramian ha sido objeto de 

exposiciones individuales en el Walker Art Center de 

Minneapolis (2016), en el S.M.A.K de Gante (2016), en 

el Museo Tamayo de México D.F. (2015), en el Museo 

Serralves de Porto (2014) o en el Art Institute de Chicago 

(2014), entre otras instituciones. Ha participado 

igualmente en la 54ª Bienal de Venecia (2011) y en la 

Documenta14, en Kassel y en Atenas (2017).  

 

Nairy Baghramian.  Breathing Spell (Un respiro). Del 

17 de mayo de 2018 al 14 de octubre de 2018. Palacio de 

Cristal. Parque del Retiro  Organización: por el  Museo 

Nacional Centro de Arte Reina Sofía, Madrid. 

Coordinación: Soledad Liaño 

 

Un gran abrazo desde nuestra querida y culta Madrid, 

 

Félix José Hernández. 
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El Museo del Prado expone El triunfo de la Muerte de 

Bruegel tras su restauración 

                      
 

El triunfo de la Muerte, Pieter Bruegel el Viejo Óleo sobre tabla, 

117 x 162 cm 1562 – 1563 Madrid, Museo Nacional del Prado 

 

Madrid, 28 de mayo de 2018. 

 

Querida Ofelia: 

 

El Museo del Prado presenta hoy  El triunfo de la Muerte 

de Pieter Bruegel el Viejo tras haber sido intervenida en 

uno de los procesos más importantes de restauración que 

ha llevado a cabo durante el último año dentro del 

programa patrocinado por la Fundación Iberdrola España 

como miembro Protector del mismo. La obra, procedente 

de la Colección Real, ha sido hasta 2011 -fecha en la que 

ingresó en el Museo del Prado El vino de la fiesta de San 

Martín- la única pintura del artista que se conservaba en 

España.  Se trata de una obra moralizante que muestra el 

triunfo de la Muerte sobre las cosas mundanas, 

reproduciendo un tema habitual en la literatura del 

medievo e influenciado por el Bosco.  

 

https://content3.cdnprado.net/imagenes/Documentos/imgsem/90/90ff/90ffc1e2-1ba4-3e68-a088-5da7a66a3d8e/1d56a128-11d9-d024-21fb-a84b8d2aaaa4.jpg
https://content3.cdnprado.net/imagenes/Documentos/imgsem/90/90ff/90ffc1e2-1ba4-3e68-a088-5da7a66a3d8e/1d56a128-11d9-d024-21fb-a84b8d2aaaa4.jpg
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 La intervención sobre esta excepcional obra, realizada 

por Mª Antonia López de Asiain (capa pictórica) y José 

de la Fuente (soporte), ha permitido recuperar su 

estabilidad estructural, su verdadero colorido, 

composición y su técnica pictórica de fuerte personalidad 

que con movimientos precisos de pincel consigue 

transparencia en los fondos y prodigiosa nitidez en los 

primeros planos.  

 

 La restauración Soporte Los cuatro paneles horizontales 

de roble sobre los que está pintada la obra fueron 

rebajados, en un momento desconocido, para aplanarla y 

reforzarla con un sistema de engatillado que impedía 

cualquier movimiento natural de la madera.  

  

 Durante el rebaje del soporte a su grosor actual, entre 6 y 

8 mm., los cuatro paneles que conforman la obra fueron 

separados y vueltos a unir. En su adhesión los cantos 

internos fueron cepillados llevándose consigo parte de la 

pintura, agresión que se nota sobre todo en los elementos 

y figuras diagonales de la película pictórica. La unión 

entre los paneles no se niveló bien y para subsanarlo se 

cubrieron las inmediaciones con estucos y repintes que 

ocultaron parte del original. En esta separación, además, 

el panel superior sufrió un accidente que le produjo 

varias grietas de un extremo a otro.   Dado el estado de 

conservación del soporte, en esta intervención se ha 

eliminado el engatillado para liberar así el movimiento 

natural de la madera y se han nivelado las grietas y los 

paneles, llegando a separar el panel superior para 

equilibrarlo correctamente en el plano.    
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 Una vez acabada la restauración de grietas y uniones se 

ha construido un soporte secundario -un bastidor de 

madera de haya- con la forma exacta de la curvatura que 

la  obra adoptó una vez liberada del engatillado para 

darle estabilidad respetando sus movimientos 

higroscópicos.   

 

 El método utilizado para unir el bastidor con la pintura 

es un sistema de muelles planos de acero inoxidable, 

pegados al soporte mediante unos botones de latón 

dorado de forma reversible. Estos muelles van insertados 

en unos tornillos de nylon que permiten cualquier 

movimiento en 360o de tracción, dilatación y contracción 

dentro del plano.  

 

 Capa pictórica La pintura, concienzuda desde su 

concepción en dibujo hasta el perfilado final de los 

detalles, se encontraba oculta bajo gran cantidad de 

repintes de diferentes restauraciones que, después, fueron 

enmascarados por barnices coloreados para procurarle 

unidad, transformando completamente su imagen en 

ocre, casi monocroma.   

 

 La obra ha precisado una limpieza completa que se ha 

visto dificultada por la sutileza de la tenue capa de 

pintura original frente al grosor y dureza de los repintes. 

Retirando el repinte general se ha eliminado el velo 

cálido añadido por anteriores restauraciones y se han 

descubierto detalles de pintura original antes ocultos. Ha 

experimentado un cambio de tonalidad general, 

recuperando los nítidos tonos azules y rojos que la 
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caracterizan, y se ha restablecido la complejidad de su 

composición y la profundidad del paisaje.  

 

 Gracias al apoyo de la reflectografía infrarroja y de 

copias realizadas por hijos del autor empleando el mismo 

cartón, ha sido posible la reintegración correcta de 

pequeños elementos perdidos inventados en tratamientos 

anteriores con una reconstrucción errónea.   

 

Con gran cariño desde nuestra querida y culta Madrid, 

 

Félix José Hernández. 
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    L’art de la médaille et l’Inde. Un rêve d’ailleurs   

 
Paris le 27 mai 2018. 

 

Chère Ofelia : 

 

Hier, j'ai eu l'opportunité de visiter la très belle 

exposition « L’art de la médaille et l’Inde. Un rêve 

d’ailleurs »   au Musée La Monnaie de Paris. 

 

On m'a offert très aimablement cette documentation que 

je t'envoie avec cette lettre. Je te prie de la faire circuler 
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là-bas à La Havane, parmi nos amis qui connaissent la 

langue de Molière. 

 

« Du 13 avril au 26 août la Monnaie de Paris organise la 

première rétrospective en France de l’artiste Subodh 

Gupta (né en Inde en 1964). L’exposition « Adda / 

Rendez-vous »  qui se tient dans les salons historiques et 

les cours du Palais, se poursuit dans le musée, trois 

œuvres de l’artiste s’y déployant, aux côtés de la 

médaille imaginée pendant sa résidence de création dans 

nos ateliers de gravure. À cette occasion, le musée dédie 

plusieurs vitrines à une présentation  inédite de médailles 

de ses collections, tournant autour du thème de l’Inde.  

La médaille est un objet d’art à la ronde silhouette et de 

petite taille. Posée au creux de la main, elle se laisse 

toucher et demande à être examinée de près. Elle est en 

cela à l’opposé des œuvres monumentales créées par 

l’artiste Subodh Gupta. Ces œuvres d’art ont pourtant un 

langage commun, le travail du métal. Les métaux et leurs 

alliages, façonnés de multiples manières, sont le fruit 

d’une expérimentation qui remonte au plus lointain passé 

de l’humanité. À ce titre, l’Inde est mondialement 

reconnue pour sa maîtrise ancestrale de la métallurgie et 

des procédés  techniques complexes qui en découlent. 

Une grande partie des œuvres de l›artiste prolongent cette 

identité culturelle liée au métal, ce que la Monnaie de 

Paris met en œuvre depuis des siècles.   

 

Dès les années 1950, la Monnaie de Paris cherchant à 

promouvoir  l’art de la médaille au plan national 

et international a favorisé l’exploration de thématiques 

nouvelles, dont l’Inde fait largement partie. Une sélection 
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de ses plus belles créations, issue de son catalogue 

général et du fonds du Club français de la médaille, 

illustre ici les  personnalités politiques et sociales, 

littéraires et philosophiques, culturelles  et artistiques, 

qui ont marqué et transformé ce grand pays. D’autres 

médailles mettent en lumière le rôle des savants et des 

explorateurs qui ont fait connaître l’Inde au grand public. 

Les médailleurs, aux  imaginations et aux approches 

artistiques diverses ont exploré l’architecture, 

la spiritualité ou la faune afin de nous transmettre Un 

rêve d’ailleurs… 

 

Les Grands Hommes  

 

Mohandas Karamchand Gandhi (1869-1948) dit le 

Mahatma Gandhi fut un des plus fervents acteurs de la 

doctrine de la « non-violence active ». André Galtié 

(1908-1988) s’est inspiré d’une photographie prise à 

Bombay en 1944 du Mahatma les yeux fermés, pour 

souligner le caractère mystique de sa personnalité. Au 

revers, il l’a représenté avec quatre bras, tel le dieu 

hindou Brahma, pour signifier que la prière renforce 

l’action, symbolisée par le mouvement du rouet.   

 

Disciple de Gandhi, le réformateur Vinoba (1895-1982) 

prônait le partage des richesses. Pour souligner son 

engagement moral, Suzanne Régis (1895-1988) a choisi 

de le figurer assis, prenant d’une main la bourse d’un 

riche pour la restituer à un pauvre.   

 

L’écrivain, poète et philosophe Rabindranath Tagore 

(1861-1941) a eu une influence considérable sur 
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la littérature moderne de l’Inde. Son œuvre est composée 

de plus de mille poèmes, romans et pièces dramatiques, 

qui lui valurent le prix Nobel de littérature en 1913. Au 

revers de sa médaille, Thérèse Dufresne (19372010) a 

choisi de le montrer entouré de ses étudiants pour 

souligner la profondeur de son enseignement.   

 

Sri Aurobindo (1872-1950) fut un des leaders du 

mouvement pour l’Indépendance de l’Inde. Son 

engagement politique fut tel que l’Unesco soutint le 

projet de la construction d’une ville utopique sortie de 

son imagination, baptisée Auroville. Bâtie près de 

Pondichéry, la cité fut inaugurée en 1968.  

  

Indira Gandhi (1917-1984), sans lien de parenté avec le 

Mahatma Gandhi, était la fille unique de Jawaharlal 

Nehru. Suivant l’engagement politique de son père, elle 

fut la deuxième femme au monde à être élue 

démocratiquement et à devenir Premier ministre en 1966. 

Les archives de la Monnaie de Paris conservent une lettre 

de 1989 dans laquelle Rajiv Gandhi, son fils, a validé le 

revers de cette médaille qui la représente s’adressant à la 

foule.   

 

Satyajit Ray (1921-1992) est un réalisateur, écrivain, 

scénariste et compositeur indien qui mena sa carrière à 

Calcutta. Le médailleur Lionel Auvergne (1952- ?) s’est 

attaché à recréer l’univers du réalisateur en se basant sur 

une scène extraite d’un de ses films intitulés La Trilogie 

d’Apu. C’est à partir d’une photographie datée de 1985 

que l’artiste immortalisa l’effigie du cinéaste.  
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Chandigarh  

 

L’architecte, urbaniste et théoricien Charles-Edmond 

Jeanneret, dit Le Corbusier (1887-1965), reçoit en 1951 

la commande de la création des plans directeurs de la 

nouvelle capitale du Penjab. Symbole de la toute jeune 

République indienne, la cité a été conçue à partir du « 

Modulor », un système de mesure basé sur les 

proportions du corps humain. Le Corbusier voulait 

construire une citée jardin qui soit « la fusion de la ville 

avec la nature ». Symbole emblématique, une main 

monumentale baptisée La Main ouverte orne le sommet 

d’un édifice de la ville de Chandigarh à une hauteur 26 

mètres. Conçue comme une girouette, elle peut tourner 

au gré du vent et délivrer ainsi son message de paix et de 

prospérité à l’humanité.   

 

Pour commémorer le centenaire de la naissance de Le 

Corbusier en 1987, l’atelier de fonderie de la Monnaie 

de Paris s’est inspiré des plans de construction originaux 

de La Main ouverte pour en couler  une réduction en 

bronze.  

 

L’Inde en fonte d’art  

 

Albert de Jaeger (1908-1992), premier prix à l’Ecole 

nationale des arts décoratifs de Paris en 1933, décroche le 

Grand prix de Rome de gravure en médaille en 1935. 

Après trois années passées à la Villa Médicis, au contact 

des œuvres des médailleurs italiens de la Renaissance, il 

rentre en France et s’installe à Meudon. Il y monte son 

atelier et crée une fonderie d’art. Durant l’Occupation  
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(1940-1944) il s’engage dans la Résistance et profite de 

son statut protégé d’artiste pour créer des œuvres fortes 

qu’il conçoit comme des messages de ralliement. Après 

la guerre sa carrière prend une tournure internationale. 

Auteur de monuments publics, de bustes, il compose 

aussi des médailles. Dans la dernière décennie de sa vie, 

son travail évolue du figuratif vers l’abstrait C’est dans 

cette mouvance que s’inscrit la fonte d’art Fleur d’Inde 

qui s’inspire de la flore et des sculptures de ce pays.  

 

Thérèse Dufresne et l’Inde vue du ciel  

 

Ancienne élève de l’Ecole des arts appliqués et de 

l’Ecole nationale supérieure des beaux-arts de Paris, 

Thérèse Dufresne (1937-2010) obtient la première 

médaille au concours d’art monumental en 1962. Attirée 

par l’art de la médaille elle l’envisage sous un angle 

artistique différent. Passionnée d’aviation et pilote 

amateur, elle transpose dans ses compositions ce qu’elle 

voit du ciel. Forte de ces essais concluants, elle reçoit en 

1975 le prix du Renouveau de la médaille. C’est dans cet 

état d’esprit totalement innovant qu’elle crée la médaille 

Taj Mahal. Si l’avers présente un ensemble de bâtiments 

se reflétant dans l’eau d’un bassin, le revers illustre la 

salle centrale du mausolée où sont inhumés Mumtaz 

Mahal et son royal époux Shah Jahan.   

 

L’appétence de Thérèse Dufresne pour les civilisations la 

pousse en 1968 à créer une médaille dédiée à Bénarès, 

aujourd’hui appelée Varanasi. Située dans la province 

de l’Uttar Pradesh, cette cité est une des sept villes 
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sacrées de l’hindouisme, haut lieu de pèlerinage pour les 

croyants qui se baignent dans le Gange.  

 

Thérèse Dufresne aime l’architecture qui est un des fils 

conducteurs de son travail de médailleur. Elle choisit 

ainsi d’explorer la symbolique du site de Khajuraho. 

Situé dans la province du Madhya Pradesh, ce complexe 

des xe et xie siècles compte vingt-deux temples dont la 

renommée tient à la présence de nombreuses sculptures 

de couples d’amoureux enlacés sur les murs des façades. 

Ils symbolisent la fusion des principes masculin et 

féminin du divin. Ce lieu est classé au patrimoine 

mondial de l’Unesco depuis 1986.   

 

L’architecture bouddhique a fasciné l’artiste qui 

représente un stupa sur une de ses médailles. Cette 

structure originaire de l’Inde symbolise un bol à aumône 

retourné et se retrouve partout en Asie. L’inventivité de 

cette œuvre réside dans le relief saillant qui anime sa 

surface.  

 

La monnaie et l’Inde  

 

En 2010, l’Atelier de gravure de la Monnaie de Paris a 

créé une pièce de monnaie exceptionnelle d’une valeur 

faciale de 5000 euros frappée sur un flan pesant un kilo 

d’or fin au titre de 24 carats. Toute la technicité et le 

savoir-faire des artisans de la Monnaie de Paris et de la 

Maison Cartier ont été mobilisés pour représenter le Taj 

Mahal de face, dont le dôme est orné de 68 diamants de 

plus ou moins 0,52 carat. Ces pierres précieuses 

rappellent que l’Inde est un pays riche en gemmes. Les 
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diamants, considérés comme des cadeaux divins, étaient 

ainsi très utilisés dans la fabrication d’objets sacrés. 

 

L’Inde vue par les savants  
 

L’Inde explorée et étudiée par les savants occidentaux a 

beaucoup inspiré le sculpteur et médailleur Roger Baron 

(1907-1994).  

 

En 1953, Roger Baron rend hommage au linguiste et 

indologue Eugène Burnouf (1801-1852), professeur de 

sanskrit au Collège de France. C’est à partir d’un 

médaillon fondu de David d’Angers, réalisé en 1840, 

qu’il a modelé le portrait du savant. Pour le  revers, il a 

puisé dans l’ouvrage de Burnouf, Introduction à l’histoire 

du bouddhisme, écrit en 1845, pour montrer une tête 

de Bouddha.   

 

En 1970, l’artiste immortalise l’exploratrice et 

orientaliste Alexandra David-Neel (1868-1969) qui vécut 

en Inde avant et après l’indépendance. Portraiturée sous 

les traits d’une femme âgée, Baron met ici l’accent sur la 

valeur de son témoignage pour l’histoire du xxe siècle.  

Frappée en 1983 à l’occasion du 150e anniversaire de la 

mort de Victor Jacquemont (1801-1832), cette médaille 

rappelle l’importance du travail de collecte d’échantillons 

de plantes, d’insectes et d’animaux, effectué par le 

botaniste au cours de son exploration du sous-continent 

indien. 

 

Spiritualités  



Desde las orillas del Sena 

 220 

L’hindouisme est une des plus anciennes religions. Il 

s’agit d’un ensemble de concepts philosophiques issus 

d’une tradition remontant à la protohistoire indienne. 

Vichnou est le dieu protecteur, représenté ici avec quatre 

bras et se reposant sur le serpent Shesha. Sa parèdre  est 

Lakshmi, déesse de la richesse et de la bonne fortune. 

Civa, le dieu de la destruction, est représenté avec quatre 

bras, en train de danser dans un cercle de flammes qui 

symbolise la succession des cycles cosmiques. Ganesha, 

le dieu-éléphant, incarne la sagesse, l’intelligence et la 

prudence. Les Apsaras sont des nymphes tentatrices et 

célestes d’une grande beauté.   

 

L’origine du bouddhisme remonte en Inde au ve siècle 

avant notre ère avec l’éveil spirituel du prince Siddhartha 

Gautama. Il s’agit d’une religion ou d’une philosophie 

qui se base sur des rituels de prières, d’offrandes et de 

pratiques éthiques. Parmi le bestiaire mythologique 

indien, commun au bouddhisme et à l’hindouisme, citons 

l’animal aquatique Makara lié à la notion de fécondité. 

 

L’animal en Inde  
 

L’Inde est un pays qui fascine par la beauté et la 

luxuriance de sa nature sauvage. Parmi les grands 

auteurs, Rudyard Kipling (1865-1936) est un écrivain 

emblématique de la faune et de la flore du sous-continent 

indien. Parmi ses nombreux ouvrages, son œuvre la plus 

magistrale est sans conteste le Livre de la jungle. Publié 

en 1894, ce recueil de nouvelles met en scène la forêt 

indienne et tous ses habitants. Le récit se concentre 

autour de Mowgli, un jeune garçon recueilli et élevé par 
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des loups et accompagné de nombreux animaux : 

Bagheera la panthère noire, Shere Khan le tigre du 

Bengale boiteux, Hathi l’éléphant, Nag le cobra royal 

et les Bandar Log, des singes sans foi ni loi. Adapté au 

cinéma dès 1942 c’est la version en dessin animé des 

studios Walt Disney en 1967 qui reste dans les 

mémoires.  

 

Subodh Gupta et la Monnaie de Paris  
 

La résidence de création de Subodh Gupta dans nos 

ateliers en février 2018 renoue avec une longue tradition 

de notre institution : la collaboration avec des artistes 

contemporains autour de nos savoir-faire. Guidé par nos 

artisans, Subodh Gupta a été initié aux gestes de 

fabrication d’une médaille, tout en découvrant la richesse 

des collections patrimoniales du musée. Parmi celles-ci, 

la médaille de Salvador Dali, présentant une 

accumulation de cuillères, a fait naître chez l’artiste, 

passionné de cuisine, le projet de créer une médaille sur 

le thème des épices. Gupta, comme souvent dans son 

travail, met des objets et matériaux de « l’homme du 

commun » au cœur de son œuvre. Ici les épices du « 

garam masala » – poivre, anis étoilé, cardamone, 

cannelle, cumin – les ingrédients à la base de la cuisine 

indienne, se trouvent magnifiées dans une médaille en 

bronze florentin, produite en édition limitée par la 

Monnaie de Paris. 

 

Commissaire : Béatrice Coullaré. 

 

Visiter le musée  du 11 Conti.   
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Visite découverte musée.  Tout public (à partir 

de 12 ans), 90 mn, les mercredi à 19h, samedi 

et dimanche à 11h.  

 

Visite famille musée.  En famille (à partir  de 5 ans), 60 

mn, les mercredi, samedi et dimanche à 15h. 

 

 Visite architecturale. Tout public (à partir  de 12 ans), 60 

mn, le dimanche à 17h. 

 

 Visite focus.  30 mn, un jeudi sur deux à 13h 

 

Démonstrations  de l’art de la gravure. Tous les mercredi, 

samedi et dimanche, de 15h à 17h (gratuit avec le billet 

d’entrée). 

 

Pour les groupes : visites guidées ou visites libres, sur 

réservation. 

 

 Informations et réservations : 01 40 46 57 57 

et billetterie@monnaiedeparis.fr ou sur place  à la 

billetterie dans la limite des places disponibles. 

 

 Ouvert du mardi au dimanche de 11h à 19h. Nocturne le 

mercredi jusqu’à 21h. Fermeture de la billetterie 30 mn 

avant la fermeture du musée 11, quai de Conti  75006 

Paris. 

 

Après la visite. 

 

 Boutique : Ouverte du mardi au dimanche de 10h30 à 

19h30. 
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Café : Frappé par bloom, ouvert du mardi au dimanche, 

en soirée du mercredi au samedi. Brunch le week-end. » 

 

Je  t’embrasse depuis notre chère et cultivée France, 

 

Publié par Félix José Hernández. 
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Encuentro en Nápoles con la ilustradora Mónica 

Hernández 

 

 
 
Mónica Hernández.. Foto de graduación del Máster en la 

Academia de Bellas Artes de Macerata. 

  

París, 29 de mayo de 2018. 

 

Querida Ofelia: 

 

Esta semana me he encontrado en Italia por  razones 

vinculadas a mi  trabajo periodístico, y he aprovechado 

para contactar a Mónica Hernández, única en la lista de 
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participantes de la muestra inaugurada la semana pasada 

en el Instituto Cultural Italiano de París, que no era 

nacida en Italia. En efecto, Mónica Hernández nació en 

1980 en La Habana, Cuba y llegó a Italia en enero de 

1994, a la isla de Ischia del Golfo de Nápoles, donde vive 

desde entonces en el maravilloso ambiente que brinda esa 

espléndida isla del Mediterráneo.  

 

Mónica me dio cita en Nápoles donde nos encontramos 

en el célebre Gran Café Gambrinus de la hermosa Plaza 

del Plebiscito, frente a la Opera de San Carlos y al 

Palacio Real. Evidentemente, no podía ser más estupendo 

el marco para esta entrevista que tuvo la gentileza de 

concederme. Ella pidió un caffè ristretto y yo un 

cappuccino. Con su permiso coloqué mi pequeño 

magnetófono sobre la mesa de mármol para no perder 

palabra de nuestra conversación. 

 

Félix José Hernández-¿Cuándo empiezas a sentirte 

motivada por la expresión artística? 

Mónica Hernández- Mis inquietudes por  la expresión 

artística nacen ya durante mi infancia. Recuerdo que me 

gustaba dibujar desde que tengo uso de razón, me 

encantaba cuando mi papá me llevaba al círculo del 

Museo Nacional de Bellas Artes de La Habana, donde 

organizaban cursos de artes plásticas para niños en los 

fines de semana. En una de esas ocasiones la profesora le 

dijo a mi padre que era necesario que cultivara mi talento 

porque según ella yo tenía vocación artística.  



Desde las orillas del Sena 

 226 

FJH-Sabemos que has terminado muy bien tus estudios 

en el Liceo Clásico de Ischia, en Italia y que decidiste 

inscribirte en la Facultad de Sociología. ¿Qué te hizo 

cambiar de idea? 

MN-Después de haber terminado el liceo clásico decidí 

inscribirme en la Facultad de Sociologia de la 

Universidad Federico II de Nápoles. No fue una buena 

decisión, cada día tenía la terrible sensación que ese no 

era mi camino, que estaba haciendo la cosa equivocada, 

que si continuaba a hacer lo que no amaba en el futuro 

iba a ser seguramente una persona frustrada, triste y 

mediocre. Fue entonces que me armé de valor para 

abandonar los estudios de Sociología y dedicarme 

finalmente a hacer lo que yo en verdad amaba. Fue una 

de las decisiones más importantes que haya tomado y por 

supuesto lo haría otras mil veces si tuviese  que regresar 

atrás en el tiempo.  

FJH-Te propusiste iniciar un camino decididamente 

artístico al entrar en la prestigiosa Academia de Bellas 

Artes de Nápoles. ¿Tenías ya entonces pensado qué 

rumbo tomar dentro del arte? 

MN-Cuando me inscribí en la Academia de Bellas Artes 

de Nápoles decidí tomar como rumbo de especialización 

el curso académico de Decoración, una disciplina que me 

parecía en aquel momento bastante completa pues unía la 

pintura al ambiente, al espacio que nos rodea y no solo al 

lienzo encima del caballete. Por supuesto pude 

profundizar mis conocimientos en materias como la 

historia del arte, la estética, la gráfica tradicional, la 
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escultura y la fotografía, entre otras. Y sobre todo el 

contacto con mis colegas, los intercambios de ideas, han 

sido fundamentales en mi primera formación artística. 

Pero no sabía aún qué rumbo tomar en el enorme camino 

de las artes. La respuesta llegó después de la graduación.  

FJH-¿Qué te hizo optar por dirigirte hacia la Escuela 

Comix como alternativa a continuar dentro de la 

Academia de Bellas Artes? 

MN-Decidí entonces matricularme en la escuela italiana 

de Comix de Nápoles, al curso de ilustración para la 

infancia. Fue una experiencia que duró tres años y que 

me  abrió un mundo, no solo artístico sino también 

laboral. Por fin sabía exactamente lo que quería hacer y 

desde ese momento he hecho todo lo posible por mejorar 

mi expresión artística, dibujando en todo momento, 

desafiando mis capacidades, tratando siempre de llegar 

más lejos.  

FJH-Has sido seleccionada ya en dos ocasiones para la 

Feria Internacional de la Ilustración de Libros 

Infantiles en Bolonia. ¿Qué ha significado eso para ti? 

MN-La doble selección a la Feria Internacional de 

Bolonia ha sido algo grandioso, todavía me emociono si 

pienso al momento en que me comunicaron que me 

habían seleccionado por primera vez en el 2017. La 

segunda selección del 2018 me ha dejado prácticamente 

sin palabras. Estoy super orgullosa por las dos, espero 

que vengan otras, y haré todo lo que esté a mi alcance por 

merecerlo. Ser seleccionados en ocasión de BCBF te abre 
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las puertas al mundo y el mundo puede conocerte y 

acceder a tu arte. Las posibilidades de trabajo que nacen 

pueden ser muy importantes.  

FJH-Has tenido una interesante experiencia en 

ilustración para una editorial japonesa. ¿Significa esto 

un camino que continuarías o más bien sería una 

experiencia transitoria? 

MN-La experiencia editorial con Japón nace acto seguido 

a la primera selección a BCBF 2017, durante la muestra, 

cuando un editor japonés después de haber visto mis 

ilustraciones expuestas me pidió que hiciera 

Blancanieves en una versión especial para el público 

japonés. Por supuesto acepté inmediatamente a pesar de 

que el tiempo a disposición para realizar enteramente el 

libro era muy limitado. En realidad, durante el mes y 

medio que vino después logré dormir muy poco debido a 

la tensión mental del proyecto y de las horas que pasaban 

y me acercaban a la entrega del mismo. ¡Pero lo logré! 

Espero poder colaborar nuevamente con los japoneses, 

son profesionales muy serios. Ha sido un placer trabajar 

para ellos.  

FJH-Un día decidiste inscribirte al Máster en la 

Academia de Bellas Artes de Macerata y continuaste 

asistiendo ininterrumpidamente a pesar del peligro del 

terremoto en la Italia central. ¿Qué ha significado para 

ti esta experiencia? 

MN-En el 2017 decidí inscribirme al Máster en 

Ilustración Editorial de Ars in fabula de Macerata, que 
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en Italia constituye una excelencia en el ámbito de la 

ilustración, pues había llegado el momento de 

especializarme profesionalmente. Durante todo ese año 

trabajé empeñándome al máximo para conseguir el 

máximo resultado. Ha sido una de las experiencias más 

importantes de mi vida a nivel profesional, he aprendido 

mucho, y he podido formarme a 360 grados. Mis deseos 

de aprender y superarme eran fuertes, un terremoto no 

podía parar mi carrera y mis esfuerzos, también porque 

amo aquella ciudad y a sus gentes. Haber renunciado por 

motivo del terremoto me habría también alejado de 

aquella región que aprendía a querer. Gracias a esta 

experiencia mi trabajo ha sido premiado en el 2018 con 

la segunda selección a BCBF. Mi alegría es muy grande, 

claro está, pero es necesario seguir con los pies en la 

tierra y seguir trabajando sin incesantemente.  

FJH-Hoy una interesante selección de tus trabajos que 

habías presentado en la Feria Internacional de la 

Ilustración de Libros Infantiles en Bolonia es parte de 

una muestra itinerante en el Instituto Cultural Italiano 

de París, junto a los trabajos realizados por otros 

colegas italianos. ¿Habrías soñado alguna vez con 

esto? 

MN-Entre las iniciativas de BCBF está también la 

muestra en París en colaboración con el Instituto Cultural 

Italiano por lo cuál actualmente mis recientes obras están 

expuestas junto con las de los otros italianos 

seleccionados a la muestra de Bolonia, como indicadores 

del panorama contemporáneo italiano. Es algo que jamás 

habría imaginado, algo increíble, para mí París representa 
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uno de mis sueños que se convierte realidad. Veo estas 

cosas, cierro los ojos, y recuerdo los tiempos en que mi 

abuelo me llevaba de la mano, junto a otros amigos de mi 

barrio, hasta nuestra querida Escuela Felipe Poey en La 

Habana.... como ha volado el tiempo...  

FJH-Naciste en La Habana en el lejano 1980 y llegaste 

a Italia en 1994 donde completaste tu adolescencia y 

abriste los ojos al mundo. ¿Cuáles son tus más 

hermosos recuerdos de tu infancia en Cuba? 

MN-Soy cubana, aunque mis experiencias las haya ido 

acumulando fuera de Cuba, efectivamente tenía casi 14 

años cuando me exilié con mi familia. No obstante el 

tiempo y la distancia, mi tierra vive en mis colores y en 

mis representaciones, así me dicen los que observan mis 

ilustraciones. Para mí es algo que nace automáticamente 

y me hace feliz saber que donde quiera que yo vaya y 

cualquier cosa yo realice mis raíces cubanas me 

acompañan y son parte integrante de lo que soy hoy.  

FJH-¿Qué sientes personalmente cuando te encuentras 

días enteros trabajando en una página de ilustración, 

qué te hace perseverar cada día más por lograr una 

técnica perfeccionada en la calidad de los matices? 

MN-El trabajo del ilustrador de profesión es un menester 

muy solitario, las horas pasan y todavía estás ahí encima 

de los papeles entre lápices y pinceles, si no te organizas 

la jornada es probable que se te vaya el día sin percatarte. 

Es como vivir en otro mundo. A veces me pongo triste o 

me siento incapaz cuando no logro encontrar la solución 
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a un problema, hasta cuando duermo sigo pensando en el 

proyecto del que me estoy ocupando en ese momento, y 

muchas veces sucede que a la mañana siguiente cuando 

me despierto tengo la solución lista. Es así, hay días en 

que todo va de maravilla y otros en que te abandona las 

musas. Para mi equilibrio es fundamental el diálogo con 

mis amigos y colegas, con ojos externos que puedan ver 

lo que yo no veo. Mi padre es uno de mis constantes 

críticos y he de decir que casi siempre tiene razón cuando 

me da consejos valiosos. En conclusión, por duro que sea 

emotivamente este trabajo, es impagable lo que se siente 

cuando la obra funciona y sabes que has dado lo máximo.  

FJH-Vives en la isla de Ischia desde que llegaste a 

Italia en 1994. ¿Qué significa esta isla para ti? 

MN-La isla de Ischia es mi casa, mi familia, mi tierra de 

adopción. El lugar donde puedo ser lo que soy. Donde 

han madurado mis sentimientos, donde he crecido, donde 

trabajo y donde deseo regresar después de cada viaje.  

FJH-¿Qué proyectos y sueños tienes para el futuro? 

MN-Mi sueño absoluto es dar lo máximo de mí hacia el 

arte y de recibir lo mismo del arte en reciprocidad. 

Esforzarme siempre para estar segura de haber merecido 

con honor lo que la vida decidirá darme. Mientras tanto, 

pienso en el próximo proyecto, anticipándote que tendrá 

los sabores y colores de mi tierra, de mi querida Habana, 

de mi familia. Ahora te tengo que dejar, regreso a Ischia 

donde debo dibujar, donde los lápices me esperan.  
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Salimos a la bella plaza y allí nos despedimos. Le deseé 

éxitos en su labor artística, a lo cual respondió con la 

frase :  ¡Mil gracias y hasta la próxima!, acompañada 

con una gran sonrisa.  Al verla alejarse sentí de nuevo ese 

sentimiento difícil de explicar que he experimentado cada 

vez que he encontrado a jóvenes cubanos que han 

triunfado en tierras de Libertad. 

 

Un gran abrazo desde La Ciudad Luz, 

 

Félix José Hernández. 
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Soirée  Hedy Lamarr  en el cine Le Louxor de París 

 

              
 

París 30 de  mayo de  2018. 

 

Querida Ofelia: 

 

Ayer asistimos invitados por la  casa Editora Séguier, al 

preestreno del filme documental norteamericano (90 

minutos, 2018) :  “Hedy Lamarr.  From Extase to Wifi” 

de Alexandra Dea.,  

 

Al llegar fuimos directamente al hermoso bar del tercer 

piso y merendamos deliciosamente sentados en la terraza, 

rodeada de frondosos árboles. 
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Sentados en cómodos butacones de terciopelo rojo, cuyos 

espaldares llegaban hasta nuestros cuellos,  en un cine 

lleno, disfrutamos de la soirée que comenzó con la 

lectura de varios fragmentos de la autobiografía “Ectasy 

and me”, de la sublime estrella de Hollywood, por parte 

de Anna Mouglalis.  

 

El interesante documental es el más reciente  retrato de la 

actriz austríaca Hedy Lamarr. Figura compleja que tuvo  

dos vidas paralelas: la de  estrella de cine  que fascinó al 

mundo y a sus seis esposos, por su belleza así como 

también por su libertad sexual exacerbada. La otra vida 

más secreta, fue la  de un espíritu científico 

insospechado, que participó en la invención de un 

sistema secreto de codificación de las transmisiones, que 

acabó hogaño por ser  el GPS. 

 

El célebre Cinéma Le Louxor se encuentra en el 170, 

boulevard Magenta del distrito 10 de la Ciudad Luz. 

Inaugurado el 6 de octubre de 1921, fue construido por el 

arquitecto  Henri Zipcy inspirándose en el famoso y 

homónimo  templo egipcio.  

 

En su bello vestíbulo se podía adquirir el libro 

autobiográfico: “Ectasy and me. La folle autobiographie 

d’Hedy Lamarr”. © Éditions Séguier, Paris, 2018. 15 x 

21 cm – 440 pages - 22,00€ - ISBN : 978-2-84049-755-4 

 

Al salir del cine, llovía sobre París, como si la Ciudad 

Luz llorase por la pérdida de la que fue considerada por 

muchos como la mujer más bella del mundo. 
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Un gran abrazo, 

 

Félix José Hernández.  
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El INAEM se suma a la celebración del Bicentenario 

del Museo del Prado con espectáculos de música, 

teatro y danza  

 

                   
 

          Teatro de la Comedia © CNTC-Alberto Nevado 

 

Madrid, 31 de mayo de 2018.  
 

Querida Ofelia: 

 

El director del Museo del Prado, Miguel Falomir, y la 

directora general del INAEM, Montserrat Iglesias, han 

rubricado esta mañana un acuerdo entre ambas 

instituciones para poner en marcha un programa 

extraordinario de actividades de teatro, música y danza 

en el marco de la celebración del Bicentenario del 

Museo.  Estas actividades tienen como objetivo explicar 

diferentes aspectos de la colección a través de las artes 

escénicas y de la música, y atraer a nuevos públicos. Para 

ello, con una programación novedosa, se realizarán 

nuevas creaciones que permitirán al público disfrutar del 

patrimonio escénico y musical relacionado 

temáticamente con el Museo.   
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 El acto ha contado con la presencia de varios de los 

directores de las unidades del INAEM que colaboran en 

el programa: Félix Alcaraz, por parte de la Orquesta y 

Coro Nacionales de España (OCE); José Carlos 

Martínez, de la Compañía Nacional de Danza (CND), y 

Helena Pimenta, de la Compañía Nacional de Teatro 

Clásico (CNTC).  

 

 “Una noche en el Prado”  
 

Espectáculo creado e interpretado por Enrique Viana, 

tenor belcantista y director, acompañado del maestro 

Miguel Huertas al piano. Un recital-homenaje 

dramatizado en el que cobrarán vida algunas de las obras 

más representativas del Museo del Prado.  

 

Las funciones tendrán lugar en el Ambigú del Teatro de 

la Zarzuela los días 14 y 15 de febrero y en el Auditorio 

del Museo del Prado el día 22 de febrero de 2019.  

 

 Orquesta Nacional de España  
 

La OCNE incluirá en la programación de su temporada 

2018/2019 una nueva obra de encargo homenaje al 

Museo del Prado realizada por el compositor Ramón 

Humet, Premio Reina Sofía de Composición Musical y 

Premio Internacional de Composición Olivier Messiaen. 

Las fechas de celebración de este programa están 

previstas para el 14, 15 y 16 de junio de 2019, en el 

Auditorio Nacional.  Asimismo, también se realizará un 

concierto del Ciclo Satélites de la OCNE (Ciclo de 

Música de Cámara) con el título Pinceladas musicales, 
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que se realizará en el Auditorio del Museo, el 24 de enero 

de 2019, a las 20.00 h.  

 

 Compañía Nacional de Teatro Clásico  
 

La Compañía Nacional de Teatro Clásico realizará la 

producción de un nuevo espectáculo creado ad hoc, una 

gran gala teatral que se titulará Ecos del Prado –De la 

pluma al pincel-, donde una serie de reconocidos actores 

interpretarán pasajes de textos de la historia del Teatro. 

Sus voces estarán acompañadas de proyecciones de 

grandes obras del Museo del Prado que se relacionan con 

los textos interpretados. Este proyecto se presentará en la 

Sala Grande del Teatro de la Comedia el 3 de diciembre 

de 2018.  

 

 Por su parte, la Joven Compañía de Teatro Clásico 

participará también de las actividades en torno al 

Bicentenario del Museo del Prado con la propuesta 

escénica Todas las guerras, que se representará en el 

Auditorio del Museo el 11 de abril de 2019.  

 

 Compañía Nacional de Danza  
 

Los bailarines de la Compañía Nacional de Danza 

protagonizarán La CND baila en el Prado, un espectáculo 

compuesto por varias coreografías y performances que se 

desarrollarán de forma simultánea en las salas y otros 

espacios del Museo, dando vida y movimiento a las 

piezas más emblemáticas del Prado. Esta actividad se 

celebrará los días 28 y 29 de abril de 2019 –coincidiendo 

con la celebración del Día Internacional de la Danza–, y 
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contará con la colaboración de músicos de la Orquesta 

Nacional de España. 

 

Un gran abrazo desde nuestra querida y culta Madrid, 

 

Félix José Hernández. 
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Les Juifs de Bayonne. Des origines à la Révolution 

française 

 

                  
 

Paris le 2 juin 2018. 

 

Magnifique livre, écrit avec une plume exceptionnelle 

qui nous offre l’espoir, malgré les blessures jamais 

cicatrisées. Un bel hommage aux Juifs, qui ont souffert 

de la justice expéditive pendant des périodes sombres de 

l’histoire. Une œuvre remarquable ! 

 

Ce texte, écrit dans les années 1930, n’avait jamais été 

publié ; il est pourtant exceptionnel à plusieurs titres. 

 

Son auteur, Ernest Ginsburger, grand rabbin de Bayonne, 

homme engagé et résistant, est mort à Auschwitz le 11 
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février 1943, victime de la barbarie nazie et du régime de 

Vichy. 

 

Les Juifs de Bayonne, Des origines à la Révolution 

française, bien au-delà de l’histoire d’une communauté 

locale, explore le dynamisme économique des « 

marchands portugais », relate les relations difficiles et 

souvent conflictuelles avec un environnement non juif. 

Divisé en trois parties, le texte impressionne par son 

approche méthodologique, par son apport 

bibliographique, par la recherche et le croisement des 

sources autant que par l’analyse des faits – il rend en 

somme passionnante l’histoire juive, en France, des XVIe 

et XVIIIe  siècles. 

 

 

Pourtant l’œuvre de Ginsburger restait tapie dans 

l’ombre, au préjudice des historiens comme des 

nouvelles générations. 

 

Aussi, pour bien comprendre la teneur historique de ce 

document original, nous a-t-il semblé nécessaire de le 

faire précéder d’une biographie introductive relatant  la 

personnalité comme les différentes étapes de la vie de cet 

homme de foi. Anne Oukhemanou en historienne partiale 

rend ici un bel hommage à une authentique figure 

intellectuelle, à un diplomate, un historien qui consacra 

sa vie à celle des autres terminant la sienne là ou périrent 

les plus grandes utopies humaines. 

 

Anne Oukhemanou est docteur en histoire. Elle 

s'intéresse depuis plusieurs années aux Juifs de Bayonne, 
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de sa région et en particulier au XIXe  siècle. Lors de 

conférences, par la publication d'articles, elle fait 

connaître cette minorité religieuse bien intégrée dans la 

société de son temps et élément essentiel de l'histoire 

locale. 

Les Juifs de Bayonne. Des origines à la Révolution 

française, d’Ernest Ginsburger.  Précédé de "Ernest 

Ginsburger, un homme ardent et engagé", par Anne 

Oukhemanou © Éditions Atlantica, Biarritz, 2018.15 x 

21 cm - 686 pages - 26,00 €. ISBN: 978-2-7588-0542-7 

Félix José Hernández 
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              Malandar, de Eduardo Mendicutti 
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París, 3 de junio de 2018. 

Eduardo Mendicutti nos ofrece una excelente novela, en 

la que los recuerdos de infancia perduran, haciéndonos 

reflexionar sobre el paso de los años, con gran humor- 

como en la escena de amor con el torero, la del viaje en 

tren  o la del Gran Cinema- y siempre desde su 

perspectiva gay.  El autor nos ofrece un  buen momento 

de lectura. 

 

“En La Algaida, en la Calzada de la Paz —un 

precioso y ancho paseo de albero que va desde la 

plaza donde estaba  la Comandancia de Marina hasta 

la playa—, había un enorme cine de verano, el Gran 

Cinema, en el que lo menos importante era la película 

que echaban. La gente se pasaba todo el tiempo 

alborotando, cambiándose de sitio, haciendo corrillos 

con las sillas para ponerse de tertulia, llamando a 

gritos a Salido, el de las chucherías y las gaseosas, y 

hasta pidiéndole al de la cabina que bajara un 

poquito el sonido de la película, que con aquel 

griterío que se traían los actores no se podía charlar 

tranquilamente. Muchas veces, el entretenimiento 

principal era chuflearse del Mangoli, el acomodador, 

que se ponía frenético tratando de poner  orden en 

aquel guirigay, y se pasaba el pobre la sesión entera 

teniendo que soportar las tomaduras de pelo del 

respetable  o el grito que se escuchaba cada dos por 

tres: «¡Mangoli, maricón!». El cine era tan grande 
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que, a pesar de todo, si te ponías en las primeras filas 

—desde la que estaba siempre reservada, y casi 

siempre sin ocupar, hasta el primer pasillo de los que 

atravesaban el cine de lado a lado— podías  ver la 

película sin demasiados contratiempos, salvo un poco 

de dolor de cervicales por tener que levantar 

demasiado  la cabeza. Por el fondo, donde estaban los 

servicios y una barra de bar que no se utilizaba, había 

tantos recovecos   que las parejitas, del tipo que fuesen, 

podían ponerse de morado y oro sin que nadie les 

molestase salvo, muy de vez en cuando, el bueno del 

Mangoli, que tampoco es que pusiera demasiado 

empeño en defender la moralidad, según él porque no 

daba abasto, según la gente porque le gustaba mirar. 

Naturalmente, por allí era por donde no paraban de 

gritarle «¡Mangoli, maricón!». Yo me moría de ganas  

de que alguna vez el Mangoli me pillara faltándole al 

respeto a Beltrán, o a algún amiguito de los que no 

sabían ni flotar, o, en mis ensoñaciones, a una niña de 

la Compañía  de María que empezó a gustarme, más 

que nada por fastidiar un poco a Elena y porque era 

feíta, con una barbilla  como la de Imperio Argentina 

—eso me dijo Antonia un día que la vio, a ella Imperio 

Argentina no le parecía nada guapa—, y con una 

sonrisa bonita y triste que parecía pedirme  con mucha 

dulzura que la respetase, y que la protegiese, sobre 

todo cuando yo conseguía seguirla camino de su 

colegio —la esperaba en la esquina de la calle Franco 
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con la calle San Sebastián— y ella me miraba de reojo 

si  me acercaba más de la cuenta. Yo iba muchas 

noches solo al Gran Cinema y me pasaba bastante 

tiempo dando vueltas y vueltas, y una vez me vi, casi 

sin buscarlo, en medio de eso que, con el tiempo, 

aprendí que se llama orgía y que está bien, pero en 

ocasiones es incomodísimo, sobre todo si todo el 

mundo tiene que estar de pie o encorvado o de 

rodillas. Aquel día me vio Merche, una criada que por 

fin había ajustado la pobre Carmen para el cuerpo de 

casa, que me amenazó con contárselo a mis padres si 

no les invitaba a una limonada a ella y al soldado con 

el que estaban faltándose  al respeto, el uno al otro, 

una cosa mala. Un día, Merche descubrió que estaba 

preñada, y Antonia, que le sabía todo sobre ella 

porque se pasaban horas cuchicheando de sus cosas, 

dijo que aquel niño iba a tener que llamarse Gran 

Cinema.” 

Tres vidas unidas en el tiempo por una amistad 

duradera. 

Toni, Miguel y Elena se conocen y se hacen 

amigos cuando los tres tienen ocho años. Toni 

empieza a ir con Miguel y Elena a la playa, al 

parque, al cine... Poco a poco, Toni y Miguel van 

descubriendo una especial relación entre ambos, 

pero también se confiesan que les gusta Elena, 

aunque les gusta «de otra manera». Cuando los tres 

han cumplido doce años, con pocas semanas de 

diferencia, Toni y Miguel hacen un primer viaje en 
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barca a «la otra banda», la playa del coto de 

Doñana frente a La Algaida, y caminan hasta la 

punta de Malandar, un lugar prácticamente virgen 

en el que fantasean con la idea de construirse una 

casa. Estos viajes se van a repetir a lo largo de 

sesenta años, a pesar de que las vidas de Toni y 

Miguel sigan caminos muy dispares. Un 

reencuentro muchos años después hará que «se 

cuenten» no tanto sus últimos años, sino sus 

sueños aplazados, sus oportunidades perdidas, sus 

oportunidades aprovechadas, los vaivenes de la 

relación entre ambos y los cada vez más 

esporádicos, pero nunca abandonados, viajes en 

barca a Malandar. 

“—Nosotros tres nos vamos a quedar un rato en 

Malandar. 

Pero Malandar estaba demasiado lejos de donde 

habían puesto la meta, y yo estaba agotado. Al final, 

Antonia y su boxeador nos convencieron de que 

volviésemos con ellos en Mi Carmiti, la barca de 

Salvador. Salvador no se atrevía a mirarnos, como si se 

avergonzara de algo. 

—Vamos a volver pronto —dijo Toni. 

No sé por qué, a mí me pareció que no era tan fácil, 

pero lo teníamos que hacer, lo teníamos que conseguir, 

tarde o temprano. Hicimos todo el viaje de vuelta 

sentados los tres juntos en el banquillo de popa de Mi 

Carmiti, con Elena entre Toni y yo cogiéndonos de la 

mano a los dos, viendo los tres cómo se alejaba 
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Malandar. Yo ya tenía decidido cazar un tren e irme a 

la capital en septiembre del año siguiente, a estudiar 

periodismo y escribir como Margarita  Landi en El 

Caso —eso fue lo único que me pidió Antonia—, y a 

comerme el mundo, en cuanto hubiera cumplido 

dieciocho años. Toni tenía decidido proteger y respetar 

a Elena durante el resto de su vida. Siguió respetándola 

a rajatabla mientras yo me iba haciendo cada vez más y 

más polivalente y me iba a veces por sitios, según 

Antonia, nada recomendables. 

A mí no me respetaba nadie. Eso que salí 

ganando.” 

«Eduardo Mendicutti conduce al lector, entre sonrisas, 

risas y soledades, al corazón de la experiencia 

humana.» Luis García Montero, El País 

«Un autor que ha ayudado a reeducar la sensibilidad 

moral del lector.» José Jurado Morales 

“Mendicutti llevará al lector de la sonrisa a la 

carcajada, pero no dejaráde mostrarle el door y la 

amargura y el tiempo que nos vence.” Mass Movement  

Eduardo Mendicutti (Sanlúcar de Barrameda, 1948) es 

autor de más de quince obras, todas ellas publicadas con 

gran éxito de crítica y público, traducidas a numerosos 

idiomas y merecedoras de premios como el Café Gijón y 

el Sésamo. En 2017 recibió el Premio Pluma Literaria 

«por su trayectoria y su compromiso de visibilidad 

personal y profesional de la diversidad de las personas 

LGTB». Entre sus novelas, destacan Siete contra 
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Georgia, Una mala noche la tiene cualquiera, El 

palomo cojo, Los novios búlgaros, Otra vida para 

vivirla contigo y Furias divinas. 

Malandar. Eduardo Mendicutti. Tusquets Editores, 

S.A. Colección Andanzas  917. Rústica con solapas. 

Diseño de la colección: Guillemot-Navares. 

Fotocomposición: Moelmo. 14,8 x 22,5 cm. 272 páginas. 

18 euros. ISBN: 978-84-9066-509-1 

Félix José Hernández. 
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¡Ay Carmita! ¡Cuántos recuerdos de la E.S.B. Felipe 

Poey y del Instituto de La Habana! 

 

 
 

Pasillo de la  E.S.B. Felipe Poey, Anexa a la Universidad,  que 

lleva al teatro. 

 

París, 3 de junio de 2018. 

 

Querida Ofelia : 

 

¿Te acuerdas de Carmita? Pues bien, estuvo aquí en París 

recientemente, nuestro amigo común Manolito, le dio mi 

número de teléfono. Lo pasamos muy bien paseando 

durante una semana y recordando los tiempos en que 

estuvimos juntos en la E.S.B. Felipe Poey, a la cual 

llamábamos La Anexa,  en el Instituto de La Habana José 

Martí, al que se conocía como el Pre de La Habana y en 
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el barrio de Centro Habana. Ella vivía en un solar en la 

calle San Martín, a la que todos conocían como San José, 

y yo al doblar en Soledad, calle que no llevaba bien su 

nombre pues siempre estaba llena de gente y las broncas 

se sucedían a los rumbones o toques de santos, cuyos 

tambores retumbaban en toda la calle ante la 

desesperación de los “heroicos” miembros del C.D.R. 

Leopoldito Martínez: Dow, Arrans y Ramón Vázquez, 

éste último más conocido como “la lechuza lengua de 

trapo”. Ellos llamaban a la policía (la fiana), pero cuando 

ésta llegaba a la casa de Julita, los policías se inclinaban 

ante los objetos de los ritos sincréticos afrocubanos y 

había hasta los que aprovechaban para hacerse un 

despojito, en lugar de llevarse a todos a la Estación de 

Policías como pretendían los “heroicos”. 

Según mi prima Teresita, estos compañeros 

intransigentes solo podrían salvar el Alma si abjuraran el 

comunismo, se convirtieran al cristianismo y pidieran 

perdón a Dios. No sé si lo habrán hecho. 

 

El hermano menor de Carmita se llamaba Lazarito y su 

madre le advertía siempre que tuviera cuidado con las 

mujeres malas y la cochambre. A veces me encontraba en 

Santa María del Mar a Lazarito, el cual no sé que se 

pondría debajo de los testículos, para lucir en la ajustada 

trusa (bañador) un paquete enorme que hacía soñar a los 

gays y despertaba la admiración entre las  chicas que iban 

en busca de aventuritas playeras. Solía terminar el día 

junto al puente de Guanabo “durmiendo la siesta”, como 

denominaba él sus performances sexuales dominicales. 

Como no siempre podía lograr subir a aquellas guaguas 

de La Estrella de Guanabo (que de estrellas no tenían 
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nada), su madre, doña Agueda, al ver que eran las 9 de la 

noche y su retoño no llegaba, se ponía a rezar a San 

Expedito y a San Judas Tadeo para que no le hubiera 

pasado nada. Solía decirle mientras ponía cara de 

Purgatorio : “Lazarito, no me amargues la vida, no te 

enredes con una de esas lagartijas a la cual cualquiera le 

hace una barriga y después dice que es tuya (en aquella 

época no existían los análisis del ADN). Escápate por la 

tangente hijito”. 

 

Carmita fue una vez conmigo hasta Caibarién, a casa de 

mi tío Claudito. Desde allí tomamos una lancha junto a 

unas diez personas rumbo a Cayo Conuco. El motor 

hacía un ruido parecido al de un helicóptero y el chorro 

de humo negro queparecía  despedía parecía igual al de 

aquellos trenes que cargados de caña de azúcar pasaban 

por el centro de Camajuaní rumbo al Central Fe (el cual 

perdió la Fe en 1959 al cambiar de nombre y 

posteriormente cerró como tantos otros). 

 

Al bajar en la playita del cayo, el lanchero “muy amable” 

daba palmadas en los hombros a los chicos, pero al pasar 

Carmita, la que era monísima,  se equivocó y la palmada 

fue a parar a la nalga derecha de la misma. Ella reaccionó 

dándole una estupenda bofetada mientras le decía: 

“¡Maricón, vete a tocarle el culo a tu madre!”  El 

lanchero, tonto como una sopa sin fideos,  no reaccionó. 

Si ésto hubiese ocurrido hoy día en Francia, la pobre 

Carmita hubiera tenido que pagar una multa de más de 

mil euros por  homofobia. 
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Carmita y yo asistíamos al catecismo en la Iglesia de 

Monserrate- cuya Virgen del altar mayor no era la de 

Montserrat-, situada en Galiano y Concordia. Una señora 

muy beata nos metía tanto miedo con el Infierno y los 

pecados mortales, que le pusimos como apodo Nuestra 

Señora de las Angustias. Cada domingo teníamos que 

llevar un cuadernito en el cual después de asistir a la misa 

del padre Lobato, ella nos ponía un cuñito como prueba 

de que habíamos asistido, confesado y comulgado como 

Dios manda.  Nosotros nos sentábamos al fondo para ver 

quiénes no habían comulgado y por lo tanto serían 

condenados a las llamas eternas del Infierno por estar en 

pecado mortal. 

 

Al salir de la iglesia íbamos a merendar a la acera de 

enfrente, al Café Quintana, en el cual trabajaba mi tío 

Renato, el cual era muy buena gente según todo el 

mundo. Si el viejo propietario, que estaba siempre 

sentado frente a la caja contadora, no estaba, pues no 

pagábamos. A veces iba Julita con su tía, una señora 

envidiosa solterona y amargada, quizás debido a que no 

había encontrado a alguien que le alegrara el cuerpo. 

Como hablábamos muy alto , según ella, por lo general 

nos decía : -Tengo una jaqueca horrorosa. 

 

Hace poco Elizabeth, una amiga monja, quedó 

horrorizada cuando le dije que la última vez que me 

confesé fue el 26 de octubre de 1974, el día antes de 

casarme en la Iglesia de Nuestra Señora del Carmen, de 

la calle Infanta en La Habana. Le expliqué que como 

siempre sigo cometiendo los mismos pecadillos, 
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confesarme para pedir perdón y después volver a cometer 

los mismos pecadillos sería peor.  

 

Elizabeth me prometió que ella iba a interceder ante El 

Señor para ayudarme a salir del Purgatorio, lo cual se lo 

agradeceré por la eternidad. Como no he matado, 

violado, traficado drogas, etc., ella considera que no iré a 

parar al Infierno.  

 

Carmita y yo íbamos al cuarto de Mimí, la cual vivía con 

su madrina Conchita en un solar en la calle Zanja y San 

Francisco. Allí jugábamos al parchís, a las damas, a las 

damas chinas y a los palitos chinos. Otras veces íbamos a 

estudiar Física y Química, las cuales se me habían 

atragantado, a pesar de tener excelentes profesores. En 

Química a Medinilla y en Física a una señora muy 

delgada, de piel canela, que poseía un Chevrolet Impala, 

lo que le daba tremendo estilazo y también despertaba la 

admiración del alumnado del Pre. Tengo la impresión de 

que ésta última me había cogido un poco de tirria, pues 

veía infructuosos todos sus esfuerzos por hacerme amar 

la Física debido a mi falta de interés. Lo mío eran las 

Letras. 

 

Me asombra que hoy día mi hijo sea catedrático en París 

de….¡Física y Química! 

 

La joven profesora de Biología se ponía unos pulóveres 

ajustados, faldas cortas estrechas y gastaba taconazos, 

todo le sentaba fenomenal y provocaba que a más de uno 

de los chicos de la clase algún músculo se le alterase 

durante sus clases. 
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Con nosotros estudiaba Micheline, una canadiense que 

poseía buen pedigrí, era rubia y tenía ojos claros, por lo 

cual la elegimos como la Estrella del Pre. Allá fuimos 

todos a la Ciudad Deportiva a aplaudirla, pero fue inútil, 

la eliminaron en la segunda vuelta. 

 

Carmita me hizo recordar a dos chicas hermanas que 

vivían en la calle  Espada, las cuales iban a uno de los  

baños de la Escuela de Agronomía, detrás de La Anexa, 

en la misma Quinta de los Molinos,  todas las tardes. Allí 

se cambiaban de ropa, se pintaban, perfumaban, se 

levantaban las melenas y salían taconeando por la 

puertecita que daba al costado de lo que había sido la 

cascada de una exposición, casi enfrente a la Facultad de 

Letras. ¿Adónde irían?¿A encontrarse con un príncipe 

diplomático árabe que las sacara del país en una alfombra 

mágica? 

 

Otra chica salía todas las tardes hacia el Hotel Flamingo 

del Vedado a encontrarse con su novio marino mercante 

de Bulgaria , con el cual se casó poco después y terminó 

viviendo en aquella llamada República Hermana. Pero el 

matrimonio duró poco. Lo supe al encontrarla unos 

meses después en el hogar de nuestra condiscípula Kenia 

en la calle San Francisco. 

 

Tanto en La Anexa como en el Pre tuvimos que lidiar con 

la compañera Conchita, verdadera inquisidora roja, la 

cual entregó una carta al director del Instituto, donde me 

acusaba de gusano y pedía mi expulsión del centro en 

nombre de la U.J.C. (Unión de Jóvenes Comunistas). Lo 
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supe gracias a una persona que junto al chino Chan, 

trabajaba en la secretaría. ¿Dónde estará ahora la 

compañera Conchita? 

 

Una noche fui con Carmita al Salón Mambí de 

Tropicana, pero encontramos que era un sitio muy 

hortera para nuestro gusto y no estuvimos ni media hora 

en él, a pesar de habernos encontrado con José. 

 

José (alias Papitín) quería ligar a Carmita, pero ella no le 

hacía ningún caso, ya que tenía fama de depredador, pues 

al ser alto, rubio, de ojos verdes y con la billetera bien 

fornida – se dedicaba a estafar a las ancianitas que habían 

quedado solas en Cuba, cambiándoles por comida los 

objetos de valor que poseían y que después él vendía a 

diplomáticos-. Él la invitaba a los mejores restaurantes de 

la ciudad: Las Ruinas, El 1830, La Torre, etc., pero ella 

le respondía: - No estoy pa’ti, no me alquilo ni me vendo 

por un plato de comida. ¡Te equivocaste rubio! 

 

La policía hizo un registro en el apartamento de Papitín y 

su hermana (ya sus padres habían partido hacia los 

EE.UU.) y decomisaron todo lo que encontraron, así que 

ambos se quedaron como Adán y Eva antes de ser 

expulsados del Paraíso. A partir de aquel día, Papitín 

organizaba “motivitos” en su apartamento de la calle San 

Miguel, en los cuales su hermana hacía estriptís con la 

música de Patricia de Pérez Prado, imitando la célebre 

escena del filme La Dolce Vita, pero como no había 

estola de piel, resolvieron gracias a la pobre tía Eulalia 

(la cual era incolora, inodora e insípida), la que le 

confeccionó una, con una vieja frazada. Se tomaban 
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mojitos con  aguardiente y azúcar prieta y se comían 

bocaditos pequeños que Papitín “resolvía” con un 

panadero de La Cristina de la calle San José. Fueron 

denunciados por una “heroica” compañera del C.D.R. y 

no les quedó más remedio que arriar bandera. 

 

Carmita tenía un primo llamado Pedrito, muy serio, muy 

trabajador, madrugaba para ir al trabajo como si fuera 

una monja de clausura convocada para rezar por nuestras 

Almas. Se volvió muy militante, era la oveja roja de la 

familia, parece que comenzó a padecer del Síndrome de 

Estocolmo. Si a alguien se le iba un comentario no 

políticamente correcto, él se quedaba calladito como 

Tutankamón en su cámara funeraria. Comenzó a trabajar 

en el Ministerio del Azúcar en relaciones públicas, pero 

tuvo la suerte de caer con una jefa que comenzó a 

enseñarle las relaciones púbicas, lo cual provocó que se 

espabilara. Carmita me contó que ahora en Miami se 

dedica al márquetin y se hizo gurú de una secta y en sus 

sermones le salen hasta berridos castrenses como 

¡Aaaaart!  

 

Carmita gracias a las redes sociales  logró encontrar a 

Papitín, el mismo que “tanto le gustaban las mulatas y 

negras en La Habana”- cito sus palabras-, ahora es : 

racista, xenófobo, homófobo, facha y, se proclama 

supremacista blanco…¿Y tu abuela dónde está? 

 

Después de llegar por el éxodo de El Mariel, en un 

santiamén se hizo rico. Nadie sabe cómo. Cambia el auto 

cada año, vive en un ghetto cercado con una entrada sola 

vigilada. Cuenta que vivía desde que nació en Miramar. 
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Su casa da a un canal donde tiene anclado el yate. ¡Quién 

te ha visto y quién te ve! Pero su barriga ha aumentado 

de volumen al mismo tiempo que su cuenta bancaria y el 

cadenón de oro del cual cuelga una Santa Bárbara con 

rubí en la copa y esmeraldas en los ojos, apenas se ve 

cuando pasa alrededor de su voluminoso cuello de cerdo.  

Una amiga común le dijo a Carmita sin preámbulos ni 

circunloquios : Es mejor no darle nunca la espalda, pues 

cuando menos te lo esperas te clava el cuchillo, es un 

pobre diablo traicionero, maleducado y repugnante. Para 

él las mujeres son objetos y…creo que algún día saldrá 

del armario, pues ahora vive  con dos criados jóvenes a 

los que hace vestir como a los romanos de las películas 

de Hollywood.  

 

En La Anexa tuvimos a magníficos profesores: Blanca 

Vila en Geografía, Belkis Soriano en Español, Elier en 

Matemáticas, su esposa –de la cual no recordamos el 

nombre- en Música, Masique Landeta (sácate la careta) y 

Fabio Péncil en Física. Recordamos infinidad de 

anécdotas de aquellos tres años pasados juntos. 

 

En el Pre tuvimos a la Dra. Romeo en Inglés, Valdivia 

(siempre vestido con trajes de petronio) en Historia y a su 

esposa Muñeca (él la llamaba así delante de todos) en 

Geografía, la Dra. Dopico en Español, etc. Casi todos 

fueron expulsados de la enseñanza al aplicarse el 

tristemente célebre Plan Plancha, para eliminar a los 

profesores que no fueran capaces de crear “al hombre 

nuevo”. ¡Qué disparate! 
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Un mediodía caminábamos por la calle Obispo rumbo al 

Ten Cent Woolworth para almorzar, cuando encontramos 

a un señor que parecía salido de un filme de los años 

cuarenta: traje cruzado, corbata, sombrero de ala ancha, 

guapo como Arturo de Córdoba, Rock Hudson o Clark 

Gable. Parecía un actor de película neorrealista italiana. 

Se trataba de don Anselmo, el padre de Carmita. Ella me 

lo presentó y me quedé impresionado. Nos invitó a 

almorzar en El Floridita, al cual él iba cada día. Recuerdo 

el enchilado de langostas digno de 4 estrellas en la Guide 

Michelin. Su conversación fue muy agradable, se interesó 

por nuestros estudios y lo que pensábamos estudiar en el 

futuro.  

 

La buena impresión que me había causado se esfumó 

cuando mi amiga me contó que su madre le había pedido 

el divorcio a don Anselmo a causa de ser : mujeriego, 

holgazán y jugador. Según su madre, todo era culpa de 

un trauma de la infancia, pues la madre de don Anselmo 

había sido arrebatada a su madre por haberla parido en 

México,  sin marido reconocido ante Dios. La niña había 

estado en un orfanato de las monjas Adoradoras Esclavas 

del Santísimo Sacramento, hasta que éstas habían 

encontrado a una familia rica y cristiana, como Dios 

manda, para que la adoptara. Don Anselmo nunca logró 

conocer a su abuela ni a nadie de su familia biológica 

salvo a su propia madre. 

 

¡Ay Carmita! ¡Cuántos recuerdos! 

 

Carmita conoció en La Habana al hijo de un diplomático 

suizo que según ella, tenía cara de publicidad de gafas y 
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cuerpo de modelo de trusas (bañadores). La boda fue por 

todo lo alto en La Habana, con productos de la 

Diplotienda. El regalo más original fue el de una amiga, 

la que logró que un artista de La Plaza de Armas 

esculpiera una Virgen de la Caridad del Cobre, pero que 

le puso la cara de Pocahontas, como a todos los rostros 

que esculpía; era su especialidad.  Se casaron y se fueron 

a vivir a Londres. Pero no pasó mucho tiempo antes de 

que ella descubriera que su esposo recién estrenado iba a 

locales gays y la engañaba con un tal Nino. Carmita 

divorció y tomó el camino de Miami. Estimo que para los 

cubanos...“Todos los caminos conducen a Miami”. 

 

Salía del restaurante Versailles de la calle 8, cuando se le 

acercó un español muy bien parecido  que le dijo: 

“Guapa… ¡te invito a ir a tirarle besos a las estrellas!” A 

ella le agradó el piropo, pero se hizo la que no lo había 

escuchado y se dirigió hacia su auto. El Sr. insistió y se 

pusieron a conversar. La invitó ir a Madrid “a respirar 

aire contaminado”. Ella aceptó. Él le presentó a su 

familia. Un año después se casaron y ahora viven entre 

Miami y Madrid. 

 

Lo único que no le agrada, es que cuando su suegra que 

es muy evangélica la visita,  se pasa el día cantando 

salmos evangélicos y cuando se sienta en el butacón 

cierra los ojos, entrelaza las manos a la altura del pecho 

como si fuera una monja de clausura en el refectorio y 

hay que mantener el silencio total en toda la casa. 

 

Nos despedimos en el aeropuerto Charles de Gaulle, con 

la promesa de volvernos a ver en Miami, París o Madrid. 
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Un gran abrazo desde estas lejanas tierras allende los 

mares, 

 

Félix José Hernández. 
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La Biblioteca Nacional de España presenta La 

cámara de hacer poemas 

                      

Madrid, 4 de junio de 2018. 

Querida Ofelia: 

Con cierta frecuencia se dice que un poema es 

fotogénico, y no es raro que se advierta que una obra 

fotográfica tiene aliento poético. ¿Cuáles son las 

relaciones entre estos dos géneros? ¿Pueden confundir 

tanto sus fronteras como para unirse en uno distinto? La 

cámara de hacer poemas busca mostrar, a través de una 

amplia selección de libros de poesía ilustrados 

fotográficamente (y viceversa), cómo han ido aliándose 

poetas y fotógrafos a lo largo del siglo XX hasta la 

actualidad.  
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Desde la magistral traducción a fotografía de un poema 

de Campoamor realizada por Cánovas hasta ayer mismo, 

la exposición ofrece una selección de libros que son a la 

vez libros de poemas y, a su manera cada uno, también 

fotolibros, con gran presencia de obras poco conocidas y 

apenas atendidas y parada inevitable en grandes títulos 

tanto de la poesía como del fotolibro. 

 Destacan obras de arte como Alturas de Macchu Picchu 

(Santiago 1954) de Pablo Neruda, con fotos de Martín 

Chambi; Lisboa cidade triste e alegre (Lisboa 1959), un 

fotolibro de Costa Martins y Victor Palla que también es 

una antología poética de la ciudad. Paranoia (Sao Paulo 

1963) del poeta Roberto Piva y fotógrafo y diseñador 

Wesley Duke Lee; Casi letanía (Caracas 1965) de Efraín 

Subero, con fotos y diseño del artista Mateo Manaure; 

Poeta en Nueva York (Barcelona 1966), volumen de la 

colección ‘Palabra e imagen’ con texto de Federico 

García Lorca, fotos de Oriol Maspons y Julio Ubiña y 

diseño de Oscar Tusquets; Quizá Brigitte Bardot venga a 

tomar una copa esta noche (Madrid 1971), una colección 

de collages y versos de Alfonso López Gradolí. 

Con cierta frecuencia se dice que un poema es 

fotogénico, y no es raro que se advierta que una obra 

fotográfica tiene aliento poético. ¿Cuáles son las 

relaciones entre estos dos géneros? ¿Pueden confundir 

tanto sus fronteras como para unirse en uno distinto? Con 

esta muestra se busca mostrar, a través de una amplia 
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selección de libros de poesía ilustrados fotográficamente 

(y viceversa), cómo han ido aliándose poetas y fotógrafos 

a lo largo del siglo XX hasta la actualidad. 

La cámara de hacer poemas. Comisariada por Horacio 

Fernández y Juan Bonilla. 

Desde el 5 de junio al 23 de septiembre de 2018. De 

martes a sábado de 10 a 20 h. Domingos y festivos de 10 

a 14 h. Último pase media hora antes del cierre. Entrada 

libre y gratuita. Sala Mínima del Museo de la BNE. 

Visitas guiadas público general (menores a partir de 8 

años) 

 -10 de junio de 11:30 a 12:30 h.  

-1, 15 y 29 de julio de 11:30 a 12:30 h. 

-7 y 21 de julio de 10:30 a 11:30 h. 

-9 y 23 de septiembre de 11:30 a 12:30 h. 

 Imprescindible inscripción previa .  

Un gran abrazo desde nuestra querida y culta Madrid, 

Félix José Hernؘández. 
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Catherine de Médicis la diabolique, d’ Henri 

Pigaillem 

            

Paris le 4 juin 2018. 

Henri Pigaillem nous offre un livre écrit dans un beau 

style, richement documenté,  qui révèle la vulnérabilité 

des êtres humains. L’écriture passionnée de l’auteur  

décrit l’odyssée dans l’esprit d’une femme. Une oeuvre  

extraordinaire et passionnante ! 
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En 2019 : 500ème anniversaire de la naissance de 

Catherine de Médicis. L’une des femmes les plus 

influentes de l’Histoire de France, une personnalité 

complexe. La légende noire est analysée ici par un 

biographe reconnu, spécialiste de la Renaissance et 

du XVII
e
 siècle. 

« L'histoire a longtemps hésité à donner à la mémoire 

de Catherine de Médicis la place à laquelle elle a 

droit. Auréolée d'une gloire tragique à jamais 

consacrée par la Saint-Barthélemy, la petite-fille de 

Laurent le Magnifique est partout représentée vêtue de 

noir, le visage empâté, l'oeil sévère. On oublie qu'à la 

cour de François Ier elle est d'abord une jeune fille 

ardente, alerte, vive, une excellente danseuse, une 

cavalière émérite. Son beau-père le roi ne peut se 

passer de son bel esprit et de ses conversations 

brillantes qui le distraient des affaires de l'État. La 

jeune dauphine chasse en furieuse à ses côtés, invente 

la première arbalète pour femme, apprend aux dames 

à monter en amazone. Elle n'en reste pas moins 

attentive  aux cabales qui partagent la cour. Si elle 

essuie en silence les avanies de Diane de Poitiers, c'est 

par calcul, car en apprenant  à dissimuler, elle 

prépare déjà son règne. Elle fait en secret son 

éducation politique en lisant Le Prince, l'oeuvre que 

Machiavel dédia autrefois à son père. La mort de 

François II, auquel succède Charles IX, sonne l'heure 

de son avènement. Reine et maîtresse sous le nom de 
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son fils, elle n'a dès lors d'autre but que celui de 

conserver le pouvoir, et pour cela elle emploie tous les 

moyens, bons ou mauvais, se montrant clémente ou 

sévère suivant les circonstances. Lorsque Coligny 

paraît triompher, elle le fait assassiner; si le roi de 

Navarre revendique le droit à la régence, elle sait le 

faire renoncer en échange de la charge de lieutenant 

général du royaume. Tandis que les Guise, champions 

de la cause catholique, poussent le roi à des mesures 

extrêmes contre les protestants, elle s'efforce 

inlassablement de rétablir la paix entre les deux 

partis. On la voit négocier, publier des traités, 

accorder des édits, et, pour sceller la réconciliation, 

marier sa fille Marguerite à Henri de Navarre, le futur 

Henri IV. Elle est fidèle à la foi catholique mais sait se 

tenir à l'écart de tout sentiment fanatique, ce qui lui 

permet de garder un regard lucide sur les problèmes 

religieux  auxquels elle est confrontée. En fait, ce qui 

semble guider sa conscience, ce sont les miroirs 

magiques, l'astrologie, la sorcellerie, les prophéties de 

Nostradamus. L'imagination des pamphlétaires 

attribue à ses superstitions et à ses actes mystérieux 

les crimes dont elle se serait rendue coupable. L'huile 

de vitriol, les sels caustiques, les acides et autres 

demi-poisons, c'est l'affaire ancestrale des Médicis. 

Prédestinée à jeter des sons. Catherine en connaît les 

secrets. Moins raffiné, plus inouï, l'envoûtement 

d'airain aurait supprimé le frère cadet de Coligny. 
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François d'Andelot, et ce n'est que de justesse que le 

prince de Condé aurait échappé à une mort 

programmée dans le laboratoire à cucurbites de 

Cosme Ruggieri, l'astrologue de la reine. 

La malédiction semble cependant n'avoir agi que sur 

Catherine elle-même, si l'on considère que sa vie 

s'achève misérablement: «À Blois, écrit Pierre de 

L'Estoile, où elle était adorée et révérée comme la 

Junon de la cour, elle n'eût plus tôt rendu le dernier 

soupir qu'on n'en fit pas plus de compte partout  que 

d'une chèvre morte. » Son règne fut grand. Il a paru 

utile à Honoré de Balzac d'en retracer les actions les 

plus éclatantes. Son jugement contraste avec toutes les 

injustes opinions du VIe siècle: 

‘Les calomnies une fois dissipées par les faits 

péniblement retrouvés à travers les contradictions des 

pamphlets et les fausses anecdotes, tout s'explique à la 

gloire de cette femme extraordinaire, qui n'eut aucune 

des faiblesses de son sexe [...J Catherine, obligée de 

combattre une hérésie prête à dévorer la monarchie, 

sans amis, apercevant la trahison dans les chefs du 

parti catholique, et la république dans le parti 

calviniste, a employé l'arme la plus dangereuse, mais 

la plus certaine de la politique, l'adresse  ?’ » 

Depuis 500 ans, la renommée de Catherine de Médicis 

est livrée aux jugements les plus opposés.  Dénoncée  

par  les  uns,  exaltée  par  les  autres,  son  nom  est  
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entaché  de  la violence  des  massacres  de  la  Saint-

Barthélemy.  Sa  réputation  masque  pourtant  une 

personnalité  complexe.  Femme  de  réflexion  et  

d’action,  d’une  indomptable  énergie, soucieuse  de  

préserver  la  grandeur  de  la  monarchie,  elle  s’est  

engagée  dans  une politique intraitable en intervenant 

sans relâche auprès de ses fils, au nom desquels elle a 

régné pendant près de trente ans. Catherine de Médicis 

était certainement une diplomate de génie. En digne 

petite-fille de Laurent  le  Magnifique  elle  se  manifesta  

aussi  très  tôt  mécène,  la  bâtisseuse, collectionneuse  

d’objets  d’art  rares  et  précieux,  s’entourant  des  plus  

grands  artistes romains ou toscans. 

Couronné par l’Académie française, la Société des Gens 

de Lettres et la Fondation Cino del Duca, Henri 

Pigaillem est l’auteur d’une trentaine d’ouvrages. Il a 

notamment écrit une biographie d’Anne de Bretagne, de 

la duchesse de Fontanges, du docteur Guillotin, des Hugo 

et des Borgia. 

Catherine de Médicis. La diabolique. Henri Pigaillem.  

© Éditions Belin / Humensis , 2018. Collection Histoire, 

dirigée par Thierry Sarmant. Broché collé.14 x 22 cm. 

360 pages. 24,5 €. ISBN : 978-2-410-01430-3 

La collection Histoire est une collection alerte et 

passionnée qui intègre les nouvelles manières de raconter 

l’histoire et demeure dans la droite ligne des collections 

de savoirs et de culture de la maison Belin. Elle donne 

voix aux historiens confirmés comme aux jeunes 

générations : il s’agit, toujours porté par une écriture 
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d’auteur, d’explorer et de partager de nouvelles façons de 

faire exister le passé. Sans exclusive, la collection 

intègre, sous une forme narrative, l’histoire des 

événements du passé, des guerres et des recompositions 

géopolitiques, l’histoire des sciences, des émotions, des 

cultures et des sociétés ; elle fait place, avant tout, aux 

hommes et aux femmes du passé, à la façon dont ils 

perçoivent et vivent leur temps, aux retentissements et 

aux correspondances que leurs histoires recèlent pour les 

lecteurs d’aujourd’hui. Elle fait place à la seule curiosité, 

au désir d’altérité et de découverte, au plaisir de se laisser 

surprendre, de comprendre et penser le monde, de lire et 

relire. 

Félix José Hernández. 
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Les Nouvelles Aventures du fakir au pays d’Ikea, de 

Romain Puértolas 

      
 

Paris le 5 juin 2018. 

 

La plume exceptionnelle de Romain Puértolas nous offre 

un roman drôle et kafkaïen, qui vous emporte dès la 
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première page. Le célèbre auteur nous écrit un livre 

surprenant, à propos de l'odyssée peu commune de la vie 

de son personnage. Il nous entraîne, façon Molière, à rire 

de nous-mêmes et à penser notre société actuelle. On se 

régale ! 

 

« Le garçon qui murmurait à l’oreille des vaches 

(sacrées). 

 

27 ans après D.C. (Vingt-sept ans après la naissance du 

magicien David Copperfield (1956) dans le calendrier 

fakir, soit 1983) 

 

Ajatashatru Lavash Patel avait dû mentir à sa mère pour 

assister à sa première classe de fakir. 

 

Il ne mentait jamais, sauf lorsque la vérité pouvait 

blesser sa pauvre Mama Sihringh, c’est-à-dire, en gros, 

presque toujours. Fidèle au dicton «Si vous voulez que 

votre secret ne soit jamais dévoilé, gardez-le pour vous», 

le garçon n’avait rien dit à ses cousins non plus. Pour 

Sihringh, Jamlidanup Saanghi Patouvash Khan Dakatur 

(qui était un seul et même cousin) et Batmaan, il était 

allé se promener dans le désert du Tharthar.  

 

Il n’y avait qu’à Vashnou, la vache de la maison, qu’il 

disait la vérité, pour se délivrer du poids du mensonge, 

pour partager ses secrets avec quelqu’un qui le 

comprendrait, ne s’offusquerait pas et ne le punirait 

jamais. Vashnou était parfaite pour cela. Elle écoutait 

ses confessions de petit garçon espiègle durant des 

heures, l’œil vitreux, en ruminant son foin, sans que 
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jamais une grimace de désapprobation ne vienne 

déformer son joli museau.  

 

Ainsi, avant de partir ce matin-là, le jeune Ajatashatru 

avait glissé quelques mots à l’oreille de la vache sacrée, 

lui avait tapoté le cuir du dos d’un geste amical, caressé 

sa bosse porte-bonheur, puis avait pris congé d’elle pour 

parcourir, à pied, avec pour seule compagnie le vent qui 

souffle fort dans les oreilles et le sable chaud sur ses 

orteils, les trente kilomètres qui séparaient Kishanyogoor 

de Shishke Babh. 

 

Quelques jours auparavant, il avait vu une affiche 

annonçant  la date et le lieu de la mystérieuse réunion. 

Ta vie ne vaut pas un clou? Deviens fakir! Il avait 

décollé l’affiche et l’avait rangée dans sa cachette 

secrète, la cavité d’un arbre aux abords de la maison, 

avec le briquet que lui avait offert un drôle de type en 

échange d’étranges faveurs. Un géologue anglais qui 

étudiait le désert du Tharthar et s’était égaré après une 

panne de 4X4. Il avait préféré ne pas évoquer cette 

histoire à Mama Sihringh, qui lui interdisait toujours de 

parler à des inconnus et d’accepter leurs cadeaux. Elle 

se mettrait sans doute en colère si elle savait qu’il avait 

fini à quatre pattes entre ses jambes.  

 

Maintenant, il se tenait le dos bien droit derrière un 

pupitre en bois décrépi, entouré d’autres enfants de son 

âge. Il avait alors neuf ans. Devant eux, un jeune homme 

d’une trentaine d’années, d’une maigreur extrême, 

affublé d’une longue barbe tressée, teinte en orange, et 

qui donnait envie de tirer dessus, brandissait 
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nerveusement un bâton avec lequel il tapotait sur un 

grand tableau. Ses cheveux, de même couleur, plus longs 

encore que sa barbe et semblables à de la corde, 

s’agglutinaient en une grosse masse crasseuse qui se 

terminait en de minces tentacules qui pendaient sur ses 

épaules. Un savant mélange entre Bob Marley et le  

dalaï-lama. Son front était peinturluré de rouge, comme 

si  une main ensanglantée y avait appliqué son empreinte 

indélebile.  Il lui manquait également quelques dents, ce 

qui était surprenant pour son âge. Bref, il faisait peur à 

voir.  

À la différence de son public d’écoliers, qui n’étaient 

vêtus que de simples pagnes en tissu, l’homme portait 

une grande toge orange qui flottait dans les airs à 

chacun de ses mouvements.  

 

– Aujourd’hui, c’est votre premier jour à l’EDF (École 

des fakirs), commença le maître dans un dialecte que ne 

connaissait pas Ajatashatru. C’est un jour que vous 

n’oublierez pas. Vous n’avez qu’une petite dizaine 

d’années pour la plupart d’entre vous, et pourtant, vous 

venez de prendre une décision qui marquera votre vie à 

tout jamais. Vous vous êtes comportés en adultes et vous 

pouvez déjà vous applaudir. 

 

L’homme fit une pause. Les enfants se regardèrent, 

satisfaits  d’eux-mêmes, et s’applaudirent. Afin de ne pas 

trop attirer l’attention sur lui, le jeune Kishanyogoorais, 

qui ne parlait pas un seul mot de ce dialecte barbare, 

imita l’assemblée en frappant à son tour dans ses mains. 
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– Je tiens à être sincère avec vous, ajouta le jeune 

professeur  dans ce charabia que tous semblaient 

comprendre. Vous aurez une vie dure, chaste, 

quelquefois elle sera juste pénible. Vous ignorez encore 

ce que signifie le mot chaste, vous le devinerez bien assez 

tôt, mais vous comprenez tous dure et pénible, n’est-ce 

pas? Et j’insiste sur ces deux mots, car j’aimerais que 

vous vous engagiez dans cette voie en toute connaissance 

de cause. Je ne vais pas vous mentir, fakir est une 

vocation, mais aussi un apprentissage laborieux. On ne 

naît pas fakir, on le devient. » 

 

Rappelez-vous l’épisode précédent : L’extraordinaire 

voyage du fakir qui était resté coincé dans une armoire 

Ikea ; soit Ajatashatru Lavash Patel, qu’on expectorera 

selon les goûts et la virtuosité phonique achète-une-

truelle ou jette-un-tas-de-choux, as de l’arnaque fakirique 

en tout sens et madré épateur de gogos. Après un 

soubresautant tour du monde emboîté dans une armoire 

Ikea qui l’avait vu, par avion ou par cargo, transbahuté 

d’Angleterre en Espagne et de Paris à Tripoli, nous 

avions laissé l’homme coulant les plus doux des jours 

avec Marie Rivière, la dame de son cœur et écoulant par 

palettes entières le récit de sa déménageante saga.  

Les gens heureux étant privés d’histoires et comme 

d’urgence il nous en faut une, voilà. Alors que notre 

héros macère dans l’aisance avec la volupté d’un 

cornichon dans la saumure et se confit dans le plus gras 

bien-être, son éditeur retoque son second opus, lisse à 

l’excès et bien bouffi de consensualité. Pour la faire 

brève, notre fakir est devenu mou du clou, glabre du 

sabre et son tapis de braises vire à la moquette haute 
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laine. Réagissez, mon bon ! Et notre Patel de repartir à la 

reconquête de soi. Cap sur la Suède pour rencontrer Dieu 

lui-même, l’Allah de la clé Allen, le maître d’Ikea, et se 

fournir en Kisifrøtsipik, la Rolls du tapis à clous. Par 

chance, dès l’aéroport, les choses vont mal : emporté 

dans une louche affaire de diamants, confronté au  baron 

Shrinkshrankshrunk, patron de Nespressé et roi de la 

dosette corsée, au professeur Ronaldo, gemmologue 

brésilien, sauvé de la mort par une édition polonaise 

d’Autant en emporte le vent, il se retrouve cloué dans une 

commode et largué en pleine Baltique, d’où il sera sauvé 

pour coulisser dans la confraternité d’un cirque belge et 

apporter une assistance magique à des réfugiés syriens. 

Tout cela entrecoupé de souvenirs d’enfance marqués par 

la férule et la duplicité de son maître et initiateur Baba 

Ohrom. Alors, on avale sa boussole, on ravale sa carte et 

on mise à l’aveugle.  

 

Avec la seconde aventure de son fakir, Romain Puértolas, 

en digne fils de Verne et parfait gendre d’Alexandre 

Dumas, réaffirme cette vérité d’évidence : le monde n’est 

qu’une commode Ikea, assemblée par un fakir, pleine de 

fausses portes et de doubles fonds, et que l’on assemblera 

jamais ! 

« Romain Puértolas renoue avec le héros qui a fait son 

succès planétaire, à la fois farfelu et engagé. Paru en 

2013, L’extraordinaire voyage du fakir qui était resté 

coincé dans une armoire Ikea est l’une des plus féeriques 

aventures éditoriales de ces dernières années. (...) 

 Puértolas en profite pour réactiver son héros, 

Ajatashatru Lavash Patel, resté en France, marié avec sa 
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chère Marie Rivière, et devenu un richissime écrivain à 

succès, il décide de dormir à nouveau sur un lit à clous… 

introuvable chez Ikea France. S’ensuivra une avalanche 

de péripéties plus burlesques les unes que les autres, de 

quiproquos, de rebondissements invraisemblables et de 

calembours potaches, dignes des San-Antonio de la 

grande époque. » Jean-Claude Perrier, Livres Hebdo   

 « Le Fakir revient, plus vivant que jamais. Le 

prolifique Romain Puértolas revient avec un film et un 

nouveau roman. Avec un tome II au roman et un film, 

Romain Puértolas donne corps à son personnage 

fétiche. » Le Courrier Picard  

« Péripéties incroyables et humour sont de nouveau au 

rendez-vous dans ce roman attendu. » Biblioteca 

Magazine 

 « Romain Puèrtolas cite aussi bien Stéphanie de Monaco 

qu'Arthur Rimbaud L'auteur, très en verve, 

s'autorise toutes les fantaisies pour une suite épatante Et 

piquante ! » Alexandre Fillon, Lire 

« L'absurdité est élevée au rang d'art absolu. Si ce n'est 

pas vraiment l'humour, ca y ressemble. Il s'y entend pour 

manier le calembour tel Martin Fourcade glissant sur le 

fond et visant juste. (...) Les adeptes du retournement 

de situation n'y perdront ni le Nord, ni le sens de 

l'humour. » Thierry Boillot, L’Alsace 

« C'est le début d'une histoire folle, aussi réjouissante 

que foutraque. La verve de l'auteur irradie les pages. (...) 
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Le voyage est entrecoupé de scènes du passé, où le héros 

interroge l'enfant qu'il a été. C'est peut-être la meilleure 

façon de se retrouver, de renouer avec cette part de rêve 

engloutie par le succès. Il y a du Candide dans cette 

errance philosophique, un Candide qui aurait mangé très 

épicé. Au milieu des polars de l'été, l'humour de ce 

roman mi-indien mi-suédois fait du bien. » David 

Foenkinos, L’Express    

 « Les lecteurs de cinquante pays ont été conquis par les 

virevoltantes aventures du ressortissant indien à 

l'humour inoxydable. » Ouest-France 

 « Le héros du best-seller de Romain Puértolas débarque 

au cinéma, tandis que Les Nouvelles Aventures du fakir 

au pays d'Ikéa sortent en librairie. Bienvenue dans le 

monde magique du succès. Adeline Fleury, Le Parisien  

  

« Cette fable truculente sur les aventures d'un jeune 

Indien trimballé aux quatre coins de l'Europe et dont le 

destin se confond avec celui des migrants. » Le  

Télégramme. 

« Il décide alors, se remémorant son enfance misérable 

et sa formation de fakir auprès du terrible Baba Orhom, 

de se rendre à Stockholm pour demander à M. Ikea en 

personne de lui fournir un kisifrotsipik, le lit à clous "qui 

lui manquait pour redevenir celui qu'il avait toujours 

été". Entreprise qui va être à l'origine d'une série de 

quiproquos et de rebondissements dont Puértolas 
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maîtrise l'enchaînement comme un gymnaste de haut 

niveau. » Véronique Cassarin-Grand, L’OBS   

 « Une folle comédie que l'on dévore comme une 

confiserie à la fête foraine entre le grand huit et le 

château fantôme. » Bernard Babkine, Marie-France 

 Romain Puértolas est né le premier jour de l'hiver 1975 

à Montpellier. Enfant, Romain voulait être plongeur pour 

le Commandant Cousteau et agent secret. Il est devenu 

dresseur de poupées russes, en ce sens qu'il a toujours eu 

comme objectif de vivre plusieurs vies en une seule. 

Ainsi, tour à tour DJ, compositeur, professeur de langues, 

traducteur-interprète, steward, voix pour méthode de 

langues, nettoyeur de machines à sous, chef avion, 

employé de navigation aérienne et capitaine de police, 

Romain a déménagé 32 fois en 41 ans et vécu dans 3 

pays (France, Espagne, Angleterre), prouvant que le 

mouvement et le voyage tiennent une place privilégiée, si 

ce n'est essentielle, dans sa vie et dans ses romans.  

Les Nouvelles Aventures du fakir au pays d'Ikea est 

son cinquième roman et la suite de L'extraordinaire 

voyage du fakir qui était resté coincé dans une armoire 

Ikea (2013). Romain Puértolas a également publié au 

Dilettante : La petite fille qui avait avalé un nuage 

grand comme la tour Eiffel (2015), Re-vive l'Empereur 

! (2015), Tout un été sans Facebook (2017) ainsi qu'un 

roman jeunesse paru aux éditions La joie de lire : Un 

détective très très très spécial (2017). 
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Les Nouvelles Aventures du fakir au pays d’Ikea. 

Romain Puértolas. © Éditions Le Dilettante, 2018. 

Roman. Couverture de Romain Puértolas. 14 x 20,5 cm. 

288 pages. 20,00 €. ISBN : 978-2-84263-946-4 

dilettante n. (mot ital.) Personne qui s'adonne à une 

occupation, à un art en amateur, pour son seul plaisir. 

Personne qui ne se fie qu'aux impulsions de ses goûts. Le 

Petit Larousse. 

Félix José Hernández. 
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La II Semana Internacional de Cine de Santander  

 

 
 

Santander, 15 de junio de 2018. 
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Querida Ofelia: 

 

La II Semana Internacional de Cine de Santander se 

celebrará del 16 al 23 de junio en el Centro Botín y la 

Filmoteca de Cantabria y recibirá a algunos de los 

nombres más destacados del séptimo arte. Entre las 

personalidades asistentes están confirmados dos de los 

cineastas mexicanos más prestigiosos: el director, escritor 

y guionista nominado a un Oscar, Guillermo Arriaga; y el 

también director, guionista, y productor  Michel Franco, 

un creador habitual en los festivales internacionales más 

importantes.  

 

 Michel Franco es el realizador mexicano más premiado 

en el Festival de Cannes, donde en 2017 su última 

película, Las hijas de Abril, ganó el Premio Especial del 

Jurado de la sección ‘Un Certain Regard’. Además 

obtuvo el Premio al Mejor Guion por Chronic en 2015 y 

su segundo largometraje, Después de Lucía, recibió el 

Premio a Mejor Película en ‘Un Certain Regard’ en 2012. 

Su opera prima, Daniel y Ana, ya fue seleccionada para 

la Quincena de Realizadores del certamen francés y se 

distribuyó internacionalmente.  

 

 Estos cuatro largometrajes serán parte de la retrospectiva 

que le dedicará la SICS, completada por la proyección de 

A los ojos (2014) y su cortometraje Entre dos (2003; 

Gran Premio del Festival de Huesca y Mejor 
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Cortometraje en el Festival de Dresde). Michel 

presentará todas sus películas y ofrecerá un encuentro 

con el público y una clase magistral para todos los 

interesados.  

 

 En su faceta como productor cabe destacar: 600 Millas 

(2015), dirigida por Gabriel Ripstein, protagonizada por 

Tim Roth y ganadora del premio a Mejor Opera Prima en 

el Festival de Berlín y en los Ariel de la Academia 

Mexicana de Artes y Ciencias Cinematográficas; y Desde 

allá (2015) del venezolano Lorenzo Vigas y ganadora del 

León de Oro en el Festival de Cine de Venecia, entre 

otros nueve galardones.  

 

 La SICS también homenajeará al director, escritor y 

productor Guillermo Arriaga.  

 

 Arriaga se inició como novelista con “Escuadrón 

Guillotina” y destacó por su colaboración como guionista 

con Alejandro González Iñárritu para el que escribió tres 

de sus primeras películas: Amores Perros (2000), por la 

que obtuvo una nominación al Oscar, además de muchos 

otros galardones internacionales, 21 gramos y Babel, que 

consolidaron la carrera como cineasta de González 

Iñárritu.  

 

 En 2005 colabora con Tommy Lee Jones en su debut 

como director, en la escritura del largometraje Los tres 
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entierros de Melquiades Estrada, por el que recibe el 

premio al Mejor Guion en el Festival de Cannes.  

 

 Ya en 2008 dirigió su primera película: The Burning 

Plain (Lejos de la tierra quemada), con Charlize Theron, 

Jennifer Lawrence y Kim Basinger como protagonistas.   

 En 2016 Arriaga vuelve a la novela con la publicación 

de “El salvaje” con la que obtiene el Premio Mazatlán de 

Literatura en 2017.   

 

 La SICS proyectará su película Lejos de la tierra 

quemada con un coloquio posterior y Guillermo Arriaga 

nos ofrecerá un encuentro con el público así como una 

clase magistral.  

 

 La Semana Internacional de Cine de Santander está 

organizada por el Centro Botín, Morena Films y la 

Filmoteca de Cantabria, en colaboración con el Festival 

Internacional de Cine de Guadalajara (México). 

 

Un gran abrazo desde nuestra querida y culta España, 

 

Félix José Hernández. 
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Aprendiendo a través del arte  en el Museo 

Guggenheim Bilbao 

 

 
 

Bilbao, 14 de junio de 2018. 

 

Querida Ofelia: 

 

“Este curso hemos trabajado el ecosistema; hemos 

pintado con las manos, con rodillos, pinceles, brochas. 

También hemos creado collage, plantillas, solapas, 

píxeles; y hemos utilizado periódicos, fotos, publicidad, 

plástico, madera y tiras de papel. Me gustaría hacer la 

actividad 10.000 veces”. “Cuando más he disfrutado en 

los talleres ha sido a la hora de crear el robot. Me 
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entusiasma todo lo que hacemos, porque he aprendido a 

inventar cosas, como un robot y un fantasma, con todas 

sus características y su historia.” Con esta emoción y 

espontaneidad se expresaban un escolar del colegio 

Judimendi de Vitoria, y una alumna del colegio La 

Arboleda del Valle de Trápaga tras su paso por el 

programa Aprendiendo a través del arte, que este año 

celebra su vigesimoprimera edición.  

 

La muestra que culmina el programa, que cuenta desde 

su inicio con el generoso patrocinio de BBK y con la 

colaboración del Departamento de Educación del 

Gobierno Vasco, se expondrá este año, del 12 de junio al 

16 de septiembre, en el espacio educativo del Museo. 

  

Los artistas Iñaki Gracenea, Naia del Castillo, Maider 

López, ManMuniategiandikoetxea, Jorge Rubio y Elssie 

Ansareo, en colaboración con las educadoras del Museo 

Guggenheim Bilbao y los profesores de seis colegios de 

la Comunidad Autónoma del País Vasco, han diseñado y 

dinamizado los talleres en los que se han gestado, entre 

otras propuestas creativas: divertidas performances 

grupales recogidas en fotografías, pinturas 

experimentales con plantillas o reservas, una carta de 

colores con17 colores de piel diferentes o un enorme 

robot con una historia muy original. El objetivo es que 

los niños descubran, experimenten, cuestionen lo que 

ven, desmonten lo montado y vuelvan a construir a través 
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de medios como la fotografía, la pintura, la escultura o la 

performance. 

 

“Este curso ha sido una experiencia inolvidable para mí y 

para estos alumnos. Un tema recurrente es ‘la llamada’ o 

revelación del arte que hemos sentido los que nos 

dedicamos a esto. Como los religiosos notan la vocación 

que les induce a dedicar toda una vida a la fe, los artistas 

también tenemos una “primera vez”, un momento 

especial que alguien propicia, un despertar del que no se 

vuelve ya a la monotonía del sueño. Este programa, a mi 

entender, garantiza los requisitos para que se den estas 

circunstancias”. Jorge Rubio desvelaba así su propia 

vivencia del arte como un elemento de transformación de 

la vida de las personas.  

 

La exposición de Aprendiendo a través del arte de este 

año se organiza en dos secciones temáticas; los códigos, 

que engloban propuestas relacionadas con los alfabetos, 

las señales y los símbolos reinterpretados; y los espacios, 

con creaciones que tratan la ocupación del espacio y sus 

posibilidades de representación.  

 

Seis proyectos artísticos originales, imaginativos y 

emocionantes  
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Los 140 artistas que componen la exposición 

Aprendiendo a través del arte pertenecen a seis colegios 

de Álava, Bizkaia y Gipuzkoa.  

 

Los alumnos de 6º curso del colegio Amaña de Éibar han 

explorado los sistemas de comunicación existentes: el 

lenguaje verbal, las señales de tráfico, el código náutico, 

el lenguaje de signos... con el objetivo de desarrollar su 

sentido crítico. Con la ayuda del artista Manu 

Muniategiandikoetxea, analizaron la señalética que les 

rodea; tomaron fotografías del entorno, de los carteles, 

las señales y los códigos; identificaron tipologías y, 

finalmente, idearon nuevos y divertidos códigos de 

comunicación reordenando elementos ya existentes.  

 

La clase de 5º curso de Judimendi Ikastola de Vitoria-

Gasteiz reflexionó sobre los ecosistemas y la gran 

variedad de vida presente en la tierra. Con el apoyo del 

artista Iñaki Gracenea, este grupo multicultural 

representó plásticamente distintos hábitats, así como los 

organismos que los habitan, a través de la pintura y el 

collage. Entre todos realizaron grandes murales 

colectivos donde mezclaron los colores y emplearon 

patrones geométricos, formas orgánicas y dibujos 

pixelados. A través de este trabajo, fueron conscientes de 

que el grupo forma también un ecosistema en miniatura, 

una comunidad donde interactúan distintas personas y 

donde la convivencia y el respeto son fundamentales.  
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El alumnado de 4º curso del colegio Aranbizkarra de 

Vitoria-Gasteiz analizó las posibilidades expresivas de 

las formas de las letras y el equilibrio de los distintos 

alfabetos. Observaron los grafitis y firmas de los 

alrededores de su colegio y se dieron cuenta de las 

posibilidades del espacio público para intervenirlo de 

manera artística. Acompañados del artista Jorge Rubio 

fotografiaron objetos y lugares cercanos; les cambiaron la 

escala y el punto de vista; realizaron plantillas y, 

modificaron su entorno a través del arte.  

 

Los escolares de 2º curso del colegio Ondarreta de 

Andoain aprendieron a relacionarse con el entorno y con 

sus compañeros de clase. Comprobaron que pueden 

llenar espacios con sus cuerpos colaborando entre ellos, 

formando parte de un todo que necesita de cada persona 

individual. Los niños habían visitado el Museo con 

Maider López y se habían fijado en la instalación con 

sillas de la artista Esther Ferrery, con esta fuente de 

inspiración, jugaron y se divirtieron alterando la 

distribución de la clase, colocando las sillas y mesas de 

diferente manera y ocupando espacios inéditos a partir de 

la cooperación y el trabajo en grupo.  

 

Los niños y niñas de 2º curso del colegio Markonzaga de 

Sestao visualizaron vídeos de artistas de todo el mundo 

que trabajan en sus estudios con el fin de explorar el 
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concepto de diversidad. Animados por la artista Naia del 

Castillo, los escolares indagaron sobre este tema 

retratando a sus compañeros y fijándose en sus rasgos 

físicos; hicieron fotocopias de los retratos, los trocearon y 

mezclaron los fragmentos. De esta manera configuraron 

nuevas caras sobre una cartulina de espejo. Naia del 

Castillo expresaba así su experiencia con el grupo: “Este 

año, los niños de segundo de la escuela Markonzaga de 

Sestao y su profesora Leire, con sus ganas y su atención, 

me han permitido crear un ambiente de trabajo perfecto, 

en el que hemos combinado ejercicios, juegos y 

reflexiones sobre la obra de artistas como Vermeer, 

Marina Abramovich, Mark Rothko o Angelica Dass. De 

esta manera, poco a poco hemos ido desenmarañando el 

concepto que el colegio quería desarrollar: la 

multiculturalidad”.  

 

Los escolares de segundo a 6º curso del colegio La 

Arboleda del Valle de Trápaga trabajaron sobre la 

mitología y las historias que hay detrás de los personajes 

mitológicos. Acompañados de la artista Elssie Ansareo, 

inventaron varios personajes y, entre todos, seleccionaron 

dos: Un fantasma y un robot. Imaginaron cómo iban a ser 

esas criaturas mitológicas y qué vinculo iban a tener entre 

ellas. Para completar este trabajo, llamado “El robot y el 

Fantasma”, realizaron una instalación de grandes 

dimensiones con los dos personajes elegidos.  
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“Los niños están encantados, emocionados. Conocen 

técnicas y formas diferentes de hacer cosas. Hasta ahora 

quizá en la escuela nos centrábamos más en el uso de 

témperas o pinturas, pero, como en este proyecto se trata 

de diseñar, de pensar para hacer cosas diferentes, la 

actividad les saca de la rutina, de la plástica. Por eso, 

aquí les vemos supercontentos; están esperando el 

viernes, a que llegue Elssie”. La profesora Ana Mª Vega, 

valoraba con estas palabras su experiencia en el 

programa. 

 

Intercambio Bilbao-Nueva York  

 

Una clase del Colegio Amaña de Eibar y otra del PS 86 

del Bronx en NY, ayudados por los artistas Manu 

Muniategiandikoetxea y Jeff Hopkins, se han 

comunicado por email durante seis semanas, 

intercambiando información de sus proyectos artísticos a 

través de mensajes de texto e imágenes, dibujos y 

fotografías de sus creaciones.  

 

Desde 1999, Aprendiendo a través del arte ha facilitado a 

escolares, artistas y profesores participantes la 

posibilidad de desarrollar un intercambio cultural a través 

de la educación artística entre colegios de Educación 

Primaria del País Vasco y de Nueva York. Este 

intercambio trasciende lo meramente artístico, puesto que 

los escolares comparten inquietudes, gustos y juegos, 
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entre otros aspectos de la realidad que los rodea. Cada 

grupo sintió una gran curiosidad por conocer lo que es 

característico de sus respectivos entornos y por comparar 

los Museos Guggenheim de ambas ciudades.  

 

Veintiún años de Aprendiendo a través del arte 

 

El programa Aprendiendo a través del arte cumple 21 

años con la satisfacción de haber contribuido a reforzar el 

currículo escolar de más de 3.000 escolares de primaria a 

través de actividades artísticas y, al mismo tiempo, haber 

enseñado a estos niños a mirar el mundo de una forma 

creativa y personal, asimilando valores como el trabajo 

en equipo, la convivencia con otras culturas o el respeto 

por el medioambiente.  

 

3.011 escolares, 28 artistas, 220 profesores de Educación 

Primaria de los tres modelos lingüísticos y 145 centros de 

todo el País Vasco, han colaborado activamente con las 

educadoras del Museo Guggenheim Bilbao en el 

desarrollo de este programa desde 1998.  

 

21 años después de su puesta en marcha en el Museo 

Guggenheim Bilbao, el programa Aprendiendo a través 

del arte continúa mostrando su enorme potencial para 

mejorar el currículo escolar a través del arte. Este 

programa educativo tiene su origen en el Solomon R. 

Guggenheim Museum de Nueva York. En el año 1970, la 
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mecenas Natalie K. Lieberman lo implantó como 

respuesta a la eliminación de la enseñanza de las artes en 

las escuelas públicas de Primaria de la ciudad.  

 

Las audioguías del Museo contendrán información 

general sobre este programa y la explicación de algunos 

de los trabajos incluidos enAprendiendo a través del arte, 

como sucede en el resto de las exposiciones.  

 

Nueva exposición  Aprendiendo a través del arte en el 

Museo Guggenheim Bilbao. Fechas: del 12 de junio al 

16 de septiembre. Ubicación: espacio educativo del 

Museo Guggenheim Bilbao. Patrocinada por BBK. 

 

Un gran abrazo desde nuestra querida y culta Bilbao, 

 

Félix José Hernández. 
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El Espejo de Joana Vasconcelos en el Museo 

Guggenheim Bilbao 

 

 
 

Bilbao, 14 de junio de 2018. 

 

Querida Ofelia: 

 

El Museo Guggenheim Bilbao presenta la exposición 

Joana Vasconcelos. Soy tu espejo, una selección de 

treinta obras realizadas entre 1997 y la actualidad por la 

artista portuguesa más internacional, incluyendo una 

instalación concebida específicamente para el Atrio del 

Museo y otras obras de nueva creación. En esta muestra, 

patrocinada por Seguros Bilbao, el espectador podrá 

sumergirse de lleno en el universo de una artista con una 



Desde las orillas del Sena 

 295 

visión directa y humorística del mundo, cuya obra 

explica sin esfuerzo aparente muchas de las 

contradicciones de nuestra sociedad.  

 

Algunos de los trabajos de Joana Vasconcelos son de una 

extraordinaria complejidad: se mueven, emiten sonidos o 

se iluminan, complicaciones que la artista resuelve en su 

estudio lisboeta de tres mil metros cuadrados con la 

asistencia de un equipo de más de cincuenta 

colaboradores permanentes. En la confección de sus 

obras, Vasconcelos utiliza una amplia variedad de 

materiales procedentes de la vida cotidiana como 

electrodomésticos, azulejos, telas, cerámica popular, 

botellas, medicinas, urinarios, duchas, utensilios de 

cocina, teléfonos, coches y cubiertos de plástico. Con 

ellos la artista construye imágenes chocantes, festivas y 

directas que remiten a asuntos socio-políticos propios de 

las sociedades consumistas, postcoloniales y 

globalizadas, abordando temas que van desde la 

inmigración a la violencia de género. El sentido del 

humor siempre está presente y las piezas sugieren 

significados abiertos y no dogmáticos, lo que las acerca a 

las propuestas de estética relacional surgidas a finales de 

la década de 1990, que requieren la participación del 

espectador en el momento de verlas e interpretarlas. 

 

Rico en referencias externas, desde Louise Bourgeois a la 

cultura popular, de la orfebrería a la moda, de la artesanía 

a la ingeniería de última generación, el trabajo de 

Vasconcelos habla de la identidad en todas sus 

dimensiones, entre otros temas clave, y expresa la 

reflexión de la artista sobre su posición como mujer y 
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artista portuguesa y europea. La relación que establecen 

sus piezas con la arquitectura en la que se exponen, la 

reflexión metalingüística sobre la naturaleza de la obra de 

arte o los elementos puramente poéticos son, asimismo, 

aspectos fundamentales en su obra. 

 

Recorrido por la exposición 

 

La muestra se inicia con algunas piezas emblemáticas de 

los primeros años de la carrera de Vasconcelos, como 

Cama Valium (1998), Burka (2002) y La novia (A Noiva, 

2001-2005), en las que la artista aborda cuestiones 

relacionadas con la identidad femenina, tanto en el 

ámbito privado como en las esferas política y social. 

Junto a estas, la muestra incluye algunas de sus obras 

recientes más destacadas, como Marilyn (PA) (2011), 

Lilicoptère (2012), A todo vapor (A Todo o Vapor, 

2012), de la que se exponen las tres versiones existentes, 

y Call Center (2014–2016) en las que, a través del uso de 

electrodomésticos y utensilios de cocina, Vasconcelos 

continúa explorando el tema de la identidad femenina de 

una manera sencilla e irónica. Así, Marilyn consiste en 

un par de zapatos de tacón altísimos realizados a base de 

ollas de acero inoxidable, A todo vapor está compuesta 

por una serie de planchas de vapor que se mueven en lo 

que parece una coreografía para robots y Call Centeres 

un enorme revólver negro realizado con teléfonos de 

baquelita que emite una enérgica y sorprendente sinfonía 

electroacústica, creada para la obra por el compositor 

Jonas Runa a través la manipulación de los timbres de los 

teléfonos.  
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La exposición supone una ocasión única para ver las 

nuevas piezas concebidas específicamente para la misma, 

entre ellas I’ll Be Your Mirror, una máscara veneciana 

gigante compuesta por espejos enmarcados en bronce; 

Solitario, un descomunal anillo de compromiso fabricado 

con llantas de coche doradas y vasos de whisky de cristal, 

así como otras obras pertenecientes a las series Urinarios, 

Cuadros de ganchillo y Bordalos. Una vez más, estos 

trabajos exploran la identidad femenina de formas 

diversas, por ejemplo, apropiándose de manera jocosa de 

imágenes de Marcel Duchamp y de las obras en cerámica 

del portugués Bordalo Pinheiro, que Vasconcelos 

envuelve en labores de ganchillo. La artista también se 

sirve del ganchillo para crear unas mullidas y 

voluminosas parodias de cuadros épicos que exhibe en 

marcos dorados. 

 

Obras nuevas 

 

Egeria 

 

La exposición incluye una obra de gran tamaño, 

perteneciente a la serie Valquirias, realizada en exclusiva 

para el Atrio del Museo Guggenheim Bilbao. Allí entra 

en diálogo con los complejos espacios diseñados por 

Frank Gehry, convirtiéndose sin duda en uno de los 

principales atractivos de la muestra. Las Valquirias de 

Vasconcelos, que toman su nombre de las divinidades de 

la mitología escandinava, constituyen una ya amplia serie 

de piezas de apariencia bulbosa y tentacular que se 

expanden por el interior de los espacios donde se exhiben 

a través de largas ramificaciones de vivos colores. Estas 
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obras creadas a partir de la combinación de telas, texturas 

y colores, que parecen crecer como plantas, son una 

metáfora de la ocupación de los museos por parte de las 

mujeres. 

 

I’ll Be Your Mirror 

 

La obra que da nombre a la exposición es una enorme y 

sorprendente máscara veneciana creada mediante la 

superposición, a la manera de escamas, de multitud de 

espejos enmarcados con molduras de gran riqueza 

ornamental diseñadas por la propia artista. Esta pieza 

invita al público a mirar a través de esta suerte de 

máscara de Gulliver, desde el interior o desde el exterior, 

sin perder de vista en ningún momento la propia imagen 

reflejada en los múltiples 

Espejos que la componen. El título está tomado de la 

canción I’ll Be Your Mirror, escrita por Lou Reed e 

interpretada por The Velvet Underground y Nico, cuya 

promesa es reflejar, como un espejo, el auténtico “yo”. 

Comparte asimismo territorio con obras como el cuento 

El espejo del brasileño Machado de Assis, con la imagen 

reflejada del verso “Me quité la máscara y me miré en el 

espejo” de Fernando Pessoa, uno de los maestros en el 

uso de las máscaras, y también con la psicología analítica 

de Jung, concretamente en el ámbito del proceso de 

individuación que conduce a cada persona a su 

individualidad e integridad, así como de la conciliación 

entre el inconsciente colectivo y el personal una vez 

cobramos conciencia de ellos. 

 

Solitario  
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El deseo se halla en el núcleo del concepto artístico de 

esta obra, en la que varias decenas de llantas doradas de 

automóviles de lujo compon en el círculo de un ciclópeo 

anillo, rematado con una pirámide invertida formada por 

vasos de whisky de cristal que representa un diamante 

gigante. El conjunto conforma un anillo de compromiso, 

también conocido como “solitario”, que constituye 

posiblemente uno de los objetos más deseados del 

mundo. En su trabajo, la artista actúa como una 

alquimista de la vida cotidiana, transformando los objetos 

y clichés de la sociedad de consumo en obras de arte 

abiertas, con una fuerte carga de significado. Para ello 

recurre a objetos comunes y los multiplica para crear otro 

objeto, igualmente reconocible por todos. Esta obra hace 

uso de esa misma estrategia, conjugando dos de los 

símbolos más estereotipados del deseo femenino y 

masculino respectivamente-los diamantes y los coches de 

lujo-bajo la forma de un gigantesco anillo de 

compromiso. Pasando de lo micro a lo macro 

Vasconcelos nos ofrece múltiples dimensiones que 

reflejan una visión singular del mundo, donde siempre 

está presente el deseo, que se investiga en relación con 

una de las características más llamativas de la 

contemporaneidad: el consumismo. Esta obra, al igual 

que Gallo Pop (Pop Galo, 2016), se instalará en el 

exterior del Museo. 

 

Didaktika  

 

Como parte del proyecto Didaktika, el Museo diseña 

espacios didácticos y actividades especiales que 
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complementan cada exposición, brindando herramientas 

y recursos para facilitar la apreciación y comprensión de 

las obras. En este caso, la sección ¿Sabías que...? de la 

web de la muestra acerca al público algunas de las causas 

sociales que apoya la artista a través de la Fundación 

Joana Vasconcelos, como son cuestiones de género, 

educación universal, accesibilidad o derechos de la 

infancia. 

 

Algunas actividades en torno a la exposición. 

 

Mesa redonda: Joana Vasconcelos. Soy tu espejo (27 

de junio).Joana Vasconcelos, los comisarios Enrique 

Juncosa y Petra Joos y el terapeuta y naturópata Alain 

Grouette hablarán sobre diversos aspectos de la obra de 

la artista. 

 

Taller de la máscara (30 de junio).Taller sobre el 

autoconocimiento emocional e identidad vinculado con la 

obra de Joana Vasconcelos e impartido por Alain 

Grouette, terapeuta y naturópata canadiense, experto en 

sanación a través de energías. Se trata de un taller de 

jornada completa con psicodinámicas energéticas y 

elaboración de máscaras, en el que compartir 

experiencias y disfrutar de la obra de Vasconcelos. En 

inglés con traducción consecutiva al español.  

 

Reflexiones compartidas*  

 

En estas visitas únicas, los profesionales del Museo 

mostrarán a los asistentes los entresijos del montaje y 

otras curiosidades en torno a la exposición. 
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-Visión curatorial (19 de septiembre).Con Petra Joos, 

comisaria del Museo Guggenheim Bilbao. 

 

-Conceptos clave(26 de septiembre).Con Marta Arzak, 

Subdirectora de Educación e Interpretación del Museo 

Guggenheim Bilbao.  

 

*Patrocina Fundación Vizcaína Aguirre 

 

Catálogo 

 

Con textos a cargo de expertos en la obra de la artista 

portuguesa, el catálogo de la exposición presentará 

imágenes de la fabricación de las obras nuevas de la 

muestra, así como la instalación en los espacios del 

Museo Guggenheim Bilbao. 

 

Itinerancia internacional 

 

 El  Museo Guggenheim Bilbao está organizando un tour 

internacional de la exposición en colaboración con la 

artista y con varios museos e instituciones de prestigio. 

Así, está previsto que la muestra recale en la Fundación 

Serralves a comienzos de 2019 y en el Museo Kunsthal 

de Rotterdam en el verano de ese mismo año. 

 

 

Joana Vasconcelos (1971) vive y trabaja en Lisboa. 

Expone con regularidad desde mediados de la década de 

1990. Su obra obtuvo el reconocimiento internacional a 

raíz de su participación en la 51ª edición de la Bienal de 
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Venecia en el año 2005, con la obra La Novia (2001-05). 

Entre sus logros recientes cabe destacar el proyecto 

Trafaria Praia, realizado para el pabellón de Portugal en 

la 55ª edición de la Bienal de Venecia (2013); su 

exposición individual en el Palacio de Versalles, Francia 

(2012); su participación en la exposición colectiva «The 

World Belongs to You» en el Palazzo Grassi/François 

Pinault Foundation, Venecia (2011); y su primera 

retrospectiva, celebrada en el Museu Coleção Berardo, 

Lisboa (2010).También dignas de mención son las 

exposiciones celebradas en el ARoS Aarhus 

Kunstmuseum, Aarhus, Dinamarca (2016); Museo 

Nacional Thyssen-Bornemisza, Madrid (2015); 

Waddesdon Manor -The Rothschild Foundation, 

Buckinghamshire, Reino Unido (2015); Manchester Art 

Gallery (2014); Museo de Arte de Tel Aviv (2013); 

Palácio Nacional da Ajuda, Lisboa (2013); 

CENTQUATRE, París (2012); Kunsthallen Brandts, 

Odense, Dinamarca (2011); Es Baluard, Palma de 

Mallorca (2009); Garage Center for Contemporary 

Culture, Moscú (2009); Pinacoteca do Estado de São 

Paulo (2008); The New Art Gallery Walsall, Reino 

Unido (2007); Istanbul Modern (2006); Passage du 

Désir/BETC EURO RSCG, París (2005); Centro Andaluz 

de Arte Contemporáneo, Sevilla (2003); Műcsarnok, 

Budapest (2002); Museu da Eletricidade, Lisboa (2001);y 

el Museu de Arte Contemporânea de Serralves, Oporto, 

Portugal (2000). 

 

Su obra forma parte de numerosas colecciones públicas y 

privadas, entre las que se encuentran la del Amorepacific 

Museum of Art; Caixa Geral de Depósitos; Câmara 
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Municipal de Lisboa; Centro de Artes Visuales 

Fundación Helga de Alvear; Domaine Pommery; FRAC 

Bourgogne; Fondation Louis Vuitton pour la création; 

Fundação EDP; Gerard L. Cafesjian Collection; 

MUSAC; Museu Coleção Berardo; Pinault Collection. 

 

Exposición: Joana Vasconcelos. Soy Tu Espejo. 

Fechas: del 29 de junio al 11 de noviembre, 2018. 

Comisarios: Enrique Juncosa y Petra Joos, Museo 

Guggenheim Bilbao. Patrocina: Seguros Bilbao. 

 

Un gran abrazo desde nuestra querida y culta Bilbao, 

 

Félix José Hernández. 

 

 

 

 

 

 

 

 

 

 

 

 

 

 

 

 

 

 



Desde las orillas del Sena 

 304 

Aucune pierre ne brise la nuit, de Frédéric Couderc 

 

             
 

Paris le 17 juin 2018. 

 

Excellent roman, écrit avec la plume exceptionnelle de 

Frédéric Couderc qui nous offre l’espoir, malgré les 

blessures jamais cicatrisées. Une histoire bouleversante 

avec des personnages très attachants, dans le contexte de 

la tragédie humaine provoquée par la dictature en 
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Argentine. Une grande lecture terriblement  efficace, qui 

vous emporte dès la première page. 

 

« Bertrand avait vu un dénommé Eduardo Sacco six fois. 

Le premier rendez-vous avait eu lieu en juillet, et le 

dernier le 22 décembre, jour de la naissance de Clara. À 

cette date, l'adresse avait été griffée d'une écriture 

nerveuse: Campo de Mayo. 

 

Ariane se figea. 

 

Par la force des choses, la maternité n'avait d'abord été 

pour elle qu'un « lien de droit entre une mère et son 

enfant », une notion juridique. Clara venait d'un 

orphelinat, elle n'avait pas grandi dans son utérus, mais 

Ariane avait pourtant la certitude de ressentir les mêmes 

émotions et les mêmes angoisses que sa fille adoptive. 

Elles étaient connectées, toutes les deux. Comme si 

Ariane avait été sa vraie mère. » 

 

« Vingt ans pour se réveiller! Vingt ans pour commencer à 

se poser des questions! Car c'était ça, le plus étrange. 

Derrière l'excuse de sa stérilité, Ariane ne s'était jamais 

interrogée sur l'identité de la mère biologique. L'histoire 

de cette pauvre femme d'une villa miseria, incapable 

d'élever sa progéniture, ne la concernait pas. Et l'existence 

de ce feuillet ne lui a jamais traversé l'esprit. Il sommeillait 

là, quelque part. 
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C'était peut-être un mécanisme de protection, d'effacer la 

naissance de Clara. Il n'y avait pas de secret de famille. » 

« Ariane eut soudain la pire des intuitions: et si Clara 

avait été volée à ses parents naturels ? Cette femme et cet 

homme figuraient au nombre des trente mille disparus de 

la dictature. Bertrand lui avait menti depuis le début. Elle 

revoyait son air absent au retour de « l'orphelinat », elle 

revoyait cette distance. File se souvenait du jour de 

l'arrivée de sa fille dans les moindres détails, et des mains 

de son mari, posées sur le petit berceau en osier, mais les 

journées précédentes s'enveloppaient d'un brouillard 

déroutant. » 

 

En 1998, Gabriel et Ariane se croisent dans un musée du 

Havre, face à un figuratif argentin. Ils l'ignorent encore, 

mais l'Argentine et l'amour viennent de se poser là, entre 

eux. Chacun croit reprendre le cours de son existence. 

Pourtant Gabriel va voir ressurgir les douloureux 

fantômes, qu'il croyait avoir abandonnés à Buenos Aires, 

vingt ans plus tôt. Quant à Ariane, femme de diplomate, 

qui a vécu aux quatre coins du monde, Buenos Aires –; 

loin de la violence qui frappait alors le pays –; représente, 

jusque là, le plus doux des souvenirs : celui de la 

maternité tant espérée. Mais en cette fin des années 90, 

l'annonce de la réouverture des enquêtes liées aux trente 

mille disparus sous la dictature de Videla, ajouté à 

l'attitude trouble de son mari, lui font soudain craindre le 

pire. Ariane, n'aura d'autres choix que de plonger dans 
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l'histoire familiale, entraînant avec elle Gabriel, enfin prêt 

à faire éclater la vérité. 

 

Sur un rythme effréné, porté par un souffle romanesque 

puissant, Aucune pierre ne brise la nuit explore les 

cicatrices et les silences laissés par la junte militaire et 

rend un sublime hommage aux disparus, à leurs proches 

et à ceux qui œuvrent à la reconstruction du pays. Une 

fois encore Frédéric Couderc se pose à la croisée des 

genres, entre quête identitaire et polar sentimental. 

 

Né à  Paris (1965), grand voyageur, Frédéric Couderc 

vit un quart de l'année au Cap, en Afrique du Sud. Ancien 

reporter, il se consacre désormais à la fiction et enseigne 

l'écriture créative au Labo des histoires. Son roman Un 

été blanc et noir 

(Flammarion, 2013) a reçu le Prix du roman populaire.  

Son dernier roman, Le jour se lève et ce n’est pas le tien, 

a paru aux Éditions Héloïse d’Ormesson en 2016.   

 

Aucune pierre ne brise la nuit. Roman de Frédéric 

Couderc. © 2018, Éditions Héloïse d’Ormesson. Photo 

de couverture © Romain Baillon / Millennium Images, 

UK. 14 x 20 cm. 320 pages.  19 €.  

ISBN : 978-2-35087-456-2   

 

Félix José Hernández. 
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Retratos de Lorenzo Lotto en el Museo del Prado 

 

               
 

Detalle de Micer Marsilio Cassotti y su esposa Faustina.  

Lorenzo Lotto. 1523. Museo Nacional del Prado. 

 

Madrid, 15 de junio de 2018. 

 

Querida Ofelia: 

 

El Museo del  Prado presenta  la primera gran exposición 

monográfica dedicada a los retratos de Lorenzo Lotto. 

Coorganizada con la National Gallery de Londres, la 

muestra cuenta con el patrocinio exclusivo de la 

Fundación BBVA y será la gran protagonista de la 

programación del Prado este verano.  

 

 Lorenzo Lotto (Venecia, 1480 – Loreto, 1557) fue uno 
de los artistas más fascinantes y singulares del 

Cinquecento italiano y su aprecio entre estudiosos y 

aficionados no ha dejado de crecer desde que Bernard 

Berenson le dedicó por primera vez una monografía en 

1895: Lorenzo Lotto; An Essay in Constructive Art 

Criticism. Lotto fue para Berenson, que escribía en 
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paralelo al nacimiento del psicoanálisis freudiano, el 

primer retratista preocupado por reflejar los estados de 

ánimo y, como tal, el primer retratista moderno. Aunque 

esta revalorización de Lotto ha sido  particularmente 

intensa desde la década de 1980;  ninguna exposición o 

publicación monográfica ha abordado hasta la fecha sus 

retratos, lo que otorga un carácter pionero a esta 

iniciativa.   

 

Además de profundizar en aspectos conocidos de la 

retratística del maestro italiano, como su variedad 

tipológica, su profundidad psicológica o su complejidad 

simbólica, “Lorenzo Lotto. Retratos” explora otros más 

novedosos, como el trasvase de soluciones expresivas 

entre retrato y pintura religiosa, la importancia de los 

objetos incluidos en los retratos como testigo de la 

cultura material de la época, o el proceso creativo que 

subyace tras su realización.   

 

La exposición propone además una mirada singular a sus 

realizaciones a través de la presencia en las salas de estos 

objetos incluidos en sus retratos como testigo de la 

cultura material de la época. Asimismo, indaga en el 

modo en el que Lotto concebía y ejecutaba sus retratos, 

para lo que dada las escasez de estudios técnicos, cobran 

una importancia excepcional los dibujos, rara vez 

expuestos junto a las pinturas.   

 

 La variedad de tipologías que empleó; el simbolismo, a 

veces evidente y a veces oculto, de sus retratos; la 

profundidad psicológica que imprimió a los modelos, o la 

importancia que otorgó a los objetos para definir el 
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estatus, las aficiones y las aspiraciones de sus efigiados 

confieren tal intensidad a sus retratos que podría decirse 

que Lotto reflejó como ningún otro artista una Italia en 

profunda transformación.   

 

Lorenzo Lotto (Venecia, 1480–Loreto, 1556/57) fue uno 

de los grandes retratistas del Renacimiento por la 

variedad de tipologías que empleó; por la profundidad 

psicológica que imprimió a los modelos, y por su 

inteligente uso de los objetos para definir el estatus, las 

aficiones y las aspiraciones de los efigiados.  

  

 Lotto, que conoció tanto el éxito como el fracaso, cayó 

prácticamente en el olvido tras su muerte y fue a finales 

del siglo XIX cuando Bernard Berenson (1865-1959) lo 

rescató como el primer pintor italiano preocupado por 

representar los estados de ánimo y, consecuentemente, 

como el primer retratista moderno. Esta interpretación, 

aún vigente, encontró terreno abonado en una sociedad 

cada vez más interesada por los aspectos profundos del 

individuo, y no parece casual que Berenson fuera 

coetáneo de Sigmund Freud (1856-1939) y los inicios del 

sicoanálisis.  

 

 Esta exposición, la primera dedicada a los retratos de 

Lotto, incluye obras procedentes de los lugares donde 

trabajó este pintor nómada: su Venecia natal,  Treviso, 

Bérgamo, Roma y Las Marcas, realizadas durante 

cincuenta años. Las primeras traen ecos de Antonello da 

Messina tamizados por Alvise Viviarini, su maestro, y 

Giovanni Bellini, a los que se agregaron elementos 

nórdicos  (principalmente Durero), de Giorgione, Rafael, 
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Leonardo y, en la década de 1540, de Tiziano. Lotto 

reelaboró estos aportes hasta dotarse de un lenguaje 

propio en el que miradas, ademanes y objetos se aúnan 

para trascender la descripción física y el estatus de los 

retratados y revelar sus sentimientos más profundos. Son 

retratos con un formidable potencial narrativo que invitan 

a imaginar las vidas de los efigiados y dan fe de una 

Italia en profunda transformación. 

  

 La primera actividad de Lotto se sitúa en Treviso, al 

norte de Venecia, hacia 1495. Lotto era entonces un 

pintor subyugado por el «mito» de Antonello da Messina, 

activo en Venecia en 1475-76; un influjo tamizado por la 

mediación de otros pintores. La técnica de sus primeros 

retratos remite a Alvise Vivarini, probablemente su 

maestro, pero según modelos de Giovanni Bellini, gran 

experto entonces de la pintura veneciana. A ello se unen 

influencias nórdicas directas (en Treviso trabajaban 

artistas germánicos), e indirectas, a través de grabados. 

Este componente alemán se acentuó tras la llegada de 

Durero a Venecia a fines de 1505.   

 

 La etapa trevisana fue feliz para Lotto. Allí trabó 

relación con importantes intelectuales como el obispo 

Bernardo de’ Rossi, y su prestigio se extendió a 

localidades como Asolo, donde pintó para Caterina 

Cornaro, última reina de Chipre. Una situación similar 

vivió en Recanati, en Las Marcas, y su trabajo hasta 

entonces le sirvió de trampolín para su gran desafío: 

Roma, donde llegó probablemente por mediación de 

Bramante, arquitecto de San Pedro. Allí, en 1509, se 

documenta trabajando en las estancias de la Signatura y 
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de Heliodoro. Nada sobrevive de este trabajo, cubierto 

por los frescos de Rafael.    

 

 Bérgamo, 1513-1525 Tras el fracaso romano, Lotto 

volvió en 1511-12 a Las Marcas (Recanati y Jesi), donde 

pintó algunos retratos presentes en la exposición (Museo 

Thyssen-Bornemisza y Uffizi), antes de instalarse en 

Bérgamo en 1513. Fue allí, sobre todo tras 1521, donde 

alumbró algunos de sus mejores retratos, encargados por 

una alta burguesía rica y  ambiciosa dispuesta a aceptar 

soluciones novedosas. A instancias de ella, Lotto 

experimentó con todas las modalidades de 

representación, en términos tan originales que no tuvo 

parangón en el arte italiano de la época. Introdujo 

novedades relevantes tanto en el retrato único como en el 

doble, pero también en el criptorretrato y en el retrato 

incluido en contextos devocionales. Son retratos vivos, 

que reflejan al mismo  tiempo el elevado estatus social de 

los efigiados y su sofisticación intelectual, con 

abundantes referencias a la mitología, al arte clásico y a 

la cultura emblemática, y cuyo común denominador es su 

capacidad para dialogar con el espectador.   

 

 Lorenzo Lotto respondió a la libertad que le concedieron 

las élites bergamascas con esquemas representativos 

inéditos. El más innovador fue sin duda el del retrato 

matrimonial, que reunía a los cónyuges dentro de un 

mismo campo visual, acompañados de objetos y 

elementos susceptibles de una lectura simbólica. Se ha 

sugerido un origen del Norte de Europa para esta 

tipología y, ciertamente, existieron retratos de familia 

anteriores en Flandes y Alemania, pero dada la formación 
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de Lotto, tampoco puede descartarse el influjo del arte 

clásico, tanto a través de la escultura como de la 

numismática y la glíptica. Lotto recurrió para estos 

retratos, la mayoría de los cuales se asocian a la 

prominente familia Cassotti, a un novedoso formato 

horizontal que, probada su eficacia, trasladaría en 

Venecia al retrato individual.    

  

Provisto de los recursos expresivos y formales 

desarrollados en Bérgamo, Lotto reapareció en Venecia 

en el invierno de 1525. El panorama pictórico era más 

dinámico que nunca, en línea con la renovatio urbis 

(renovación de la ciudad) preconizada por el gobierno del 

dux Andrea Gritti (1523-1538). El retrato era sin 

embargo el género pictórico más sujeto a convenciones 

pasadas, centrado en personajes de alto linaje mostrados 

en composiciones de media figura o tres cuartos. Ello 

explica el éxito de las novedosas propuestas de Lotto, 

quien adaptó el formato apaisado de los retratos 

matrimoniales a los individuales, incorporando en el 

campo visual un espacio que «hablaba», ya fuera por los 

ademanes de los efigiados o por los objetos que los 

acompañaban. De estos años datan algunas de sus 

creaciones más memorables, con figuras deliberadamente 

enigmáticas en dinámicas composiciones de considerable 

tamaño.  

 

A su llegada a Venecia en 1525 Lotto se hospedó con la 

comunidad dominica de Santi Giovanni e Paolo, a cuyo 

tesorero, Marcantonio Luciani, retrató entonces. Es 

posible que poco después se le encargara la gran pala de 

altar que preside esta sala: San Antonino repartiendo 
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limosnas, culminada a principios de la década de 1540. 

Su  vinculación con los dominicos, sobre todo con su 

rama observante, será intensa. En el testamento de 1531 

expresó el deseo de ser enterrado con el hábito dominico 

y parte de sus honorarios por San Antonino procedían de 

las predicaciones de Fray Lorenzo de Bérgamo, cuyo 

retrato cuelga más adelante. Otro dominico, Angelo 

Ferretti, aparece retratado con los atributos de san Pedro 

Mártir en la última sección de la exposición. Este ámbito 

propone de hecho una reflexión sobre la relación entre 

retrato y pintura religiosa, y sobre uno de los debates más 

candentes en el arte del momento: el del paragone, sobre 

los méritos respectivos de la pintura y la escultura.   

 

Pese a éxitos parciales, Lotto no obtuvo en Venecia el 

triunfo deseado. La competitividad generó enemistades y 

estas propiciaron algún fracaso. Algo se rompió dentro de 

él y, en una carta de esta época, confesaba tener «la 

mente muy alterada por diversas y extrañas 

perturbaciones». Durante su estancia en Venecia Lotto no 

había  descuidado su relación con Las Marcas, donde 

enviaba obras con regularidad y adonde finalmente se 

trasladó, probablemente en busca de un ambiente 

artístico menos estresante. En 1534 estaba en Ancona, en 

1535 en Jesi, de nuevo en Ancona en 1538 y en 1539 en 

Macerata y Cingoli, donde trabajó para las menos 

sofisticadas clientelas locales. Vertió en estos retratos lo 

experimentado en Bérgamo y Venecia, pero empiezan a 

prodigarse en ellos los personajes singulares y tristes, 

como el caballero de la Borghese, en sintonía con el 

estado anímico del propio Lotto.  
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 En enero de 1540, en el umbral de los sesenta años, 

Lotto regresó de nuevo a Venecia, para abandonarla dos 

años después rumbo a Treviso. Allí, entre 1542  y 1545, 

pintó algunos de sus retratos más intensos, en los que 

plasmó, sin idealización, el irreversible y demoledor 

efecto del dolor y la vejez. La mayor parte de ellos están 

revestidos de la propia melancolía del pintor. Un velo de 

tristeza, casi una sombra de muerte, se extiende sobre 

quienes posaron frente a su caballete y, paradójicamente, 

sus lujosas indumentarias asumen casi el valor de una 

vanitas. Son retratos cuya sobriedad cromática y 

compositiva reflejan el impacto de Tiziano, más en el 

terreno formal que en el conceptual, pues Lotto rehuyó la 

idealización de sus modelos. En 1545 Lotto regresó a 

Venecia por última vez y el 25 de marzo de 1546 redactó 

un segundo testamento, que incluye la confesión que 

titula esta sección: «Solo, sin fiel gobierno y muy 

inquieto de mente». 

 

Los dibujos, ya sean de retratos o de obras religiosas, han 

estado prácticamente ausentes en las exposiciones 

dedicadas a Lotto y ello ha dificultado su estudio. Esta  

reúne varios dibujos que se le atribuyen de distinta 

naturaleza. Unos debieron concebirse como preparatorios 

para retratos pintados, y van desde el apunte  apresurado 

al diseño cuadriculado presto a ser trasladado a la tabla o 

el lienzo; otros, sin embargo, presentan tal acabado que 

parecen obras autónomas, acaso concebidas  como 

regalos. Por el Libro di espese diverse sabemos de la 

variedad de materiales de dibujo que adquiría 

(carboncillo, piedra negra, tizas blancas, yeso de sastre o 

tinta), que dan fe de su versatilidad como dibujante. 
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Acompaña a los dibujos un fascinante retrato al óleo 

sobre papel, recientemente atribuido a Lotto, con la 

frescura del apunte tomado del natural, que ilustra un uso 

del óleo documentado pero del que apenas quedan 

ejemplos.  

 

 En 1549 Lotto partió definitivamente de su Venecia 

natal y volvió de nuevo a Las Marcas. Era un hombre 

débil, cansado y desilusionado, tan necesitado de dinero 

que en Ancona organizó una lotería para vender sus obras 

con decepcionantes resultados. Allí pintó sus últimos 

retratos, que muestran todavía una intensidad e inventiva 

que se echan a faltar en las grandes composiciones 

religiosas contemporáneas.  

 

 La última estación vital de Lotto fue el santuario de 

Loreto, donde entró en el verano de 1552, se convirtió en 

oblato en 1554 y fue enterrado a finales de 1556. Lotto 

pintó en esos años varias obras para el santuario, pero 

ninguna, significativamente, fue un retrato. En Loreto 

dejó sus escasas pertenecías, entre ellas, su libro de 

contabilidad: el Libro di spese diverse, documento 

excepcional que permite reconstruir con minuciosidad 

sus dos últimas décadas de vida y conocer la identidad de 

las personas que retrató.  

   

 Los criptorretratos fueron una especialidad que Lotto 

cultivó durante toda su carrera. Consistía en presentar a 

los efigiados con los atributos de los personajes con los 

que se identificaban, ya fuera una deidad clásica como 

Venus, una heroína clásica o un santo de su especial 

devoción. Particularmente abundantes fueron los retratos 
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de dominicos con los atributos de santos de su orden, y la 

exposición incluye ejemplos de frailes como santo Tomás 

de Aquino o san Pedro Mártir. Es muy probable que los 

encargaran sus comunidades como “espejos de virtud” 

para sus miembros, pero lo cierto es que, a menudo, 

Lotto logró tal identificación entre efigiado y santo que 

resultan peligrosamente ambiguos. 

 

Catálogo de la exposición.  

 

La publicación de esta exposición, la primera dedicada a 

los retratos de Lotto, sigue los pasos de este pintor 

nómada por su Venecia natal, Treviso, Bérgamo, Roma y 

Las Marcas, a través de retratos pintados durante cinco 

décadas que delatan influencias varias, de Antonello da 

Messina a Tiziano, pasando por su maestro Alvise 

Vivarini, Giovanni Bellini, Alberto Durero, Giorgione, 

Rafael o Leonardo. Lotto reelaboró las aportaciones de 

estos artistas hasta dotarse de un lenguaje propio en el 

que miradas, ademanes y objetos se aúnan para 

trascender la descripción física y la condición de los 

efigiados y revelar sus sentimientos más recónditos. Son 

retratos con un gran potencial narrativo que invitan a 

imaginar las vidas de sus protagonistas y dan fe de una 

Italia en profunda transformación.  

 

 El catálogo, editado por Miguel Falomir y Enrico Maria 

Dal Pozzolo, con la colaboración de Matthias Wivel, 

incluye textos de reconocidos especialistas que abordan 

aspectos técnicos, materiales, sociales e iconológicos 

relacionados con los retratos, así como una revisión de 
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las fuentes documentales para su estudio. 372 páginas 24 

x 30 cm Rústica, castellano e inglés PVP: 35 euros. 

  

La exposición Título: “Lorenzo Lotto. Retratos”  Lugar: 

Museo Nacional del Prado, edificio Jerónimos. Salas A y 

B.  Fechas exposición: 19 de junio de 2018 – 30 de 

septiembre de 2018  Comisarios: Enrico Maria dal 

Pozzolo (Universidad de Verona) y Miguel Falomir 

(Museo del Prado).  Con el patrocinio exclusivo de: 

Fundación BBVA.  

 

El horario de visita a la exposición será de lunes a 

sábado, de 10.00 a 20.00h., y domingos o festivos, de 

10.00 a 19.00h. 

 

Un gran abrazo desde nuestra querida y culta Madrid, 

 

Félix José Hernández. 
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           Les déracinés, de Catherine Bardon 
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Paris le 18 juin 2018. 

 

Premier roman bouleversant de  Catherine Bardon, écrit 

avec  intelligence et sensibilité, qualités des grands 

auteurs. Elle nous  apporte un témoignage dans son  livre 

magnifique, un récit contre l'oubli mais aussi  une grande 

réussite d’une histoire pleine d'espoir à la hauteur de 

l’époque. 

 

À Vienne, en 1932, au milieu du joyeux tumulte des 

cafés et de l’opéra, Wilhelm, journaliste, rencontre 

Almah, la femme de sa vie. L’antisémitisme enfle, et, 

après l’Anschluss, la violence quotidienne les terrifie. 

Déchiré, mais bien décidé à sauver Almah et leur jeune 

fils, Wilhelm se résout à fuir l’Autriche. Suisse, 1939. 

Dans un camp de réfugiés, le jeune couple et leur petit 

Frederick sont bloqués, leurs passeports ne sont pas en 

règle. La situation semble inextricable jusqu’à ce qu’un 

homme leur offre une porte de sortie : fonder un kibboutz 

en République dominicaine. Pour complaire aux 

Américains, le dictateur local, Trujillo, a en effet offert 

100 000 visas à des Juifs en provenance du Reich.  Les « 

exilés volontaires » débarquent sur la côte nord de l’île, 

au milieu de la jungle tropicale. Là, tout est à construire, 

une ville et une vie. Wilhelm et Almah devront apprendre 

à travailler sous un soleil de feu et à jouir d’une vie 

simple, loin de l’effervescence autrichienne. Ce sera pour 

eux l’occasion, peut-être, de se réinventer et de prendre 

racine. 

 

Fondée sur des faits réels et des témoignages, cette 

fresque au souffle romanesque admirable révèle un pan 
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méconnu de l’Histoire de la Seconde Guerre mondiale. 

Elle parle du sort des individus pris dans les turbulences 

du temps, de la perte des rêves de jeunesse, de la douleur 

de l’exil et de la quête des racines. 

Les Déracinés - Catherine Bardon - Book trailer : 

https://www.youtube.com/watch?v=MVAVx7VEV8I 

France Loisirs. Les déracinés, de Catherine Bardon : 

https://www.youtube.com/watch?v=UXxFxxJ6Vwc 

Amoureuse de la République dominicaine, où elle a passé 

de nombreuses années, Catherine Bardon a déjà 

consacré à l’île plusieurs guides de voyage et un livre de 

photographies. Elle vit actuellement à Paris et signe avec 

Les Déracinés son premier roman. 

 

Les déracinés. Roman de  Catherine Bardon. © Éditions 

Les Escales domaine français, un département d’Édi8. 

Couverture : Hokus Pokus Créations. 14 x 22,5 cm. 624 

pages. 21,90 €. ISBN : 978-2-36569-331-8 

 

Félix José Hernández. 

 

 

 

 

 

 

 

https://www.youtube.com/watch?v=MVAVx7VEV8I
https://www.youtube.com/watch?v=UXxFxxJ6Vwc
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Experiencias y situaciones de Artur Barrio en el 

Museo Reina Sofía 
 

 
 

Situación realizada en el MAM de Rio de Janeiro, Brasil, 1969. 

Artur Barrio. 

 

Madrid, 18 de junio de 2018. 

 

Querida Ofelia: 

 

El Museo Reina Sofía acoge hasta el 27 de agosto 

Experiencias y situaciones, una exposición que recorre la 

trayectoria del artista luso-brasileño Artur Barrio 

(Oporto, 1945), Premio Velázquez de Artes Plásticas 

2011 y una de las figuras esenciales en las artes de acción 

y los conceptualismos en Brasil desde los años sesenta. 

  

Barrio irrumpió en la escena creativa brasileña a finales 

de esa década, en un contexto marcado por las tensiones 

políticas y la creciente represión de la dictadura militar 

desde el golpe de estado de 1964. Su obra supone una de 
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las mayores rupturas en Brasil en esos años, 

transgrediendo los paradigmas estéticos tradicionales y 

redefiniendo las prácticas artísticas. La libertad de 

experimentación y la relación del arte con la vida son la 

clave de las nuevas propuestas conceptuales que Barrio 

protagoniza junto a artistas como Hélio Oiticica, Lygia 

Clark o Lygia Pape.  

 

Las intervenciones en el espacio público y la búsqueda de 

un lugar de expresión al margen de las instituciones 

artísticas confluyen en Artur Barrio como un signo de 

resistencia que poetiza la vida cotidiana. En este sentido, 

en sus proyectos, el artista utiliza materiales precarios y 

perecederos, en muchas ocasiones orgánicos, para crear 

situaciones (situacões) que hacen imposible su 

reapropiación por parte de un sistema del arte que 

permanece comprometido con la circulación fetichista 

del objeto o el documento.  

 

Junto a ellas, Barrio realiza otro tipo de intervenciones en 

museos y galerías en el marco de sus exposiciones a las 

que denomina experiencias (experiências). Durante un 

periodo determinado de tiempo previo a la inauguración 

de las muestras convive con las dinámicas productivas de 

la institución, irrumpiendo y creando fricciones en la 

normalidad diaria. El artista opera directamente sobre las 

paredes o realiza actuaciones en el espacio influyendo en 

la propia arquitectura y ambiente de las salas (sus muros, 

olores, luz, etc.), así como en el recorrido del visitante. 

Con este tipo de experiencias relacionales se busca 

cuestionar la tiranía de la visión e interpelar los sentidos 

del espectador.  
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Esta exposición supone, en palabras de su comisario João 

Fernandes, “un acercamiento a las acciones que 

conforman la singularidad radical del trabajo de Barrio, 

caracterizado por una crítica mordaz a la objetualidad del 

arte y a sus condiciones de producción, circulación y 

consumo en la sociedad contemporánea”.  

 

La muestra se divide en dos secciones: en la primera se 

traza un itinerario histórico a través de documentos del 

archivo del artista mediante los cuales ha quedado un 

registro de las situaciones y experiencias creadas por 

Barrio en diferentes lugares y momentos, así como de 

ideas, materiales y metodologías recurrentes a lo largo de 

su carrera.  

 

En la segunda, el espectador podrá ver la huella dejada 

por Barrio tras la realización de una experiencia in situ 

los días previos a la inauguración de la muestra, cuando 

el artista se haya apropiado del espacio expositivo y lo 

haya convertido en un lugar de expresión de la libre 

creatividad. La intervención y ocupación de Barrio en el 

Museo —Zona C de la Planta 3 del Edificio Sabatini—, 

pondrá a prueba la capacidad de la institución de 

responder y adaptarse a la espontaneidad de ese gesto.  

La obra de obra de Artur Barrio denota una preocupación 

ante el sistema artístico en el que se inserta el creador, 

cuestiona este medio y lo intenta subvertir. Barrio 

escribió en 1969 un manifiesto que llamó Estética del 

Tercer Mundo, un texto que propone la utilización de 

materiales perecederos y baratos con la intención de 

impugnar las categorías estéticas más tradicionales y 
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cuestionar el uso de materiales exclusivos en el arte 

contemporáneo.  

 

“Contra las categorías artísticas, contra los salones, 

contra los premios, contra el jurado, contra la crítica del 

arte”. Con estas palabras de su manifiesto comienza el 

recorrido expositivo. Debido al carácter efímero y fugaz 

de sus trabajos, Barrio utiliza la fotografía, el vídeo y el 

texto como herramientas para documentar y registrar sus 

acciones, poniendo así en cuestionamiento la naturaleza 

tradicional de los lenguajes y los contextos de circulación 

del arte.  

 

Desde sus inicios Barrio utilizó materiales humildes y 

desechables, incluso de origen orgánico, como basura, 

papel higiénico, maderas, huesos, saliva, etc. En los 

primeros registros fotográficos y fílmicos, como 

P...H...(1969), se da cuenta de acciones elaboradas con 

papel higiénico, donde el artista aparece manejando tiras 

del material a manera de esculturas, después los 

materiales manipulados se pierden despedazados en el 

mar. En otros de sus trabajos iniciales, Situação... Ohhh... 

ou... 5.000... T.E.... em...N.Y.... City...(1969), el artista 

depositó en el exterior del Museu de Arte Moderna de 

Río de Janeiro sacos de papel de papel con trozos de 

periódico, espuma de aluminio y un saco de cemento 

viejo, a modo de basura. Asimismo, se pueden consultar 

registros documentales posteriores de acciones tan 

emblemáticas como Rodapés de carne (1978) o el Livro 

de carne (1978-79), en las que Barrio utiliza trozos de 

carne cruda.  
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Pero también el cuerpo en el trabajo de Barrio tiene tanta 

importancia como los materiales. El uso de éste, tanto en 

su acción directa como en su interacción con el contexto 

es la obra de arte o el soporte de la acción. El cuerpo del 

artista pasa a ser protagonista en registros de vídeo como 

Situaciones mínimas (1972), y fotográficos, por ejemplo, 

Vuelvo en 5 minutos (Volto em 5’, 1981).  

 

El carácter conceptual de la obra de Barrio está 

vertebrado por un compromiso político y social, como lo 

demuestran los registros DEFL... Situacão... +S+...Ruas 

(1970) y Situacão T/T, 1, (1970), por ejemplo. En el año 

1970, durante uno de los periodos de represión más 

sangrientos que se recuerdan en Río de Janeiro, Barrio 

diseminó bultos de basura con sangre seca que contenían 

vísceras, heces, orina o saliva. Estos bultos sangrientos 

eran modelados para que parecieran partes de cuerpos 

humanos. Con este tipo de trabajo que Artur Barrio 

desarrolló durante toda la década de los setenta, el artista 

trataba de crear un contexto en el que la gente fuera 

consciente del problema de la violencia política en el 

país.  

 

Algunos de los trabajos más interesantes que se pueden 

ver en la exposición son los CadernosLivros. Estos son 

libros de artista en los que Barrio escribe sus ideas, 

comentarios y notas, mezclados con fotografías, arena y 

otros materiales con textura, que a la vez documentan el 

relato y la memoria de acciones de las que no existe 

registro visual alguno, como 4 Dias 4 Noites (1970). 
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Otro conjunto esencial en sus registros son los 

relacionados con el mar y Portugal, con los que Barrio 

mantiene una especial vinculación. Ejemplo de ello  

son los documentos que muestran la acción Áreas 

Sangrentas (1975) que realizó con unas vendedoras de 

pescado en Viana do Castelo, o también 4 Movimentos 

(1974).  

 

Finalmente, habría que destacar la escritura como uno de 

los elementos transversales en la obra de Barrio. Desde 

los manifiestos contra las estructuras del campo artístico 

a inicios de los años setenta, hasta los enunciados y 

versos que inundan las paredes en sus experiencias, los 

textos dan cuenta de la permanente desobediencia de 

alguien que se resiste a la clasificación y normatividad de 

los discursos sobre el arte. Las palabras que garabatea 

sobre los muros funcionan como poesía visual que 

termina desapareciendo con el tiempo, cuando cierra la 

exposición.  

 

Artur Barrio. Experiencias y situaciones. 22 de mayo 

de 2018 – 27 de agosto de 2018. Edificio Sabatini, 3ª 

Planta. Museo Nacional Centro de Arte Reina Sofía, 

Madrid. Comisariado : João Fernandes. Coordnación : 

Suset Sánchez. 

 

Con gran cariño y simpatía desde nuestra querida y culta 

Madrid, 

 

Félix José Hernández. 
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François  I
er

. Un roi entre deux mondes, de  Cédric 

Michon  

 

               
 

Paris le 18 juin 2018. 

 

Á travers la plume élégante d'un érudit on découvre la vie 

d’un grand roi. L’auteur nous captive et bouleverse avec 

cette histoire bien structurée. Cédric Michon est le plus 

grand spécialiste français de François I
er. 

Il nous offre un 

excellent ouvrage fruit de vingt-cinq ans de 
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recherches, nourri d'archives inexploitées et enrichi 

des recherches les plus récentes. Cette biographie 

renouvelée et de référence, raconte la vie d'un roi 

entre deux mondes, les succès et les échecs d'un 

monarque qui fut sans doute le dernier roi chevalier 

et le premier souverain absolu de l'histoire de France.   

 

« L’an 1818, les habitants de Cognac érigèrent un 

monument en l’honneur de François Ier, leur fils le plus 

célèbre. Ils y apposèrent une plaque qui exaltait un 

prince « aussi grand dans les revers que dans les succès, 

qui étendit l’autorité royale par les armes et par le génie 

des Arts ». Comme beaucoup d’autres avant et après eux, 

les Cognaçais résumaient ainsi le règne du roi chevalier 

au moyen de quelques images faciles, brillantes et 

dramatiques. La juxtaposition du chef de guerre 

victorieux, de la défaite cuisante, du mécénat et de 

l’affirmation de l’autorité royale constitue en effet le 

résumé le plus répandu de la vie de François Ier. Ces 

images frappantes nous révèlent-elles le roi ou nous le 

masquent-elles ? Connaît-on vraiment François Ier ? 

[…] » 

 

Vainqueur de Marignan, prince de la Renaissance ou 

pantin manipulé par les femmes de son entourage, 

François Ier est en vérité bien autre chose que ce que les 

images d'Épinal ou les portraits à charge ont voulu faire 

de lui. Derrière la majesté et la stature du roi, on trouve 
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un compagnon simple, amical et spontané. Derrière le 

géant sympathique et débonnaire, un roi autoritaire qui 

brise parlements, grands féodaux et favoris. Derrière le 

souverain absolu, un roi qui s'efforce de régner par 

consensus. Derrière le luxe des châteaux, les rudes 

campements de chasse ou de campagnes militaires. 

Nourri d'archives inédites, notamment italiennes, Cédric 

Michon nous livre à la fois une analyse du règne et un 

portrait empathique de François Ier. En évoquant le rôle 

de Louise de Savoie ou de la duchesse d'Étampes, en 

soulignant l'influence des favoris et en donnant à 

comprendre la portée de la bataille de Marignan comme 

du désastre de Pavie, il nous présente celui qui fut peut-

être le dernier roi chevalier et le premier souverain absolu 

de l'histoire de France.  

 

Cédric Michon, normalien, agrégé d'histoire, membre 

honoraire de l’Institut universitaire de France, est 

professeur d'histoire moderne à l'université du Rennes. 

Seul ou en collaboration, il a consacré plusieurs ouvrages 

à François Ier et à sa cour : Louise de Savoie (2015), Le 

cardinal Jean Du Bellay (2014), Les conseillers de 

François Ier (2011) et La crosse et le sceptre. Les prélats 

d'Etat sous François Ier et Henri VIII (2008) et a publié 

une cinquantaine d'articles sur le sujet. 

 

François  I
er

. Un roi entre deux mondes.  Cédric 

Michon. ©Edtions Belin / Humensis 2018. Histoire / 
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collection « Biographies ». En couverture : Jean Clouet, 

François I
er , 

roi de France, huile sur bois (74 x 96 cm), 

Paris musée du Louvre.14 x 22 cm. 368 pages. 24 €. 

ISBN : 978-2-410-01436-5 

 

Félix José Hernández. 
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Carta abierta a una distinguida señora a propósito del 

drama en la frontera sur de los EE.UU. 

 

 
 
Niños migrantes en Texas. Foto del Diario La Tribuna. 

 

París, 19 de junio de 2018. 

 

Distinguida Sra. Rodríguez: 

Mientras escribo estas líneas un gran drama está 

ocurriendo en la zona fronteriza entre la América 

Anglosajona y Nuestra América (como  denominó a La 

América Latina en su ensayo filosófico y político José 

Martí, publicado por primera vez el 1 de enero de 1891 

en  la Revista Ilustrada, en Nueva York, y luego el 30 de 

enero en el diario mexicano El Partido Liberal. 

Con, respecto a ello, Vd. distinguida Sra. escribe y trata 

de publicar en mi página y grupos de Facebook (que 
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aparentemente Vd. considera como cloacas), lo siguiente 

: “soy supremacista blanca  y me niego a que esa jauría 

de indios delincuentes nos invadan”. Más adelante 

agrega: “hay que expulsarlos a todos, debemos armarnos 

para defendernos”.  Concluye con: “Hay que levantar 

rápido el muro para separarnos de La América Letrina”.  

Sinceramente, Vd. me horroriza. Antes de escribir la 

presente, me he informado sobre Vd. con personas que la 

conocen. Vd. llegó  ilegalmente a los EE.UU. con su 

familia desde el puerto cubano del Mariel. ¿Le hubiera 

gustado que la separaran de sus hijos y que los metieran 

en esas especies de jaulas cuyas imágenes bochornosas 

indignan a todo ser que no posea sensibilidad selectiva? 

Recuerde que un alto % de los llamados marielitos, 

provenían de las cárceles castristas y que sin embargo, 

lograron encontrar un espacio de Libertad y vivir 

honestamente en el país que les acogió. El régimen de los 

Castro los catalogó a todos (incluyendo a Vd. y su 

familia) como: “gusano gentuza te cambias por pitusas”, 

delincuentes, vende patrias, escorias, etc. 

“La ex-primera dama Laura Bush describió las prácticas 

de la administración como "crueles" e "inmorales" y 

comparó las imágenes de los niños inmigrantes detenidos 

en perreras con las de los campos de internamiento 

japoneses durante la Segunda Guerra Mundial. Y la 

American Association of Pediatricians (Asociación 

Estadounidense de Pediatras, en español) ha dicho que 

la práctica de separar a los niños de sus padres puede 

causarles un "daño irreparable".”El País, 19.06.2018. 
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También en nuestra Cuba fueron internadas en cárceles y 

campos a  italianos, japoneses y alemanes durante la 

Segunda Guerra Mundial, y se les negó el desembarco en 

La Habana a los 937 judíos que huían en el barco Saint 

Louis del nazismo en  Europa en 1939. Todo ante una 

gran indiferencia general. 

 

Aunque  se autoproclama supremacista blanca, le 

recuerdo que Vd. es catalogada como de “raza latina” 

(¿Raza inferior o de segunda clase para los supremacistas 

blancos?) en el país que la acogió.  Lo cual es una total 

aberración, pues existe una sola raza humana y 

numerosos  orígenes étnicos. Cuba es antillana, 

centroamericana y latinoamericana, por tal motivo, Vd. y 

su familia también partieron de lo que Vd. denomina 

“América Letrina”. Siento mucho recordárselo, pero es 

una realidad. Me viene a la mente una simpática frase 

cubana : ¿Y tu abuela dónde está? 

 

Quizás Vd. solo se “desinforme” por medio de  la 

telebasura hispánica y por lo tanto no conozca las 

opiniones de personas respetables sobre este drama. Le 

reproduzco algunas:  

 

“El alto comisionado de Naciones Unidas para los 

Derechos Humanos, Zeid Ra’ad al-Hussein, calificó este 

lunes de “abuso infantil” esta práctica y añadió: “La 

idea de que cualquier Estado intente disuadir a los 

padres infligiendo tal abuso en los niños es 

inadmisible”.” 
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“Jeb Bush, excandidato presidencial republicano, 

abundó en que los niños “no deberían utilizarse como 

instrumento de negociación” y pidió al Gobierno que 

acabe con esta política “sin corazón”.” 

 

“Muchos republicanos, aparte de los Bush, han 

levantado la voz contra esta medida, desde Paul Ryan a 

Susan Collins, pasando por John McCain y otros muchos 

otros. Incluso la primera dama, Melania Trump, que 

rompió el domingo su habitual silencio para 

pronunciarse a través de su portavoz con un doble 

mensaje en el que se desmarcó de la política del 

presidente, pero también instó por igual a los dos 

partidos a lograr una “reforma migratoria 

satisfactoria”. “Necesitamos ser un país que siga todas 

las leyes, pero también un país que gobierne con el 

corazón”, afirmó.” 

 

Le recomiendo que salga del ghetto, que abandone el 

“mol”, que lea, que viaje, quizás así su mente se abrirá a 

nuevos horizontes. La tolerancia se aprende.  Tengo la 

impresión que Vd. forma parte  de las personas que 

fueron “programadas” por el régimen de los Castro para 

ser intolerantes y ahora en Tierras de Libertad no son 

capaces de quitarse de encima esa tara. 

 

Vd. quiere armas para defenderse. Por mi parte estimo 

que solo los policías y los soldados deberían de 

poseerlas. Distinguida Sra. Rodríguez…  ¿Sabe Vd. que 

se calcula que cada año en EE. UU. mueren 33.880 

personas por disparos de armas de fuego, lo que equivale 

a un promedio de 93 fallecidos al día, según datos  de la 
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Campaña Brady? Cada día, otras 222 personas 

sobreviven tras recibir disparos. 

 

La Masacre de los Inocentes no fue un acto único 

ocurrido en Palestina en enero del año uno, ella sigue 

ocurriendo hogaño, mientras los mercaderes de armas 

siguen enriqueciéndose. 

 

Ruego a Dios que lleve paz, serenidad y tolerancia a su 

corazón. Ya que sé que como Vd. va a misa los 

domingos, espero que le ruegue a Dios para que ayude a 

esas madres y a sus hijos, que sueñan con llegar a Tierras 

de Libertad y poder renacer como Ave Fenix, tal y como 

Vd. lo hizo en 1980 procedente de Cuba (América 

Latina, NO “Letrina”). 

 

Para concluir, le cito las palabras de un gran mexicano, 

Premio Nobel de Literatura : 

 

“Mis palabras irritarán a muchos; no importa, el 

pensamiento independiente es casi siempre impopular”. 

Octavio Paz 

 

Reciba mis cordiales saludos desde Francia, tierra de: 

Libertad, Igualdad y Fraternidad, 

 

Félix José Hernández. 
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La Vie brève de Jan Palach, d’Anthony Sitruk 

               

Paris le 20 juin 2018. 

Un grand livre. L’écriture passionnée de la belle plume 

d’Anthony Sitruk nous fait partager les rêves de liberté 

et l’audace de son héros. Mêlant réalité historique et 

fiction, l’auteur raconte la vie  d’un homme qui a 

contribué, au XXe siècle au réveil de son  pays contre la 

dictature communiste. 
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« … ce soir-là, sur France 3, un titre, qu'il m'a fallu 

chercher sur Google pour retrouver la date de diffusion 

(et découvrir qu'il avait été rediffusé sur la chaîne 

Planète trois ans plus tard), attire mon attention : Jan 

Palach, mourir pour la liberté — de Dobroslav Zbornik, 

55 min, couleurs et noir et blanc. Suivi du synopsis : Le 

16 janvier 1969, Jan Palach, un jeune étudiant de vingt 

ans, s'immole à Prague près de la place Venceslas, pour 

protester contre l'invasion de son pays et la capitulation 

des autorités. 

 
Jan Palach. 

 

Ce nom, ferme, fermé, aride, devenu pour moi 

synonyme de l'horreur, je le lis et l'entends pour la 

première fois et pendant quelque temps il ne me lâchera 

plus. Le documentaire est court, moins d'une heure, mais 

c'est le seul tourné en français et il montre l'essentiel, 

faisant intervenir le frère de l'étudiant, ceux qui l'ont vu 

grandir, ceux qui ont tenté de le secourir sur la place 

Venceslas. Palach lui-même est présent à travers les 

quelques images que l'on conserve de lui sur son lit 

d'hôpital, immobile, peinant à formuler les dernières 

paroles qui, malgré les tissus du visage rigidifiés par les 

flammes, parviennent jusqu'à nous. Comment oublier les 

images capturées par Milan Maryska qui reste au chevet 

de Palach, la caméra à l'épaule, jusqu'au bout de sa mort 

lente. 

 

Jan Palach. » 
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« Je ressors le carnet. Coincée entre deux pages, la 

copie d'une lettre que Palach remit au leader étudiant 

Lubomír Holecek lors d'un meeting, dans laquelle il 

propose aux étudiants d'occuper les locaux de la radio 

nationale et de diffuser un appel à la grève. 

Chers condisciples, 

 
Après mûre réflexion, je vous adresse cette lettre pour 

vous proposer mon idée. Étant donné la situation 

actuelle, il est évident que les actions étudiantes isolées, 

aussi bien que les grèves ou les manifestations, restent 

sans effet. Il est aussi évident que, sans l'aide des 

médias, aucune action efficace (par exemple une grève 

générale) ne sera engagée à l'échelon national. Mon 

idée vous paraîtra folle, et peut-être l'est-elle en effet : 

occupons les locaux de la radio nationale et diffusons 

un appel à la grève, pour l'abolition de la censure, en 

soutien à Smrkovskÿ. 

 

Une occasion pareille, une situation aussi favorable ne 

se représenteront pas de sitôt. La prise des locaux elle-

même peut être menée par un petit groupe, avant qu'un 

plus grand nombre d'étudiants se réunissent autour de la 

radio. 

 

Si cette idée vous semble idiote, jetez cette lettre et n'en 

parlez à personne. Dans le cas contraire, faites ce qui 

vous semble le plus approprié. le déteste l'anonymat, et 

pour éviter d'être pris pour un provocateur, je signe de 

mes nom et adresse. 
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Jan Palach 

kolej UK Sporilov 5/6 

Nous sommes le 6 janvier, et il clôture sa lettre par un 

post-scriptum resté célèbre qui prouve son sens de la 

formule : Janvier 68 venait d'en haut. .janvier 69 peut 

venir d'en bas. » 

L'Histoire, « avec sa grande hache », prend tour à 

tour tous les visages, ceux d'un général à lunettes noires 

ou d'un gouvernement endimanché à la placidité 

rondouillarde, d'un survivant au corps raclé jusqu'à l'os 

par la famine et la mort ou du badaud qui regarde 

passer le train-train des événements, ivre d'indifférence. 

Le 16 janvier 1969, l'histoire tchécoslovaque n'a qu'un 

visage, celui, défiguré, calciné, de Jan Palach, étudiant 

praguois de vingt ans dont l'immolation publique, 

accomplie en protestation contre l'occupation « 

fraternelle » des forces soviétiques, vient de sidérer 

l'Europe.  

Il existe bien des moyens d'afficher son refus de 
l'asservissement et son désir de liberté, beaucoup 

optent pour le comptoir ou le mégaphone, le papier et 

la colle, Palach, lui, a choisi sa peau et le feu, passant 

en un éclair des partiels à l'Histoire. C'est l'histoire de 

ce geste qu'Anthony Sitruk, au fil d'un essai-reportage 

précis et fervent, nous narre avec une précision de 

témoin. Histoire d'un enfant parmi d'autres, d'un 

adolescent qui ne fait pas de vague, d'un étudiant 

moyen, histoire d'un Tchèque parmi beaucoup d'autres 

Tchèques qui soudainement, à l'issue d'une maturation 
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lente et d'une volonté forcené, sort du lot pour se faire 

la Torche n°1, celle qui, espère-t-il embrasera le pays. 

D'autres suivront, d'un éclat égal, donnant à cette 

résistance l'allure d'une confrérie kamikaze d'« exaltés 

véridiques ». Médaillée, muséographiée, devenue 

icône de l'histoire tchèque, la figure de Jan Palach, 

c'est ce que nous montre cette enquête, résiste à 

l'embaumement, gardant après un demi-siècle sa 

véhémence tragique et sa fraternelle proximité. 

 

« À 14h30 environ, ce quidam grimpe jusqu'à la 

fontaine du musée. Il porte son blouson bleu, personne 

ne fait attention à lui, la vie suit son cours dans ce 

carrefour au sommet de la place Venceslas. Dans 

quelques minutes pourtant, son histoire croisera celle 

de son pays, celle de la foule qui l'entoure, la mienne, 

la vôtre peut-être. À l'instant où il prend feu, où comme 

Meursault il détruit l'équilibre du jour, l'histoire de la 

Tchécoslovaquie prend un tournant décisif que 

personne à l'époque n'ose réellement mesurer ni 

espérer. Ce tournant, Palach ne sera pas là pour le  

voir puisqu'il succombe à ses brûlures trois jours plus 

tard, le 19 janvier 1969. » 

 

« L'Histoire commence, alors que l'histoire, la petite, 

celle de Palach, termine bientôt. Et alors que l'étudiant 

s'éteint doucement dans sa chambre d'hôpital où le 

personnel met tout en oeuvre pour soulager la douleur 

en lui administrant de nombreux calmants, où la 

directrice bloque l'entrée aux journalistes et même aux 

enquêteurs de la StB, la foule se presse autour de la 
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statue de saint Venceslas, sur laquelle un témoin a écrit 

: « Ici un étudiant de vingt ans s'est immolé ». On 

commente, on questionne, on raconte, on attend que rien 

ne se passe. Puis vient la lettre, celle que la police 

trouve dans la sacoche de Palach, celle par laquelle il 

entre dans l'Histoire en même temps que dans nos vies. 

Avant la lettre, on ne comprend pas, on se dit c'est quoi 

ce bordel, on se dit où va la jeunesse, on se dit qu'on 

aura quelque chose à raconter ce soir. On aimerait 

même en rester là, ça vaut mieux, on en a déjà assez 

bavé depuis l'été dernier, ça va bien, foutez-nous la paix. 

Seulement la lettre, elle, ne nous lâche pas, elle 

s'immisce dans les crânes et se répand dans toute la 

ville, reproduite à des centaines d'exemplaires. La lettre, 

elle fout la merde. La lettre, elle dit ceci. 

 

Étant donné que nos nations sont arrivées au bord 

du désespoir, nous avons décidé d'exprimer notre 

protestation et de réveiller le peuple de ce pays de 

la manière suivante : 

 

Notre groupe est composé de volontaires décidés à 
s'immoler par le feu pour notre cause. 

 

J'ai eu l'honneur de tirer le numéro un et j'ai 

acquis ainsi le droit d'écrire les premières lettres et 

de devenir le premier flambeau. 

 
Nos revendications sont les suivantes: 

 

- que la censure soit immédiatement supprimée, 
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- que le journal Zprávy soit interdit à la distribution. 
Comme on peut le voir, nos revendications ne sont 

pas excessives, elles sont même trop modérées.  

 
Si ces revendications n'aboutissent pas d'ici à 

cinq jours, c'est à dire le 21 janvier au plus tard, 

d'autres torches suivront. Et prenez conscience 

que, parmi les gens qui vont se sacrifier, il y en a 

peut-être qui vous sont chers. 

 

Torche n° 1 

 

P-S.: Puisse mon sacrifice suffire à instruire le 

peuple.» 

 

"Anthony Sitruk a voulu comprendre ce qui c'était 

réellement passé, les motivations du jeune homme, les 

réactions de son entourage (...) pour essayer de ranimer 

la flamme de la liberté symbolisée par cet acte auto-

destructeur." Denis Billamboz. Critiques Libres 

 

Né en 1975, Anthony Sitruk grandit à Sarcelles. 

Passionné de cinéma, il veut devenir créateur de 

maquillages et d’effets spéciaux. Puis scénariste. Puis 

parolier. Puis médecin légiste. Pour finalement atterrir 

dans un grand groupe aéronautique. En 2013, son 

premier roman, Pornstar, nous plongeait dans le milieu 

du X parisien à travers le destin d’un acteur sur le retour. 

Dans La Vie brève de Jan Palach, il nous conduit à 

Prague, sur les traces de cet étudiant tchécoslovaque qui 

s’immola par le feu le 16 janvier 1969, place Venceslas, 

pour protester contre l’indifférence du peuple face à 
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l’invasion de son pays par les forces du Pacte de 

Varsovie. 

 

La Vie brève de Jan Palach. Anthony Sitruk. © le 

dilettante, 2018. 12 x 18 cm - 192 pages - 16,50 

euros- ISBN :9 78-2-84263-967-9 

 

dilettante n. (mot ital.) Personne qui s'adonne à une 

occupation, à un art en amateur, pour son seul plaisir. 

Personne qui ne se fie qu'aux impulsions de ses goûts. Le 

Petit Larousse. 

 

Félix José Hernández. 

 

 

 

 

 

 

 

 

 

 

 

 

 

 

 

 

 

 



Desde las orillas del Sena 

 345 

           La Maison de la Nouvelle-Aquitaine de Paris 

 

                        
 

Paris le 20 juin 2018. 

 

Hier 19 juin 2018, a eu lieu à La Maison de la Nouvelle-

Aquitaine de Paris, une belle soirée de lancement du livre 

« A la découverte de la Nouvelle –Aquitaine, inventaire 

sentimental & patrimonial ». Un livre gourmand, 

intelligent, assumant un équilibre entre le savoir, les 

plaisirs et les curiosités pour des lecteurs résidents, 

éloignés ou visiteurs. (Éditions Atlantica. 24 x 30 cm - 

352 pages – 28 € - ISBN : 978-2-7588-0535-9)   

 

La Maison de la Nouvelle-Aquitaine est une véritable 

ambassade de la région à Paris. Dédiée aux amoureux de 

la région, elle permet aux Parisiens de retrouver leur Sud-

Ouest dans la capitale et aux autres de découvrir 

l’incroyable richesse de ces territoires.  
  

Au programme : gastronomie, design, culture, mode, des 

expositions. La Maison de la Nouvelle-Aquitaine propose 

aux parisiens de trouver l’inspiration pour leurs 

prochaines vacances dans la région : escapade, week-end, 
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séjour prolongé entre amis ou en famille… toutes les 

nouveautés et les bons plans touristiques sont à retrouver 

dans l’espace tourisme. Enfin, les gourmands pourront 

faire une pause au corner gastronomique et se régaler des 

spécialités de la région revisitées 

 

Le territoire Poitevin est à l’honneur de la Maison de la 

Nouvelle Aquitaine du 18 juin au 13 juillet prochain. A 

cette occasion, Grand Poitiers prend ses quartiers d’été au 

21 rue des Pyramides. Paris 1er. 

 

Respirer, se distraire et découvrir : ce sont les maître-

mots qui vont régner durant ce mois de présentation de la 

région.  

 

Il s’agit ici de proposer aux Parisiens en quête 

d’inspiration et aux touristes de passage dégustations, 
expositions, initiations et animations… Artisans, 

commerçants et producteurs locaux sont présents pour 

donner à tous les curieux un avant-goût de ce qu’ils 

découvriront et dégusteront en territoire poitevin!  

 

Dans un quartier prestigieux et facile d’accès – entre 

Louvre et Opéra, la Maison propose sept salles avec 

différentes capacités d’accueil, toutes aménagées aux 

couleurs de la région avec un mobilier design fabriqué en 

Nouvelle-Aquitaine. Distribuées au sein deux ambiances 

: 
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 - La verrière : À l’étage inférieur, les salles, distribuées 

autour d’un patio sous verrière, sont modulables et 

adaptées à tous les usages. 

 

 - Les toits de Paris : Au 6ème   et dernier étage de 

l’immeuble, des salles de réunion et de formation claires 

et spacieuses avec vue sur les toits de Paris et la Tour 

Eiffel. 

 

Wifi, paperboard, fax, photocopies et équipements son et 

vidéo sont à disposition sans suppléments. Boissons 

offertes tout au long de la journée. - Espace de 

gastronomie rapide confi é à un jeune chef de la région. 

Possibilité d’organiser des cocktails au sein même de nos 

espaces, avec des produits de nos terroirs. - Accueil du 

lundi au vendredi de 9h à 18h. Possibilité d’étendre les 

horaires le matin ou le soir sur demande.  

 

Des tarifs particulièrement attractifs : - 40% de réduction 

accordée à toutes les entreprises de Nouvelle-Aquitaine - 

une location offerte pour les entreprises de Nouvelle-

Aquitaine de moins de 3 ans 

 

A moins de 2h de Paris, Grand Poitiers, c’est la 

perspective de sortir de l’ordinaire et de partager une 

escapade remplie de surprises, en famille, entre amis et 

même en amoureux ! 

 

Une cité médiévale tournée vers de nouveaux horizons, 

où se conjuguent innovation, connaissance et expériences 

touristiques inédites qui mèneront chaque visiteur hors 

des sentiers battus. 
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Les Poitevins attendent ce rendez-vous avec impatience 

pour raconter leur(s) coup(s) de cœur et échanger leurs 

bonnes adresses, qui feront de cette escapade, un moment 

privilégié, pas comme les autres ! 

 

Des produits à déguster et à s’offrir. Le broyé du Poitou : 

Des ingrédients simples pour un résultat unique. Le 

secret est dans le tour de main singulier que seuls 

quelques poitevins maîtrisent. Prix : 1€80 

 

Tout au long du mois des dégustations de produits seront 

offertes : Vins du Haut-Poitou ; Asperges ; Chabichou….  

 

Un fin de semaine dans la région : 

 

Le Futuroscope proposera aux visiteurs une expérience 

sensationnelle et inédite en France. Ce parc innovant 

plongera, petits et grands, dans une atmosphère futuriste, 

fun et féérique. 

 

A pied, à cheval, à vélo et même en canoë, tous les 

moyens sont bons pour parcourir et découvrir les sites et 

parcs de Grand Poitiers comme la Cité médiévale de 

Chauvigny, « Les Géants du Ciel », « La Vallée des 

Singes », la Base de Loisirs de Vauchiron, Le Parc de 

Saint Cyr, mais aussi les Spa de La Roche Posay et du 

Normandou par exemple.  

 

Poitiers a de beaux jeux : des soirées agréables en 

perspective avec une façon ludique et originale, de 
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découvrir le patrimoine poitevin avec un « laser game » 

au Parc de Blossac, ainsi qu’une visite inattendue de la 

ville avec le jeu « Vicking 2.0 ».  

 

Maison de La Nouvelle Aquitaine, Boutique 

Ephémère. 21 rue des Pyramides, 75001 Paris – métro 

Pyramides. Ouvert du Lundi au vendredi. 

 

L’Office de Tourisme de Grand Poitiers et l’ensemble 

de son équipe sont à l’écoute et sauront proposer une 

escapade sur mesure, adaptée aux envies et budget de 

chacun  

www.ot-poitiers.fr  

 

Contacts : 

 

La Boutique RP – 01 42 61 80 59. 

Sandrine Staub – sandrine.staub@laboutiquerp.com    

Rachel Hemet – rachel.hemet@laboutiquerp.com 

  

 

Office du Tourisme du Grand Poitiers. Caroline Penot 

Guilloteau – 06.25.68.22.23 – caroline.penot@ot-

poitiers.fr 

  

 

Félix José Hernández. 

 

 

 

 

 

http://www.ot-poitiers.fr/
mailto:sandrine.staub@laboutiquerp.com
mailto:rachel.hemet@laboutiquerp.com
mailto:caroline.penot@ot-poitiers.fr
mailto:caroline.penot@ot-poitiers.fr
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Artistes français en exil, 1870-1904. Les 

Impressionnistes à Londres 

 
 

Paris le 21 juin 2018. 

La guerre franco-allemande de 1870, la chute du Second 

Empire, puis la Commune de Paris poussèrent de 
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nombreux artistes installés en France à se réfugier au 

Royaume-Uni. Dans les mois ou les années qui suivirent 

la fin des événements, des réfugiés économiques vinrent 

rejoindre leurs rangs. L’Empire britannique est alors au 

sommet de sa puissance. Londres représente un refuge 

sûr pour les artistes quittant Paris, mais le choix de leur 

destination est aussi guidé par l’idée que le marché de 

l’art y est plus porteur. Leurs oeuvres exposées et, dans 

bien des cas, acquises par des collectionneurs anglais 

apportèrent à l’art et aux institutions britanniques un 

souffle de modernité. Réciproquement, l’expérience de 

l’exil outre-Manche exerça une influence nouvelle sur 

l’art français. Le parcours animé par des témoignages 

sonores, permet au visiteur de faire le voyage de Paris à 

Londres en revivant l’expérience de ces artistes en exil. 

Certains sont déjà célèbres (Carpeaux, Tissot, Daubigny), 

d’autres vont s’y révéler en enseignant leur art (Legros, 

Dalou), tandis que les futurs impressionnistes (Pissarro, 

Monet, Sisley) peinent à convaincre le public anglais 

malgré le soutien du marchand Durand-Ruel qui diffuse 

l’art français à Londres. Ces personnalités contrastées de 

la scène artistique française sont présentés parmi le cercle 

d’amis et de collectionneurs qui les ont soutenus durant 

leur séjour anglais. Co-organisée avec la Tate Britain de 

Londres, l’exposition réunit plus d’une centaine de chefs-

d’oeuvre nés au bord de la Tamise, dans l’atmosphère 

brumeuse et industrielle du Londres Victorien. L’histoire 
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s’achève en 1904 avec Derain qui vient peindre un 

Londres aux couleurs du fauvisme. 

Commissaires : Dr Caroline Corbeau-Parsons, 

conservatrice à la Tate Britain, Christophe Leribault, 

directeur du Petit Palais et Isabelle Collet, conservatrice 

en chef au Petit Palais, avec la participation scientifique 

d’Amélie Simier, directrice du musée Bourdelle. 

Catalogue : « Je dois reconnaître que le climat est des 

plus surprenants : les merveilleux effets que j'ai pu voir 

durant les deux mois passés à observer sans cesse la 

Tamise sont incroyables. » Claude Monet « Ici, loin 

d'être des hommes rejetés, honnis, vilipendés, les Anglais 

nous reçoivent à bras ouverts. » Jules Dalou Les 

Impressionnistes à Londres raconte l'histoire méconnue 

des artistes ayant quitté la France pour trouver refuge à 

Londres durant et après la guerre franco-prussienne et la 

Commune de Paris. Confrontés à la culture et au climat 

britannique, ces expatriés exercèrent leur créativité d'une 

manière nouvelle, saisissant les opportunités que leur 

offrait la capitale d'un empire en plein essor, restituant 

dans leurs oeuvres les berges de la Tamise, les parcs 

verdoyants, les terrains de cricket ou encore les soirées 

mondaines de la haute société. Cet ouvrage réunit les 

artistes majeurs de cette période, Daubigny et Legros 

arrivés en éclaireurs, puis Monet, Pissarro, Tissot, Sisley 

et plus tard le jeune Derain. Les sculpteurs Carpeaux et 
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Dalou, rejoints par Rodin, ainsi que ceux qui les 

soutinrent, mécènes, marchands d'art et artistes 

britanniques, partagèrent cette expérience anglaise. 

Encouragés par quelques collectionneurs audacieux, 

peintres et sculpteurs ont contribué à faire évoluer la 

scène artistique anglaise. Leur expérience outre-Manche 

a pleinement participé à l'extraordinaire épanouissement 

des arts à Londres et à Paris durant cette période troublée. 

Auteur(s) : Sous la direction de Caroline Corbeau-

Parsons, avec la collaboration scientifique d’Isabelle 

Collet.  Exposition : Les Impressionnistes à Londres.  

Broché. 272 pages.  250 illustrations. 23,5 X 28,5. Date 

de publication : juin 2018. Langue : Français. Editeur : 

Paris Musées. 35€.  ISBN : 978-2-7596-0380-0  

Exposition Les Impressionnistes à Londres. Artistes 

français en exil, 1870-1904. Du 21 juin 2018 au 14 

octobre 2018. Organisée par la Tate, en collaboration 

avec le Petit Palais, Paris Musées. Le Petit Palais. Musée 

des Beaux - Arts de la Ville de Paris.  

Félix José Hernández. 
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Ecstasy and me. La folle autobiographie d’Hedy 

Lamarr 

 

Paris le 21 juin 2018.  
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Magnifique ouvrage cette autobiographie de la sublime et 

sulfureuse Hedy Lamarr.  Femme fatale sophistiquée du 

cinéma d’Hollywood des années quarante, elle avait une 

beauté extraordinaire. Elle eut une vie flamboyante 

remplie de sexe, mais  aussi  elle était l’inventrice 

pendant la guerre mondiale,  d’un système de 

transmission radio. Un  livre surprenant, stupéfiant !  On 

se régale ! 

Récit au style incisif, Ecstasy and Me retrace le destin 

d’une femme qui s’épuisa à essayer d’être libre. 

« J’ai connu différents genres d’hommes, de l’impuissant 

classique jusqu’au sadique adepte du fouet, l’un d’eux 

est allé jusqu’à amener une femme dans notre lit alors 

que j’étais étendue et qu’il me croyait endormie… » 

Hedy Lamarr 

Autriche, 1933. La jeune Hedy Lamarr se met à nu dans 

le film Extase et, simulant un orgasme, devient la 

première actrice X de l'histoire. Le scandale est mondial. 

Mais quelques années plus tard, après bien des aventures 

dignes d'un roman d'espionnage, la voici à Hollywood où 

elle est sacrée « plus belle femme du monde ». Elle 

tourne alors aux cotés de Clark Gable et Spencer Tracy, 

sous la direction de grands réalisateurs comme Cecil B. 

DeMille ou Victor Fleming. Beauté vénéneuse, 

filmographie fournie et amants célèbres : Hedy Lamarr 

avait tout pour figurer au panthéon des reines du cinéma, 

entre Greta Garbo et Marlene Dietrich. Mais elle semble 

avoir joué de malchance…  
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Peut-être était-elle trop sulfureuse pour l'Amérique 

puritaine des années 1940 ? 

 Elle fuit son premier époux, déguisée en prostituée ; se 

maria six fois ; revendiqua sa bisexualité ; prit pour 

amants les plus grands noms d'Hollywood ; abusa de la 

chirurgie esthétique ; dilapida sa fortune ; se retira de la 

vie publique à quarante ans, ne réapparaissant qu'au gré 

de ses condamnations pour vol à l'étalage. Dans cette 

autobiographie controversée, Hedy Lamarr livre, avec 

une remarquable candeur, les détails de son ascension 

spectaculaire, brossant au fil des pages un portrait au 

vitriol du Hollywood décadent des années 1940. 

« [Hedy Lamarr] brosse un portrait sans fard de sa 

carrière et du Hollywood de l'âge d'or. Son texte respire 

l'intelligence féroce. [...] À quand le biopic ? » Vanity 

Fair 

« Il faut lire [...] Ecstasy and Me, magnifique foutoir [...] 

sur lequel règne une femme exagérée, un peu folle et 

totalement irrésistible. » Livres Hebdo 

« À chaque page de ses Mémoires, on se pince pour 

croire ce qu'on lit. Ses orgasmes, ses calculs, ses 

indiscrétions, sa candeur, ses succès, ses échecs, ses 

démêlés avec la police... Tout est écrit avec un stylo 

rempli au vitriol numéro cinq. C'est chic et choc. Très 

drôle et très audacieux. » Paris Match 

« L'une des 10 biographies les plus érotiques de tous les 

temps » PLAYBOY 
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Hedy Lamarr in Ekstase : 

 

https://www.youtube.com/watch?time_continue=3&v=3

R_sVeezhpY 

 

L'espace des livres Guillaume Sautet : 

 

https://www.youtube.com/watch?v=_bbZdlROtb8 

 

Hedy Lamarr: autant en emporte la vamp. Elnora J. 

McFadden :  

 

https://www.youtube.com/watch?v=B7tfLytJONk 

 

Née à Vienne, Hedy Lamarr (1914-2000) crée l'émoi à 

18 ans en apparaissant nue dans le film Extase de Gustav 

Machaty. Actrice, inventrice, amante, militante antinazi, 

elle fut avant tout une femme libre qui refusa de se laisser 

enfermer dans aucune rôle. En 1966, au crépuscule de sa 

gloire, elle publie son autobiographie, Ecstasy and Me. 

Ecstasy and me. La folle autobiographie d’Hedy 

Lamarr. Traduit de l’anglais (États-Unis) par Charles 

Villalon. © Editions Séguier, Paris, 2018. Diffusion 

Harmonia Mundi livre. Nombreuses illustrations. 

Couverture : Prod DB © DR  via TCD.15 x 21 cm - 440 

pages - 22,00€.  ISBN : 978-2-84049-755-4 

 

Félix José Hernández. 

 

https://www.youtube.com/watch?time_continue=3&v=3R_sVeezhpY
https://www.youtube.com/watch?time_continue=3&v=3R_sVeezhpY
https://www.youtube.com/channel/UC8EaGCe1be_yNkIeFj_RI-Q
https://www.youtube.com/watch?v=_bbZdlROtb8
https://www.youtube.com/watch?v=B7tfLytJONk
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   Dadá ruso 1914-1924 en el Museo Reina Sofía 

 

                      
 

ILIN (NAL) Futurismo en un pueblo, 1914. Acuarela sobre papel.  

30,5 x 25,2 cm. Museo Literario estatal Ruso Vladimir Dahl. 

 

Madrid, 22 de junio de 2018. 

 

Querida Ofelia: 

 

Dadá ruso 1914-1924es una exposición organizada por el 

Museo Nacional Centro de Arte Reina Sofía en la que, 

por primera vez, se contempla el arte de vanguardia ruso 

desde la perspectiva de los cánones del movimiento Dadá 

y en la que se exploran los rasgos de innovación y 

agitación artística compartidos por ambas tendencias.  

 

A pesar de que se ha solido mantener el término 

“futurismo” para referirse a la primera vanguardia rusa y 

aunque la mayoría de los relatos canónicos sitúan la 
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irrupción del Dadá en distintas ciudades occidentales 

(Zúrich, París, Berlín o Nueva York), el discurso de esta 

muestra se orienta a dar mayor atención al contexto 

artístico de la Rusia pre y posrevolucionaria y a 

reivindicar su protagonismo dentro del radicalismo 

estético del Dadá.  

 

Para ello, tras una ardua investigación y recuperación de 

abundante material inédito, se mostrarán casi 500 obras 

entre las que se encuentran unas 250 pinturas, collages y 

dibujos; 73 fotografías; 150 documentos y publicaciones, 

así como 22 películas y audios.  

 

Todos estos trabajos se produjeron durante el máximo 

apogeo del Dadá, entre la Primera Guerra Mundial y la 

muerte de Lenin en 1924, y su autoría pertenece a cerca 

de 90 artistas rusos y de otros países europeos como 

Natan Altman, Iván Kluin, Gustav Klutsis,  El Lisitzki, 

Kazimir Malévich, Vladímir Mayakovski, Iván Puni, 

Aleksandr Ródchenko, Olga Rózanova, Varvara 

Stepánova, Vladímir Tatlin, Iliá Zdanévich, Natalia 

Goncharova o Francis Picabia, Kurt Schwitters, Man Ray 

y Tristan Tzara, entre otros.  

 

Las obras proceden de numerosos museos y colecciones 

particulares de Rusia y del resto de Europa como el 

Museo Stedelijk de Ámsterdam, el Centre Pompidou de 

París, el Museo de Mayakovski de Moscú, el Museo 

Estatal de Bellas Artes Pushkin, la Galería Tretyakov, el 

Archivo Estatal Ruso de Literatura y Arte, el Museo 

Literario Estatal Ruso Vladímir Dahl o el Archivo 

Lafuente, por citar solo algunos.  
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La exposición, cuya organización ha contado con la 

colaboración de la Comunidad de Madrid, hace hincapié 

en el carácter multimedia del arte ruso de la época-

abarcando pinturas, dibujos, material impreso, cine, obras 

musicales y recitales de poesía- y en sus implicaciones 

políticas durante la primera guerra mundial, las dos 

revoluciones rusas y el cambio de liderazgo de Lenin a 

Stalin.  

 

Las obras seleccionadas demuestran la intención de 

numerosos artistas no solo de involucrarse en proyectos 

de agitación pública, sino también de adoptar la 

negación, la ironía, el absurdo y el azar como principios 

básicos de sus manifestaciones artísticas. Las 

performances extravagantes, las campañas antibélicas, la 

negación del arte clásico y la innovadora forma de 

fusionar lo visual y lo verbal son algunos de los rasgos 

compartidos entre la vanguardia rusa y el movimiento 

internacional Dadá.  

 

Recorrido de la exposición  

 

Dividida en un recorrido cronológico de tres secciones, la 

exposición arranca en 1914, al comienzo de la Primera 

Guerra Mundial y en los años previos a la revolución 

rusa, mostrando las primeras manifestaciones protodadá 

y otras obras que reflejan el impacto del conflicto bélico 

europeo.  

 

La segunda sección comprende el período entre 1917 y 

1924, desde el triunfo de la revolución rusa hasta la 
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muerte de Lenin, y pone el énfasis en la temática 

propiamente revolucionaria. La actitud nihilista de los 

vanguardistas en relación con las normas establecidas les 

hacía receptivos a una nueva realidad política. Muchos de 

ellos se involucraron en proyectos públicos de 

propaganda de agitación en nombre de la Revolución. El 

nuevo ejército de artistas adoptó entonces originales 

formas de producción con el objetivo de construir un 

mundo distinto, desarrollando otra visión alternativa de la 

ciudad y del hombre.  

 

La última sección, “Dada Bridge”, analiza las conexiones 

entre Rusia y los principales centros dadaístas, 

evidenciadas a través de la presencia de artistas como El 

Lisitzki en Berlín o Serguéi Sharshun e Iliá Zdanévich en 

París.  

 

La muestra se abre precisamente con una zona 

introductoria en la que se proyectan tres vídeos que 

aluden a las secciones referidas: la recreación en 1981 de 

la ópera absurdista Victoria sobre el sol (1913); 

Revolución interplanetaria (1924), de Nikolái Jodatáiev; 

y El rayo de la muerte (1925), de Lev Kuleshov.  

 

Protodadá y I Guerra Mundial 

 

Aunque los artistas rusos de la época renegaron 

abiertamente del futurismo y pese a que incluso 

Marinetti, su fundador, les tachó en 1914 de “falsos 

futuristas”, tradicionalmente se ha asociado la vanguardia 

rusa con el movimiento italiano. 
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Sin embargo y articulando una reflexión distinta en el 

catálogo de la exposición, la comisaria, Margarita 

Tupitsyn, recupera la siguiente cita del libro de Hans 

Richter Dadá. Arte y Anti-arte: “Curiosamente, parece 

ser que las tendencias dadá hicieron su primera aparición 

en Rusia, donde la influencia futurista seguía siendo muy 

fuerte”. También señala Tupitsyn que el crítico Nikolái 

Jardzhiev, contemporáneo de Malévich, coincidía en sus 

últimos escritos con la idea de Richter al identificar 

características y acciones protodadaístas en la influyente 

ópera Victoria sobre el sol (1913).  

 

En esta línea, la primera parte de la exposición se centra 

en la abstracción alógica desarrollada a partir de la 

concepción del ready-made o el collage y presenta 

diversos trabajos relacionados con Victoria sobre el sol, 

una de las primeras óperas del absurdo en lenguaje zaum 

(transracionalismo) de Aleksei Kruchónij y Velimir 

Jlébnikov (libreto), Kazimir Malévich (diseño) y Mijail 

Matiushin (música).  

 

La creatividad transracional —fuera de la lógica y de lo 

consciente—, empapada de risa y de parodia perversa, 

fue el mecanismo operativo utilizado entonces para 

escandalizar al público, menospreciar los valores 

artísticos y sociales tradicionales y mofarse de la destreza 

técnica. En esta atmósfera de esa estrategia teórica, 

artistas como Iván Kliun, Mijail Larionov, Kazimir 

Malévich, Alekséi Morgunov, Iván Puni, Olga Rózanova, 

Vladímir Tatlin y Kiril e Iliá Zdanévich expusieron 

juntos en las primeras muestras antiacadémicas 

relevantes, donde se presentaron obras de arte no 
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objetivo, cuadros con ensamblajes, relieves 

confeccionados con objetos encontrados e instalaciones 

construidas a partir de ready-mades. Tales formas de 

producción resultaron decisivas para el Dadá.  

 

Así, en esta zona se muestran obras que reflejan los 

nuevos tipos de composición moderna que emprendieron 

los artistas rusos como Cuatro cuadrados (1915), de 

Malévich; o Dibujo con línea y compás (1915), de 

Ródchenko, una de sus piezas formalistas en blanco y 

negro trazadas con regla que no aspiraban a ser un objeto 

para la percepción ininterrumpida, sino un concepto.  

 

Por otra parte, al igual que los dadaístas europeos, los 

vanguardistas rusos detestaron y sufrieron la Primera 

Guerra Mundial, cuyo estallido, en 1914, intensificó la 

conciencia de la importancia política de su revuelta 

cultural. Alekséi Kruchónij, Kazimir Malévich, Vladímir 

Mayakovski y Olga Rózanova promovieron campañas 

contra la guerra, creando carteles y collages que 

denunciaban el militarismo y la brutalidad alemana como 

se puede ver en la sala  

final de esta sección.  

 

Triunfo de la Revolución  

 

El crítico formalista Roman Jakobson y el historiador del 

arte Abram Efros establecieron un vínculo entre la 

estética radical de Dadá y la Revolución de Octubre. La 

actitud nihilista de los vanguardistas en relación con las 

normas establecidas les hacía receptivos a la nueva 

realidad política que implicaba la Revolución. Muchos de 
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ellos se involucraron en proyectos públicos de 

propaganda de agitación en nombre de la Revolución que 

se burlaban de los representantes de las clases 

derrocadas.  

 

Así, la sección dedicada a esta época comienza con la 

película El asalto al Palacio de Invierno (1920), de 

Nikolái Yevreinov, y con la portada original del álbum 

conmemorativo del levantamiento Octubre 1917-1918. 

Los héroes y víctimas de la revolución, con texto de 

Vladímir Mayakovski, con algunas de las ilustraciones 

que aparecen en él –dos de ellas originales también- de 

Kseniya Boguslávskaia, Iván Puni, Vladímir Kozlinski y 

Serguéi Makletsov. Entre su contenido tenemos el primer 

intento de “agitpoesía” de Mayakovski y escenas de 

cambios sociales brutales que yuxtaponen a 

representantes de las clases derrocadas y a quienes los 

derrocaron. La burla de los primeros se equilibra con los 

actos y la miseria de los segundos tanto en imágenes 

como en palabras.  

 

En este período, los artistas y poetas se dedicaron a 

prácticas paralelas basadas en la razón y la anti razón, el 

sentido y el sinsentido, el diseño racional y los collages 

aleatorios, el teatro del absurdo y el político, el cine 

paródico y el propagandístico, todo ello con el objetivo 

de construir un mundo nuevo, desarrollando una nueva 

visión de la ciudad y del hombre como puede apreciarse 

en los fotomontajes de El Lisitzki, Aleksandr Ródchenko 

o Gustav Klutsisen esta parte de la exposición.  
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Las prácticas no objetivas crearon un lenguaje universal 

y, en particular, un método eficaz para divulgar el 

proyecto revolucionario y la actitud antiburguesa en 

Rusia y entre la comunidad internacional, en la que los 

dadaístas alemanes fueron los que mostraron una actitud 

más receptiva. Los mismos artistas que impulsaron esta 

campaña de agitación pública en favor de la ideología 

marxista criticaban la cultura propagandística de masas y 

la realidad social con una buena dosis de negatividad 

dadaísta y “vandalismo”.  

 

Este área también presta atención al cine y el teatro con 

películas como El diario de Glúmov (concebido como 

parte integral de la adaptación de la comedia de Nikolai 

Ostrovski de 1868) dirigida en 1923 por Serguéi 

Eisenstein - para quien el film era una parodia de una 

película de detectives estadounidense - o las 

escenografías y diseños de vestuario de La muerte de 

Tarelkin, por Varvara Stepánova, o Misterio bufo (1919), 

por Mayakovski. 

  

La sección se cierra con la muerte de Lenin y la obra 

Insurrección de Kliment Redkó, pero antes vuelve a 

recuperar el lenguaje zaum a través de los nadistas, una 

de las ramas del Dadaísmo ruso que se autoproclamaba 

“el Dadá de Occidente” y que planteaba lemas como 

“Todo tiene su inicio en la nada”. Los nadistas 

publicaron sus poemas, textos y manifiestos en una 

revista autoproducida, Sobachiy yashchik (La Caja del 

Perro). La asociación nadista, que incluía a Borís 

Zimenkov, Susanna Mar, Yelena Nikolaeva, Riúrik Rok, 
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Serguéi Sadíkov y Oleg Erberg, solamente se mantuvo de 

1920 a 1922.  

 

Dada Brigde  

 

El fin de la Primera Guerra Mundial reconcilió a la 

comunidad artística internacional y dio fin a la 

separación Oeste-Este. Fue en ese momento cuando se 

tomó conciencia de que las tendencias dadaístas habían 

cristalizado para dar lugar a un proyecto común. Un 

proyecto político de izquierdas que implicaba una crítica 

social austera pero impuesta a través de la parodia, la 

experimentación apasionada y las campañas de agitación 

en favor de unas ideas artísticas nuevas que se 

expresaban en diferentes medios.  

 

Por ello, la exposición también tiende un largo puente 

entre los dadaístas y los artistas rusos que visitaron París, 

Berlín y Nueva York a principios de los años veinte o 

vivieron en esas ciudades.  

 

En aquella época, junto a Iliá Ehrenburg y Víktor 

Shklovski, otros destacados vanguardistas rusos se 

mudaron a Europa o pasaron algún tiempo allí. Todos 

ellos tuvieron contacto inmediato con los dadaístas y en 

distinto grado contribuyeron a la expansión de la reserva 

conceptual dadaísta.  

 

Así, Natalia Goncharova, El Lisitzki, Mijail Lariónov, 

Iván Puni, Serguéi Sharshun y Iliá Zdanévich, de los que 

pueden verse en este apartado algunas de sus obras de 

aquella época, se alistaron en distintas facciones 
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dadaístas, expusieron en la galería berlinesa Der Sturm 

(firme promotora del Dadá) y organizaron actos 

fundamentales del dadaísmo como la Velada del Corazón 

Barbudo (1923).  

 

Mayakovski desempeñó un papel especialmente 

amalgamador entre el entorno ruso y el europeo. En 1922 

se marchó a Berlín coincidiendo con la inauguración, el 

15 de octubre, de la Primera Exposición de Arte Ruso en 

esa ciudad. En la muestra se incluyeron obras de todos 

los principales no objetivistas, lo que influyó en los 

parámetros formales del dadaísmo y en el creciente 

interés de este movimiento por el modelo politizado del 

arte no objetivo.  

 

La popularidad de los carteles realizados por Mayakovski 

entre 1919 y 1921 para la Agencia Telegráfica Rusa 

(Rosta), presentados también en la exposición, se 

intensificó gracias a sus lecturas poéticas antes de la 

aparición de sus libros Para la voz, diseñado por Lisitzki, 

y 150.000.000, del que –entre la abundante 

documentación que se presenta en la exposición- se 

muestra un ejemplar.  

 

Por su parte, Lisitzki empezó sus actividades 

reproduciendo mecánicamente Prouns (acrónimo de 

proyecto para la afirmación de lo nuevo) como los que se 

pueden ver en la exposición, así como los diseños 

creados en la época de Victoria sobre el sol, que se 

montó de nuevo en Vítebsk en los años veinte.  
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De esta forma, pudo popularizar eficazmente la versión 

de la no objetividad que defendían Malévich y él, así 

como globalizar los personajes de esa icónica 

interpretación protodadá, ya que las ilustraciones que 

concibió para Victoria sobre el sol, publicadas en 

Alemania favorecieron la difusión internacional de los 

personajes de esta influyente performance proto-dadaísta 

y revelaron la importancia que había tenido para el 

desarrollo de los dogmas dadaístas posteriores. Durante 

su estancia en el país germano trabajó estrechamente con 

Kurt Schwitters- de quien se muestran algunas 

litografías- Hans Arp, Raul Hausmann y Tristán Tzara, 

representado en una de las salas en un lienzo de Robert 

Delaunay.  

 

A su vez, El Monumento a la Tercera Internacional de 

Tatlin se convirtió en el paradigma del antiarte para los 

dadaístas y, gracias a los viajes europeos de Mayakovski 

y del crítico Ósip Brik, circularon en Rusia publicaciones 

dadá y reproducciones de obras fundamentales.  

 

Mientras, en Estados Unidos, Katherine S. Dreier, 

legendaria coleccionista entregada a la promoción del 

dadá en Nueva York, consideraba a la vanguardia 

soviética sumamente relevante e influyente para sus 

planes. El iconoclasta David Burliuk, que llegó a Nueva 

York en 1921 tras escapar a la purga bolchevique de los 

anarquistas, se sumó a Dreier y sus artistas, y al poco 

tiempo sus cuadros se exponían en el piso de la 

coleccionista junto a los de Marcel Duchamp.  
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Estos y otros ejemplos de la integración de los artistas 

rusos en los círculos dadá, así como su correspondencia 

con Tristan Tzara, Paul Éluard y Francis Picabia, 

respaldan de forma convincente la legitimidad del Dadá 

ruso y demuestran que la reciprocidad entre la influencia 

occidental y oriental fue fundamental para el 

enriquecimiento y el alcance global del movimiento 

Dadá.  

 

Catálogo  

 

Con motivo de la exposición, el Museo Nacional Centro 

de Arte Reina Sofía ha editado el catálogo Dadá ruso 

1914-1924. La publicación incluye ensayos de la 

comisaria, Margarita Tupitsyn, y otros autores como 

Olga Burenina-Petrova, Natasha Kurchanova y Victor 

Tupitsyn, así como textos de época de alguno de los 

artistas presentes en la muestra y reproducciones de las 

obras expuestas.  

 

Dadá ruso 1914-1924.  6 de junio de 2018 – 22 de 

octubre de 2018. Edificio Sabatini, 1ª Planta.  Museo 

Nacional Centro de Arte Reina Sofía, Madrid 

Comisariado: Margarita Tupitsyn. Coordinación :  Leticia 

Sastre y Sofía Cuadrado. Con la colaboración de Abertis.  

 

Un gran abrazo desde nuestra querida y culta Madrid, 

 

Félix José Hernández. 
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             La bellissima cattedrale di Crema 

 

                             

 

Crema, 8 giugno 2018. 

 

La cattedrale di Crema, dedicata a Santa Maria Assunta, 

sorge sui resti del duomo romanico, gravemente 

danneggiato durante l'assedio che la città subì nel 1160 

per essersi ribellata all'Impero (sono tuttora visibili nella 

cripta un'abside semicircolare, un altare in muratura ad 

essa connesso e numerose strutture murarie, databili tra la 

fine del XI e l'inizio del XII secolo). La chiesa conobbe 

in seguito varie fasi costruttive, parziali e discontinue ma 

sempre ispirate all'impianto originario, i cui elementi 

architettonici essenziali si sono fusi alla ricostruzione 

definitiva avvenuta con varie interruzioni tra il 1284 e il 

1341. 
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E' nell'elegante facciata a vento che l'originale 

concezione costruttivo-decorativa della cattedrale di 

Crema si manifesta a pieno, attraverso un linguaggio di 

elevato tenore dotato di raffinatezza stilistica non 

comune. L'uso dell'argilla sapientemente lavorata 

impreziosisce monofore, bifore, finestre a vento, nicchie, 

rosoni, oculi, loggette e fregi, con motivi geometrici e 

floreali tipici del repertorio decorativo del Gotico 

lombardo. Di grande interesse sono anche le sculture di 

chiara matrice campionese (fine XIII - inizio XIV secolo) 

che con la loro arcaica fissità impreziosiscono i portali 

centrale e meridionale. 

Il piano unitario a capanna, che si eleva ben al di sopra 

del culmine delle navate, è ritmato da due semicolonne 

parallele collegate ai contrafforti laterali da archi a tutto 

sesto. 

Internamente lo spazio è scandito da tre navate suddivise 

in cinque campate, coperte da volte a crociera costolonate 

e separate da massicci pilastri circolari, con una bilanciata 

alternanza di arco a pieno centro e ogivale; la luce che 

filtra dalle strette monofore e gioca tra le aperture del 

finto matroneo sopra le arcate longitudinali, crea una 

spazialità densa e avvolgente di sapore romanico. La 

chiesa è priva di transetto e presenta tre absidi a 

terminazione piatta, secondo il modulo quadrangolare 

cistercense, riconfigurate da un ampliamento che risale 

agli anni Ottanta del Quattrocento. Il Duomo che oggi 

vediamo non è certo nella sua veste tardo medievale 
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originaria: l'aspetto attuale dell'interno è frutto di un 

generale restauro (1952-59) reso indispensabile da 

necessità di manutenzione e consolidamento 

dell'edificio; tale intervento ha apportato integrazioni 

laterizie consistenti in seguito alla rimozione delle 

sovrastrutture settecentesche, frutto di una radicale 

trasformazione barocca della chiesa risalente agli anni 

1776-80.  

La cripta, cui si accede da due scale ai lati dell'altare 

maggiore, fu ricavata in epoca tardo-cinquecentesca ed è 

stata completamente rifatta in occasione dei restauri del 

secolo scorso. Gli interventi pittorici a fresco, or presenti sotto 

forma di lacerti talora molto incompleti o sbiaditi, 

dovevano essere tutt'altro che episodici e presentavano 

una certa unitarietà. I frammenti più estesi e meglio 

conservati si trovano in controfacciata, dove campeggia 

una Madonna con Bambino in trono e angeli (inizio XIV 

secolo); altri brani significativi sono visibili nella quarta 

campata laterale sinistra (Madonna con Bambino e san 

Pantaleone). Alcuni sono riapparsi nel corso dei restauri 

2010-2012 e i più antichi risalgono alla seconda metà del 

XIII secolo (navata laterale destra). La cappella della 

Madonna della Misericordia (la prima a sinistra) non è 

stata ripristinata dai restauri del secolo scorso e conserva 

quindi la sua veste barocca (1776-80). Sopra l'altare è 

conservato a mo' di ancona l'affresco trecentesco 

raffigurante la Madonna colBambino (ridipinto e 

integrato nel XVI e nel XVIII secolo). La cattedrale 
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ospita altri significativi dipinti: di Vincenzo Civerchio 

l'Annunciallione (1523, navata laterale destra, quinta 

campata); San Sebastiano fra i Santi Cristoforo e Rocco 

(1519, navata laterale sinistra, seconda campata); 

l'Assungione della Ver del Civerchio (sec. XVI) 

rinfrescata nel XVIII secolo da Mauro Picenardi (parete 

di fondo dell'abside); di Guido Reni Cristo appare a San 

Marco (1640-42, navata laterale sinistra, terza campata); 

di Gianbattista Lucini le quattro tele raffiguranti i 

miracoli eucaristici (1685-86, ultime campate laterali 

destra e sinistra). Le cappelle terminali ai lati dell'abside 

maggiore sono dedicate a San Pantaleone patrono di 

Crema (destra) e al Crocifisso (sinistra), che ospita il 

celebre manufatto ligneo probabile opera di colte 

maestranze d'Oltralpe (terzo quarto del XIII secolo), da 

sempre oggetto di grande venerazione. 

 

Ringrazio il personale dell'Ufficio di Turismo di Crema 

(Piazza Duomo 22), che tanto gentilmente mi 

proporzionò un'abbondante e ricca informazione.   

 

Félix José Hernández. 
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Il Santuario Santa Maria della Croce di Crema 

 

 

 

Il Santuario Santa Maria della Croce 

 

Crema, 8 giugno 2018. 

 

Il santuario è dedicato alla Madonna, che qui apparve il 3 

aprile 1490 a Caterina degli Uberti ferita a morte dal 

marito; il fatto scatenò una straordinaria devozione 

popolare soprattutto dopo il 3 maggio successivo, giorno 

dell'invenzione della Santa Croce (da cui l'intitolazione), 

quando ebbero inizio i fatti miracolosi.  
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Il progetto viene affidato a Giovanni Battagio, l'architetto 

lombardo più sensibile alle novità del linguaggio 

rinascimentale. La chiesa è un articolato organismo a 

pianta centrale dove a un corpo maggiore, circolare 

all'esterno e ottagonale all'interno, si saldano quattro 

nuclei minori formanti bracci di croce. Partendo dal 

cerchio -metafora della perfezione divina-  Battagio 

sviluppa un progetto che si offre come riflesso 

dell'armonia celeste, ispirato tanto ai principi più 

aggiornati quanto agli archetipi antichi.  

 

L'alzato esterno circolare è organizzato in quattro zone 

sovrapposte, con tre ordini di gallerie che si elevano al di 

sopra di una fascia scandita da paraste trabeate 

intervallate da ampie specchiature. L'ultimo ordine è 

opera dell'architetto cremasco Giovanni Antonio 

Montanaro, che subentra al Battagio alla fine del 1499 e 

conclude l'edificio con una galleria di gusto tardo-gotico 

armonizzata ai registri sottostanti. 

 

Oggi la chiesa si presenta in cotto a vista, ma alcune 

tracce di un antico intonaco di rivestimento fanno pensare 

che il paramento murario esterno fosse interamente 

dipinto, ad eccezione delle parti in aggetto. In seguito ai 

danni subiti durante il terremoto del 1802, viene eseguito 

un "restauro stilistico" che interessa solo l'esterno 

dell'edificio (1904). Se ne occupa l'architetto Gussalli, che 



Desde las orillas del Sena 

 376 

reinventa alcuni elementi decorativi (come i pinnacoli di 

pietra, i graffiti delle porte cieche) e ridisegna le facciate 

dei bracci di croce. Vengono inoltre smantellate le antiche 

tettoie, sostituite con le attuali cupole di rame.  

 

La chiesa custodisce al suo interno uno straordinario 

patrimonio pittorico. La decorazione viene avviata in 

parallelo alla conclusione dei lavori murari; il pittore 

veneziano Benedetto Diana nel 1501 esegue la pala della 

Vergine Assunta con gli Apostoli (cappella maggiore) e si 

occupa, con aiuti, anche della decorazione a fresco dello 

scurolo (di cui sono ancora visibili le lunette con i Profeti) 

dove viene fissato il primo nucleo del santuario. Qui, 

nella grande nicchia dietro l'altare, è conservato il gruppo 

scultoreo raffigurante l'apparizione della Madonna a 

Caterina (XVII e XVIII secolo).  

 

Da segnalare, nella parete di fondo, il delizioso rilievo in 

terracotta policroma raffigurante la Madonna col 

Bambino (fine XV secolo), che ornava un altare 

all'interno dell'edicola in muratura antecedente alla chiesa 

stessa.  

 

Al 1575 risalgono le due pale di Bernardino Campi 

(Adorazione dei magi e Deposizione) e quella di Antonio 

Campi (Adorazione dei pastori) che ornano gli altari 

collocati nei nicchioni.  



Desde las orillas del Sena 

 377 

L'ultima pala viene eseguita poco dopo da Carlo Urbino 

(Salita al Calvario). I quattro altari recano un'accentuata 

decorazione plastica in stucco; di Uriele Gatti sono gli 

affreschi che occupano specchiature, lunette, tondi e 

cartigli.  

 

Con l'arrivo dei Carmelitani Scalzi, che vi si insediano nel 

1694, riprendono le vicende decorative del santuario. Tra 

il 1700 e il 1702 il pittore valtellinese Giacomo 

Parravicino e i quadraturisti varesini Gerolamo e Gian 

Battista Grandi, eseguono la decorazione della cupola 

maggiore (Trionfo della Croce), il perno ornamentale 

dell'intero spazio dell'edificio.  

 

Al Parravicino sono attribuite anche la decorazione del 

braccio settentrionale e dello scurolo (volta e lunette). Le 

pitture settecentesche costituiscono una narrazione 

continua, che prosegue nel fregio sottostante la cupola, 

con una teoria di Profeti e Sibille; tra le coppie di figure 

sono inseriti otto medaglioni monocromi che 

rappresentano le storie di Santa Teresa d'Avila, 

riformatrice dei Carmelitani. La decorazione del braccio 

meridionale è dei fratelli luganesi Giuseppe e Giovanni 

Antonio Torricelli (1762); la cupoletta è stata ridipinta da 

Angelo Bacchetta nel 1870. La cupola del braccio 

settentrionale è invece opera di Eugenio Giuseppe Conti 

(1898). Tra il 1985 e il '90 la chiesa è stata oggetto di una 

campagna generale di restauro. 
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Ringrazio il personale dell'Ufficio di Turismo di Crema 

(Piazza Duomo 22), che tanto gentilmente mi proporzionò 

un'abbondante e ricca informazione.   

 

Félix José Hernández. 
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          Il Palazzo Comunale & Il Torrazzo di Crema 

 

                             

 

                                      Il Torrazzo 

 

Crema, 8 giugno 2018. 

 

Snodandosi a "U" intorno alla cattedrale, la piazza del 

Duomo presenta su ogni lato la tipologia architettonica 

del porticato, richiesta da una precisa delibera della 

comunità già nel 1474. Ancora oggi il suo lato 

meridionale è costituito da edifici loggiati che 

conservano la loro antica vocazione commerciale. 

 

La configurazione dello spazio che circonda il Duomo 

iniziò ad evolversi a partire dalla tarda età comunale e 
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raggiunse l'assetto attuale tra la fine del 1400 e la prima 

metà del 1500. Il desiderio era di conferire a questa 

importante zona del centro il decoro di una piazza 

secondo la nuova concezione architettonica 

rinascimentale. La prima pietra dell'attuale Palazzo 

Comunale, che occupa il lato occidentale della piazza 

con l'interruzione del Torrazzo, fu posata nel 1525. 

L'edificio unisce in un'elegante sintesi le proporzioni e 

gli elementi in cotto della tradizione architettonica 

lombarda con il lessico dell'architettura veneziana, che 

dà respiro alla muratura grazie alla presenza di raffinate 

trifore e bifore in marmo riccamente modellato. 

 

Il paramento murario è interrotto da numerosi stemmi di 

podestà veneti, alcuni dei quali scalpellati nel 1797 

all'avvento della dominazione francese. Il podestà veniva 

rinnovato ogni sedici mesi ed era spesso molto amato 

dalla comunità, come dimostra la scritta dipinta risalente 

al 1575 che si ripete su alcune colonne dei palazzi 

Comunale e Vescovile. In un elegante cartiglio sovrastato 

da una corona si legge: "W N I COLO' DONADO POD 

E CAP DI CREMA...". 

 

Nella parte a Nord del Torrazzo furono collocati gli 

uffici, mentre in quella a Sud trovarono sede l'Armeria 

(fino al 1642), l'Accademia dei Sospinti e il primo teatro 

pubblico (fino al 1720). Al termine della galleria 

poggiante su colonne in marmo di Boiticino con capitelli 
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ionici, il palazzo si innesta con un breve risvolto alla 

Torre Guelfa, il brano architettonico più antico, con 

aperture di evidente sapore romanico e finestre 

rinascimentali al piano terra. Al centro della muratura 

campeggia il Leone di Venezia, proveniente da Porta 

Ripalta e qui collocato nel 1558. Nel 1548 la costruzione 

del Palazzo della Notaria (poi Vescovado) completò 

l'assetto della piazza verso Est. Negli anni successivi si 

decise infine di erigere il Palazzo Pretorio al posto della 

masseria e della vecchia sala del Consiglio, che si 

innestavano a Est della Torre; l'edificio fu in seguito 

dotato di un sontuoso portale e di uno scalone 

monumentale e fu adeguato alle funzioni di sede del 

consiglio, tribunale e luogo di rappresentanza, nonché di 

residenza del podestà-capitano veneto. 

 

Il Torrazzo fa parte del complesso del Palazzo 

Comunale, nel quale fu inserito come porta 

monumentale in sostituzione di un ingresso preesistente 

più modesto. I suoi caratteri stilistici e costruttivi 

richiamano il gusto lombardo del primo Cinquecento, 

con persistenze di sapore tardo-quattrocentesco nei fregi 

in cotto. Presenta due fronti identici per quanto riguarda 

l'articolazione architettonica, ma che si differenziano per 

i contributi decorativi. 

Il lato che dà sulla piazza reca due statue nelle nicchie ai 

lati della balconata (sin: San Pantaleone; dx: San 
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Vittoriano), mentre nel riquadro centrale sopra il fornice 

inserito in un tempietto vi era il graffito con lo stemma 

della città (recentemente ripristinato). La facciata verso la 

via presenta sotto la balconata il bassorilievo col Leone 

di San Marco, contenuto in un'edicola stretta tra due 

finestre a forma di pera rovesciata, forse un richiamo alle 

lacrime di Cristo. Le stanze interne, che oggi ospitano gli 

uffici comunali, erano un tempo sede dell'archivio di 

notai. 

 

Tra il 1958 e il'62 le strutture interne del Palazzo 

Comunale furono completamente rinnovate per 

continuare a svolgere la funzione di sede 

dell'amministrazione comunale; in quell'occasione 

furono restaurate anche le facciate del palazzo, 

nuovamente interessate da un importante intervento 

conservativo all'inizio degli anni Novanta. 

 

Ringrazio il personale dell'Ufficio di Turismo di Crema 

(Piazza Duomo 22), che tanto gentilmente mi 

proporzionò un'abbondante e ricca informazione.   

 

Félix José Hernández. 
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La boda de Chiara y Yuri en la bella Crema, Italia 

 

                    
 

           En Il Santuario della Beata Vergine del Marzale 

 

París, 23 de junio de 2018. 

 

Querida Ofelia: 

 

Solo hoy encuentro el tiempo necesario para contarte 

sobre nuestro último viaje a la espléndida Italia. 

 

Volamos al alba del 8 de junio por Air France desde el 

parisino aeropuerto de Charles de Gaulle al de Linate, en 

Milano. Chiara, su hermana Laura e Irene- la preciosa 

niña de esta última- nos fueron a buscar. Fuimos 

directamente a la casa de Chiara y Yuri en Crema, a unos 

40 minutos de Milán. Allá nos esperaban para almorzar 

nuestros más que grandes amigos, familia,  María 

Rosaria y Antonio, padres de Chiara. 
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Te recuerdo que desde el 1982 hemos veraneado en la 

estupenda Isla de Ischia, conocida como La Isla Verde 

del Golfo de Nápoles. En ella nuestro hijo Giancarlo 

conoció, creció, aprendió el italiano  y compartió su 

infancia y adolescencia con: Chiara, Laura, Vittoria y sus 

primos Fabio y Patrizia, además de otros niños.  Los 

padres de ellos y toda la familia se convirtieron en la 

nuestra. Letizia y Vincenzo (que en paz descansen por la 

eternidad muy cerca de Dios), abuelos maternos de 

Chiara, prácticamente nos adoptaron. Gracias a  la 

familia Di Meglio-Mazzarelli  pudimos obtener las visas, 

trabajos y alojamiento para que mi hermano Juan 

Alberto, su esposa Alina y sus dos hijos Mónica y Víctor 

Manuel pudieran salir de Cuba e instalarse en esa 

hermosa isla tirrénica. 

 

Al atardecer de ese día  ocho, pasamos una magnífica 

velada  en el Pub Irlandés Gastroland, con los amigos de 

Yuri que viven en Crema y los de Chiara que 

comenzaban a llegar sobre todo de Roma, Nápoles y 

Milán. Hubo un ambiente muy simpático en medio de  

una decoración futbolística e irlandesa. 

 

Estuvimos alojados en “La Costa”, un hotel campestre, 

oasis de paz a la entrada de la ciudad, fundado como 

granja en  el año 1400. Nuestra enorme habitación tenía 

todas las características de las de un hotel de cuatro 

estrellas: nevera, aire acondicionado, televisión, enorme 



Desde las orillas del Sena 

 385 

armario de caoba, lecho extra grande y un cuarto de baño 

contemporáneo con todo lo necesario. Se lo recomiendo a 

todos los que visiten Crema: Via Piacenza 137/139. 

Teléfono: +39- 3358301544. 

 

Aunque nos sirvieron un buen desayuno en la habitación 

al amanecer del día nueve, nos detuvimos en “La 

Gelateria”, a dos pasos de nuestro hotel y en una de las 

mesas del bellísimo jardín nos tomamos deliciosos zumos 

de naranja y cafés, acompañados de croissants que no 

tenían nada que envidiar a los parisinos de Angelina. 

 

Bajamos por toda la via G. Mazzini y después por la via 

XX Settembre hasta  el espectacular centro histórico, el 

cual estuvimos toda la mañana recorriéndolo: La Piazza 

del Duomo (1499) , Il Duomo (1284-1341), Il Palazzo 

Comunale (1525), La Torre Guelfa (1286) y La Chiesa 

della S.S. Trinità (1740). Fue una increíble sorpresa la de 

descubrir tanta riqueza cultural entre más de cincuenta 

palacios privados en este pueblo  de solo 34 000 

habitantes. Escribí varias crónicas sobre estos bellos 

lugares que ya publiqué en mi sitio web 

www.cartasaofelia.com y en El Diario de la Marina : 

https://eldiariodelamarina.com/  así como también en mi 

página de Facebook y en los grupos que administro.  

 

Almorzamos muy bien, en un ambiente amalfitano típico 

en Il Ristorante Pizzeria Speranza (via Crocifissa di 

http://www.cartasaofelia.com/
https://eldiariodelamarina.com/


Desde las orillas del Sena 

 386 

Rosa, 4. Teléfono: +39 37384702). Tuvimos un camarero 

profesional, eficaz y amable. El cajero, que resultó ser un 

anciano, padre del patrón, nos llamó un taxi, el cual vino 

a recogernos a la aledaña Piazza Giovanni XXIII para 

llevarnos a la espléndida Basilica di Santa Maria della 

Croce (1490) y desde allí de regreso a nuestro hotel. El 

chófer fue un señor muy amable de nombre Giovanni 

Spagnuolo, el cual también se ocupa de la difusión 

cultural de Crema (info_it@myooni.com Teléfono +39 

3883703703). 

 

A las 3 y 30 p.m. partimos del hotel con el Dr. Caputo y 

su bella familia hacia la casa de Chiara y Yuri, para ver a 

la novia antes de contraer nupcias. Continuamos hacia Il 

Santuario della Beata Vergine del Marzale (en pleno 

campo), donde tuvo lugar la boda. Allí nos encontramos 

con nuestro hijo y su pequeña familia, los cuales habían 

llegado el día anterior a Milán procedentes de Francia y 

habían sido hospedados por Chiara y Yuri en su hogar 

milanés. Fue una bella boda, en la que participaron los 

sobrinos de la novia e incluso mi nieto Cristóbal (ahijado 

de bautismo de Chiara), hizo una lectura en italiano. 

Como él solo habla francés, español y estudia  inglés, 

hubo que escribírselo fonéticamente y…le quedó muy 

bien. 

 

El sacerdote entregó a los novios el pergamino con La 

Bendición Papal de Su Santidad, el papa Francisco. Hubo 

mailto:info_it@myooni.com
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un momento de gran emoción, cuando Chiara no logró 

terminar una frase debido a su llanto ahogado, lo cual 

provocó una ovación de los invitados que llenaban la 

basílica. 

 

Nos dirigimos todos hacia La Trattoria Postiglione (via 

Boschiroli 17. Credera, fraz. Rubbiano. Crema) para el 

Banquete Nupcial y la fiesta que duraría hasta bien 

entrada la madrugada. El lugar es muy hermoso, 

campestre, rodeado por jardines y con una gran pista de 

baile al aire libre. Mi esposa y yo estuvimos sentados en 

la mesa de la familia de la novia, junto con el gran Nello 

(italiano por excelencia), el cual es padrino de 

Confirmación y de boda de nuestro hijo.  

 

Giancarlo y su esposa estaban en una mesa internacional 

: cubanos, franceses, japoneses, polacos, ingleses 

peruanos e italianos, frente a las bellas y brillantes 

Letizia y Lavinia, hijas de Nello y Daniela. Esta última, 

bella como siempre,  parece hermana de sus hijas. 

Forman una familia muy guapa. 

 

En una sala del primer piso ubicaron las mesas para los 

niños atendidos especialmente por dos jóvenes 

camareras. Estaban los tres hijos de Patrizia, los dos de 

Vittoria, Francesca y Antonio;  la de Laura, Irene;  mis 

nietos Vittoria y Cristóbal y muchos más. 
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En el Buffet preparado en el jardín, uno se podía servir:  

 

L’Aperitivo Antipasto 

 

Formaggio salva in crosta di patate con nostra 

giardiniera 

Culaccia di Parma  salame cremasco 

Flan di carote e piselli con cema di patate e tonno 

Coppa Piacentina e Sardo d’Arnad 

Battuta di manso con sedano e grana padano 36 Mesi 

Galantina di Faraona e verdure al vapore con olio 

extravergine di oliva 

Torta salata con verdure e cacio dolce 

Mousse di ricotta con pomodorini secchi 

 

Posteriormente, ya en las mesas, eficientes y amables 

camareros nos sirvieron : 

 

Risotto con crema di piselli scorza di iimone speck 

abbrustolito 

Malfatti di pasta all’uovo e verdure gratinati 

Cosciotto di maialino da latte al miele con patate al 

forno 

Torta Chantilly con le fragole 

Buffet di piccola pastiucceria e frutta fresca 

Caffé 
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Después de la excelente cena, llegó el momento de picar 

la tarta y comenzó el baile amenizado por un conjunto.  

Regresamos pasada la medianoche a nuestro hotel 

acompañados por el Dr. Caputo. 

 

Al día siguiente, fuimos a desayunar al jardín de “La 

Gelateria”.  Chiara fue a buscarnos a la 1 p.m. y nos llevó 

a almorzar a su hogar junto con su familia. 

 

Después partimos hacia Milán. Laura e Irene se quedaron 

en la Estación Central para tomar el tren rumbo a 

Nápoles. Después Chiara se despidió de nosotros en la 

entrada del lujoso Hotel Principe de Savoia,  situado en  

La Piazza della Repubblica, en donde pasaríamos tres 

días. Pero sobre nuestros días en Milán te contaré en la 

próxima carta. 

 

Mi esposa Marta se une a mí para desear a Chiara y Yuri 

una larga vida con: paz, serenidad, salud, amor y 

Libertad. 

 

Un gran abrazo desde La Ciudad Luz en pleno verano 

con sus jardines y terrazas de cafés llenas de jóvenes, 

 

Félix José  Hernández. 
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         En el Hotel Principe di Savoia de Milán 

 

                          
 

          Frente a la entrada del Hotel Principe di Savoia 

 

París, 24 de junio de 2018. 

 

Querida Ofelia: 

 

Al fin encontré el tiempo necesario para escribirte a 

propósito de nuestra estancia en el espléndido Hotel 

Principe di Savoia de Milán hace dos semanas. Como 

bien sabes, fuimos a la ciudad de Crema a la boda de 

Chiara y Yuri, ella es la madrina de nuestro nieto 

Cristóbal y forma parte de nuestra querida familia 

italiana Di Meglio & Mazzarelli. 

 

Chiara nos llevó en su coche en la mañana del domingo 

diez de junio al Hotel Principe di Savoia, inaugurado el 6 

de abril de 1927, está situado en  la Piazza della 

Repubblica di Milano. 

Pasamos una estancia extraordinaria en este hotel, donde 

predomina el lujo y el refinamiento a la italiana.  
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Entre los huéspedes célebres de este magnífico hotel se 

encuentran el duque de Windsor, Erich Maria Remarque, 

Charlie Chaplin, Josephine Baker, el Aga Khan, 

Aristoteles Onassis, Evita Perón, María Callas, Michael 

Jackson, Madonna, Leona Lewis, Lady Gaga, George 

Clooney, Demi Lovato y un largo etcétera. 

 

El personal es eficiente, profesional y amabilísimo desde 

la recepción donde nos atendió la señorita Elena 

Kontareva, el del café-restaurante Il Salotto Lobby 

Lounge donde solíamos almorzar y merendar. 

 

 Fue una delicia el cenar varios días en el hermoso 

Ristorante Accanto, en un ambiente refinado y elegante, 

atendidos por el muy profesional y amable maître 

Michele Testino. Los platos que pudimos comer fueron el 

fruto del excelente trabajo y creación del Chef 

Alessandro Buffolino, entre ellos:  

Uovo bio, stracciata di bufala-patata viola  

 

Capesante, piselli-menta, kafa  

 

Pacchero, cacio e pepe-ricordo dell'ossobuco  

 

Cappelletti, Parmigiano Regiano-vittello-zafferano-cacao  

 

Gambero rosso “Mazara del Vallo”, Cetriolo-zenzero-

mango. 

 

El restaurante tiene una entrada desde  Il Salotto Lobby y 

otra desde el exterior del hotel. Sin lugar a dudas en 

https://it.wikipedia.org/wiki/Edoardo_VIII_del_Regno_Unito
https://it.wikipedia.org/wiki/Erich_Maria_Remarque
https://it.wikipedia.org/wiki/Charlie_Chaplin
https://it.wikipedia.org/wiki/Josephine_Baker
https://it.wikipedia.org/wiki/Aga_Khan
https://it.wikipedia.org/wiki/Aristotele_Onassis
https://it.wikipedia.org/wiki/Evita_Per%C3%B3n
https://it.wikipedia.org/wiki/Maria_Callas
https://it.wikipedia.org/wiki/Michael_Jackson
https://it.wikipedia.org/wiki/Michael_Jackson
https://it.wikipedia.org/wiki/Madonna_(cantante)
https://it.wikipedia.org/wiki/Leona_Lewis
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https://it.wikipedia.org/wiki/Demi_Lovato
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nuestro próximo viaje a Milán regresaremos a cenar al 

Acanto. 

 

Una limousine a disposición de los huéspedes, nos 

llevaba y traía cada día hasta la Via Montenapoleone o la 

Piazza della Scala.  Su chófer fue muy amable.  

 

Disfrutamos de la excelente SPA y su piscina en el 

décimo piso, la cual posee una amplia terraza y una vista 

panorámica a la ciudad.  

 

Nuestra habitación era muy elegante, con todas las 

comodidades que uno puede imaginar.  

 

En el bar el ambiente es elegante y refinado. El servicio 

es de excelente calidad. Su personal amable y muy 

profesional. Los cocteles están a la altura de la belleza 

del lugar. 

 

Nuestra estancia nos permitió volver a visitar lugares ya 

conocidos por viajes anteriores, pero que son parte de la 

belleza de la gran Milano: Il Duomo, la Galleria Vittorio 

Emanuele, la Piazza Scala, La Pinacoteca Ambrosiana, la 

Pinacoteca Brera, il Castello Sforzesco, La Chiesa di 

Sant’Ambrogio; también ir de compras a las boutiques de 

la celebérrima via Montenapoleone. 

 

Regresamos a París en el vuelo de Air France AF 1231 

de las 3 y 30 p.m. Una hora y media después aterrizamos 

en el parisino Charles de Gaulle. 

 

Puedes ver todas las fotos en mi página de Facebook. 
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Cuando regresemos a Milano, sin lugar a dudas iremos a 

hospedarnos en el fabuloso Hotel Principe di Savoia. 

 

Un gran abrazo desde La Ciudad Luz, 

 

Félix José Hernández. 
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   Le Comptoir d’Aquitaine à Levallois Perret 

 

 
 

Paris le 24 juin 2018. 
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« Amoureux de la gastronomie, bienvenu au Comptoir 

d’Aquitaine ! 

 

Le meilleur des spécialités d’Aquitaine à 10 minutes du 

centre de Paris. 

 

Nous aimons tellement notre région, l'Aquitaine, que nous 

avons décidé de faire partager sa richesse gastronomique. 

Pour régaler vos papilles, nous mettons tout en oeuvre pour 

dénicher des produits exceptionnels et savoureux tels que 

vous les trouveriez en Aquitaine. Nous faisons appel au 

savoir-faire de producteurs et artisans passionnés et engagés 

qui enrichissent chaque jour ce patrimoine gastronomique 

unique. 

Au Comptoir d'Aquitaine, vous trouverez le meilleur de 

la gastronomie de cette belle région rassemblé dans un 

lieu unique, qui porte haut les valeurs fondamentales de 

sa culture : le bien manger, la simplicité, la convivialité 

et le raffinement. 

40 fournisseurs partenaires retenus selon des critères de : 

qualité, créativité et respect de l’environnement. 

 

De fameuses gourmandises et les gourmets ! 
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Un apéro à organiser ? 

 

-Les rillettes de canard au foie gras d'une ferme 

familiale des Landes, la tomate à tartiner d'un producteur 

du Lot et Garonne surprendront vos convives. 

Envie  de  met t re  de  l ’authent ic i té  dans 

votre  assie t te  ? 

 

-Le chou farci préparé par un charcutier landais vous 

garantit un résultat « cuisiné maison » en un temps 

record. Terminez votre repas par un fromage de brebis 

d'estive aux saveurs délicates. 

Un dessert express à confectionner ? 

 

-Parsemez de succulents éclats de noisette 

du Lot et Garonne votre salade de fruits 

frais. 

Une crêpe party ? 

 

-Préparez vos crêpes avec la farine de châtaigne 

bio, sans gluten de Dordogne, dégustez-les avec 

un cidre basque. 
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Faites escale au pays du bien manger. Plongez au coeur 

d'un patrimoine gastronomique unique. 

Venez découvrir nos rayons viandes fraîches, plateaux de 

charcuterie, sandwich au foie gras, apéritifs, salaisons, 

plats traditionnels… 

Nous proposons des emballages  pour vos cadeaux et 

cadeaux d’affaires. 

 

Notre équipe a sélectionné pour vous, avec patience et 

détermination des produits porteurs d'une tradition ou 

d'un savoir-faire régional. Elle vous parlera des 

produits et de ceux qui les font, parce que nous les 

avons tous rencontrés sur place et chie nous nous 

approvisionnons directement chez eux.   

Bordelaise d'origine et parisienne depuis 

quelques années. J’avais pris l'habitude de 

"remonter à la capitale" des produits 

gastronomiques que je ne trouvais que dans ma 

région. 

 

Mon bayonnais (et associé) de mari faisait la 

même chose depuis des années.  

Jurée au salon de l'agriculture et petite-fille 

d'épicière bordelaise, tous ces éléments mon 
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donne l'idée de créer le Comptoir 

d'Aquitaine. 

Rentrez et venez découvrir notre sélection de 300 produits 

livrés en  direct de nos fournisseurs locaux. 

Bon appétit. 

Fabienne Lailheugue  Laffont. Créat r ice  du 

Compto ir  d 'Aqui ta ine .  »  

 

Comptoir d’Aquitaine. Épicerie régionale & 

conviviale. 37 bis rue Carnot. 92300. Levallois Perret. 

Tél. : 01.47.58.40.95 miam@comptoirdaquitaine.fr 

 

Félix José Hernández. 

 

 

 

 

 

 

 

 

 

 

 

mailto:miam@comptoirdaquitaine.fr
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El Hôtel Le Meurice de París, símbolo del arte de 

vivir francés 

                  

          Restaurante Le Meurice Alain Ducasse 

París, 25 de junio de 2018. 

Querida Ofelia, 

Nuestra estancia  el Hôtel Le Meurice fue excepcional, 

acompañados en todo momento por un personal 

profesional, eficiente y muy amable, desde la llegada a la 

recepción en la que nos recibió la Srta. Géraldine 

Browaeys, todo fue extraordinario.  

El hotel fue inaugurado en el 1835 en su lugar actual, en 

la rue de Rivoli, frente a los jardines de Tuileries, a muy 

corta distancia del Museo del Louvre y de la Plaza de la 

Concordia.  

Fue el primer Palace de La Ciudad Luz y sigue siendo un 

ejemplo del célebre arte de vivir por su lujo y 

refinamiento a la francesa. La decoración estilo Luis 

XVI, está inspirada en el Palacio de Versalles.  
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El bello “Bar 228” es de estilo club inglés, donde se 

pueden consumir excelentes cocteles sentados en 

cómodos butacones de cuero, mientras que se escucha un 

jazz de calidad interpretado al piano por un afamado 

artista. Fue restaurado recientemente por el célebre 

Philippe Starck. La barra de mármol de Carrara, los 

bronces, las maderas preciosas, los frescos del techo, la 

discreta iluminación,  proporcionan una atmósfera íntima 

muy agradable. 

El restaurante “Le Dali” fue decorado también por el 

gran Philippe Starck, inspirándose en la obra del 

homónimo gran artista catalán. Salvador Dalí vivió 27 

años en este elegante hotel, entre 1949 y 1976. Le Chef 

Jocelyn Herland ofrece una cocina clásica parisina 

combinada con los sabores mediterráneos en este 

restaurante refinado y acogedor, bajo un techo fascinante. 

El hotel posee tres grandes y hermosos salones para 

celebrar fiestas privadas, reuniones, banquetes, etc.: 

Pompadour, Jeu de Paume y Tuileries.  

También posee una SPA Valmont verdadero oasis de 

bienestar. 

 La decoración del  restaurante “Le Meurice Alain 

Ducasse” (2 estrellas en la Guía Michelin), está inspirada 

en el Salón de la Paz del Palacio de Versalles. Sus 

butacas son modelo Tulipán d’Eero Saarinen. La 

completan altos relieves, esculturas, frescos, grandes 

arañas de cristal y candelabros que lo iluminan etc. Todo 

se presta para poder disfrutar de los platos de alta calidad 
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creados por el celebérrimo Chef  Alain Ducasse,  

secundado por el  Chef ejecutivo Jocelyn Herland y el 

Chef pastelero  Cédric Grolet, este último ganó el premio 

« Mejor Chef Pastelero del Mundo 2018 » en el  World’s 

50 Best Restaurants. 

A lo largo de su historia, el Hôtel Le Meurice ha 

hospedado a numerosas personalidades célebres de la 

nobleza. Fue la residencia parisina del rey de España 

Alfonso XIII, también  hospedó al Príncipe de Gales, a 

los reyes de: Bélgica, Grecia, Bulgaria, Montenegro, 

Dinamarca, así como  al Shah de Irán y al Bey de Túnez, 

convirtiéndolo prácticamente en el “Hotel de los Reyes”. 

El presidente de los EE.UU. Franklin Delano Roosevelt y 

el primer ministro británico Anthony Eden, entre otras 

figuras políticas internacionales, se hospedaban en Le 

Meurice. 

 

Pero también este célebre hotel ha  hospedado a  hombres 

de negocios, artistas y  escritores como: Andy Warhol, 

Pablo Picasso, Ernest Hemingway, André Gide, Marcel 

Aymé, Jean Cocteau, Paul Morand, y un largo etc.  

Para concluir podemos afirmar que nuestra suite del 

segundo piso posee una elegancia y refinamiento 

extraordinario, desde donde disfrutamos de  una hermosa 

vista al Jardín de Tuileries.   

https://www.facebook.com/HotelLeMeurice/videos/1015

6152269485469/ 

https://www.facebook.com/HotelLeMeurice/videos/10156152269485469/
https://www.facebook.com/HotelLeMeurice/videos/10156152269485469/
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Fuimos tratados de una forma excelente por todo el 

personal. 

Un gran abrazo desde La Ciudad Luz, 

Félix José Hernández. 
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Las nuevas salas de la planta norte del  Museo del 

Prado  

 

                 
 

Bodegón con flores, copa de plata dorada,  frutos secos, dulces, 

panecillos, vino y jarra de peltre Clara Peeters. Óleo sobre tabla, 52 

x 73 cm 1611 Madrid, Museo Nacional del Prado. 

 

Madrid, 25 de junio de 2018. 

 

Querida Ofelia: 

 

La ejecución de la nueva instalación expositiva, que hoy 

se presenta, se encuadra en el Plan de Reordenación de 

Colecciones del Museo Nacional del Prado, definido en 

el Plan de Actuación 2009-2012 y desarrollado en los 

siguientes planes cuatrienales, que pretende la 

recuperación integral de las salas del Edificio Villanueva 

para usos expositivos.  

 

 Una vez finalizadas en 2007 las obras de ampliación del 

Museo Nacional del Prado en torno al Claustro de los 

Jerónimos, que posibilitaron el sustancioso y rentable 

aumento de su superficie para usos públicos e internos, el 

Museo decidió abordar un nuevo tipo de ampliación, 

basado en la incorporación como superficie expositiva de 
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salas existentes en el Edificio Villanueva que no estaban 

siendo utilizadas como espacio de exposición. Se 

conseguía de este modo incrementar la oferta 

museográfica, presentando más obras de arte en 

exposición permanente y más espacios arquitectónicos de 

alto valor patrimonial, así como plantear un nuevo 

recorrido de visita, más completo, versátil y accesible a 

todos los públicos.  

 

 En este sentido, esta nueva ordenación de la colección 

permite dignificar y rentabilizar la arquitectura histórica, 

favoreciendo un recorrido continuo por las plantas baja y 

principal del Edificio Villanueva, que podrá ser 

completado con visitas a las segundas plantas de los 

cuerpos de Murillo y Goya, respectivamente. Renovadas 

las salas de la segunda planta del cuerpo Sur o de Murillo 

en 2015, con las intervenciones que hoy se presentan, se 

recupera para usos expositivos toda la planta segunda del 

cuerpo norte o de Goya.   

 

 El Plan de Reordenación de Colecciones se completará 

en los próximos meses con la incorporación de más salas 

al recorrido expositivo del Museo, entre ellas la Galería 

Jónica Norte, para la exposición de escultura, y las salas 

100, 101 y 102 para la instalación de la Unidad 

expositiva sobre Historia del Museo del Prado, lo que 

permitirá la rentabilización integral del Edificio 

Villanueva para usos expositivos dentro de la 

Conmemoración del Bicentenario del Museo del Prado, 

que se celebra en 2019.  
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 La colección de pintura flamenca y Escuelas del 

Norte en las nuevas salas.  Salas 76-84, planta segunda. 

Edificio Villanueva  

 

 En 2004, debido a la necesidad de espacio para acoger 

distintos servicios del Museo, las salas de la segunda 

planta quedaron fuera del recorrido expositivo para 

acoger almacenes temporales de obras de arte, despachos 

administrativos y el taller de restauración de soportes. 

Con la entrada en funcionamiento de la ampliación en 

torno al Claustro de los Jerónimos, y la adecuación del 

taller de restauración, fue posible trasladar estos servicios 

a sus ubicaciones definitivas, liberando nuevamente este 

grupo de salas. Por ello, en el momento en que fue 

posible operativamente, el Museo programó su 

recuperación como espacio expositivo, acondicionando 

arquitectónicamente las salas y mejorando sus 

instalaciones. En esta intervención, además, se 

sustituyeron las carpinterías de ventanas por un nuevo 

diseño de Rafael Moneo, abocinando sus antepechos para 

su mejor integración en la arquitectura del conjunto.  

 

 Las siete nuevas salas de pintura flamenca del siglo 

XVII completan la instalación en el Museo de una de las 

mejores colecciones de pintura flamenca de los siglos 

XV al XVII que existen, formada en su mayor parte por 

el mecenazgo real. La actual Bélgica (lugar de 

procedencia de estos cuadros) fue, junto a Italia, el 

principal centro pictórico de Europa durante aquellos 

siglos. En estas salas se incluyen obras fundamentales de 

Rubens, Jan Brueghel, Clara Peeters y David Teniers, 

entre otros artistas. En la 76, que se dedica a la pintura 
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holandesa, se exhiben Judit en el banquete de Holofernes 

de Rembrandt, e importantes obras de pintores 

representativos de esta escuela como Salomon de Bray y 

Gabriël Metsu   Pintura flamenca Desde 1430 hasta 1650 

aproximadamente, los territorios que conforman la actual 

Bélgica fueron los principales productores de pintura de 

Europa, junto con Italia. El arte que se hizo en esa región 

se denomina arte flamenco. En siete salas que ahora se 

abren al público en la segunda planta del museo se 

completa el despliegue de la pintura flamenca del siglo 

XVII, en su mayoría realizada en la ciudad de Amberes, 

que se añade a la expuesta en la planta baja y la primera 

planta del museo. El vínculo de los territorios flamencos 

con la corona española, que los gobernaba en esos siglos, 

explica la riqueza de las colecciones flamencas del Prado.   

 

 En dos de las nuevas salas dedicadas a pintura flamenca 

del siglo XVII, las salas 78 y 79, se muestran importantes 

obras de Rubens (1577-1640), entre ellas las mitologías 

que pintó por encargo del rey Felipe IV para la Torre de 

la Parada y algunas de las mejores obras de pequeño 

formato que pintó Rubens. Con estas dos salas se 

completa la instalación de la colección de Rubens en el 

Prado, la mayor que existe.  

 

 Las nuevas salas incluyen un espacio monográfico (sala 

83) dedicado a Jan Brueghel (1568-1625), cuyo exquisito 

arte combina colores suculentos y una asombrosa 

minuciosidad de ejecución. Los cinco cuadros de la serie 

de Los sentidos se encuentran entre las obras más 

admiradas de este artista. También David Teniers (1610-
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1690) disfruta a partir de ahora de una sala monográfica 

(sala 76).   

 

 En las salas 81 y 82 se muestran pinturas de cocinas y 

bodegones de Frans Snyders (1579-1657), Clara Peeters 

(hacia 1588/90-después de 1621) y otros artistas 

flamencos, que tuvieron mucho éxito en Amberes y en la 

corte española, junto a exquisitas pinturas de guirnaldas.  

Las escenas de animales, en la sala 81, son una 

especialidad de Amberes que con los años se imitó en 

Francia y otros lugares. 

   

 En la sala 80 se muestran pinturas de paisajes, un género 

que creado en Amberes en el siglo XVI, de mano de 

Joachim Patinir (activo 1515-1524), de quien el Prado 

guarda una gran colección que se expone en la planta 

baja. En el siglo XVII artistas como Joos de Momper 

(1564-1635), Peeter Snayers (1592-1667) y también Jan 

Brueghel, entre otros dieron continuidad a esta tradición.   

 La apertura de estas salas dedicadas a pintura flamenca 

del siglo XVII en la segunda planta del museo ha 

motivado también la reordenación de la pintura de 

Rubens, Van Dyck (1599-1641) y Jordaens (1593-1678) 

en la primera planta del museo (tanto en la Galería 

Central como en la sala 16B).  

  

 Pintura holandesa  Por pintura holandesa se entiende la 

producida en las siete Provincias Bajas del Norte, que 

tras la firma de la “Unión de Utrecht” (1579) se 

constituyeron de facto en nuevo estado soberano: las 

Provincias Unidas. Ámsterdam fue el motor económico 

de esa nueva nación. Los pintores holandeses en su afán 
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por distanciarse de las Provincias Bajas del Sur que 

continuaron bajo soberanía española, optaron por 

desligarse del idealismo italiano y vincularse a la 

tradición pictórica nórdica. En consecuencia, su  pintura 

está impregnada de un naturalismo veraz, que se refleja  

tanto en el tratamiento de los géneros pictóricos 

tradicionales como en el fomento de aquellos otros 

considerados menores por la tratadística italiana, como 

son el paisaje, el bodegón y la escena de género.  

   

Por razones históricas la colección holandesa del Museo 

del Prado es numéricamente menor a la flamenca. Con 

todo, y a pesar de las grandes ausencias, cuenta con obras 

muy representativas, de las que ahora se presenta en la 

Sala 76 una selección que incluye cuadros de historia, 

debidos a algunos de los más destacados representantes 

de la Escuela, así como bodegones, paisajes y escenas de 

género. Lugar de honor en la sala lo ocupa Judit en el 

banquete de Holofernes de Rembrandt. En torno suyo, se 

muestran obras de otros destacados representantes de la 

pintura de historia como son: Joachim Wtewael, Salomon 

de Bray, Matthias Stom o Stomer y Leonaert Bramer. 

    

 El bodegón está representado por una de las obras 

maestras de la colección, Gallo muerto uno de los 

escasos bodegones hoy aceptados como autógrafos de 

Gabriël Metsu. Junto a él, se exponen significativas 

composiciones de Pieter Claesz y Willem Claesz Heda.  

 

 Dentro del paisaje, se muestran ejemplos destacados de 

las tipologías más específicamente holandesas como son 
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la marina, el paisaje de invierno y el llamado paisaje 

italianizante.   

 

El Tesoro del Delfín. Sala 79 B, planta segunda. Edificio 

Villanueva  

 

 Esta colección, que llegó al Museo del Prado en 1839, se 

expone ahora en su totalidad en el Toro Norte, situado en 

el cuerpo central de la planta segunda del cuerpo Norte o 

de Goya del edificio Villanueva.   

 

 Durante el siglo XX ha sido expuesto en distintos 

espacios del Museo, siendo el último el  inaugurado en 

1989 en una sala acorazada en el sótano del edificio, 

espacio que quedaba aislado del recorrido actual de la 

visita, por lo que se ha elegido una nueva ubicación en la 

planta segunda norte del inmueble.  

 

 Se trata de un espacio circular en el que se ha instalado 

una vitrina curva continua de 40 metros de longitud que 

cuenta con los máximos requerimientos técnicos de 

conservación e incluye soportes y sistemas de 

iluminación diseñados específicamente para cada una de 

las piezas teniendo en cuenta sus formas y materiales. 

 

 Además el nuevo montaje ofrece la visión más completa 

del Tesoro desde hace más de doscientos años. De las 

169 obras han llegado hasta nosotros 144, que se han 

reunido en esta exposición permanente: 120 (una de las 

cuales se compone de 13 camafeos sueltos) estaban ya 

expuestas en el Museo, 10 más son las que componen el 

juego de café de laca identificado en el Museo de 
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América, y otras 14 forman parte del juego de utensilios 

para preparar piezas de caza que estaba depositado en el 

Museo Arqueológico Nacional. 

 

Para la consecución de este gran proyecto, que ha 

contado con el asesoramiento científico de Letizia 

Arbeteta –la mayor especialista en el Tesoro-, se ha 

realizado la revisión científica y técnica de todos los 

vasos, la restauración de cada uno de ellos y un 

minucioso estudio documental e histórico que ha dado 

como resultado nuevas atribuciones.  

 

 Esta nueva instalación del Tesoro del Delfín cuenta 

además y gracias a la colaboración de Samsung con una 

completa experiencia digital y audiovisual. Los visitantes 

podrán disfrutar de una aplicación interactiva que recoge 

una amplísima documentación gráfica y textual. También 

podrán visualizar nuevas fotografías que se pueden 

ampliar y permiten girar las piezas o una pieza 

audiovisual de 3,5 minutos en donde se narra la historia 

del Tesoro desde que el Gran Delfín lo reuniera hasta 

nuestros días. Es la primera vez que el museo cuenta con 

una exposición permanente que aúna la obra y la 

experiencia digital ayudando así a entenderla y disfrutarla 

en todo su esplendor.  

 

 El Tesoro del Delfín está formado por un conjunto de los 

tradicionalmente llamados  "vasos ricos" que perteneció 

al Gran Delfín Luis de Francia (1661-1711) y que, tras su 

fallecimiento, heredó su hijo Felipe V (1683-1746), 

primer Borbón español. Se trata de una colección única 

en España, equiparable a otros grandes tesoros dinásticos 
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europeos, tanto por su calidad como por su valor 

intrínseco y su belleza,  además de  ser un importante 

ejemplo del coleccionismo europeo de artes suntuarias en 

los siglos XVI y XVII, imagen también del poder y 

prestigio regios.  

 

 El Tesoro reúne ejemplares de gran variedad de 

procedencias y distintas épocas. Cuenta con piezas 

antiguas y medievales, aunque predominan las ejecutadas 

durante los siglos XVI y XVII, muchas de estas últimas 

en la corte de París. A lo largo del tiempo, algunos vasos 

fueron modificados y en ocasiones se recombinaron sus 

elementos, creando otros nuevos, compuestos por piezas 

de varias épocas y lugares.   

 

 En el Renacimiento, la rareza de los materiales 

empleados en este tipo de creaciones conceptualmente 

complejas y la destreza técnica que implicaba su factura 

y decoración explican que fueran enormemente 

apreciadas, a veces por encima de otras obras de arte 

como pinturas o esculturas, actualmente mejor valoradas. 

Muestra del precio que alcanzaba este tipo de obras, es el 

hecho de que en el inventario realizado tras el 

fallecimiento de Felipe II, algunos vasos de cristal de 

roca, que podrían estar cercanos a los de este conjunto, se 

tasaron muy por encima de célebres pinturas de Tiziano, 

Sánchez Coello o el Bosco.  

 

Además de disfrutar de este novedoso montaje 

expositivo, el visitante podrá contemplar obras que se 

exhiben por primera vez en el Museo del Prado, que no 

se habían expuesto públicamente desde el siglo XIX, o 
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que han recuperado, en su totalidad o en parte, su 

volumen original (consultar descripción en relación de 

obras). 

 

Un gran abrazo desde nuestra querida y culta Madrid, 

 

Félix José Hernández. 
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A Cavallo del Tempo. L’arte di cavalcare 

dall’Antichità al Medioevo 

 

                     
 

Firenze, 25 giugno 2018. 

 

Il cavallo figura fra gli ultimi animali ad essere 

addomesticato.  Solo sul finire del IV millennio a.C., 

nelle steppe dell’Asia centrale, per la prima volta il 

cavallo cessò di essere semplicemente una preda da carne 

per intrecciare sempre più strettamente il suo destino con 

quello dell’uomo.  

 

La mostra, a cura di Lorenza Camin e Fabrizio Paolucci e 

ospitata nella settecentesca Limonaia del Giardino di 

Boboli a Firenze dal 26 giugno al 14 ottobre, vuole 

raccontare proprio questo antico rapporto con una 

selezione di oggetti che, spesso trascurati nell’esposizioni 

museali a vantaggio di opere più appariscenti, sono 

invece in grado di narrare le mille sfaccettature di una 
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relazione che coinvolgeva ogni aspetto della vita 

quotidiana.  

 

“Quale sia stato il luogo in cui sia nata e sviluppata la 

domesticazione del cavallo è ancor oggi uno degli 

argomenti di più acceso dibattito nella letteratura 

scientifica. Sembrerebbe, però, del tutto illogico 

immaginare che il cavallo abbia iniziato la sua millenaria 

storia di convivenza con l’uomo in un luogo diverso da 

quello dell’Europa orientale e delle steppe euroasiatiche” 

scrivono Camin e Paolucci sul catalogo edito da Sillabe. 

 

Strumenti necessari al controllo dell’animale (morsi, 

filetti, speroni, staffe etc.) sono esposti in mostra accanto 

a una serie di opere scelte per illustrare, nel modo più 

diretto e realistico, il ruolo primario che il cavallo ebbe 

nel mondo antico.  I reperti presenti, quasi un centinaio, 

provengono da decine di musei italiani e stranieri e 

illustrano un arco di tempo di oltre duemila anni, dalla 

prima età del Ferro sino al tardo medioevo.   

 

Il percorso, incentrato soprattutto sul mondo italico, è 

articolato in cinque sezioni, ognuna delle quali è dedicata 

a un particolare momento storico: la Preistoria, il mondo 

greco e magno greco, il mondo etrusco e venetico, 

l’epoca romana e il Medioevo.  

 

Fra i numerosi reperti che, per la prima volta, saranno 

restituiti alla curiosità del pubblico figura il carro di 

Populonia. Questo rarissimo esempio di calesse etrusco, 

rinvenuto alla metà del XX secolo nella cosiddetta Fossa 

della Biga, è stato ricomposto a seguito del recente 
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intervento di restauro, eseguito proprio in occasione di 

questa mostra. L’opera, realizzata in legno, ferro e 

bronzo e databile agli inizi di V secolo a.C., costituiva un 

veicolo ad andatura lenta destinato al trasporto di 

personaggi di alto rango. 

 

Di particolare suggestione sono anche due crani equini 

rinvenuti durante gli scavi della necropoli occidentale di 

Himera e oggi conservati presso il Museo Pirro Marconi 

del Parco Archeologico di Himera. Nel 480 a.C., a 

Himera, i Siracusani sconfissero i Cartaginesi in un 

violento scontro che portò alla morte di centinaia di 

soldati e cavalieri. In prossimità del luogo della battaglia 

sono state rinvenute fosse comuni e tombe destinate ai 

corpi dei caduti, affiancate da sepolture equine. Gli 

esemplari esposti in mostra presentano morsi ad anello 

bronzei, un tipo di imboccatura nota prevalentemente in 

area iberica, che sembra confermare la presenza di 

mercenari ispanici entro le fila dell’esercito cartaginese, 

come testimoniato anche da Erodoto (VII, 165). Il loro 

rinvenimento risulta straordinario: infatti, nel V secolo 

a.C. sono assai rare le attestazioni di sepolture equine nel 

mondo greco e magno greco, ma la risonanza dell’evento 

fece sì che i soldati e i loro cavalli fossero oggetto di 

particolari onorificenze.  

 

Vera e propria sintesi del rapporto fra uomo e cavallo 

può essere considerata la kylix attica a figure rosse con 

Atena e il cavallo di Troia, oggi conservata presso il 

Museo Archeologico Nazionale di Firenze. L’esemplare, 

dipinto dal Pittore di Sabouroff, attivo tra il 470-460 e il 

440-430 a.C., presenta sul tondo interno la raffigurazione 
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della dea Atena seduta su trono, intenta ad accarezzare un 

cavallo di grandiose dimensioni. L’animale è ornato di 

tainiai niketeriai, le bende in lana rossa simbolo di 

vittoria. La maggioranza degli studiosi si trova pertanto 

concorde nell’identificarvi Atena insieme al Cavallo di 

Troia, emblema dello stratagemma da lei stessa 

architettato, che portò alla conclusione della guerra con la 

vittoria achea.  

 

A questi reperti se ne aggiungono molti altri che 

affronteranno i più diversi aspetti del rapporto fra uomo e 

cavallo. Nel lavoro quotidiano (esemplificato in mostra 

da un rarissimo giogo ligneo dai relitti delle navi di Pisa) 

come nel gioco, nella guerra come nelle celebrazioni 

religiose i destrieri furono sempre una presenza costante 

al fianco dell’uomo. Ultimo fra gli animali addomesticati, 

il cavallo seppe infatti strappare un ruolo di primo piano 

nell’arte, nella società e nella letteratura del mondo 

antico grazie alla sua innata bellezza e nobiltà che, 

inevitabilmente, finivano con l’irradiarsi anche al suo 

cavaliere.  

 

Come sintetizza efficacemente Eike Schmidt, direttore 

delle Gallerie degli Uffizi, “l’intero concetto di questa 

mostra sembra contenuto in una delle opere che vi sono 

esposte, una splendida coppia di frontali in bronzo e 

avorio, del IV secolo a. C., destinati a proteggere il muso 

del cavallo: il perimetro della lamina sagomata e decorata 

a sbalzo ne segue pertanto l’anatomia allungata, ma al 

suo interno, invece di una fisionomia equina, racchiude le 

sembianze di un volto umano con un elmo sul capo. 

Cavallo e cavaliere diventano una cosa sola. Dal 
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Paleolitico a tutto il Cinquecento, la rassegna di fatto 

indaga questo rapporto, di un’attualità spesso 

insospettata, e che attraversa tutta la nostra storia”. 

 

La multivisione “A cavallo del tempo”, ideata e diretta da 

Gianmarco D’Agostino, completa il percorso espositivo 

con proiezioni di circa 300 metri quadri. La 

corrispondenza visiva tra opere in mostra e immagini dal 

vero, insieme a una colonna sonora immersiva, 

arricchisce il viaggio alla scoperta dell’amicizia 

attraverso i secoli tra uomo e cavallo. 

 

Il catalogo della mostra è edito da Sillabe. 

 

Opera Laboratori Fiorentini – Civita : Andrea 

Acampa, Gianni Caverni, Barbara Izzo e Salvatore La 

Spina. 

 

Félix José Hernández.  
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La frise chronologique murale illustrée du Centre 

Tchèque de Paris  

 

 

 

Paris le 26 juin 2018. 

Deux jeunes artistes tchèques, David Bôhm et Jirí 

Franta ont réalisé dans les espaces menant au Paris-

Prague jazz club une frise chronologique murale 

illustrant les évènements historiques, culturels, 

scientifiques ou sportifs majeurs des 100 dernières 

années du pays. 

Le centenaire de la Tchécoslovaquie : 1918 – 2018 
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L'année 2018 est une année particulièrement 

importante pour les Tchèques qui 

commémorent nombreux anniversaires, liés aux 

grands évènements de l'histoire de la 

Tchécoslovaquie. 

 

Le Centre tchèque de Paris a programmé plus de 50 

événements spécifiquement consacrés aux 

anniversaires de 2018 qui permettront au public 

français de découvrir davantage notre pays. La 

réalisation de la Frise chronologique illustrée s'inscrit 

dans cette programmation spéciale et représente ainsi 

l'un des événements phares l'année 2018. 
 
 

Deux jeunes artistes tchèques réputés, David Bôhm et Jif 

Franta, offriront aux visiteurs du Centre tchèque 

l'occasion de voyager dans l'histoire du pays grâce à une 

oeuvre unique : une frise chronologique murale illustrée. 

La frise est une manière ludique d'appréhender les 

évènements historiques, culturels, scientifiques ou 

sportifs majeurs des 100 dernières années. La frise d'une 

longueur d'environ 13m représentera plus d'une 

cinquantaine d'évènements majeurs de 100 dernières 

années. 

 

La  frise d’une longueur d » environ 13m représentera 

plus d’une cinquantine d’évènements de la 

Tchécoslovaquie , puis des Républiques tchèque et 

slovaque, allant de l'établissement du Conseil national 

tchèque, puis tchécoslovaque dans les bâtiments actuels 
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du Centre tchèque et de la création de la 

Tchécoslovaquie en 1918, en passant par la première 

utilisation du mot robot, le succès des Tchèques à l'Expo 

1958 à Bruxelles, la découverte de la lentille souple, le 

prix Nobel de littérature pour Jaroslav Seifert en 1984, 

jusqu'à la révolution de velours en 1989 et nos jours. 

L'oeuvre au Centre tchèque combine le principe d'un 

journal illustré, de graffiti, de la caricature, et mélange 

les techniques de la peinture, du dessin (au crayon, 

feutre, ou pastel) ou du collage. L'approche des 

artistes est pleine d'ironie et de jeu. 

 

L'activité artistique de Jirí Franta et David Böhm oscille 

entre la peinture, la performance, des réalisations vidéo, 

installations et l'art dans l'espace public. Les deux 

artistes sont également reconnus comme illustrateurs de 

livres et de magazines. Ils mettent l'accent sur le 

principe de collecte de données dans le temps, de 

l'interconnexion des médias, l'expérimentation, le 

respect et le dialogue créatif. Jirí Franta et David Böhm 

ont été nommés plusieurs fois au Prix de Jindrich 

Chalupecky. 

David Bôhm (1982) a étudié à l'Académie des Beaux 

Arts de Prague, aux ateliers de Vladimir Skrepl et de 

Vladimir Kokolia. Il a réalisé de nombreuses expositions 

en solo ou avec d'autres artistes et a été primé plusieurs 

fois pour ses illustrations de livres. Il est lauréat du prix 

Magnesia Litera pour le livre Hiava v hlavé, qui a 

également reçu le prix du Plus beau livre de l'année, et 
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du prix Zlatá stuha za V' tvarnÿ pocin pour le livre Ticho 

hrocha. 

Jirí Franta (1978) a étudié à l'Académie des Beaux 

Arts de Prague, aux ateliers de Vladimir Skrepl et de 

Antonin Strízek. Il est membre du groupe artistique 

Rafani et travaille actuellement au sein de l'atelier de la 

peinture à la Faculté des Arts de l'Université VUT de 

Brno. Il a participé à la réalisation artistique du livre 

Proc obrazy nepotrebují názvy qui a également reçu le 

prix Magnesia Litera. 

Félix José Hernández. 
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                El reglamento, de Tony Peake 

 

               
 

París, 26 de junio de 2018. 

 

Magnífica novela sobre la vida de un grupo de chicos en un 

internado de África del Sur en los años sesenta, bajo el 

apartheid. La pluma brillante de Tony Peake nos ofrece una 

novela magistral sobre la formación de la personalidad de su 

personaje en un entorno poco favorable, entre manipulaciones y 
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deseos de ser, de madurar, de encontrar un puesto en medio del 

grupo. 

 

“Y todo por si se les ocurría decir cosas que el gobierno 

no deseaba que se supieran. O creer en cosas que el 

gobierno no deseaba que la gente creyera. Como, por 

ejemplo, hacer extensibles los derechos civiles a todos los 

ciudadanos del país. 

—¡Simon, por favor! —exclamó el padre Ashley—. 

¡Ya sólo falta que la emprendas contra la Ley de 

Supresión  del Comunismo! 

—Sí, y espero de todo corazón, hijo mío —afirmó 

Peggy—, que no estés insinuando que debamos dejar de 

luchar contra el comunismo. Sería muy estrecho de miras 

por tu parte. 

Entonces Douglas desvió la conversación hacia un tal 

Nelson Mandela, un prófugo de la justicia por lo que 

parecía, al que hacía poco habían detenido en una 

carretera de la provincia de Natal y estaba a punto de ser 

juzgado por salir del país ilegalmente, sin pasaporte, 

además de por incitación a la huelga. 

—No olvidemos —dijo— que ese CNA suyo apoya 

actos de sabotaje. Como lo de aquella bomba que explotó 

en el centro de Johannesburgo a principios de año, por la 

que acaban de condenar a ese tal... ¿cómo se llama? 

—Turok —intervino Simon—. Benjamin Turok. —El 

gobierno no puede quedarse de brazos cruzados. No 

queremos una anarquía. 
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—De acuerdo, señor Harvey, pero esa huelga que 

organizó, y desde una forzosa clandestinidad por si fuera 

poco, sólo pretendía ser una protesta contra la nueva 

república y nuestras leyes raciales” 

 

Durante una intensa semana de octubre de 1962, la crisis 

de los misiles en Cuba trajo consigo un aumento de la 

tensión política mundial. En la otra cara del planeta, en 

un prestigioso internado de Pretoria, los colegiales 

escrutaban el horizonte en busca de signos de que el 

mundo se acababa. También entre ellos hay tensión, 

luchas y crueldades, un reflejo de la Sudáfrica 

profundamente dividida, sobre todo en vísperas de que se 

inicie el juicio contra Nelson Mandela. Uno de los 

alumnos, Paul Harvey, sensible, solitario y ansioso por 

integrarse en el internado, hará lo que sea para complacer 

al líder de la clase y poder entrar en el club que éste 

capitanea y cuyo reglamento tendrá que aceptar. Una 

experiencia simultánea a su despertar sexual. 

  “—Perdone, señor Spier, pero antes de que apague la 

luz, ¿nos haría el favor de explicarnos qué es lo que está 

pasando, por favor? ¿Por qué está todo el mundo tan 

raro? 

Spier bajó la mano y paseó la vista por el 

dormitorio, saltando de una cama a otra, como 

sopesando el efecto que podrían tener sus palabras. 

Luego dijo, en tono tan claro como serio: 
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—Esta mañana nos hemos enterado de que el 

presidente  Kennedy salió anoche en televisión 

anunciando que se habían descubierto misiles 

soviéticos en Cuba. 

La revelación fue recibida con un silencio 

expectante, roto finalmente por Eedes. 

—¿«Soviéticos», señor Spier? —preguntó. 

—¡Sí, rusos, Eedes, rusos! Ya tendrías que saberlo. 

—Lo siento, señor Spier. 

—Misiles balísticos de varios tipos, tanto de alcance 

medio como intermedio, según parece —añadió, con la 

misma claridad y seriedad de antes. 

—¿«Balísticos»? —se atrevió a preguntar Strover—. 

¿Qué significa eso, señor Spier? 

—En suma, que se trata de proyectiles con cierta 

potencia nuclear. —Spier recorrió de nuevo las camas 

con la mirada—. Y Cuba, para quienes ni siquiera 

sepáis eso, es una isla del Caribe, muy cercana a 

Estados Unidos, pero amiga de la Unión Soviética. 

—Señor Spier, cuando dice «nuclear» —insistió 

Strover—, ¿quiere decir como la bomba atómica? 

¿Cómo Hiroshima? 

—Lamento decir que sí, a eso me refiero exactamente —

respondió Spier—. Parece que hay bastantes 

posibilidades de que alguien apriete el botón. Lo siento.” 

 

«Una hermosa y conmovedora novela.» Edmund White 
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«Un retrato fascinante de una infancia y de un país.» The 

Bookbag 

«Una novela de aprendizaje aguda y absorbente.» A life in 

Books 

«La nueva y fascinante novela de Tony Peake hace de lo 

político algo personal. ... Elegíaca, una obra lograda, 

llena de encanto, a la que su quieta ira y sus so-

breentendidos la vuelven muy poderosa.» Shena Mackay 

 

Tony Peake nació en Sudáfrica y, tras licenciarse en la 

Rhodes University, se mudó a Londres, donde trabajó como 

productor en el Open Space Theatre. Además de agente 

literario, es autor de la biografia del director de cine Derek 

Jarman, de tres novelas y de varios relatos publicados en 

antologías. En El reglamento, una maravillosa novela de 

formación, Peake narra las vicisitudes de un adolescente de 

origen  inglés que, pese a vivir protegido de la realidad, se 

verá salpicado por la enrarecida atmósfera de la Sudáfrica del 

apartheid. 

 

El reglamento. Tony Peake. Traducción de  Victoria 

Alonso Blanco, 2018. Novela literaria. Reservados todos 

los derechos de esta edición para Tusquets Editores, S.A. 

Colección Andanzas. Diseño de la colección:  Guillemot-

Navares. Ilustración de la cubierta : Cricket (2011), de 

Andrew Macara, óleo sobre lienzo. Private Collection. © 
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Bridgemen Images. Rústica con solapas. 15 x 22,5 cm. 

256 páginas. 17.00 €. ISBN: 978-84-9066-518-3 

 

Félix José Hernández. 

 

 

 

 

 

 

 

 

 

 

 

 

 

 

 

 

 

 

 

 

 

 

 

 



Desde las orillas del Sena 

 428 

Tant que se dresseront les pierres, de Marina 

Dédéyan 

 

                
 

Paris le 27 juin 2018. 

 

Excellent roman, écrit avec la belle plume de Marina 

Dédéyan. Elle  nous captive et bouleverse avec ce roman 

familial qui révèle la vulnérabilité des êtres humains. 

L’auteur sait introduire le lecteur au cœur des situations 

non seulement d’affrontements  et, incontestablement, 

avec beaucoup de savoir faire. 

 

Marina Dédéyan se passionne pour l'identité bretonne.  

Tant que se dresseront les pierres est un hymne à la 



Desde las orillas del Sena 

 429 

Bretagne, posant la question brûlante de l’identité d’un 

peuple. Au-delà de la fresque familiale, ce roman invite à 

revisiter l’histoire pour s’interroger sur le présent. 

 

En 1942, dans une France sidérée par sa défaite et plus 

que jamais divisée, des voix s’élèvent. 

 

Et si la Bretagne devenait indépendante ? Le rêve d’une 

poignée d’exaltés ? Terre de la résistance la plus farouche 

à l’Allemagne nazie, victime la plus meurtrie des 

bombardements alliés, pétrie de tradition catholique 

comme de paganisme celtique, gardant la mémoire de la 

chouannerie et foyer ardent du communisme, mais avant 

tout éprise de liberté, la Bretagne gronde. 

 

Trois frères, trois chemins différents qui les conduiront 

au bout de leur engagement. Témoins de leur 

confrontation, de leurs déchirements, un père privé de 

parole et la jeune émigrée russe venue prendre soin de 

lui. Au bout du voyage, c’est le destin d’une famille mais 

aussi d’une région qui se joue.  

 
Marina Dédéyan est née à Saint-Malo. Bretonne de 

naissance et de coeur, elle est l’auteur de nombreux 

ouvrages dont Les Vikings de Novgorod et la saga De 

tempête et d’espoir.  

 

Tant que se dresseront les pierres. Marina Dédéyan. 

Roman français. © Éditions Plon, un département d’Edi8, 

2018. Création graphique : V. Podevin © René 
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Quilliric/DR. Broché -23 x 14 x 3 cm – 560 pages - 21.90 

€ - ISBN : 978-2-259-26352-8 

 

Félix José Hernández. 
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“In lucem veniet”. Il pavimento del Duomo di Siena 

 

 
 
Il Duomo di Siena. 

 

Siena, 26 giugno 2018. 

 

“In lucem veniet”, verrà alla luce, proferisce la Sibilla 

Cumea, rappresentata in una delle tarsie del Pavimento 

del Duomo di Siena che sarà rivelato, con scopertura 

straordinaria, a partire dal prossimo 27 giugno. La 

raffigurazione della Cumea, assegnata a Giovanni di 

Stefano, utilizza il testo della profezia sibillina in cui il 

Figlio di Dio appare come il Redentore, che dopo aver 

sconfitto la morte, porta la salvezza al genere umano 

tornando alla luce della Resurrezione.  
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Il 27 giugno prossimo, in occasione della settima 

edizione di “Lux in nocte”, alle ore 21.30, si terrà la 

serata inaugurale per la scopertura del Pavimento 

introdotta da “un’opera luminosa” curata da Marco Nereo 

Rotelli che, con la sua cifra stilistica, capace di rendere 

visibile la parola come figura, ha ideato un percorso 

visivo dove arte, musica scrittura interagiscono dando 

voce alla facciata. Rotelli creerà una interrelazione tra 

l’arte e le diverse discipline del sapere, anche grazie a 

una lavagna luminosa interattiva.  

 

D’altra parte nel Duomo di Siena le parole si 

compongono come un mosaico sia nella facciata che nel 

prospetto. Nella facciata, che in questa notte sarà 

protagonista, le statue, raffiguranti Sibille, Profeti, 

simboli degli Evangelisti, concepite in origine da 

Giovanni Pisano dialogheranno fra loro per annunciare la 

venuta del Cristo grazie a una vergine ebrea. 

 

 L’installazione luminosa proposta vuole rendere la 

facciata e l’interno della cattedrale con un percorso 

luminoso a suo modo inedito. Con la luce è possibile 

offrire una motivazione nuova al visitatore. Si va a 

guardare il pavimento del Duomo da tutto il mondo 

avendo cognizione di essere di fronte a qualcosa di unico. 

Le parole della Sibilla hanno sensi estesi e mettono in 

reale relazione l’interno con l’esterno. La meraviglia del 

Duomo di Siena si animerà così per una notte come una 

metafora viva, una pagina magica di poesia che induce 

alla bellezza. 
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Durante la serata “l’opera di luce” sarà accompagnata 

dalle musiche di Gianluca Littera, uno tra i pochissimi 

solisti al mondo a proporsi con l’armonica cromatica sia 

in ambito classico sia in ambito jazz, e dalle parole dei 

profeti, filosofi e sibille che, in quella occasione, 

prenderanno voce e “parleranno” agli spettatori. Il fiato, 

l’origine della parola che giunge dalla profondità 

dell’essere, e la luce, l’origine della visione, sono i 

fondamenti di un’opera capace di creare nello spettatore 

quello stato che costituisce la matrice dello stupore.  

 

Viste con occhi nuovi e con mente aperta, le porte del 

Duomo si spalancheranno a fine installazione 

accompagnate da un canto gregoriano, la quintessenza 

della musicalità del verbo. Dall’emozione della luce della 

facciata si passerà alla luce dell’emozione donata 

all’interno del Duomo: lo splendore del pavimento 

musivo ‘acceso’ seguendo quasi una drammaturgia. Le 

sibille appariranno una alla volta quasi un’entrata in 

scena o più precisamente un’entrata nel cuore di Siena. 

 

A partire dal 27 di giugno fino al 31 luglio e dal 18 

agosto al 28 ottobre, il pavimento resterà dunque 

scoperto per la visita al pubblico, ma con una nuova 

modalità di lettura che illumina le tarsie del tappeto 

marmoreo con inediti effetti cromatici. Il pavimento 

splenderà così di nuova luce grazie a un progetto di 

Opera Civita che, insieme all’Opera della Metropolitana, 

nel tempo, ha contribuito alla valorizzazione del 

Pavimento, a renderlo noto a tutto il mondo: la 

“meraviglia” della città di Siena, come avevano intuito 

gli artisti e i viaggiatori anglosassoni.  Nella stampa della 
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fine del XIX secolo il noto tappeto marmoreo è definito 

infatti The Wonder of Siena, ciò che ne attesta la fama e 

l’apprezzamento da parte degli “stranieri” nella visione 

della “fermentata policromia” (Henry James). Opera 

Civita, per il nuovo progetto di illuminazione si è avvalsa 

di nuove tecnologie elaborate da HERCO con il supporto 

di Unità C1.  

 

Non è tuttavia un’impressione soltanto estetica a rendere 

il Pavimento un unicum, ma anche i motivi filosofici e 

spirituali che sottendono alle immagini rappresentate. Il 

pavimento non è soltanto “una piccola epitome della 

storia dell’arte senese”, ma “una ininterrotta catena i cui 

anelli legano insieme, nonostante lunghi intervalli, più di 

cinque secoli di artefici senesi; ed è una gioia sconfinata 

per l’uomo intelligente e di pensiero” (Hobart Cust). 

 

Il “percorso del sapiente”, che si diparte da Ermete 

Trismegisto, il fondatore della sapienza umana, si 

snoderà attraverso le tarsie raffiguranti i filosofi e le 

Sibille fino agli episodi biblici sotto la cupola in un gioco 

di luci e di ombre che mettono in evidenza figure e 

iscrizioni, segni e parole, immagini e testi poetici, “in 

lucem veniet”.  

 

La sapienza degli antichi sarà così ora resa ancora più 

luminosa e, procedendo tarsia dopo tarsia, saremo 

accompagnati dalle parole del profeta Isaia a proposito 

dello “splendore di Gerusalemme”: “cammineranno i 

popoli alla tua luce”. 



Desde las orillas del Sena 

 435 

IN LUCEM VENIET. IL PAVIMENTO DEL DUOMO 

SPLENDE DI NUOVA LUCE. Scopertura straordinaria 

2018. 27 giugno – 31 luglio e 18 agosto – 28 ottobre. 

CIVITA. Opera Laboratori Fiorentini. Salvatore La 

Spina. Ufficio Stampa - Firenze Musei.Palazzo Pitti, 

Piazza Pitti, 1 – 50125 Firenze 

Félix José Hernández. 
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Testimonio de Roger Redondo. El personal de la 

oficina de Fidel Castro Ruz 

 

 
 

Roger Redondo al centro, escribiendo un informe al lado de Jesús 

Carrera. El Escambray, Cuba, 1958. 

 

París, 29 de junio de 2018. 

 

Querida Ofelia: 

 

Te envío este nuevo testimonio de nuestro viejo y 

querido amigo Roger Redondo, combatiente del Segundo 

frente del Escambray contra el régimen de Fulgencio 

Batista. 
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“Miami, 28 de junio de 2018. 

 

El personal de la oficina de Fidel Castro, ubicado en el 

edificio del I.N.R.A. no era numeroso.  

Lo componían Juan Horta, como secretario de Fidel 

Castro. Ambos eran amigos desde los sucesos de Cayo 

Confite, cuando Fidel tenía algo más de 20 años de edad. 

  

María Díaz, hispano-soviética, era hija de un dirigente 

del partido comunista español de nombre José Díaz, el 

cual  se suicidó en Moscú lanzándose desde el quinto 

piso del hospital donde convalecía a  causa de  un 

cáncer.  

 

María era traductora de ruso y español. Tenía un acento 

entre cubano  y canario. Tal parece que vivía en Cuba 

desde antes de la caída de Batista. Ella salió del radar 

público, de la misma manera que llegó. En silencio. 

Nunca supe nada más de ella. 

 

Mi fuente es uno de los hijos del general del ejército de 

la República española Vicente Rojo. 

Él estuvo en La Habana antes de continuar hacia 

Venezuela.  

 

Por último el capitán Alfredo Guerra, del que nadie tenía 

idea porqué era capitán. ¿Cuál era su procedencia?  No 
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había sido combatiente de ninguno de los frentes 

guerrilleros, tampoco lo conocían los revolucionarios en 

la lucha urbana. Por el acento podía ser cubano o 

canario.  

 

¿Quién sabe su verdadero nombre? Yo apostaría a que 

era cubano. Solo era capitán, pero podía hacer cosas 

que no hacían los comandantes más conocidos de la 

Sierra Maestra. Poseía un documento firmado por el jefe 

de la Revolución Fidel Castro Ruz, el que le daba la 

autoridad. Podía inspeccionar documentación y recibir 

todo tipo de cooperación en cualquier ministerio u otro 

centro de poder en todo el territorio nacional. 

 

Yo acompañé a Eloy Gutiérrez Menoyo a varias citas con 

Fidel en la oficina éste último. Tenía que esperar en la 

antesala, mientras durara la conversación donde Fidel 

despachaba. La primera vez que estuve allí,  el capitán 

Alfredo Guerra, sin que nadie nos presentara, se sentó a 

mi lado sonriendo me estrechó la mano y me dijo - Roger 

tengo más de cien buenas referencias tuyas, tenía ganas 

de conocerte en persona.  

 

Era un hombre trigueño, de pelo negro, usaba bigote, de 

ojos pardos, cincuentón. Muy educado y sobre todo se 

podía notar que era muy inteligente. Iba al grano sin 

rodeos. 
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- ¿Qué te paso en la juventud?-  Enseguida me di cuenta 

de por dónde venía la pregunta. Pero me puse en 

guardia, usando lo que los guajiros espirituanos 

llamamos  “sacar el arique”. Una tira de yagua de las 

palmas reales, que se usa para atar, de faja y muchos 

otros usos. Pero también significa jugar al tonto al bruto. 

Es un arma eficiente. Un mecanismo eficaz de defensa, 

cuando estás frente a alguien que no te conoce bien.  

 

El hombre me conocía de referencia. -¿Los problemas de 

mi Juventud? Los mismos que los de todos los demás 

pobres del país.  

 

No lo convencí y exclamó:   -No, me refiero a lo que te 

pasó en  la junventud socialista.  

 

No le di información verdadera, solo lo que me convenía 

sobre mi  indisciplina.- ¡Oh!  Ya éso pasó. 

 

Y me comentó: - Es una lástima que el Che no conociera 

a Cuba ni a los cubanos y haya manejado muy mal la 

política en Las Villas.  

 

Estábamos en un rincón del salón, pero allí había otras 

personas esperando y podían oír algunas palabras 

sueltas. Yo ya no contestaba, solo lo oía, sin saber si era 

su opinión o él me estaba provocando para saber la mía. 
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Eloy salió de la oficina acompañado por Juan Orta. 

Cuando ya llegamos afuera, le comenté a  la rara 

conversación Él que me contó que López Fresqués, 

ministro de Economía, le había informado sobre el 

documento que Fidel  había otorgado al capitán Alfredo 

Guerra, un hombre raro.  Y más raro era que Fidel, 

siendo tan absorbente, le diera esa potestad.  

 

Un tiempo después, por segunda vez me encontré con él. 

Tuve que llevar a unos republicanos españoles al 

Frontón Jai -Alai, lugar en el que nunca  había estado, 

pues no entiendo ese juego vasco. Estaba allí el capitán 

Alfredo Guerra, se puso de pie y nos llamó para que nos 

sentáramos a su lado. Uno de los españoles era de la 

España africana, no recuerdo de cuál ciudad, los otros 

dos eran peninsulares, que yo no los conocía, pues 

habían llegado solo unos días antes a La Habana.  

 

Conocieron a Eloy por medio de Ignacio González. 

Ninguno conocía Cuba, ni tampoco yo conocía su 

ideología, pues entre los republicanos españoles había 

muchas divisiones políticas, solo lo unían la oposición a 

Franco. 

 

 Me di cuenta de que ya él iba a empezar hablar de 

política, lo paré, señalándole con la mano a Alfredo 

Guerra y me dirigí a los españoles. Ustedes siéntense 

allá en aquellas butacas, que tengo que hablar con este 
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oficial. Yo me quise asegurar de que no hubiera más 

testigos, y empezó con la misma cantaleta, sobre el Che, 

pero ya solo estábamos él y yo. Sus quejas eran para que 

yo hablara con Eloy para que éste influyera con Fidel 

sobre los planes del Che, el que quería crear en Cuba 

fábricas de equipos pesados. Según Guerra en Cuba 

nunca se podían realizar, siempre serían más barato 

comprarlos. Que  esos esfuerzos era mejor dedicarlos a 

diversificar  más el azúcar y todos los derivados de la 

caña: alcohol  y carburantes; la  industria ligera. Le oí 

su larga lista de cosas que era posible hacer, según su 

opinión.  

 

Le respondí: -Primero yo te puedo dar la repuesta sin 

hablar con Menoyo, él no le va a decir nada a Fidel, por 

dos razones, no tiene ninguna influencia con Fidel, y 

segundo,  no conoce un comino de economía. Si el Che 

conoce poco él conoce menos. ¿Por qué tú que estás 

cerca de Fidel no se lo explicas, ya que dominas el tema?  

-Se lo he dicho todos los días, pero no hace nada. A no 

ser que Fidel quiera que el Che se escache (fracase). 

 

Tal como María Díaz, la hispano-soviética. El capitán 

Alfredo Guerra, desapareció de la misma forma que 

llegó, en silencio.  

 

En cuanto a Juan Horta, se publicó que la C.I.A. lo había 

reclutado desde cuando se hacían los preparativos de la 
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expedición del Granma. Se puede deducir que  Alfredo 

Guerra le llegó a Fidel Castro por medio de Juan Horta. 

Pues no es difícil imaginar la fuente que se le envió a 

Fidel Castro. Tampoco es imposible que Fidel supiera de 

antemano todo lo referente a su secretario. Juan Horta  

montó su oficina, como un centro de desinformación a 

los yankees. De la misma manera que organizó un 

gobierno clandestino. Y dos servicios de inteligencia:  el 

D.I.E.R., con personal vinculado a la Embajada 

Americana; el otro con personal compuestos por 

hombres de la inteligencia soviética.”  Roger Redondo. 

 

Con gran cariño y simpatía  desde La Ciudad Luz. 

 

Félix José Hernández 
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                    Ave Maria, de Sinan Antoon   

 

                        
 

Paris le 29 juin 2018. 

 

Magnifique roman, écrit avec la plume exceptionnelle de 

Sinan Antoon, qui nous offre plein d’espoir malgré les 

blessures de la guerre, et qui nous permet de mieux 

comprendre la vie dramatique d’une famille et d’un 

peuple. En toile de fond, les cicatrices de la « Libération 

d’Irak ». Sinan Antoon signe avec ce roman une ode à la 

Liberté, à la vie! 

"Tu vis dans le passé, mon oncle !" m'a dit Maha d'un ton 

fébrile en quittant la salle de séjour après notre discussion 
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animée. Lu'aï, son mari, a essayé de la retenir en lui criant, 

rouge de confusion: "Hé ! Maha, où vas-tu ? Allez Maha, 

reviens !" 

Mais elle montait déjà à grandes enjambées l’escalier  

conduisant au deuxième étage. Il s'est excusé, le regard 

triste, et a ajouté d'une voix mouillée de honte et de 

regret : 

"Excusez-la, oncle Youssef. Vous savez l'affection et le 

respect qu'elle vous porte. Mais ce n'est pas de sa faute. 

Elle est à bout." 

J'en étais encore à me demander ce que j'allais bien 

pouvoir dire quand la cascade de ses sanglots nous est 

tombée dessus de l'étage du haut. J'ai bredouillé 

vaguement :  

"Pas de problème... Ce n'est rien... Montez vite la 

calmer et la réconforter." 

Il s'est levé du canapé gris sur lequel ils s'étaient assis, il 

s'est approché de ma chaise plantée devant la télé, puis, en 

se penchant pour me baiser la tête, il m'a dit, sa main posée 

sur mon épaule : "Pardon. Tout est de ma faute", avant de 

s'éloigner en montant doucement les marches de l'escalier. 

Je suis resté seul sur ma chaise devant l'écran à l’intérieur 

duquel les voix du présentateur et de ses deux invités 

s'affrontaient dans un débat houleux. Mais je ne les entendais 

plus très bien. Leurs visages se brouillaient à ma vue, quasi 

effacés. Une seule phrase s'égrenait lentement  dans ma tête : 

"Tu vis dans le passé." 

A Youssef est un vieil Irakien moyen de confession 

chrétienne. Célibataire endurci, très attaché à son mode 
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de vie oriental, fidèle à ses amitiés multiconfessionnelles, 

il refuse obstinément de quitter Bagdad comme l’ont fait 

tant de chrétiens après l’invasion américaine de l’Irak en 

2003. Par suite d’un attentat djihadiste, une proche 

parente, Maha, vient s’installer chez lui avec son mari, 

mais ne rêve, elle, que de partir loin, très loin, et le plus 

rapidement possible. La confrontation entre les deux 

principaux personnages du roman, Youssef et Maha, qui 

se relaient pour raconter leur histoire, oppose deux 

générations d’Irakiens, celle des nostalgiques d’un passé 

convivial, qui finissent par le payer de leur vie, et celle 

qui cherche par-dessus tout à fuir l’horreur du présent.  

 

« J'en ai assez que tout et tout le monde me rappelle, à 

propos et hors de propos, que je suis la minorité. Même 

la croix en or que ma grand-mère m'a offerte pour ma 

première communion, je ne la mets plus à mon cou. Au 

début, je faisais bien attention de la cacher sous mes 

vêtements pour éviter les regards indiscrets. Puis, quand 

sa chaîne s'est cassée, je ne suis pas allée la faire 

réparer chez le bijoutier, je l'ai simplement remise avec 

sa chaîne cassée dans son étui d'origine en l'emportant 

chaque jour avec moi dans mon sac pour qu'elle me 

protège. Parfois, à la maison, je la sors, je l'embrasse, je 

pense à ma grand-mère et je pleure. 

Je voudrais vivre libre et pouvoir me mettre ce que j'ai 

envie autour du cou, porter des robes longues ou courtes. 

Combien de fois Youssef m'a fait remarquer qu'aller 

habiter dans un pays en majorité chrétien ne résoudrait 
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pas tous les problèmes et toutes les difficultés  et ne 

voudrait pas dire que je ne m'y sentirais pas là aussi en 

minorité, que je n'y serais pas en butte au racisme en 

tant qu'Arabe. On croirait à l'entendre qu'il a toujours 

vécu là-bas alors que ça fait des années qu'il n'a pas 

décollé d'ici et qu'il n'a visité ces pays qu'au sein de 

délégations officielles et pour de courtes durées. Je lui 

dis que je suis prête à tout accepter et à tout supporter  

si c'est pour être enfin libre et vivre loin des voitures  

piégées, du terrorisme et du communautarisme. Il 

marmonne entre ses dents : Libre à toi, ma petite !... » 

 

Après Seul le grenadier, très bien accueilli par la presse 

en France comme ailleurs, Sinan Antoon poursuit dans 

Ave Maria son exploration de la violence qui s’est 

emparée de son pays, dressant ses composantes 

confessionnelles les unes contre les autres. Il restitue un 

moment particulièrement douloureux, celui où l’Irak était 

en train de se vider de sa communauté chrétienne qui y 

était pourtant enracinée depuis deux millénaires. 

 

« Ave Maria est un hymne à la réconciliation. » Jean-

Claude Perrier, Livres Hebdo 

 

« Avec Ave Maria, le romancier Sinan Antoon lève le 

voile sur la situation des chrétiens d'Irak. »L’Express 

 

Sinan Antoon est né à Bagdad en 1967. Après des études 

dans l’université de sa ville natale puis à Georgetown à 

Washington, il a obtenu en 2006 un Ph. D de la Harvard 

University en études arabes et islamiques. Poète, 
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traducteur et romancier, il a publié trois romans qui l'ont 

propulsé au premier rang des écrivains irakiens de sa 

génération. Sa traduction anglaise de Mahmoud Darwich 

lui a valu en 2012 le prix de l'American Literary 

Translators Association. Seul le grenadier, paru en 2016 

chez Sinbad / Actes Sud a reçu le prix de la littérature 

arabe 2017. 

 

Ave Maria.  Sinan Antoon. Roman traduit de l'arabe 

(Irak) par : Philippe Vigreux. © ACTES SUD, 2018 pour 

la traduction française. Photographie de couverture : © 

Paolo Pellegrin / Magnun Photos (détail). 13,5 x 21,5 / 

192 pages / 21, 00€ / 15,99€ numérique. ISBN : 978-2-

330-10628-7 

 

Félix José Hernández.  
 

 

 

 

 

 

 

 

 

 

 

 

 

 



Desde las orillas del Sena 

 448 

Arte de supervivencia en el Museo de Arte 

Contemporáneo de Castilla y León 

                

Hessie. Boîtes [cajas] (No. Inv. 189), 1975. Foto: Bétarice Hatala. 

Cortesía de Galerie Arnaud Lefebvre, París 

León, 30 de junio de 2018. 

Querida Ofelia: 

El MUSAC, Museo de Arte Contemporáneo de Castilla y 

León, presenta  Survival Art (Arte de supervivencia), la 

primera retrospectiva dedicada a Hessie en un museo 

español, con la que se pretende revelar la rica y compleja 

diversidad del universo de una artista tan fascinante 

como desconocida en nuestro país. 

Nacida en 1936 con el nombre de Carmen Lydia Djuric y 

residente en Francia desde 1962, Hessie fue una de los 

escasos artistas afroamericanos activos en la escena 

europea de los años 70. Desde finales de los años 60 

desarrolló una obra singular, en la que el bordado y el 

collage sirven de vehículo a un mensaje de supervivencia 

y feminismo. Como otras artistas de su generación, se 

reapropió de esta técnica tradicionalmente practicada por 
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mujeres, subvirtiéndola y sirviéndose de ella para crear 

expresiones contemporáneas a través de la aguja y el 

hilo.  

Su retrospectiva en el MUSAC, co-producida junto a les 

Abattoirs Musée - FRAC Occitanie (Toulouse) y que 

podrá visitarse hasta el 14 de octubre, permite descubrir a 

través de más de un centenar de obras a una artista 

marginada e invisibilizada durante mucho tiempo en el 

marco de la historia del arte. La exposición reúne, en 

once apartados temáticos, sus series en tela y papel, 

bordados y collages, así como trabajos que la artista 

produjo durante su último año de vida expresamente para 

esta muestra. Se muestran asimismo documentales y 

películas de aquel periodo y vídeos más recientes, en un 

intento de esclarecer el “misterio Hessie”. 

Procedente de una familia multirracial, Hessie abandonó 

la isla de Cuba a finales de los años 50, emprendiendo un 

viaje que la llevaría primero a Estados Unidos y después 

a Francia. En 1962, junto al pintor Dado, se mudó a un 

molino en Hérouval (Normandía), donde siguió 

residiendo hasta su muerte en 2017. En esta casa Hessie 

instaló su estudio, lo que le permitió encerrarse en una 

burbuja creativa, en la que teje la estructura de una 

temporalidad doméstica. En esta “habitación propia”, 

como diría Virginia Woolf, desarrolla una obra 

inclasificable y atemporal sirviéndose de materiales 

humildes, domésticos (papel, ropa, residuos, pelo, polvo), 

femeninos (tela, hilo, botones) o infantiles (juguetes), con 

los que desarrolla un lenguaje plástico de gran precisión, 

minimalista y casi siempre abstracto. Ella misma se 
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encargó de denominarlo «Survival Art»: un arte de la 

supervivencia para resistir a las rupturas y las pérdidas. 

Como otras artistas coetáneas, recuperó la técnica 

femenina del bordado para producir una escritura 

contemporánea con hilo y aguja Según la crítica de arte 

Aline Dallier, pertenece a las “Nouvelles Pénélopes” 

(Nuevas Penélopes), que utilizan el lenguaje femenino 

para subvertirlo. En sus series de bordados y collages –

Grillages, Végétation, Bâtons pédagogiques, Ecritures, 

Trous, Déchets or Boîtes– se aprecian también afinidades 

con movimientos contemporáneos como el Minimalismo, 

Process Art, Antiform, Soft Art, además del Arte Povera 

y Support/Surface. 

El "Arte de supervivencia" tiene la intención de resistirse 

a la pérdida y la disolución, favoreciendo claramente 

materiales como detritus, objetos obsoletos y cotidianos, 

vestigios de una vida, gracias a la costura, una acción que 

pone parches, cuida y une. Survival Art enlaza con sus 

aliados, los movimientos de liberación feministas, o los 

talleres y reuniones de las mujeres solidarias y 

comprometidas políticamente que participan en ellos. El 

término de Survival Art adquiere asimismo una nueva 

dimensión, dado que la supervivencia reside en el 

corazón del destino del trabajo de Hessie, que consiguió 

escapar de la destrucción. A raíz de un incendio en 

Hérouval, una parte de las obras de Hessie resultó dañada 

por el agua utilizada para sofocarlo, y, a pesar de las 

restauraciones, las huellas aún hoy son visibles en 

algunas de ellas. 
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Hessie. Survival Art (Arte de supervivencia). Artista : 

Hessie ( Cuba, 1936 - Francia, 2017). Comisariado: 

Sonia Recasens y Annabelle Ténèze. Lugar: MUSAC. 

Sala 3. Avda. Reyes Leoneses, 24. León. Hasta el  14 de 

octubre de 2018. 

 

Un gran abrazo desde nuestra querida y culta España, 

 

Félix José Hernández. 
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Soirée Jan Palach en el Centro Cultural Checo de 

París 

 

                      
 

                                Anthony Sitruk 

 

París, 30 de junio de 2018. 

 

Querida Ofelia: 

 

El lunes pasado tuvimos la oportunidad de asistir en el 

Centro Cultural Checo de París, a la presentación del 

libro "La Vie brève de Jan Palach" (La vida breve de Jan 

Palach), por parte de su autor Anthony Sitruk. Fuimos 

invitados por Le Dilettante, la casa editora francesa que 

acaba de publicarlo. 

 

El Centro está situado en la rue Bonaparte, en el corazón 

del célebre Barrio Latino, a solo dos manzanas de la 

Iglesia de Saint Germain-des-Prés. 
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A la sala de conferencias se llega por una escalera a lo 

largo de cuyas paredes fue pintado un friso con la historia 

del siglo XX de Checoslovaquia, por los artistas David 

Bôhm et Jirí Franta.  

 

En las paredes de la sala se podían ver fotos del 

gigantesco funeral celebrado por el pueblo de Praga a Jan 

Palach. 

Entre el público que llenaba la sala, había numerosos 

franceses de origen checo y personalidades del mundo 

intelectual parisino.  

 

La soirée comenzó con la presentación del autor por parte 

de Madame  Lada Billard. A continuación Anthony 

Sitruk explicó cuáles fueron las motivaciones que lo 

llevaron a investigar sobre la vida del joven checo, que se 

inmoló en la Plaza Wenceslao de Praga en 1969, para 

“despertar al pueblo” que había sido invadido por las 

tropas del Pacto de Varsovia el año anterior. 

 

El autor visitó los lugares de residencia, la universidad en 

donde había comenzado sus estudios, encontró a sus 

amigos, a la familia  y hasta a su novia. Atando cabos, 

logró escribir la excelente biografía de ese joven héroe, 

que espero sea traducida al español más temprano que 

tarde. 

 

Hubo un intercambio de preguntas y respuestas muy 

interesante con el público.  
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Mientras el autor dedicaba los libros a numerosos 

admiradores, se sirvió un buffet y cerveza checa sin 

límites a todos. 

 

Aquí podrás ver algunas fotos de la soirée: 

 

http://paris.czechcentres.cz/galerie/photo/prezentace-

knihy-a-sitruka-o-janu-palach3/ 

 

En mi primer viaje a Praga en 1992 con mi esposa,  

estuvimos en el lugar exacto donde se inmoló Jan Palach 

en la Plaza Wenceslao y también le llevamos flores a su 

sepultura en el cementerio de la capital checa. 

 

“La Vie brève de Jan Palach ». Anthony Sitruk. © Le 

Dilettante, 2018. 12 x 18 cm - 192 pages - 16,50 euros- 

ISBN : 9 78-2-84263-967-9 

 

Un gran abrazo desde La Ciudad luz, 

 

Félix José Hernández. 
 
 
 

 

 

 

 

 

 

 

 

http://paris.czechcentres.cz/galerie/photo/prezentace-knihy-a-sitruka-o-janu-palach3/
http://paris.czechcentres.cz/galerie/photo/prezentace-knihy-a-sitruka-o-janu-palach3/
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Habanimages, la exposición en París de pintores 

cubanos  

 

 
 

París 1 de julio de 2018. 

 

Querida Ofelia: 
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Esta es una gran oportunidad para conocer de cerca la 

pintura contemporánea cubana.   

 

El proyecto cultural Franco-Cubano: Habanimages, 

patrocinado por la  Sociedad Marianne trae a La Ciudad 

Luz la exposición Habanimages, que podrá ser vista por 

el público del 7 al 14 julio de 2018 en La Galerie 

Vivienne, 5 rue de la Bourse, 75002. Paris. Métro 

Bourse. Entrada gratis todos los días de 12 a 7 p.m. 

 

 « La Société Marianne Experts a le plaisir 

d’accompagner le projet culturel Franco-Cubain 

"Habanimagens" dont l'objectif est fondé sur la 

promotion de l'Art cubain en France avec sa réciprocité 

en territoire Cubain. 

Ce projet, qui a commencé en 2012, créé et dirigé par 

Madame Licci de León Rojas, Monsieur Orlando Ruiz 

Gálvez et avec le soutien de l'artiste Eduardo Abela, s'est 

concrétisé en 2013 par une première exposition à Paris 

avec la présence de 5 artistes cubains. 

La Société Marianne Experts a eu le plaisir de soutenir 

l'exposition qui a eu lieu en 2017 : « En el verano yo me 

voy pa Cuba ». Cet événement a permis de mettre en 

lumière les qualités et les valeurs de la culture cubaine. 

Depuis lors, nous avons décidé de soutenir officiellement ce projet 

de déploiement culturel, en visant comme objectif la réalisation de 4 

expositions annuelles : 2 à Cuba et 2 en France. » Patrice 

Malbernard.  Président. 

    “Es difícil trazar un mapa sinóptico que reúna las 

principales inquietudes temáticas del arte 
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contemporáneo cubano, tomando en cuenta además la 

comunión e intercambio de intereses que se establece 

entre los diferentes creadores. En esta relación versátil, 

que unifica el sentir individual con el quehacer colectivo, 

estriban los valores más inusuales de nuestra plástica. 

La representación del paisaje citadino, como esquema 

donde confluyen múltiples fases de la subjetividad 

humana, constituyó desde siempre un punto de interés 

común para el artista cubano, sin que éste cayera en 

actitudes ortodoxas o maniqueas. El paisaje no debe ser 

nunca interpretado como una realidad estática; es en 

todo caso un fenómeno en permanente evolución. Un 

género que se nutre de las ganancias de otras 

tendencias, y que muta a través las fantasías e intereses 

del creador, en sintonía con su escenario histórico. En 

toda ciudad se entrelazan numerosas narraciones, 

personajes y memorias; cada artista, por tanto, busca en 

ella mucho más que la automatización de ciertos 

elementos. Si alguna vez el arte cubano se propuso 

rastrear el sustrato identitario a través de símbolos 

redundantes, las obras contemporáneas superan todo 

afán de localismo. Van más allá de toda referencia 

impuesta, exaltan la ambigüedad de los componentes 

naturales, el carácter mixto de los espacios así como la 

riqueza de sensaciones que estos pueden suscitar. El 

propósito de Habana Imagen es resaltar, justamente, 

esta incesante disimilitud de enfoques en torno a un 

mismo fenómeno –la ciudad cubana contemporánea–. 

Promover la riqueza de argumentos, complejidad de 

estilos y diversas percepciones en relación a un tema que 

nunca perece. Para ello, presentamos una nómina 

sumamente heterogénea en su expresión y contenidos. 
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Por una parte, artistas como Eduardo Abela Torrás, que 

maneja hábilmente recursos como la ironía, el doble 

sentido y el humor para generar profundas reflexiones 

sobre el contexto sociocultural de Cuba; Andy (…), con 

paisajes más conceptuales donde prima la síntesis 

expresiva, en muchos casos cercana a la abstracción. 

Sus composiciones poseen un carácter metafórico, donde 

el objeto, el sujeto y el medio circundante participan de 

manera estrecha en la conformación de un efecto de 

extrañamiento; por la otra, Ernesto Rancaño, Omar (…) 

y Eduardo Guerra, más sumergidos en la problemática 

existencial del hombre, sus cuestionamientos e 

intimidades. Si bien nuestra cultura es fusión de ritos y 

leyendas foráneas, machetes, jícaras, cantos a la ceiba y 

el mar, también es nuestro arte, nuestra Habana, una 

mixtura de esencias, sacudidas y cavilaciones –una 

eterna invitación a transmutar la realidad tangible en 

poesía–.” Mónica Dóminguez Díaz, licenciada en 

Historia del Arte  

 

En la exposición parisina Habanimages se expondrán 37 

obras de seis reconocidos pintores cubanos : Eduardo 

Abela, José Omar Torres, Eduardo Guerra, Ernesto 

Mateo Rancaño, Orlando Mérida y Ángel Eusebio Rivero 

(Andy). 

 

1-Eduardo Abela : 5 obras. 

 

2017-Face a la mer, acrílico-lienzo, 81 x 100 cm. 

2018- Dancing Queen, acrílico-lienzo, 127 x 107 cm. 

2018-La profecía, acrílico-lienzo, 89 x 68 cm. 

2018-Pretty girls, acrílico-lienzo, 75 x 77  cm. 
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2018- Affair in Havana, acrílico-lienzo, 73 x 58 cm. 

 

2-José Omar Torres : 9 obras. 

 

2018-Solo el tiempo, acrílico sobre tela, 60 x 50 cm. 

2018-Otra vez agosto, acrílico sobre tela, 50 x 60 cm. 

2018-Nocturno, acrílico sobre tela, 50 x 60 cm. 

2018-Mi Habana, acrílico sobre tela, 40 x 50 cm. 

2018-Litoral Habanero, acrílico sobre tela, 60 x 50 cm. 

2018-Isla Dorada, acrílico sobre tela, 50 x 60 cm. 

2018- El Peso del Rojo, acrílico sobre tela, 50 x 40 cm.  

2018 -Azul y relación, acrílico sobre tela, 100 x 120 cm. 

2018- Ciudad, acrílico sobre tela, 50 x 60 cm. 

2018-Mi Habana, acrílico sobre tela, 40 x 50 cm. 

3- Eduardo Guerra: 10 obras. 

 

2018-No. 1 de la serie Alguien mueve los  hilos 

invisibles, grafito sobre lienzo, 36,2 cm x 52 cm. 

2018-No. 6 de la serie Alguien mueve los  hilos 

invisibles, grafito sobre lienzo, 35 cm x 58 cm. 

2018-No. 8 de la serie Alguien mueve los  hilos 

invisibles, grafito sobre lienzo, 36 cm x 52 cm. 

2018-No. 10 de la serie Alguien mueve  los hilos 

invisibles, grafito sobre lienzo, 36,2 cm x 52,4 cm. 

2018-No. 12 de la serie Alguien mueve  los hilos 

invisibles, grafito sobre lienzo, 37 cm x 52 cm. 

Entrelazadas, colografía iluminada, 41 x 61,2 cm. 

Imagine,  colografía iluminada, 42 x 59,8 cm. 

La levedad de la huella, colografía iluminada, 42,6 x 59,3 

cm. 

Maja menuda, colografía iluminada, 41,5 x 61 cm. 
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Memoria del  presente remoto, colografía iluminada, 41,2 

x 63,5 cm. 

 

4-Ernesto Mateo Rancaño : 4 dibujos. 

 

2018 - 4 obras sin títulos. 

 

5- Orlando Mérida : 4 obras, 3 sin títulos 

 

2017- Eclipse para un encierro, oleo sobre tela, 60 x 140 

cm.  

2018- 3 obras sin títulos. 

 

6-Ángel Eusebio Rivero (Andy): 5 obras 

 

2017-Código A, acrílico sobre tela, 130 x 90 cm.  

2018-Todo cambia, acrílico sobre tela, 100 x 80 cm.  

2018-Un lord en La Habana, acrílico sobre tela,  53 x 53 

cm.  

2018-Identidad, acrílico sobre tela, 54 x 54 cm.  

2018-Lam y yo, acrílico sobre tela, 53 x 53 cm.  

2018-Todo cambia, acrílico sobre tela, 100 x 80 cm.  

 

El Vernissage tendrá lugar el  martes 10 de julio a las 7 y 

30 p.m., con la presencia de seis artistas cubanos de 

experiencia internacional, que viven y trabajan en Cuba.  

 

No faltará el célebre mojito con el ron Havana Club y la 

música tradicional cubana. Si Vd. está interesado en 

asistir, puede contactar a la Señora Licci de León : 
liccirus@yahoo.es 
 

Un gran abrazo desde La Ciudad Luz, 

mailto:liccirus@yahoo.es
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Félix José Hernández 
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           Auto de fe de los nuevos inquisidores 

 

 
 

Quema de libros llevada a cabo por los nazis, el 10 de mayo de 

1933 en La Plaza de la Ópera de Berlín. 

 

París, 2 de julio de 2018. 

 

Querida Ofelia: 

 

“Allí donde se queman los libros se acaba por quemar a 

los hombres”. Heinrich Heine 

 

¿Quién lo hubiera podido imaginar en pleno siglo XXI? 

La Historia se repite. La cacería de brujas y las obras de 

los herejes son destruidas. 

 

En el año 1184 la Iglesia católica decidió que había que 

condenar a los herejes a la hoguera, así el cuerpo no 

podría resucitar para estar presente en el Juicio Final. 
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La Santa Inquisición quemó a muchos. Según el 

historiador Hernando del Pulgar, solo en la actual España 

fueron quemadas unas dos mil personas en 1490, bajo el 

reinado de Fernando de Aragón e Isabel de Castilla… 

¡Los Reyes Católicos! 

 

En el siglo XX las bombas incendiarias lanzadas desde 

unos  600 aviones aliados sobre Hamburgo y Dresde, 

ciudades donde ya solo quedaban mujeres, niños y 

ancianos, provocaron un gigantesco Auto de fe, donde 

murieron quemadas unas 300 000 personas. 

 

Y ahora en pleno siglo XXI los nuevos inquisidores del 

ghetto, los monopolizadores de “la verdad”, destruyen las 

obras de artistas que cometen el “pecado” de no  

compartir sus opiniones o hacer disfrutar de su arte a las 

personas que viven en Cuba. 

 

A continuación te reproduzco un mensaje que publicó al 

respecto en su página de Facebook, mi hermano desde 

Italia: 

 

“La intolerancia y la llamada intransigencia las lleva el 

cubano en el DNA a fuerza de tanto oírlo día a día por 

todos los medios imaginables en Cuba. ¿Por qué motivo 

no puede el cubano que vive en la isla escuchar y ver a 

Laura Pausini? ¿Por qué esos que están afuera 

abanderando la intolerancia hacia la Pausini no tuvieron 

lo que habría que tener para protestar públicamente en 

Cuba cuando venía un cantante del este de Europa a 

Cuba y nos lo daban por todos los medios habidos y por 



Desde las orillas del Sena 

 464 

haber como la medicina para el catarro? No por favor, 

es muy fácil hablar desde afuera.  

 

Me fui de Cuba y no "tuve lo que hay que tener" para 

sublevarme, como la inmensa mayoría de los casi tres 

millones de cubanos que vivimos afuera. Me prohibieron 

la música extranjera y me quedé callado como todos los 

cubanos que hoy gritan e insultan a la Pausini en el 

extranjero.  

 

La directora del preuniversitario del Vedado nos cortaba 

las patillas a los varones y descosía los dobladillos a las 

hembras y nos quedábamos callados. Oíamos la WQAM 

de Miami y la KAAY de Little Rock con su famoso Beaker 

Street der Clyde Clifford a medianoche por la onda 

media repleta de interferencias, con miedo a que se 

supiera que oíamos esas emisoras. Nos quitaron la 

música en inglés y me quedé callado, me prohibieron a  

Julio Iglesias, a José Feliciano, a Luis Aguilé, a Roberto 

Carlos, y nunca supe por qué me los quitaron, y me 

quedé callado, como la inmensa mayoría de los cubanos.  

Me alegré cuando Billy Joel, Rita Coolidge, Roberta 

Flack, el grandísimo Gipsie Gillespie, cuando vinieron 

una noche a cantar a Cuba en el teatro Mella, antiguo 

Rodi, en la calle Línea, y pude entrar porque trabajaba 

entonces en el Ministerio de Cultura, y me alegré, canté 

y bailé. Me alegré cuando vino Sergio Endrigo al 

Festival de Varadero 67, cuando vinieron Los Mustang, 

cuando vino Massiel entonces, cuando vino Serrat, en 

fin, me alegré cuando supe que vendrían los Rolling 

Stones, quienes me habían sido prohibidos cuando era 

joven, tenía pelo negro y ganas de bailar.  
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Si nunca protesté públicamente en Cuba y simplemente 

traté de sobrevivir hasta que me subí al avión para 

siempre con mis hijos y mi esposa, lo menos que puedo 

hacer es respetar a todo el que se inmoló literalmente y 

lo hizo. Opté como la inmensa mayoría por callarme e 

irme, para que quien ama aquello estuviera a sus anchas 

y feliz a su manera, pues yo necesitaba pensar, opinar, 

expresarme y respirar otros aires, era lo que me faltaba 

en nuestro país.  

 

No me fui de Cuba por tener pitusas o vaqueros, pues 

nada de eso me faltaba. ¿Por qué motivo tendría que 

llenarme ahora la boca para gritar, para aplaudir la 

destrucción de discos, para insultar a una cantante 

italiana que es una persona decente, valiosa estrella del 

pop en el mundo? ¿Por qué razón tendría que aplaudir 

la prohibición de cosas y más cosas a los cubanos que 

viven en Cuba? Me alegra mucho, muchísimo que los 

cubanos que viven en Cuba hayan podido ver a Laura 

Pausini, quien desde muy joven siempre había soñado 

con cantar en nuestro país, que es nuestro, que se sepa, 

para los que están dentro y para los que están fuera de 

él. Dudo que muchos de los que gritan de ese modo hoy 

en día desde el extranjero tendrían "lo que hay que 

tener" para coger un avión de los tantísimos que viajan 

día a día a Cuba desde los Estados Unidos para 

manifestar de ese modo en las calles de La Habana.  

 

Me da vergüenza, sabiendo que Laura es una persona 

decente, que se haya levantado esta nube de polvo en 

torno a su presencia en Cuba. Estoy muy feliz al ver que 
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ha abrazado nuestra querida bandera, que es de todos 

los cubanos. Es un espectáculo amargo y repugnante el 

que vimos ya con los discos aplastados en plena calle en 

Miami, lo cual demuestra ante el mundo civilizado 

solamente una ignorancia abismal, y punto, es horrible 

que ese espectáculo haya llegado hacia todas las 

televisiones del mundo, qué pensarán de los cubanos.  

 

Gracias a Dios, lo único que comparto con esas 

personas es el lugar de nacimiento, pues no se puede 

decir ni el idioma, pues muchos de ellos ya el español 

que hablan da hasta pena, amén de la horrenda 

ortografía, digna de la más profunda ignorancia e 

incultura. Es una caricatura de la Noche de Cristal del 

nazismo alemán contra los hebreos, es una macabra 

repetición de las quemas de libros por los fascistas, no 

hay palabras para describir una vergüenza de tal 

envergadura, gravísima vejación a la cultura.  

 

Me horroriza pensar que el pensamiento del Maestro, 

José Martí sea pisoteado de modo infame. Recuerden, si 

les queda algo de cerebro, que el Maestro murió en Dos 

Ríos soñando con una Cuba CON TODOS Y PARA EL 

BIEN DE TODOS. Realmente me entristece la idea de 

que tal intolerancia y barbarie sea el futuro que la vida 

prepare para Cuba. Ninguna persona decente podría 

sentir placer al ver semejante derrumbe, que Dios nos 

ampare.” Juan Alberto Hernández 

 

Como alquilar una pequeña aplanadora no debe de ser 

muy económico, me pregunto si llegará el momento en 

que se utilizarán unas botellas de alcohol y fósforos, para 
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realizar un espectacular Auto de fe en plena calle Ocho, 

con la quema de libros de escritores que no les sean de su 

agrado a los nuevos inquisidores. Las imágenes que serán 

vistas en los noticieros de las televisiones europeas, 

seguirán confirmando la ya  detestable y falsa fama de 

los cubanos exiliados, creada por esta minoría 

intolerante. 

 

Pero al igual que pasó con el desfile de Chanel en el 

Paseo del Prado de La Habana. Quizás me quede 

esperando, pues si las damas cubanas no llevaron a la 

calle Ocho sus trajes, joyas, pieles, perfumes, carteras, 

etc.,  de la lujosa marca gala, para ser destruidos por la 

aplanadora, creo que los amantes de la gran literatura, 

tampoco llevarán sus libros a la hoguera. 

A los nuevos inquisidores, para la gran hoguera,  solo les 

quedaría la posibilidad de comprar en ediciones de 

bolsillos obras de:  

 

Antonio Machado, Rafael Alberti, Miguel Hernández, 

Garcؙía Lorca, Jean-Paul Sartre, Françoise Sagan,  

Marguerite Duras, Simone de Beauvoir, Emile Zola, 

Louis Aragon, Jules Michelet, Charles Péguy, André 

Malraux,  Julio Cortázar, Gabriel García Márquez, Juan 

Rulfo, Octavio Paz, Miguel Angel Asturias, Leonardo 

Padura, Gabriela Mistral, Nicolás Guillén, Alejo 

Carpentier, Pablo Neruda, Sibilla Aleramo, Giuseppe 

Bartoli, Giorgio Bassani, Piero Calamandrei, Giovanni 

Capuzzo, Giuseppe Colzani, Franco Fortini, Alfonso 

Gatto, Natalia Ginzburg, Egidio Meneghetti, Velso 

Mucci, Pier Paolo Pasolini, Micu Pelli, Giorgio Piovano, 

Salvatore Quasimodo, Raffaello Ramat, Gianni Rodari, 
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Umberto Saba, Edoardo Sanguineti, RoccoScotellaro, 

Girolamo Sotgiu, Pietro Tajetti, Giuseppe Verduci, 

Renata Viganò, Paolo Volponi Alberto Moravia, Elsa 

Morante y un largo etc. 

 

Ahora bien, no estoy seguro de que estos señores 

encuentren libros de estos autores en el ghetto, donde 

dudo de que haya librerías. Tendrían que viajar a los 

EE.UU., a ciudades cultas como: Boston, New York, San 

Francisco, Washington Filadelfia, etc. Lo cual 

encarecería el costo del Auto de fe. 

 

Claro, me he limitado solo a algunos escritores, a los 

cuales se podrían añadir: periodistas, pintores, escultores, 

arquitectos, bailarines de ballet, cantantes  de ópera, 

músicos, directores y actores de cine, etc. 

 

Si estos señores leyesen alguno de los libros de estos 

grandes autores, quizás lo podrían salvar de la hoguera o 

la aplanadora. 

 

¿Tendremos aplanadoras y/o Autos de fe para rato?   

 

¿Acaso el resto de los cubanos exiliados no se percatan 

de que estos señores siguen dañando la imagen de todos 

nosotros en el mundo y que por lo tanto le hacen el juego 

al régimen cubano? 

 

Un gran abrazo desde La Ciudad Luz, 

 

Félix José Hernández 
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Una aproximación a Afal: Donación  Autric-Tamayo 

en el Museo Reina Sofía 

 

                  
 
Gonzalo Juanes. El Álbum de Isabel (detalle), 1956/Copia de 

época. Donación  de la familia Autric-Tamayo al Museo Reina 

Sofía, 2018. 

 

Madrid, 3 de julio de 2018. 

 

Querida Ofelia: 

 

La exposición se nutre de una selección de la reciente 

donación excepcional al Reina Sofía de la familia Autric-

Tamayo -formada por alrededor de 650 fotografías-, 

quien ha hecho posible la investigación de archivos y la 

adquisición de importantes copias de época y material 

todavía inédito. La Colección del Museo ha sido 

ampliada en los últimos años gracias a las donaciones por 

parte de Carlos Pérez Siquier, la Fundación Alberto 

Schommer, Agustín Pániker, Aurora Ontañón, Gonzalo 

Juanes Asensio y de los hermanos Terré Alonso. La 

llegada de estas fotografías de la mano de Autric-Tamayo 

a la Colección, va a permitir completar y reforzar el 

núcleo de fotografía española de mediados del siglo 

pasado y convertir a la institución en una referencia para 
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el estudio e investigación de la obra de AFAL, colectivo 

al que se dedicará una sala permanente con el nombre de 

los donantes Autric-Tamayo, en la cuarta planta del 

edificio Sabatini.  

 

La exposición, organizada en el marco de PhotoEspaña 

2018, reúne la obra de 13 reconocidos fotógrafos: Joan 

Colom (Barcelona 1922 - 2017) Gabriel Cualladó 

(Massanassa, Valencia 1925 - Madrid 2003), Francisco 

Gómez (Pamplona 1918 - Madrid 1998), Gonzalo Juanes 

(Gijón 1923 - 2011), Ramón Masats (Caldes de Montbui 

1931), Oriol Maspons (Barcelona 1928 - 2013), Xavier 

Miserachs (Barcelona 1937 - 1998), Francisco Ontañón 

(Barcelona 1930 - Madrid 2008), Carlos Pérez Siquier 

(Almería 1930), Leopoldo Pomés (Barcelona 1931), 

Alberto Schommer (Vitoria 1928 – Madrid 2015), Ricard 

Terré (Sant Boi de Llobregat, Barcelona 1928 - Vigo 

2009) y Julio Ubiña (Santander 1922 - Barcelona 1988).  

 

A partir del relevante conjunto de fotografías de este 

grupo reunido durante más de veinte años por Adolfo 

Autricy Rosario Tamayo, Laura Terré, hija de Ricard 

Terré y comisaria de esta muestra, propuso al Museo en 

2016 reunir un conjunto representativo de obras de Afal 

como respuesta al interés que en los últimos años el 

Reina Sofía ha demostrado por la fotografía española de 

mediados del siglo XX y en particular por estos 

fotógrafos. Buena cuenta de ello es que a partir de 2009 

se dedica una sala dentro de la Colección permanente a la 

fotografía de ese momento, se presenta la exposición 

Libros que son fotos, fotos que son libros y se publica el 

volumen fotos & libros. España 1905-1977. 
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AFAL: retrato de una época  

 

El colectivo de fotógrafos denominado Grupo Afal tuvo 

su origen en AFAL, una revista especializada en 

fotografía y cine que se publicó durante siete años (1956- 

1963) en Almería, y cuyos creadores fueron José María 

Artero García y Carlos Pérez Siquier. La independencia 

de sus planteamientos y la frescura de su tono atrajeron 

enseguida a fotógrafos inquietos de todas partes de 

España y, de esta manera, la revista se convirtió en el 

motor de la renovación de la fotografía española después 

del periodo de posguerra. 

 

La selección de las más de 200 fotografías para la 

muestra se ha llevado a cabo entre el millar de obras del 

periodo que ahora se conservan en la Colección del 

Museo. La exposición exhibe fotografías de época, 

material documental y proyecciones de imágenes 

fotográficas, y se completará con la publicación de un 

libro ilustrado, con textos críticos de diferentes 

colaboradores, junto a una antología de artículos del 

periodo.  

 

Los trabajos seleccionados fueron creados a lo largo de 

dos décadas: la que arranca en 1950 como punto de 

partida y momento de formación y ensayo de un nuevo 

lenguaje, y la de los 60, en la que los autores encontraron 

un discurso y cuajaron proyectos largamente madurados. 

La procedencia de cada uno de los integrantes del grupo 

permite representar la diversidad y la dispersión del 

territorio español; algo que convirtió a Almería, durante 
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dos décadas, en lugar de encuentro por encima de 

cualquier otra seña de identidad territorial. La muestra se 

articula además bajo los conceptos que marcaron el 

periodo, las tensiones estéticas y los planteamientos 

vitales que definieron a estos autores enmarcados entre el 

formalismo y el documentalismo, el humanismo y la 

experimentación, el reportaje y el ensayo.  

 

Una aproximación a Afal: Donación Autric-Tamayo 

comienza exhibiendo numeroso material documental, 

como la correspondencia que se escribieron entre los 

miembros del grupo, y los números de la revista Afal 

publicados entre los años 1956 y 1963. En diciembre de 

ese año la revista dejó de publicarse, debido a un fuerte 

déficit que arrastraba desde la liquidación del anuario de 

1958.  

 

"Las revoluciones tienen que morir jóvenes –dijo años 

más tarde Pérez Siquier cuando le preguntaron por las 

causas de aquel cierre- y no hay que procurar alargarles 

la vida porque languidecen."Pero Afal no murió allí. Los 

fotógrafos que compusieron el grupo han demostrado en 

su trayectoria el acierto de la apuesta de Pérez Siquier y 

José María Artero por su obra. 

 

Aquí vemos la edición del Anuario de la Fotografía 

Española Afal de 1958 que dio a conocer al Grupo Afal 

en el extranjero, estableciendo relaciones con otros 

grupos internacionales desde la concepción de 

“fotografía española”. Aquí se muestran fotografías de 

los 13 autores de los años 1958 y 59, lo que invita al 

espectador a descubrir cómo era el trabajo de cada uno de 
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ellos, y las diferencias técnicas y estéticas que había entre 

los integrantes del grupo. Del anuario se imprimieron dos 

mil quinientos ejemplares, con más de cien 

reproducciones en hueco grabado de cuarenta y ocho 

autores, entre los que se seleccionaron las diversas 

tendencias coexistentes en España, desde profesionales 

como Francesc Català-Roca, Nicolás Müller, Ramón 

Bargués y Leopoldo Pomés, a los jóvenes que entonces 

empezaban su aventura como fotógrafos. Destacan los 

portfolios de Ricard Terré, Alberto Schommer, Ramón 

Masats, Oriol Maspons y Carlos Pérez Siquier, que 

presenta por primera vez la serie La Chanca.  

 

También fue fundamental su relación con Le Club 

Photographique Les 30 x 40 de París y su director Roger 

Doloy, que además fue redactor de la revista Afal, con 

los que llevaron a cabo una exposición colectiva (1959) 

en la Biblioteca de la embajada española de París, y que 

aquí se reconstruye la sala donde se hizo dicha muestra, 

que luego itineró por Berlín, Moscú y Milán. La 

captación de fotografías para la exposición de París se 

hizo a tres bandas: el grupo de Madrid, Barcelona y por 

último desde Almería. Afal y Les 30 x 40 hacen constar 

en sus papeles que se reservan el derecho de la libre 

circulación de las imágenes durante dos años, para 

exponerlas en ciudades francesas, españolas y otras que 

pudieran surgir del extranjero. La idea de un catálogo 

ambicioso que supliera la edición para un anuario de 

1959 no se llegó a realizar. En su lugar se editó un 

pequeño folleto.  

 

De Alberto Schommer a Leopoldo Pomés 
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La muestra continua con las series concretas de los 

autores. Comenzamos con La ciudad de Alberto 

Schommer, sobre la vida en la ciudad de Vitoria en el 

año 1955, y que ha sido donada por la Fundación 

Schommer para formar parte de este proyecto global. 

Francisco Ontañón documentó el ambiente de la capital 

para la serie Vivir en Madrid, que también se convertiría 

en un libro publicado por Kairós, editorial fundada por 

Salvador Pániker y que ha donado material sobre la 

realización del libro. Cierra la sala la serie de Joan Colom 

El Carrer, sobre el barrio barcelonés de El Raval.  

 

Gonzalo Juanes es el siguiente protagonista mostrando su 

obra en varios soportes. Vemos una proyección de 

diferentes series suyas en color, algo muy poco usual en 

aquella época, entre las que destacan Calle Serrano. En el 

Grupo Afal fueron Carlos Pérez Siquier y Juanes los 

fotógrafos que escogieron el color para profundizar en la 

realidad y en el tiempo que les tocó vivir, a conciencia de 

que el color era el lenguaje más contemporáneo, más 

apropiado para su descripción, no sólo por ser más 

“realista”, más conforme a la apariencia, sino por 

disminuir la distancia entre los seres retratados y el 

público espectador. En blanco y negro vemos el Álbum 

de Isabel, realizado en 1956 y la serie Gente de Asturias. 

 

 Gabriel Cualladó y Francisco Gómez fueron dos 

fotógrafos cuya obra es complementaria, y que realizaron 

varias exposiciones de manera conjunta. Ellos reflejan 

una misma época, pero desde perspectivas distintas para 

profundizar en cuestiones emocionales a través del 
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retrato, de los objetos, del paisaje y de las arquitecturas. 

Gómez y Cualladó están presentados por sus series 

“únicas”, en el sentido de que se han extendido a lo largo 

de su carrera cambiando de escenarios, temáticas y 

personajes para lograr una estética coherente y un fondo 

argumental semejante: Cualladó trabaja esa poética 

humanista a partir del retrato, así como Gómez lo hace a 

partir de las cosas inertes, los espacios urbanos y las 

arquitecturas.  

 

El trabajo de Carlos Perez Siquier con su icónica serie La 

Chanca, sobre el popular barrio de Almería, está 

realizado en color y en blanco y negro.Los fotógrafos que 

trabajan en un territorio se interesan por la descripción de 

la vida y las relaciones en un espacio acotado. El 

encuentro fortuito con sus habitantes es la característica 

más relevante en las maneras de trabajar. Junto a Pérez 

Siquier está Ricard Terré con su serie sobre Galicia y los 

rituales de peregrinación.  

 

En último lugar vemos los proyectos editoriales de 

Xavier Miserachs con la selección que compone el libro 

Costa Brava Show, un trabajo cuyo origen se encuentra 

en el año 1956, pero que no se llega a completar y 

publicar hasta 1967, y la maqueta completa de Ramón 

Masats para el libro sobre Los Sanfermines, realizado 

entre 1958 y 1962. También encontramos los trabajos de 

Julio Ubiña y Oriol Maspons. Socios y amigos durante 

muchos años, Ubiña presenta su reportaje sobre la muerte 

de la bailaora Carmen Amaya(1963), y el reportaje de la 

estancia de E. Hemingway en Pamplona. Oriol Maspons 

muestra sus Escenas españolas y la serie que el mismo 
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autor llamaba trabajos De glamour, fotografías sobre 

moda y en muchas ocasiones muy modernas para el 

contexto de la época en las que se realizaron. Leopoldo 

Pomés y su serie de Toros (1958) cierran el recorrido de 

la exposición 

 

Grupo AFAL: renovación de la fotografía en España  

 

Los núcleos más importantes de Afal, además de la sede 

de Almería, fueron los que se reunían en torno a la 

Agrupación Fotográfica de Cataluña, en Barcelona, el 

Casino de Comercio de Terrassa, la Agfoval de Valencia 

y la Real Sociedad Fotográfica de Madrid. Superando 

cualquier particularidad, el proyecto Afal siempre se 

entendió a nivel nacional, como sello de la fotografía 

española. El gran mérito de Afal consistió en la 

introducción de la “Joven fotografía española” en los 

certámenes extranjeros donde se pudo medir su talento en 

el contexto de la fotografía de vanguardia europea. Los 

más importantes fueron el Salon Albert I de Charleroi 

(Bélgica) y la Bienal de Pescara del año 1958. En 

diciembre de 1959 llevaron a cabo la exposición 

colectiva en París junto al grupo francés Les 30 x 40.  

 

En Afal, además de fotografías, se publicaron textos de la 

literatura fotográfica de la época, traducidos al español. 

En su sección de cinematografía, bajo la dirección de 

Guillermo Berjón, colaboraron críticos de altura como 

José María Berzosa, Joaquín de Prada, Manuel Michel y 

Ricardo Muñoz Suay. La interacción entre literatura e 

imagen fue una propuesta original de Afal desde sus 

primeros números. El buen criterio de Artero añadió 
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atractivo literario a la revista, con la inclusión de textos 

de los poetas Manuel Alcántara y Antonio Castro 

Villacañas, así como la selección de autores clásicos 

silenciados por la censura como los hermanos Machado, 

Unamuno, Valle Inclán, Azorín y García Lorca. Pero lo 

más novedoso de la revista fueron los portafolios 

monográficos, dedicados a fotógrafos tanto españoles 

como extranjeros.  

 

La revista tenía un alto nivel de exigencia. A pesar de los 

rudimentarios sistemas de impresión y la mala calidad de 

las tintas y los papeles, sus editores lograron un producto 

moderno y diferente en la compaginación, la selección de 

los tipos de letras y dibujos, la inclusión del bitono, las 

páginas desplegables y la manera de insertar la 

publicidad respetando los contenidos, nada habitual en 

las revistas españolas de la época.  

 

El Grupo Afal tuvo una clara vocación internacionalista. 

Sentían la falta de libertad que les impedía fotografiar 

abiertamente la sociedad en la que estaban inmersos y, 

aunque la hubieran fotografiado, la falta de posibilidades 

de hacer públicas las fotografías, de infraestructura 

editorial, de industria cultural, y la falta de exigencia de 

calidad en los distintos campos de aplicación de la 

fotografía (moda, publicidad, reportaje etc.), les suponía 

un serio hándicap. Y como extremo,aun habiéndolas 

publicado, el escaso retorno que tenían. No así la 

reacción que produjeron sus trabajos en el exterior.  

 

El gran mérito de Afal consistió en la creación de una 

tendencia: “La Joven fotografía española” que introdujo 
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en los certámenes extranjeros donde se pudo medir su 

talento en el contexto de la fotografía de vanguardia 

europea. Los más importantes fueron el Salon Albert I de 

Charleroi (Bélgica) y la Bienal de Pescara del año 1958. 

En Almería Afal organizaba, con motivo de “las fiestas 

de invierno”, una convocatoria a la que acudieron los 

mejores fotógrafos del país. Pero Afal creía que el mejor 

destino de la fotografía era la edición. Y, de hecho, sus 

productos editoriales, incluida la revista, fueron las 

iniciativas de mayor éxito internacional. 

 

Una aproximación a Afal: Donación Autric-Tamayo.  

Del 13 de junio de 2018 al 19 de noviembre de 2018 

Museo Reina Sofía. 4ª planta, Madrid. Comisariado:  

Laura Terré. Directora del proyecto:  Rosario Peiró. 

Coordinación : Carolina Bustamante y Concha Calvo.  

 

Un gran abrazo desde nuestra querida y culta Madrid, 

 

Félix José Hernández. 
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 Á la découverte de l’inventaire sentimental &   

patrimonial de La Nouvelle-Aquitaine 

 

           
 

Paris le 3 juillet 2018. 

 

Un grand livre, écrit avec  intelligence et sensibilité, dans 

un beau style, et richement documenté. Une oeuvre 

remarquable que nous invite à parcourir la Nouvelle-

Aquitaine. Bravo! 

 

Depuis le 1er janvier 2016, les anciennes régions 

Aquitaine, Limousin et Poitou-Charentes forment une 

seule entité : la Nouvelle-Aquitaine. C’est un fait majeur 

dans l’histoire de la décentralisation   française, ce 

territoire devenant la plus grande région de France (la 

quatrième en nombre d’habitants, avec près de 6 millions 

de personnes). Une région qui rassemble en outre 12 

départements, 25 grandes villes, un patrimoine à nul 
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autre pareil ; une région synonyme d’océan (720 km de 

côte), de glisse, d’investissement dans l’innovation et la 

recherche (3e région économique de France) ; une région 

au caractère rural affirmé (première région agricole 

d’Europe), profondément marquée par les cultures 

basque, occitane et d’oïl.  

 

Il était par conséquent indispensable qu’un grand livre, 

qu’un beau-livre, rende compte de la formidable richesse 

de ce territoire.  Pour mettre celui-ci en avant, nous 

proposons un concept éditorial inédit, une expérience à la 

fois ludique et pédagogique. Articulé en deux cents 

chapitres, tour à tour historiques,  gastronomiques, 

littéraires, sérieux ou insolites, le livre multipliera les 

formes rédactionnelles et sera illustré de plus de 500 

dessins et photographies contemporaines ou anciennes. 

Des témoignages de personnalités et de grands auteurs 

achèveront le portrait à la fois intime et pluriel de la 

région Nouvelle-Aquitaine. 

 

 La maquette générale de l’ouvrage, rythmée et flatteuse, 

le distinguera facilement des livres institutionnels trop 

souvent limités en terme de créativité et trop souvent 

passéistes.  

 

Un livre gourmand, intelligent, assumant un équilibre 

entre le savoir, les plaisirs et les curiosités pour des 

lecteurs résidents, éloignés ou visiteurs. 

 

Des dizaines de contributeurs : 
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Jean Harambat - Michel Déon - Sébastien Lapaque 

Frédéric Schiffter - Frédéric Mitterrand-Olivier Minne - 

Olivier Mony - Frédéric Beigbeder Léon Mazzella - 

André Boniface - Fabrice Gaignault Alain Gardinier  -  

Emmanuelle Debur…   

 

Vous tenez un guide qui ne tiendra dans la pioche, mais 

où se trouvent toutes les bonnes raisons de courir un pays 

à part entière, et de confondre la curiosité à l’amour : 

Surf - Périgord - Rock - Marché - Lascaux - Bd - Punk - 

Canard - Futuroscope - Cuisine - Art Roman - Chemins 

de Compostelle- Fromage - Férias - Laser Cognac & 

Armagnac - Rugby - Pin des Landes - Dialectes & 

Langues -Grand Parcs - Guinguettes... 

 

Á la découverte de La Nouvelle-Aquitaine. Inventaire 

sentimental & patrimonial. © Atlantica, Biarritz, 2018.  

Responsable d’édition : Sylvie Poupart. Photographie de 

couverture : © César Ancelle-Hansen. Illustrations :   

David Lanaspa © Da Coffee Time, sauf mention 

contraire. Conception graphique et mise en page : Julie 

Muñoaga. 24 x 30 cm - 352 pages -585 illustrations - 

28€. ISBN : 978-2-7588-0535-9  

 

Félix José Hernández. 
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         La Cátedra del Museo del Prado 2018 

 

                  
 
                           Jaime Cuadriello 

 

Madrid, 3 de julio de 2018  

 

 Querida Ofelia: 

 

La Cátedra del Prado 2018 se articulará a través de cuatro 

conferencias que tendrán lugar durante el mes de 

noviembre en el auditorio del Museo del Prado y se 

completará con un número equivalente de seminarios que 

serán de participación obligatoria y exclusiva para los 20 

becarios seleccionados, quienes además disfrutarán de la 

exención del pago de las tasas de matriculación.   

 

 El programa que configurará el ciclo de conferencias de 

la Cátedra del Prado 2018 revisará las figuras de cuatro 

destacados artistas, tres españoles trasladados a la Nueva 

España –el vasco Baltasar de Echave Orio (1548/58-

1623), el sevillano Sebastián López de Arteaga (1610-

1655), el valenciano Rafael Ximeno y Planes (1759-
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1825)-, y uno americano, el mexicano Juan Rodríguez 

Juárez (1675-1728), parte de cuya obra se encuentra en 

España gracias a los envíos de “los indianos”. Estos 

artistas, que trabajaron en períodos que representan 

cuatro momentos estilísticos de cambio y ruptura en el 

desarrollo de la pintura en América, transformaron el 

lenguaje pictórico y permitieron el establecimiento de un 

diálogo entre ambos lados del Atlántico, con referentes 

de la pintura española, aunque también muy receptivos a 

los modelos flamencos y los propios de la 

academiafrancesa e italiana. También son conocidos 

porque instauraron nuevos temas, géneros y formatos que 

generaron una tradición local.  

 

 Cuadriello reflexionará sobre la transformación, que en 

los últimos 35 años, han experimentado las narrativas 

sobre la “pintura colonial”, una pintura que ya está 

presente en los grandes museos internacionales a través 

de exposiciones antológicas o monográficas. Por eso, en 

los seminarios se estudiarán las distintas características 

de la imagen según sus peculiares intencionalidades y 

funciones en Hispanoamérica: instrumento de poder, 

medio de catequización o recurso para la promoción de la 

devoción. Imágenes que tanto para las élites indígenas 

como para criollos fueron un medio de identidad, 

memoria, conciencia y representación social.    

 

Jaime Cuadriello Historiador del arte y doctor en 

Historia por la Universidad Iberoamericana, es 

investigador en el Instituto de Investigaciones Estéticas y 

profesor de la Facultad de Filosofía y Letras de la 

UNAM. Miembro del Sistema Nacional de 
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Investigadores y de la Academia Nacional de Bellas 

Artes de Argentina, fue asesor académico del Museo 

Nacional de Arte y del Museo de la Basílica de 

Guadalupe.   

 

 Ha sido comisario de varias exposiciones temporales 

especializadas en el arte del virreinato y el México 

independiente como: Maravilla Americana (1989), 

Juegos de Ingenio y Agudeza (1994), Los pinceles de la 

Historia (1999), El Divino Pintor (2001), Zodíaco 

Mariano (2004), El Éxodo Mexicano (2010) y co-

comisario de Pintado en México: Pinxit Mexici, 1700-

1790 (2017).   

 

 Es autor de seis libros y más de un centenar de artículos 

referidos a los estudios regionales, la pintura 

novohispana, el guadalupanismo y la cultura simbólica. 

Su libro Las glorias de la República de Tlaxcala. O la 

conciencia como imagen sublime obtuvo el “Premio 

Atanasio G. Saravia” de Fomento Cultural Banamex y el 

ALAA Book Award otorgado por The Association of 

Latin American Art al mejor libro académico sobre arte 

latinoamericano. Ha sido profesor y conferencista en 

universidades del Perú, Argentina, España, Inglaterra y 

Estados Unidos.  

 

Cátedra del Prado 2018.  De la pintura a la era de la 

imagen: España/Nueva España  

 

 Ciclo de conferencias  
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Jueves a las 19.00 h, Auditorio del Museo del Prado. 

Plazas limitadas.  

 Jueves 8 de noviembre 2018  

Baltasar de Echave Orio, de la agenda contrarreformista a 

la implantación de un lenguaje local. 15901620.   

Jueves 15 de noviembre 2018  

Sebastián López de Arteaga, una pintura con identidades 

de ida y vuelta. 1640-1660.  

 Jueves 22 de noviembre 2018  

Juan Rodríguez Juárez y Antonio Palomino: los orígenes 

experimentales de una nueva escuela.  1700 1725.  

 Jueves 29 de noviembre 2018  

Rafael Ximeno y Planes, entre Valencia, Roma, Madrid y 

México: la Academia como estética y rectorado de corte. 

1780-1820.  

 

 Matriculación y tarifas  
 

Plazo de inscripción: 3 de julio al 22 de octubre de 2018.  

Las solicitudes se atenderán por riguroso orden de 

inscripción.  

Al final del curso se entregará un certificado de 

asistencia. Los admitidos confirmados al ciclo de 

conferencias deberán recoger la documentación 

acreditativa para el acceso al curso el jueves 8 de 

noviembre de 18.00 h. a 19:00 h en el Mostrador de 

Educación del Museo del Prado, entrada Jerónimos.            

 • General: 180 €              

• Estudiantes (50%): 100,00 €            

 • Profesores y profesionales del ámbito cultural (35%): 

117 €              

• Fundación Amigos del Museo del Prado (20%): 144 €  



Desde las orillas del Sena 

 486 

 Seminarios (exclusivos para becarios)  

 

El Museo del Prado otorgará 20 becas para jóvenes 

profesionales que no superen los 35 años y posean una 

titulación superior relacionada con los contenidos del 

curso.  La obtención de la beca supone la exención de las 

tasas de matrícula y la participación obligatoria en una 

serie de seminarios específicos que profundizan sobre los 

contenidos del curso, que tendrán lugar los viernes 

siguientes a la conferencias a las 10.00 h, en el Centro de 

Estudios del Museo del Prado (Casón del Buen Retiro, 

c/Alfonso XII, 28).  

 

 La selección de los becarios se realizará analizando su 

expediente académico, perfil formativo e interés por el 

curso demostrado mediante la presentación de un breve 

texto (500 palabras máximo). 

 

Plazo de presentación de solicitudes para becas: 3 de 

julio al 15 de octubre de 2018. El listado de becarios 

seleccionados se publicará a partir del 22 de octubre de 

2018 en la página web del Museo.  

 

Viernes 9 de noviembre 2018  

El debate nominal sobre términos y categorías: De lo 

colonial a lo mestizo, de la dependencia a las identidades, 

de la emancipación al colonialismo interno.   

 

Viernes 16 de noviembre 2018  

Las imágenes como representaciones y mediadores 

sociales: Del discurso y sus funciones, el poder y el 

contrapoder, los emisores y receptores: la agencia.  
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 Viernes 23 de noviembre 2018  

Movilidad e itinerario de las imágenes: Circuitos de 

intercambio y transferencia entre regiones, en tiempos de 

corta y larga duración.  

 

Viernes 30 de noviembre 2018  

Miradas y materiales: Visita comentada a las colecciones 

de pintura del Museo de América [con la colaboración de 

la doctora Rocío Bruquetas, restauradora del Museo de 

América].  

 

 Un gran abrazo desde nuestra querida y culta Madrid, 

 

Félix José Hernández. 
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Encuentro con el escritor Frédéric Couderec en La 

Casa de la América Latina de París 

 

           
 

                    Frédéric Couderec   
 

París, 4 de julio de 2018. 

 

Querida Ofelia: 

 

Asistimos ayer a La Casa de la América Latina de París, 

donde el escritor Frédéric Couderec, presentó su 

excelente libro "Aucune pierre ne brise la nuit", 

publicado por Éditions Héloïse D'Ormesson. Después de 

su intervención y la de  de una señora argentina, lacual le 

inspiró uno de los personajes de su novela, hubo un 

fructífero intercambio de impresiones con el público que 

llenó el auditórium. 

 

Ya escribí una reseña sobre ese magnífico libro, la 

puedes encontrar en la siguiente dirección: 

http://cartasaofelia.com/testing/mirar.asp?ID=3682 

http://cartasaofelia.com/testing/mirar.asp?ID=3682
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Espero que más temprano que tarde sea traducido a la 

lengua de Cervantes, pues desde el célebre filme 

argentino de Luis Puenzo  “La Historia Oficial”, hasta 

hoy día, no creo haber encontrado una obra que haga  

descubrir al gran público, el gigantesco drama vivido en 

Argentina : los desaparecidos, el tráfico de bebés robados 

a las madres después de asesinarlas, “los vuelos de 

muerte”, etc.  

 

Solo me queda darle las gracias a Frédéric Couderec por 

haber indagado seriamente para ofrecernos una novela de 

gran calidad. 

 

« Aucune pierre ne brise la nuit ». Roman de Frédéric 

Couderc. © 2018, Éditions Héloïse d’Ormesson. Photo 

de couverture © Romain Baillon / Millennium Images, 

UK. 14 x 20 cm. 320 pages. 19 €.  

SBN : 978-2-35087-456-2   

 

Un gran abrazo desde La Ciudad Luz, 

 

Félix José Hernández. 
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Índice: 
 

1-La collection idéale de Diane Venet. De Calder à   

Koons, bijoux d’artistes 

2-Roman Cieslewicz, la fabrique des images, au 

Musée des Arts Décoratifs 

 

3-Tombeau pour Rubirosa, de  Cédric Meletta 

 

4-Les Aventures extravagantes de Jean Jambecreuse,  

au temps de la révolte des Rustauds, d’Harry Bellet 

 

5- El nacimiento del Op Art. Victor Vasarely en el  

Museo  Thyssen-Bornemisza 

 

6- Los años decisivos de Chagall, 1911–1919,  en el 

Museo Guggenheim Bilbao 

 

7-Dia Al-Azzawi Sabra et Chatila & Institut du 

monde arabe de Paris 

 

8-Le Pinceau ivre de Lassaâd Metoui & Institut du 

Monde Arabe de Paris 

 

9-L’Épopée du Canal de Suez, des Pharaons au XXIe 

siècle 

10-La última comunión de San José de Calasanz de 

Goya, al Museo del Prado 

11-La Noche de los Museos 2018 en el Prado 
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12-Daimyo. Seigneurs de la guerre au Japon au 

Musée Guimet 

 

13-Les Trésors de la bibliothèque du Musée Guimet 

 

14-Expo Margiela 1989-2009 au Palais Galliera                   

 

15-Par les rafales, de Valentine Imhof 

16- Expo Shomei Tomatsu en la Fundación MAPFRE 

de Barcelona 

17-Le musée Maillol met à l’honneur l’oeuvre de 

Foujita. Peindre dans les années folles 

18- Tintoret. Naissance d’un génie, au Musée du 

Luxembourg 

 

19-El nacimiento de un genio: Il Tintoretto 

 

20-El  Monumento a la Jaba cubana 

21-Prise de vue : regards sur l’illustration italienne 

contemporaine 

22-El Mayo del 68 en la Biblioteca Nacional de 

España 

23-Dibujos de Luis Paret (1746-1799) en la Biblioteca 

Nacional de España 

24-El paisaje reconfigurado en el Centro Botín 
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25-Hoy 21 de mayo de 2018, cumplo 37 años de 

Libertad 

 
26-Régine Deforges  la femme liberté, de Frédéric 

Andrau 

 

27-Tres nuevas obras en el Museo del Prado 

28-Encuentro en París con el escritor Eduardo 

Sacheri 

29-Eusebio Sempere en el Museo Reina Sofía 

 

30-Encuentro con Juan José Millás en el Instituto 

Cervantes de París 

                         

31-Monet & Boudin en el Museo Nacional Thyssen-

Bornemisza 

 

32-Ou l'on apprend le rôle joué par une cravate, de 

Juan José Millás  

33-Christian Bérard clochard magnifique, de Jean 

Pierre Pastori 

 

34-Subodh Gupta à La  Monnaie de Paris  

 

35-Un respiro de Nairy Baghramian en el Palacio de 

Cristal del Retiro 

 

https://www.babelio.com/livres/Millas-Ou-lon-apprend-le-role-joue-par-une-cravate/1035546
https://www.babelio.com/livres/Millas-Ou-lon-apprend-le-role-joue-par-une-cravate/1035546
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36- El Museo del Prado expone El triunfo de la 

Muerte de Bruegel tras su restauración 

37- L’art de la médaille et l’Inde. Un rêve d’ailleurs   

 

38-Encuentro en Nápoles con la ilustradora Mónica 

Hernández 

 

39-El INAEM se suma a la celebración del 

Bicentenario del Museo del Prado con espectáculos de 

música, teatro y danza  

 

 40-Les Juifs de Bayonne. Des origines à la Révolution 

française 

                         

41-Malandar, de Eduardo Mendicutti 

 

42-¡Ay Carmita! ¡Cuántos recuerdos de la E.S.B. 

Felipe Poey y del Instituto de La Habana! 

43- La Biblioteca Nacional de España presenta La 

cámara de hacer poemas 

44-Catherine de Médicis la diabolique, d’ Henri 

Pigaillem 

45- Les Nouvelles Aventures du fakir au pays d’Ikea, 

de Romain Puértolas 

46-La II Semana Internacional de Cine de Santander  
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47-Aprendiendo a través del arte  en el Museo 

Guggenheim Bilbao 

 

48-El Espejo de Joana Vasconcelos en el Museo 

Guggenheim Bilbao 

 

49-Aucune pierre ne brise la nuit, de Frédéric 

Couderc 

 

50-Retratos de Lorenzo Lotto en el Museo del Prado 

 

51-Les déracinés, de Catherine Bardon 

 

52-Experiencias y situaciones de Artur Barrio en el 

Museo Reina Sofía 

                        

53-François  I
er

. Un roi entre deux mondes, de  Cédric 

Michon  

54-La Vie brève de Jan Palach, d’Anthony Sitruk 

 

55-La Maison de la Nouvelle-Aquitaine de Paris 

 

56-Artistes français en exil, 1870-1904. Les 

Impressionnistes à Londres 

57-Ecstasy and me. La folle autobiographie d’Hedy 

Lamarr 

58- Dadá ruso 1914-1924 en el Museo Reina Sofía 

 

59-La bellissima cattedrale di Crema 

60- Il Santuario Santa Maria della Croce di Crema 
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61-Il Palazzo Comunale & Il Torrazzo di Crema 

  

62-La boda de Chiara y Yuri en la bella Crema, Italia 

                  

63- En el Hotel Principe di Savoia de Milán 

 

64-Le Comptoir d’Aquitaine à Levallois Perret  
 

65-Las nuevas salas de la planta norte del  Museo del 

Prado  

 
66-A Cavallo del Tempo. L’arte di cavalcare 

dall’Antichità al Medioevo 

67-La frise chronologique murale illustrée du Centre 

Tchèque de Paris  

 

67-El reglamento, de Tony Peake 

 

68-Tant que se dresseront les pierres, de Marina 

Dédéyan 

 

69-“In lucem veniet”. Il pavimento del Duomo di 

Siena 

 

70-Testimonio de Roger Redondo. El personal de la 

oficina de Fidel Castro Ruz 

 

71-Ave Maria, de Sinan Antoon   

 

72-Arte de supervivencia en el Museo de Arte 

Contemporáneo de Castilla y León 
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73-Soirée Jan Palach en el Centro Cultural Checo de 

París 

 

74-Habanimages, la exposición en París de pintores 

cubanos  

 

75-Auto de fe de los nuevos inquisidores 

 

76-Una aproximación a Afal: Donación  Autric-

Tamayo en el Museo Reina Sofía 

 

 77- Á la découverte de l’inventaire sentimental &   

patrimonial de La Nouvelle-Aquitaine 

 

78-La Cátedra del Museo del Prado 2018                    

 

79-Encuentro con el escritor Frédéric Couderec en La 

Casa de la América Latina de París 
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Puede encontrar todas las  crónicas de este libro y de los 

40 libros anteriores en mi sitio web 
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Gracias al historiador cubano don Ferrán Núñez, 
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https://eldiariodelamarina.com/  

 

y también descargar gratuitamente en Google Drive los 

treinta y nueve  libros que reúnen todas las crónicas que 

he escrito desde mayo de 1981 hasta hoy día en español, 

francés e italiano en  la siguiente  dirección: 

 

https://drive.google.com/drive/folders/0B2JGTV0Z-

vJ5fkwyck1hbENQT2pDWC1ZLUFqZTBqVjZNQUR4

aGJWblllT09kYmpWeUhlSGc 

 

Todos los libros se pueden encontrar también en el sitio 

web de Bibliocuba, gracias a su director don  Miguel 

Ángel García Puñales, historiador  y sociólogo cubano,  

presidente de la ONGD Ceninfec (Centro de Información 

y Documentación de Estudios Cubanos): 

 

https://bibliocuba.net/ediciones-bibliocuba/cronicas-

coleccionables-libros-cartas-a-ofelia/ 
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https://bibliocuba.net/ediciones-bibliocuba/cronicas-coleccionables-libros-cartas-a-ofelia/
https://bibliocuba.net/ediciones-bibliocuba/cronicas-coleccionables-libros-cartas-a-ofelia/


Desde las orillas del Sena 

 498 

Desde Miami las ha publicado don Roberto A. Solera 

director de Cuba en el Mundo, en : 

 

 www.cubaenelmundo.com  

 

Mis más sinceras gracias a todos ellos por su 

colaboración desinteresada para difundir las Cartas a 

Ofelia. 
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