
Desde las orillas del Sena 

 1 

               Desde las orillas del Sena  
                        Tomo XXV  
                Serie “Cartas a Ofelia”  

 
                             
                                Félix José Hernández 



Desde las orillas del Sena 

 2 

 

 

 
 

                                      
                                      
                  
                            
                             

A : Giordana 
 
 
 
 
 
 
 
 
 
 
 
 
                                       

 



Desde las orillas del Sena 

 3 

                                                            
"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, 18 de junio de 2019. 

 

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 76 países a lo largo de estos 38 años, 

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

la Libertad, las relaciones con personalidades del exilio, 
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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. 

 

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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 Editado en Francia el Tomo XXIV de “Desde las 

Orillas del Sena”. N° 44 de la Serie Cartas a Ofelia 

 

 

 

               El autor en Le Pont de l’Alma. 

París, 19 de abril de 2019. 

Querida Ofelia: 

Acaba de ser editado en Francia mi libro de crónicas N° 

44 de la Serie “Cartas a Ofelia” con el título de “Desde 
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las orillas del Sena” (Tomo XXIV). Contiene 87 crónicas 

escritas en español, francés e italiano en 494 páginas.  

Puedes encontrar todas esas crónicas y los 44 libros en 

mi sitio web www.cartasaofelia.com cuyo webmaster es 

el ingeniero don Leonel Mena Valdés. 

Gracias al historiador cubano don Ferrán Núñez, director 

de Espa1@oles de Cuba, se pueden leer todas las 

crónicas en su página web : 

 https://www.facebook.com/diariolamarina/ y también 

descargar gratuitamente en Google Drive los cuarenta y 

cuatro libros que reúnen todas las crónicas que he escrito 

desde mayo de 1981 hasta abril de 2019, 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/ 

Desde Miami las ha publicado don Roberto A. Solera 

director de Cuba en el Mundo, en : 
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www.cubaenelmundo.com 

Desde las orillas del Sena. Tomo XXIV. Número 44 de la 

Serie “Cartas a Ofelia” Depósito Legal, abril de 2019. © 

Versión PDF para la web y edición en papel; diseño, 

maquetación, montaje y foto de la portada: Félix José 

Hernández Valdés. Editado en París, abril de 2019. Foto 

de la portada: El autor en Le Pont de l’Alma. 

Un gran abrazo desde la espléndida Ciudad Luz, 

Félix José Hernández. 
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       La escapada, de Gonzalo Hidalgo Bayal 

        

París, 20 de abril de 2019. 

La excelente pluma de Gonzalo Hidalgo Bayal, nos 

ofrece una magnifica novela sobre el regreso al pasado, 

gracias al reencuentro con un amigo de juventud, con los 

https://www.planetadelibros.com/autor/gonzalo-hidalgo-bayal/000029204
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sueños de aquella época que estuvo llena de desaliento. 

Una nueva obra maestra del autor sobre el tiempo que 

pasa inexorablemente y… que suele vencernos.  

 “El caso es que de pronto, hace dos meses, un sábado a 

media mañana, justo cuando acababa de comprobar que 

Los rateros seguían en el montón y cuando, libro en 

mano, me disponía a iniciar el rito de costumbre (el  

abuelo  dijo, Boon Hogganbeck, 276 páginas y dijo 

Everbe), advertí que alguien se situaba a mi lado y 

miraba de perfil el libro con la misma estrategia 

subrepticia con que en el metro algunos via jeros leen los 

titulares del periódico por encima del hombro del vecino 

(cuando se leían periódicos en el metro, cabría añadir y, 

teniendo en cuenta lo que sigue, no sería ningún 

despropósito añadirlo). Pensé que tal vez fuera el 

comprador accidental que los rateros llevaban 

esperando ya varias semanas y, como no quería que el 

librero perdiera una venta por mi azaroso pasatiempo 

(tampoco había asistido nunca in situ al desenlace del 

juego e ignoraba qué sensación me produciría el expolio, 

ver ¡con mis propios ojos! cómo Los rateros se alejaban 

definitivamente en otras manos), dejé de lado los 

restantes ingredientes del rito y me apresuré a devolver 

el libro al montón. Me equivocaba, sin embargo. No se 

trataba de un comprador y enseguida pude además 

comprobar que tampoco era exactamente el libro lo que 

había llamado la atención del paseante. Fue en el 

momento en que solté el libro y fue porque habló. Al 
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miserable nunca le abandona la miseria, dijo. Me volví 

entonces, con precaución, y me encontré (ganas me dan 

de recurrir a la antigua prosa enclítica: volvime y 

encontreme, incluso de abatir tan ascéticos pretéritos 

bajo sus viejas tildes: volvíme y encontréme) frente a un 

individuo un poco, muy poco, más alto que yo, cetrino, 

oscuro se diría, y desconocido. Hay gente pintoresca en 

todas partes y tal vez sobre todo en Madrid, en el centro 

de Madrid, de modo que pensé que me encontraba ante 

alguien de ese gremio del desvarío callejero. Me 

incomodó que el sujeto siguiera mirándome y decidí 

largarme. Fue entonces, ante mi perplejidad, cuando 

volvió a hablar. Bayal, dijo. Lo miré con desconcierto e 

incluso con vergüenza. Y no tuve otra reacción que 

recuperar, como escudo, Los rateros. Es cierto que en 

algunas, muy raras, ocasiones alguien me ha reconocido, 

en territorio cultural, cabría decir, y siempre me ha 

abrumado ese reconocimiento. Nunca, sin embargo, me 

había ocurrido con tan extravagante retórica. Ahora, 

además, tanto las primeras palabras del sujeto (la 

miseria de los miserables), como la sonrisa con que 

pronunció mi apellido, que me pareció moderadamente 

irónica, me hicieron pensar que no se trataba de un 

lector, sino de alguien a quien conocía. Podía tratarse de 

un antiguo alumno, pensé enseguida, alguien acaso 

sometido a las sevicias gramaticales y polivalentes del 

antiguo bachillerato (tuve en tiempos alumnos de mi 

edad, e incluso mayores, alumnos de horario nocturno, 
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aunque no creo que me llamaran nunca Bayal). De modo 

que allí estábamos los dos, ante Los rateros y, para mi 

vergüenza, incapaz de reconocer al pronto a quien me 

interpelaba y con la certeza de que tenía la obligación de 

reconocerlo. Quien te habla con esa confianza y ese 

humor o te conoce o es un bromista irredento. Y quien 

me hablaba no tenía aspecto de lo segundo. Bien 

conocido es el prototipo de simpático maleducado, un 

individuo verdaderamente insoportable. Con todo, 

recordando un reciente propósito, me contuve. Fue, creo, 

en primavera cuando alguien me llamó por mi nombre 

(solo el nombre) en el Postigo de San Martín. ¿Nos 

conocemos?, pregunté. Y nunca me arrepentiré lo 

suficiente de esa respuesta mía, aunque no era una 

respuesta culpable. Explicaré por qué. Soy mal 

fisonomista y más de una vez y más de dos me he visto en 

el trance de no reconocer a quien me saludaba (por lo 

general, como digo, algún antiguo alumno: es siempre 

mi primera idea) y, peor aún, de saludar a quien creía 

reconocer sin conocer. De ahí que en esta ocasión 

pretendiera recuperar del pasado la imagen de quien me 

hablaba. No era el caso. No nos conocíamos. Un lector, 

dijo. Y no hubo más. Se fue alejando y yo quedé (o 

quedeme) apesadumbrado. Porque supuse que había 

entendido de modo torcido mi pregunta, no como un 

intento de fijar el pasado, sino como una forma grosera 

de quitármelo de encima: ¿acaso nos conocemos como 

para que me llames por mi nombre en plena calle?, esto 
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es, como propia de un antipático maleducado, que es 

acaso categoría peor (así piensan los maestros). Me 

propuse entonces reaccionar siempre con prudencia y 

con buen humor en tales circunstancias, si es que acaso 

volvían a producirse. Ahí estaba, pues, ahora, en el 

pasadizo de San Ginés mirando a quien acababa de 

pronunciar la palabra «miseria» y la palabra 

«miserable» y sabiendo que esas palabras sí provenían 

del pasado pero sin conseguir fijarlas en qué tiempo ni 

en qué lugar. Fue entonces cuando dijo su nombre, no su 

nombre oficial, que tal vez en ese momento yo no hubiera 

recordado ni reconocido (el solo nombre, digo, sin 

apellidos, que por el hilo siempre se llega al ovillo), sino 

el nombre con que sabía que le llamábamos nosotros a 

sus espaldas tiempo atrás, mucho tiempo atrás. Foneto, 

dijo. Y me costó acomodar el semblante presente con la 

imagen antigua que no sé si recordaba o que se había 

ido acomodando con el tiempo en mi cabeza. Siempre he 

sabido que sería incapaz de trazar un retrato robot como 

testigo accidental de un crimen, ese al que luego 

persiguen con saña los asesinos para que no pueda 

prestar testimonio ante el jurado, y por eso tengo 

grabada con tinta indeleble en la memoria una frase de 

Poe: «Reconocemos a nuestro vecino, pero no sabemos 

dar razón de ese reconocimiento». Pues bien, allí estaba 

yo con el ejemplar de Los rateros nuevamente en la 

mano y allí estaba Foneto frente a mí y no era desde 

luego el Foneto que yo recordaba, aunque todo se hizo 
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presente de pronto, actualización de un déjà vu remoto y 

subterráneo.” 

El encuentro casual con un antiguo compañero de 

universidad del que no ha tenido noticia en cuarenta años 

sirve de estímulo al narrador para recuperar recuerdos y 

episodios de los viejos tiempos. Enseguida descubre que, 

en lugar de la brillante carrera intelectual que habría 

merecido, su amigo terminó hallando refugio en el 

quiosco que heredó de un tío, un negocio que ahora, 

recién jubilado, y sin continuidad comercial posible, dada 

la inexorable decadencia de la prensa, se muestra como 

ocupación propia de un tiempo extinguido. Después, 

mientras recorren los antiguos escenarios del Madrid de 

su juventud, el amigo evoca las relaciones ingenuas y 

remotas con las tres únicas mujeres que dejaron huella en 

su memoria. Hidalgo Bayal nos lleva a una época en la 

que dos amigos lo tenían todo por hacer y parecían vivir 

sin aliento, justo antes de que sus vidas tomaran el rumbo 

definitivo. 

«Siempre que leo un libro nuevo de Gonzalo Hidalgo 

Bayal, me reafirmo en que es uno de los más 

destacados novelistas españoles de las últimas 

décadas. No entiendo cómo todavía no ha obtenido 

un gran premio.» J. Ernesto Ayala-Dip, Babelia (El 

País) 
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“Averiguar por qué “un hombre brillante echa a perder 

su brillantez” hasta acabar de quiosquero en una ciudad 

de provincias es uno de los hilos narrativos de La 

escapada, la línea épico-bufa teñida de tonos 

melancólicos, a la que se suma la biografía lírico-

amorosa, no menos desdichada, pues en esa indagación 

la vida aflora como un “aprendizaje de la frustración o, 

en último extremo, de la desolación”. Y aun así, 

seguimos merodeando. Acaso porque de vez en cuando 

en el escaparate de una librería a uno le detiene un 

título: La escapada. ¿De Faulkner o de Hidalgo Bayal?» 

Ana Rodríguez Fischer. Babelia (El País) 

Gonzalo Hidalgo Bayal nació en Higuera de Albalat 

(Cáceres) en 1950. Es licenciado en filología románica y 

en ciencias de la imagen por la Universidad Complutense 

de Madrid, y ha sido profesor de literatura en Plasencia. 

Es autor de las novelas Paradoja del interventor, Campo 

de amapolas blancas, El espíritu áspero, La sed de sal y 

Nemo, y de los libros de relatos Conversación y La 

princesa y la muerte. 

La escapada. Gonzalo Hidalgo Bayal. Tusquets 

Editores. Colección Andanzas 937. © Gonzalo Hidalgo 

Bayal, 2019. Rústica con solapas - 14,8 x 22,5 cm – 304 

páginas – 18,00 euros - ISBN: 978-84-9066-639-5 

Félix José Hernández. 

https://www.planetadelibros.com/autor/gonzalo-hidalgo-bayal/000029204
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Giovanni Battista Piranesi en la Biblioteca Nacional 

de España 

                       

Madrid, 22 de abril de 2019. 

Querida Ofelia: 

El estudio y catalogación razonada del riquísimo fondo 

de estampas y libros, además de un precioso dibujo para 

su serie de las Carceri, de Giovanni Battista Piranesi 

(Venecia 1720-Roma 1778) conservado en la Biblioteca 

Nacional de España es el objetivo de esta exposición. 

Desde que, en 1936, Enrique Lafuente Ferrari realizara el 

primer y único inventario-catálogo razonado del fondo de 

Piranesi en la BNE, con alguna reimpresión posterior, no 

ha vuelto a estudiarse uno de los conjuntos de libros y 

estampas al aguafuerte más importantes que del 

arquitecto, grabador y teórico veneciano existen.  
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Es cierto que, tanto en Europa como en los EE.UU., 

durante los últimos cincuenta años, por mencionar sólo 

un pasado reciente, las exposiciones, los estudios, las 

aproximaciones literarias y poéticas, las antologías de sus 

textos, los catálogos razonados de su obra grabada y de 

sus dibujos, así como los de las colecciones de la misma 

en diferentes instituciones y museos han conocido una 

extraordinaria fortuna. En España, desde finales de los 

años setenta, también se han multiplicado las 

exposiciones, ediciones críticas de sus obras y ensayos de 

diferente carácter e importancia, aunque lo que resulta un 

tanto sorprendente –y por eso es inexcusable y necesario- 

es que no se hayan realizado estudios sistemáticos y 

razonados de las colecciones conservadas en diferentes 

instituciones, bibliotecas y museos, con algunas 

meritorias excepciones. 

Es, en ese sentido, en el que se hace casi obligado que el 

fondo de la Biblioteca Nacional de España, uno de los 

más extraordinarios conservados en España, junto con el 

de la Real Academia de Bellas Artes de San Fernando 

(sabiendo de la importancia de otros fondos, muchos de 

ellos compuestos por las estampaciones de principios del 

siglo XIX, obra de su hijo Francesco Piranesi), pueda ser 

estudiado y puesto en valor a la luz de las más recientes 

aportaciones bibliográficas sobre su obra.  

Más que una enésima exposición sobre Piranesi la aquí 

propuesta quiere convertirse también en el catálogo 

razonado y actualizado del extraordinario fondo 

conservado en la BNE, cumpliendo así una de sus 

principales funciones.  
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El fondo es tan rico que su estudio razonado lo habría de 

convertir en un catálogo de referencia: son muchas las 

variantes, estados y novedades que encierra.  

Por otra parte, la exposición de los Piranesi se enriquece 

con la presencia en la exposición y en el catálogo de 

colecciones de estampas y grabados de otros autores que 

influyeron notablemente en la obra del arquitecto y 

grabador veneciano, del siglo XVI al XVIII, de Palladio, 

Duperac o Juvarra a Fischer von Erlach, Vasi, Tiépolo o 

Canaletto, entre otros muchos.  

Se mostrarán cerca de trescientos grabados en su mayoría 

procedentes de la Biblioteca Nacional de España pero, 

también otros dibujos, objetos, esculturas y lienzos 

procedentes de otras instituciones españolas e italianas. 

Uno de los aspectos más atrayentes para el público son, 

sin duda, las series dedicadas a sus sueños y pesadillas 

representados de las Carceri (1745-1750 y 1761), las 

Opere Varie (1750), Il Campo Marzio dell’Antica Roma 

(1762) o la Raccolta di disegni del Guercino (1764). 

También están representadas otras obras de los siglos 

XVI y XVII que ayudaron a nuestro arquitecto a 

construir su imagen de Roma, de Pirro Ligorio a 

Overbek, de I. Silvestre a Falda, entre otros. 

Comisario: Delfín Rodriguez Ruiz. 

Comisaria técnica: Helena Pérez Gallardo 

 Información práctica: 
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Desde el 7 de mayo al 22 de septiembre de 2019. 

De lunes 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 Recoletos. 

Un gran abrazo desde nuestra querida y culta España, 

Félix José Hernández. 
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El grito silencioso. Millares sobre papel en el Centro 

Botín de Santander 

 

Manolo Millares. Pintura sobre papel. 70x95,5 cm 

Santander, 22 de abril de 2019. 

 Querida Ofelia: 

El Centro Botín presenta «El grito silencioso. Millares 

sobre papel», la primera exposición dedicada 

íntegramente a los trabajos sobre papel de Manolo 

Millares (Las Palmas de Gran Canaria, 1926 – Madrid, 

1972). Concebida única y exclusivamente para el Centro 

Botín, gracias a esta muestra es posible disfrutar de 
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numerosas obras inéditas y descubrir su trabajo a través 

de cuatro espacios que dividen de forma cronológica las 

diferentes etapas creativas de Millares.  

Comisariada por María José Salazar, miembro de la 

Comisión Asesora de Artes Plásticas de la Fundación 

Botín, la muestra se inscribe en la línea de investigación 

encaminada al conocimiento y difusión del dibujo en el 

arte español iniciada por la Fundación Botín en 2006. 

Considerada una de las facetas más interesantes y 

fecundas de los grandes maestros de nuestro país desde el 

siglo XVI hasta nuestros días, el trabajo de la Fundación 

Botín se plasma en una línea editorial pionera, que pone 

en valor la obra en dibujo de los grandes maestros 

españoles, y en una serie de exposiciones monográficas 

dedicadas a los artistas objeto de la investigación, como 

es el caso de esta muestra de Manolo Millares.  

La exposición, para cuyo desarrollo se ha contado con el 

apoyo y la colaboración de la familia del artista, podrá 

visitarse en el Centro Botín entre el 8 de junio y el 15 de 

septiembre, y reúne una selección de 100 trabajos que 

recorren cronológicamente la producción y las distintas 

etapas de Millares, aquellas que evidencian el nuevo 

concepto del dibujo que surge en esos momentos a nivel 

mundial y del que él es un claro exponente. Así, pueden 

verse creaciones de sus inicios en 1946, un tanto 

académicas, pasando por algunas de sus composiciones 

surrealistas, sus obras de influencia guanche y sus 
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pictografías, hasta centrarse en la producción que 

desarrolla entre 1955, cuando se traslada a la Península, y 

1971, meses antes de su temprano fallecimiento; obras de 

gran fuerza y personalidad, que le llevan a ser 

considerado uno de los creadores más importante de su 

época.  

Manolo Millares, cofundador del grupo El Paso en 1957, 

— junto a otros grandes artistas españoles como Antonio 

Saura, Manuel Rivera o Rafael Canogar —, y célebre por 

el uso de arpilleras, sacos, cuerdas y otros materiales en 

sus obras, es transgresor y brillante en sus trabajos sobre 

papel, como lo es en toda su producción. Es el impulsor 

de un cambio conceptual en el dibujo, considerado como 

una disciplina menor, al romper con un método que hasta 

entonces había permanecido anclado en España en los 

cánones del siglo XIX. El artista canario incorpora los 

cambios de las vanguardias internacionales en sus 

trabajos sobre papel, en una obra en la que predomina y 

se valora el gesto, la fuerza y el pensamiento, rompiendo 

con todo lo establecido. 

Toda su producción está basada en su entorno y es, sin 

lugar a dudas, un artista comprometido y en lucha 

constante con su momento histórico, social y cultural. 

Pertenece a ese grupo de creadores españoles que, con 

una infancia marcada por la guerra, surge en los oscuros 

años cincuenta conformando un movimiento que levanta 

la voz, mediante su obra, ante la situación social del país.  



Desde las orillas del Sena 

 24 

En su producción se pueden distinguir cuatro etapas: una 

primera autodidacta, de inicio y formación, de dibujo 

académico, naturalista (1945 - 1948); una segunda entre 

la investigación y la búsqueda, expresionista (1948 - 

1954); una tercera de consolidación e innovación plena, 

en la que el trazo es ya testimonio vital (1955 - 1963); y 

una cuarta (1964 - 1971) de plenitud, denuncia y fuerza, 

en la que su obra finalmente alcanza la madurez y abre 

un camino nuevo al dibujo en nuestro país.  

En sus trabajos sobre papel se detecta una constante a lo 

largo de toda su trayectoria, que sin duda desvela su 

evolución: desde retratos familiares con imágenes 

figurativas a composiciones de influencia surrealista o 

constructiva, para finalmente utilizar trazos deshechos, 

con grandes pinceladas, acordes con su pintura, 

empleando para ello tanto el grafito y la acuarela como la 

tinta china. 

Millares abre con sus dibujos una nueva forma de 

expresión, anulándolo como disciplina dependiente de las 

otras artes: en aquella época, el dibujo era utilizado para 

manifestar de manera sencilla y espontánea un proceso 

mental ligado en todo momento a la pintura o la 

escultura, como soporte primero o boceto de origen de la 

obra, por lo que era considerado un trabajo menor. El 

artista propicia un cambio no solo conceptual, sino en su 

aspecto externo, en el que el trazo y el gesto adquieren 

primacía frente a la línea, espontánea (exceptuando sus 
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primeros trabajos, anteriores a su llegada a la Península 

en 1955), con un claro predominio del sentimiento sobre 

la mera apariencia.  

El dibujo se libera para dar paso a obras en las que prima 

el color, aplicado incluso con pincelada gestual, 

expresionista. Se representan objetos o paisajes, pero sin 

cerrarse en la forma, y se prima, por encima de la 

similitud o la apariencia, su poesía o su musicalidad, su 

expresión y comunicación. Prevalece, por encima de la 

representación, el pensamiento, la idea. 

Las investigaciones sobre el potencial del dibujo llevadas 

a cabo por Jackson Pollock en los años cincuenta, 

influirán decisivamente en la forma de expresión y 

sistema de trabajo que desarrolla Millares en todas sus 

obras en papel, creando un conjunto acorde y 

consecuente que forma parte de la propia historia del 

dibujo en el siglo XX y que, a juicio de Mª José Salazar, 

comisaria de la muestra, retorna en cierto modo al 

pasado, a Extremo Oriente, con trabajos en los que 

unifica escritos caligráficos o poemas con imágenes, en 

tinta china o aguada. 

Estas «pinturas sobre papel», son una constante a lo largo 

de su trayectoria y conforman un claro exponente del 

nuevo concepto del dibujo, evolucionando desde las 

formas académicas en las que se busca la semejanza con 

el natural, a una obra en la que prima el valor intelectual 
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y que utiliza para plasmar ideas y pensamientos, en 

ocasiones como medio de comunicación y denuncia. Se 

produce en Millares una evolución pareja a sus 

momentos vitales, que desemboca en el exponente en 

nuestro país de los cambios que están surgiendo a nivel 

internacional. 

Por todo ello, la obra sobre papel que se presenta en esta 

exposición es un claro testimonio del «grito silencioso» 

que dominó su espíritu y trascendió a su trabajo. Millares 

fue un creador que supo sobrevolar su tiempo y sus 

circunstancias con el grito desgarrador y silencioso de su 

obra. 

 

RECORRIDO POR LA OBRA DE MILLARES 

Esta exposición se organiza en cuatro espacios que 

dividen de forma cronológica las diferentes etapas 

creativas de Manolo Millares. 

 

1. FORMACIÓN, INVESTIGACIÓN Y BÚSQUEDA 

(1945 – 1954) 

En este espacio encontramos 24 dibujos pertenecientes a 

los primeros años de creación del artista, divididos en dos 

periodos: de 1945 a 1948, correspondiente a una etapa 

inicial de formación y caracterizada por sus dibujos 

académicos y naturalistas; y de 1948 a 1954, etapa más 

centrada en la investigación y la búsqueda, expresionista. 
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Manolo Millares nace en Las Palmas de Gran Canaria 

(1926) en el seno de una familia liberal y culta, pero 

carente de recursos. La tinta y el papel, materiales 

económicos, son por tanto su primer vehículo de 

expresión. Los trabajos más antiguos que se conservan 

del artista son sus retratos –como Retrato de su padre-, y 

autorretratos en los que ya deja ver su facilidad para el 

dibujo y su enorme personalidad.  

De este periodo juvenil es Autorretrato, interesante por la 

madurez en la manera de componer y concebir la obra, 

apoyándose para ello en la doble imagen de un espejo. 

Este recurso lo utilizará muchas veces a lo largo de su 

vida, con muy buenos trabajos en los años cuarenta (de 

influencia surrealista) y cincuenta (en los que ya 

percibimos los cambios en el aspecto creativo). Otro 

tema recurrente será el estudio de sus manos, de las que 

podemos ver en la muestra varios trabajos a línea. De 

fecha indeterminada, están trazados con bolígrafo azul de 

forma rápida y sencilla, pero no por ello dejan de ser de 

gran precisión.  

En 1948, a partir de la lectura de Mi vida secreta de 

Salvador Dalí, se percibe una cierta y puntual influencia 

de este artista. Comienza un momento de transición 

(1948 - 1954) que el artista considera su segunda etapa 

de formación, claramente reflejado en el elegante Retrato 

de Elvireta. En esta época continúa dibujando 

intensamente al tiempo que incrementa su interés por la 
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poesía, algo que será una seña de identidad en todos sus 

trabajos posteriores, llegando incluso a incluir como 

referencia en sus dibujos el texto poético de otros 

creadores. 

A partir de 1951, comienza ya a elaborar una obra 

personal, identificativa con su entorno, que denomina 

Pictografías y que constituye una síntesis de su proceso 

creacional, en el que aúna el espíritu de sus artistas de 

preferencia, Joan Miró y Paul Klee, con su pasión por la 

arqueología y los signos e ideogramas primitivos 

canarios. Llama la atención el pequeño trabajo 

Pictografía y aborígenes, con clara influencia de Miró en 

la manera de componer y representar las figuras. 

Partiendo de la base de los aborígenes, concibe unas 

composiciones de temática guanche, un tanto áridas, en 

las que predominan los tonos de la tierra y en las que crea 

un universo mágico al que dota de cierto misterio; 

Pájaros y personajes es un claro referente de este 

momento, al igual que Sin título. 

Presenta por primera vez una obra fuera de su entorno en 

la I Bienal de Arte Hispanoamericano que se celebra en 

Madrid en 1951, y lo hace precisamente con una 

Pictografía que denomina Aborigen nº 1, pintura que se 

considerará trascendental años más tarde en el desarrollo 

del arte abstracto en nuestro país. 

En 1952 concibe unos cuadernos de prosa poética en los 
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que dibuja obras en relación con la tauromaquia. Los 

titula El niño toro, la corrida que no vi, con imágenes 

dinámicas que se mantienen al margen de la rápida 

evolución que estaba procesando. Su composición es 

lineal, ligera, igual que la serie titulada Toros de un año 

más tarde, en la que incluye la imagen del picador, a la 

que volvería años más tarde en dos trabajos plenamente 

informalistas. 

De este periodo es también el dibujo de un hombre a 

caballo, de cuya cabeza surge la «Cometa de mis 

sueños», como deja escrito en la caligrafía que 

esquematiza sobre el papel.  

Millares retoma elementos figurativos entre 1953 y 1954, 

pero surgen en esta ocasión con una atmósfera más 

poética, de trazo más suelto, cercanos sin duda a Picasso. 

Se percibe este modo de componer en sus tintas chinas 

Campesinos y La castañera, dibujo nº7. 

En 1953 contrae matrimonio con Elvireta Escobio y viaja 

por primera vez a la Península para asistir en Santander al 

curso “Arte abstracto”, que le abre las puertas en todos 

los sentidos y encauza su trabajo de forma definitiva. 

Emprende en 1954 un nuevo camino con un conjunto de 

obras, Muros y perforaciones, en las que simplifica las 

imágenes eliminando cualquier anécdota y, aunque 

permanece latente en ellas su mundo canario, se adentra 

en formas constructivas, más simplificadas y ciertamente 
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cercanas a la abstracción. 

2. MADUREZ ARTÍSTICA (1955 – 1963)  

Millares comienza un periodo de gran fuerza creadora 

que denota claramente su ruptura y su nuevo camino. 

Hay todo un proceso de depuración formal a medida que 

se adentra en el conocimiento del arte del momento, 

anclado en el informalismo. En la muestra podemos ver 

12 dibujos pertenecientes a esta etapa. 

En 1955 se traslada definitivamente a la Península. Esta 

ruptura supone una nueva etapa, más madura y reflexiva, 

más comprometida y acorde, desde el punto de vista 

estético, con el desarrollo de la vanguardia internacional 

y en la que la expresión y la materia dominan su trabajo. 

El año 1956 es clave en su evolución, ya que tras entrar 

en contacto con el arte de su entorno decide romper toda 

barrera estética y decantarse por la materia, incorporando 

en sus pinturas telas de saco y abriéndose a un nuevo 

mundo creativo: dota a sus pinturas de volumen, las rasga 

buscando la máxima expresividad. Es posible que esta 

utilización de la arpillera como soporte tenga su origen 

en las telas que envolvían las momias guanches que, sin 

duda, pudo contemplar en sus visitas al Museo Canario, 

como indican diversos estudios sobre el artista. 

En estos años sus trabajos en papel disminuyen, pero los 

que realiza guardan un resabio de trasfondo matérico: si 

perfora la arpillera, en sus papeles traza signos, pequeños 
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círculos semejando oquedades. Sus obras son también 

muy parejas en composición y tonalidad. En el primer 

caso, prima la materia misma del soporte; en el segundo, 

la idea primigenia que marca su trazo, siempre en tonos 

oscuros, negros, betunes, muy cercanos a la abstracción y 

de formas sencillas, a las que no otorga título alguno. 

Va depurando formas en lo que ya podemos denominar 

«pinturas sobre papel», etapa puramente transitoria, ya 

que dos años más tarde ejecuta obras claramente 

informalistas en las que la impronta del gesto es básica e 

incorpora las tintas chinas que esquematiza con pincel. 

Millares alcanza en estos años su madurez y desarrolla su 

propio lenguaje artístico, potencia con energía y vitalidad 

la línea, dominada por el gesto físico, en el que transmite 

sus propias vivencias.  

En 1957 participa en la creación del grupo El Paso y 

expone en la IV Bienal Internacional de São Paulo, lo 

que le consagra como una de las grandes figuras del arte 

internacional.  

Durante esta época elimina los títulos de todas las obras, 

también en sus trabajos en papel, que simplemente 

cataloga como Sin título. 

En 1958 crea los Homúnculos, que para algunos críticos 

representa al hombre destruido por la guerra, mientras 

que para otros es una rememoración de las momias 



Desde las orillas del Sena 

 32 

aborígenes del Museo Canario. Es el momento en el que 

incorpora el color rojo a sus creaciones, como nuevo 

sentimiento, que quedará como tono distintivo de su 

trabajo. Sin embargo, este color no surge en sus pinturas 

sobre papel hasta entrados los años sesenta y con él logra 

brillantes y armoniosas composiciones. 

Son escasos, pero muy interesantes los trabajos de este 

momento, en los que predominan el gesto y el negro 

como gama dominante, lo que está muy acorde con su 

generación. Entre ellos se encuentra uno dedicado a 

Georges Mathieu, rodeado incluso con un poema que 

debió de crear con motivo de la exposición del artista en 

las salas del Ateneo de Madrid. 

En un determinado momento, Millares entiende, al igual 

que el resto de los artistas de El Paso, que es utilizado 

culturalmente por el régimen político para dar 

internacionalmente una imagen de aperturismo, por lo 

que toma la drástica decisión de no volver a participar en 

ninguna muestra oficial. Se decanta por un arte 

comprometido, de denuncia, y participa activamente en 

defensa de los derechos sociales, civiles y culturales.  

Así entendemos sus trabajos para Ruedo Ibérico, la 

editorial más potente y significativa del exilio español 

que en 1962 crea los Cuadernos de Ruedo Ibérico; 

Millares ilustra los números de octubre y noviembre de 

1965 con siete dibujos que titula de un modo muy 
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significativo: Paredón, Hombre caído o Elegía a la paz. 

Con este mismo sentido desarrolla, entre 1963 y 1965, 

una dura serie denominada Los curas, con un lenguaje 

alejado de su obra anterior. Retoma en este periodo una 

figuración un tanto expresionista, quizá para dar más 

fuerza a los personajes; y, aunque trazados en blanco y 

negro, se sirve en ocasiones del rojo para acentuar bien al 

personaje o determinados aspectos del mismo.  

3. MOMENTO DE PLENITUD (1964 – 1968)  

 

En esta etapa de su proceso creador, ya de plena y total 

madurez, el artista se sirve de su obra para denunciar la 

situación política y social del país en un gesto de rebeldía 

y protesta, de ahí la potencia y la fuerza del trazo, junto a 

la agresividad del color en toda su producción. En esta 

muestra del Centro Botín se incluyen 31 dibujos de este 

periodo.  

El negro es la nota dominante de una obra que es más 

que nunca la potente expresión de su pensamiento. Son 

años en los que hace, incluso, una revisión de nuestra 

historia en relación a Felipe II y a la Inquisición. Su rabia 

contenida encuentra una salida en las caricaturas que 

traza de personajes políticos y del mundo del arte, duras, 

de excepcional semejanza. Queda en ellas palpable su 

fino sentido del humor en trazos rápidos a grafito o tinta. 

Paralelamente, ejecuta trabajos en los que el sexo está 
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muy explícito, como en Eva o Adán, en los que la imagen 

se vuelve algo más realista, con unos personajes 

aplastados por la propia existencia. 

En 1964 realiza obras en tres dimensiones, Artefactos 

para la paz, como respuesta a la conmemoración de los 

veinticinco años de paz franquista, que tienen su reflejo 

en varios dramáticos trabajos Sin título, en los que la 

fuerza y la potencia de una tercera dimensión parece 

querer surgir de la propia obra. 

Ese mismo año, y provocado por el fallecimiento de su 

padre, Millares concibe la carpeta Mutilados de paz, con 

cuatro serigrafías y un poema de Rafael Alberti, que 

dedica a su progenitor, «primer mutilado de paz que 

conocí», y que presenta por primera vez en la galería 

Pierre Matisse de Nueva York, en 1965. Con este mismo 

título, concibe cuatro trabajos entre 1965 y 1967. 

En esta época crea un gran número de pinturas sobre 

papel, trabajos en los que vierte su angustia y su tristeza, 

en composiciones desgarradas, donde predominan 

grandes masas negras como componente esencial y 

máxima expresión de su rabia contenida. Como trasfondo 

subyace su admiración por Goya y por sus pinturas 

negras, que están sin duda en la raíz de su trabajo. 

 

4. LOS AÑOS FINALES. LA LUZ EN SUS OBRAS 

(1969 – 1971) 
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De este último periodo se recogen 33 dibujos en la 

exposición; obras más luminosas, más poéticas, pero 

igualmente enérgicas.  

En 1969 se celebra el bicentenario de la gesta en el 

Orinoco del geógrafo, humanista y explorador alemán 

Alexander von Humboldt, por el que Millares siempre 

sintió admiración. Es por ello que crea diecinueve 

arpilleras que denomina Humboldt en el Orinoco y ocho 

ilustraciones. Realiza también un viaje trascendental al 

Sahara con Elvireta y un grupo de amigos; la luz del 

desierto y la fuerza de los paisajes trasciende a su obra en 

un aclaramiento de su paleta, en formas más dulcificadas, 

pero no por ello menos expresivas.  

A partir de este momento, el blanco domina su vida; 

surge con fuerza en toda su producción e, incluso, forma 

parte integral de la composición, tanto en las arpilleras 

como en los papeles que denomina Animales en el 

desierto, en los que traza a tinta china restos de animales, 

recuerdos y vivencias de su viaje, de forma ligera pero 

segura. Frente al barroquismo anterior, y aún con el 

negro como tono dominante, surgen obras más acordes 

con su nuevo espíritu más aposentado. 

En la casa de Matisse, en la Costa Azul, a donde acude 

con la idea de conocer a Picasso, inicia la serie de 

aguafuertes denominada Antropofauna (1970), trabajada 
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primero sobre papel y más tarde en arpillera; de nuevo la 

luz del lugar juega un papel fundamental en la claridad de 

la serie, en las que surgen de forma predominante las 

caligrafías y una nueva figuración. 

Concibe en este tiempo un gran número de obras, Sin 

título, en las que aúna la luminosidad del color con la 

armonía del trazo, y la utilización de la caligrafía como 

parte esencial de las mismas. En uno de estos trabajos 

utiliza como fondo un poema de Manuel Padorno escrito 

para la carpeta de obra gráfica Torquemada (1970), que 

hemos de leer de forma transversal, creando una 

armoniosa composición; en otros trabajos aparece su 

grafía con textos inspirados en documentos antiguos 

arqueológicos, pero siempre más sencillos en apariencia, 

y en los que domina un espíritu más poético que en 

trabajos anteriores. 

Dibuja a tinta china, sobre fondo blanco, animales 

descompuestos, formas amorfas, distorsionadas, 

sugerentes. Estos trabajos en papel tienen en cierto modo 

su correspondencia o relación con las arpilleras, aunque 

el material y el soporte establezcan las lógicas 

diferencias.  

Millares continúa por el camino de la lucha y la denuncia 

y, en 1971, recrea la serie Mussolini con tintas chinas, en 

la que plasma de forma ágil y desgarrada el final de este 

personaje, colgado tras su ejecución en la plaza del 
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Duomo de Milán junto a su amante, Clara Petacci.  

Ese mismo año, el Musée d'Art Moderne de la Ville de 

París organiza la exposición más importante sobre 

Millares realizada hasta el momento, de tal manera que el 

propio artista la considera la culminación de su 

trayectoria. Esta muestra es considerada por Juan Manuel 

Bonet como un «auténtico testamento estético», porque 

entiende que toda su última producción condensa en ella, 

de un modo magistral, su experiencia humana y artística. 

Y parece, en cierto modo, una premonición, ya que 

Millares fallece en Madrid en 1972.   

El trabajo de Manolo Millares es como un «grito 

silencioso», expresivo pero callado, en el que prevalece 

el gesto. Un grito de denuncia, potente y dramático que 

clama en tiempos oscuros, ante el momento que le ha 

tocado vivir. 

«El grito silencioso. Millares sobre papel» reúne obras 

del Museo Nacional Centro de Arte Reina Sofía, de la 

Fundación Juan March, del Museo Municipal de Bellas 

Artes de Santa Cruz de Tenerife, del Centro Atlántico de 

Arte Moderno de Las Palmas de Gran Canarias, de Caja 

Canarias y de coleccionistas particulares. 

EL GRITO SILENCIOSO. MILLARES SOBRE 

PAPEL  

 

Fechas: del 8 de junio al 15 de septiembre de 2019 
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Comisaria: María José Salazar, miembro de la comisión 

asesora de artes plásticas de la Fundación Botín.  

Centro Botín. Muelle de Albareda, s/n. 39004 Santander. 

 

Un gran abrazo desde nuestra querida y culta España, 

 

Félix José Hernández. 
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Giorgio Morandi y los Maestros Antiguos en el Museo 

Guggenheim Bilbao 

 

Giorgio Morandi Naturaleza muerta (Natura morta), 1956. Óleo 

sobre lienzo 36 x 45,7 cm. Fondation Mattioli Rossi, Suiza © 

Giorgio Morandi, VEGAP, Bilbao, 2019    

 

Bilbao, 21 de abril de 2019. 



Desde las orillas del Sena 

 40 

Querida Ofelia; 

El Museo Guggenheim Bilbao presenta Una mirada atrás: 

Giorgio Morandi y los Maestros Antiguos, un amplio 

recorrido por la obra de uno de los grandes pintores 

italianos del siglo XX que revela las relaciones entre sus 

naturalezas muertas y algunos de sus principales 

referentes en la historia de arte. Patrocinada por 

Iberdrola, esta muestra reúne por primera vez una amplia 

selección de las excepcionales pinturas de Morandi y 

algunas de las obras los Maestros Antiguos que 

influyeron en su práctica artística a lo largo de cuatro 

décadas, desde el período de entreguerras y hasta 

principios de la década de 1960. 

“Sentí que solo la comprensión de las obras más vitales 

que la pintura había producido a lo largo de los siglos 

pasados podría guiarme a la hora de encontrar mi 

camino.” –Giorgio Morandi. 

Morandi es un perspicaz estudioso de historia del arte, 

que tiene en cuenta múltiples referentes para formarse 

como creador. Esta presentación investiga tres de sus 

ascendientes, cada uno de diferente procedencia, 

centrándose en las referencias premodernas anteriores al 

siglo XIX: la pintura española del siglo XVII y la 

tradición del bodegón; los pintores boloñeses desde 

finales del siglo XVI hasta comienzos del XVIII; y las 

naturalezas muertas del artista francés del siglo XVIII 

Jean-Baptiste Siméon Chardin. Cada sección facilita una 
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nueva apreciación de algunas de las características más 

destacadas de la obra de Morandi: la teatralidad de los 

españoles, el naturalismo del Seicento italiano, y la 

intimidad y la geometría de Chardin. 

Nacido en Bolonia, Giorgio Morandi (1890–1964) se 

dedica desde 1920 a la investigación de la realidad 

objetual (botellas, jarrones, cajas, latas) y paisajística, 

que él reduce a sus formas esenciales. El artista configura 

sus objetos predilectos una y otra vez de maneras 

sutilmente diferentes, centrándose en las posibilidades 

infinitas que ofrece la representación de artículos 

domésticos triviales. Su pintura figurativa se diferencia 

del resto del arte pictórico del siglo XX por poseer una 

intensidad, belleza y atemporalidad únicas. Inspirados en 

los objetos más cotidianos, los bodegones de Morandi, 

extraordinariamente personales en cuanto a la 

composición, cromatismo y luz, llevan al extremo el afán 

de pureza, concentración y esencialismo del artista. 

A lo largo de su práctica, Morandi estudia diferentes 

escuelas dela pintura europea. Las naturalezas muertas 

que realiza desde la década de 1920 hasta la de 1960 

revela nel influjo del arte que estudió. Sin embargo, 

Morandi vio en persona tan solo unas pocas de aquellas 

pinturas que le inspiraron en museos y exposiciones; la 

mayoría las descubrió a través de reproducciones 

fotográficas, ilustraciones de libros y revistas o a través 

de historiadores de arte. 
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RECORRIDO POR LA EXPOSICIÓN 

Sala 305. Morandi y la tradición del bodegón. 

El conocimiento de Morandi delos artistas del Siglo de 

Oro español coincide con el redescubrimiento en Italia de 

estos maestros. El crítico e historiador del arte Roberto 

Longhi, que era amigo de Morandi, ya había llamado la 

atención sobre Diego Velázquez y Francisco de Zurbarán 

en sus escritos. A comienzos de la década de 1910, el 

artista y crítico florentino Ardengo Soffici reaviva el 

interés por Zurbarán, al que califica de vanguardista en 

un artículo que aparece en su revista moderna La Voce, 

publicación que Morandi leía. En 1930 Longhi comisaría 

la exposición Gli antichi pittori spagnoli della collezione 

Contini-Bonacossien la Galería Nacional de Arte 

Moderno de Roma, que es la colección de Maestros 

Antiguos más extensa de toda Italia, e incluye un 

conjunto impresionante de cuadros españoles del Greco, 

Murillo, Velázquez y Zurbarán. Su emplazamiento es 

significativo, ya que se trata del principal museo italiano 

de arte de los siglos XIX y XX, por lo que exhibir la obra 

de estos pintores en este espacio los categoriza como 

“vanguardia”. En la introducción al catálogo de la 

muestra de Contini Bonacossi, Longhi pone de relieve la 

importancia de la exposición especialmente para los 

artistas contemporáneos y describe a Zurbarán como el 

“mayor constructor de formas mediante la luz, detrás de 
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Caravaggio y por delante de Cézanne”, calificándole 

como artista proto-moderno.  

El interés de Morandi por los artistas del Siglo de Oro 

español se pone en evidencia a través de un episodio 

particularmente revelador en torno al Greco que tiene 

lugar hacia 1918–19. El crítico literario Giuseppe 

Raimondi, amigo de Morandi, recuerda una visita que 

había hecho a casa del pintor, en la que éste vio un 

pequeño libro sobre el Greco y, señalando una 

reproducción de una Asunción o una Anunciación del 

tamaño de un sello postal, Morandi había dirigido la 

atención de su amigo hacia unas flores ubicadas a los 

pies de los ángeles y los santos, afirmando: “Ningún 

pintor moderno ha pintado unas flores como estas. Tal 

vez solo Renoir...”. La atención que presta a las flores 

realizadas por el Greco es palpable en algunas de sus 

propias pinturas de flores. En esta primera se yuxtaponen 

los jarrones de Morandi con una copia del siglo XVII del 

Greco que demuestra el virtuosismo del Maestro Antiguo 

para la representación de plantas, la hiedra en este caso. 

También se incluyen en este espacio algunos bodegones 

de Morandi que evocan la composición armoniosa de las 

obras de artistas como Zurbarán y Meléndez. 

Sala 306. Morandi. Un nuevo incamminato 

En 1935, Robert Longhi publica su historia de la Escuela 

de Bolonia bajo el título Momenti della pittura 

bolognese. En él postula que la característica dominante 
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de la pintura boloñesa es la interpretación inmediata y 

expresiva del naturalismo. Resulta significativo que 

concluya su análisis con Giorgio Morandi, describiendo 

su obra como la de un nuevo incamminato (encaminado). 

Según la historia de Longhi, tras el Trecento y el arte 

anticlásico y expresionista que crea Vitale da Bologna, 

los “héroes” habían sido los tres hermanos Carracci: 

Annibale, Agostino y Ludovico, pintores barrocos en 

activo durante los últimos años del siglo XVI y 

comienzos del XVII .Los postulados de los Carracci 

perduran en la escuela de arte que fundan hacia 1582, la 

“Accademia degli Incamminati,”donde enseñan un estilo 

pictórico moderno construido sobre la base de las 

tradiciones artísticas establecidas. Asimismo, Longhi 

subraya el hecho de que Morandi indague en el pasado 

para encontrar su camino a través de la “aridez 

sumamente problemática” de la pintura moderna.  

Morandi presta atención a sus antecedentes barrocos e 

influencias posteriores, aunque se centra en elementos 

muy concretos de estas imágenes. El historiador del arte 

Francesco Arcangeli, también amigo del artista, recuerda 

que cuando estaba visitando la Pinacoteca Nacional de 

Bolonia, al contemplar la obra maestra de Guido Reni 

Virgen con el Niño en gloria y los santos patronos de 

Bolonia (también conocida como Retablo de la peste, 

1630), Morandi se detuvo en un detalle pequeño y trivial 

de la parte inferior del cuadro: una representación de la 

ciudad de Bolonia cuyo tratamiento relacionó con sus 
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propias ideas en torno a la composición. Aún más 

reveladora resulta la presencia de cuatro pequeños 

cuadros de Giuseppe Maria Crespi, artista boloñés que 

Longhi había destacado por su genialidad en su Momenti 

della pittura bolognese. Las escenas de género de Crespi 

a menudo muestran naturalezas muertas. En esta sala se 

reúnen algunas pinturas de Crespi en diálogo con las 

naturalezas muertas de Morandi. 

Sala 307: Espacio y matière: Chardin y Morandi 

Entre los Maestros Antiguos, Morandi admira 

profundamente al pintor francés de género Jean-Baptiste 

Siméon Chardin. Morandi es profético en su juicio, ya 

que el artista del siglo XVIII había sido, en gran medida, 

ignorado en Italia durante el período anterior a la 

Segunda Guerra Mundial. En las primeras indagaciones 

que hace sobre Chardin a través de publicaciones, 

Morandi pudo haber leído el artículo que el crítico de arte 

Henri de Prureaux publicó en 1911 en la revista de 

vanguardia La Voce, donde argumenta que Chardin había 

inventado la naturaleza muerta moderna autorreferente. 

Morandi ve por primera vez las reproducciones de las 

pinturas de Chardin en revistas francesas, como L’Amour 

de l’Art, durante la década de 1920. Por aquel entonces, 

en 1932, la revista Valori Plastici produce y distribuye 

(en Italia) una edición de la monografía profusamente 

ilustrada de André de Ridder sobre Chardin.  
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Morandi cuelga algunas de las ilustraciones del libro de 

De Ridder en las paredes de su estudio para tenerlas 

como modelos constantemente a la vista. Más reveladora 

resulta su visita al Kunstmuseum de Winterthur en junio 

de 1956. Durante su estancia, el artista visita la colección 

de Oskar Reinhart, donde puede ver dos Chardins: 

Naturaleza muerta con granadas y uvas (1763) y una 

versión de El castillo de naipes (después de 1735). De 

esta última, Morandi se fija especialmente en la 

“disposición de las cartas”, según el director del 

Kunstmuseum, Heinz Keller, que acompaña al artista 

durante su visita. Morandi reproduce después una serie 

de obras que evocan aspectos compositivos que aparecen 

en El castillo de naipes, de Chardin (ca. 1736–37), 

enfatizando la idea de serialidad que comparten ambos 

artistas. 

En esta sala se expone una selección de naturalezas 

muertas de Morandi al lado de una naturaleza muerta de 

Chardin, cuya composición incluye elementos similares. 

Más interesantes serán las obras de Chardin donde un 

joven está construyendo un castillo de naipes. Morandi 

emula las formas geométricas de dichos castillos de 

naipes en la disposición de las cajas que aparecen en 

muchas de las obras que se exponen en esta sala.  

Nacido en Bolonia, Giorgio Morandi (1890–1964) realiza 

sus intemporales bodegones, jarrones de flores y paisajes 

desde su estudio-dormitorio en su ciudad natal. Entre 
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1907 y 1913 asiste a la Academia de Bellas Artes de 

Bolonia y tiene un fugaz contacto con el Futurismo 

italiano, la vanguardia iconoclasta de su país. En 1919–

20 se une a figuras como Carlo Carrà y Mario Sironi, así 

como a Giorgio de Chirico, en el efímero movimiento de 

la Pittura Metafísica. Tras este interludio, Morandi se 

embarca en una búsqueda artística personal a través de la 

exploración del género de la naturaleza muerta y acaba 

por imbuir a los objetos inanimados de sus contenidas 

composiciones de una presencia casi antropomorfa. 

Coexistiendo con el surgimiento de la abstracción, el 

regreso al orden y la heterodoxia artística a nivel 

internacional que caracteriza la época posterior a la 

Segunda Guerra Mundial, la obra de Morandi desafía 

cualquier clasificación.  

DIDAKTIKA 

El espacio didáctico de esta exposición presenta varios 

juegos de observación con el título de Las miradas de 

Morandi. Una experiencia que parte del análisis de varias 

obras del artista que nos permiten ver en su trayectoria 

más allá del bodegón para incluir autorretratos o paisajes 

que esconden sus miradas a grandes maestros como 

Giovanni Bellini, Paul Cézanne, Giovanni Costa, Giotto, 

Nicolas Poussino Henri Rousseau. Participando de esta 

experiencia se descubren las formas de Morandi, su 

empleo de la luz y la sombra, la arquitectura de Bolonia, 

sus técnicas que van del óleo sobre lienzo al grabado, sus 
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visitas en Florencia a museos o galerías como los Uffizi, 

junto con el estudio de obras clásicas a través de 

publicaciones o postales de la época.  

Actividades 

Reflexiones compartidas 

Visitas únicas realizadas por profesionales del Museo. 

• Visión curatorial con Petra Joos, Comisaria de la 

exposición (8 mayo). 

• Conceptos clave con Luz Maguregui, Coordinadora de 

Educación (15 de mayo). 

*Patrocina Fundación Vizcaína Aguirre. Ciclo de cine: 

Tardes de cine “alla Morandi” (25-26 mayo). 

Una selección de obras maestras de la cinematografía en 

los que la impronta de Morandi se hace patente: de 

Federico Fellini a Luca Guadagnino pasando por 

Michelangelo Antonioni.  

Sesión creativa: Una mirada fotográfica a los bodegones 

de Morandi (17y 24 de mayo). 

Taller de iniciación a la fotografía con el bodegón como 

estrella invitada. Jarrones, velas, flores, frutas, calaveras 

y la particular mirada sobre Morandi de la artista Elssie 

Ansareo, cuya obra forma parte de la Colección Propia 

del Museo. 
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Un gran abrazo desde la culta Bilbao, 

Félix José Hernández. 
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El giro notacional en el Museo de Arte 

Contemporáneo de Castilla y León 

 

 
 

León, 19 de abril de 2019. 

 

Querida Ofelia: 

 

MUSAC, Museo de Arte Contemporáneo de Castilla y 

León, presenta desde el 26 de enero El giro notacional, 

una exposición colectiva que reúne obras de 70 creadores 

nacionales e internacionales que expanden, cuando no 
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directamente transgreden, el concepto de notación y sus 

funciones tradicionales.  

 

Entendemos por notación —el gesto o el hecho de 

anotar— un sistema de signos convencionales que se 

adopta para expresar conceptos matemáticos, físicos, 

musicales, etcétera. Si de esta definición extraemos la 

palabra “convencional”, la forma de entender la notación 

se extiende más allá de los lenguajes formales, hasta 

sumergirnos en territorios artísticos donde todo puede ser 

inestable, frágil y abierto, para hacer que todo sistema 

comunicativo se abra y se adapte a la visión del creador.  

Son estos lenguajes los que trata de pulsar y dar 

visibilidad este proyecto comisariado por José Iges y 

Manuel Olveira y que reúne 115 obras de en torno a 70 

artistas, entre los que se encuentran Elena Asins, John 

Cage, Merce Cunningham, Darío Corbeira, Analivia 

Cordeiro, Philip Corner, Carlos Cruz de Castro, Esther 

Ferrer, Barbara Held / Benton C Bainbridge, Concha 

Jerez, Tom Johnson, Le Corbusier, Josep Maria Mestres 

Quadreny, Julie Mehretu, La Ribot, Valcárcel Medina, o 

Zaj , ente muchos otros. 

 

 Las obras presentes en la exposición, entre las que 

encontramos vídeo s, obras plásticas de diversa 

naturaleza, partituras, piezas sonoras, instalaciones u obra 

documental; muestran una serie de prácticas creativas 

que permiten codificar formas para "escribir", representar 
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e indicar lenguajes que traducen la realidad, traducen 

lenguajes entre sí o permiten descodificarlos e 

interpretarlos. Son, pues, "herramientas" para representar, 

traducir y codificar territorios de todo tipo: físicos, 

geográficos, mentales, emocionales, sociales, 

conceptuales, lingüísticos, etc. que se articulan como 

modos de representación y de expresión de sonidos, 

movimientos, espacios... pero con un giro que los aleja de 

la mera notación convencional. 

 

Para dar cuenta de la complejidad del uso creativo de la 

notación, la exposición se organiza en torno a cinco 

temas genéricos: las notaciones relacionadas con lo 

musical y lo sonoro, las notaciones cinéticas del 

movimiento, las notaciones cartográficas y espaciales, las 

notaciones del cálculo y la ciencia y, por último, las 

notaciones del pensamiento. 

 

La notación puede convertirse en obra gráfica (partitura o 

poema visual), pero puede ser también un repositorio, un 

soporte de memoria. En otros casos es un conjunto de 

instrucciones cifradas para la interpretación musical, la 

acción o el movimiento (performance, danza, o 

improvisación). Se puede, de ese modo, llegar a 

configurar unos mapas para la acción individual o grupal, 

lo que implica anotar haciendo uso de los recursos de una 

ciencia como la cartografía, la cual es también utilizada 

como mero objeto encontrado para desplegar, en un 
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juego de ida y vuelta, obras soportadas por mapas o 

mapas que registran acontecimientos. De nuevo, la 

acción artística se sitúa a ambos lados del proceso.  

 

En esa realimentación entre códigos cifrados y más o 

menos normalizados, la palabra puede ser una partitura 

con instrucciones para desarrollar eventos o para 

provocar sonidos en su oralización. Pero con los 

lenguajes informáticos también se escribe: en su caso, sus 

instrucciones toman la forma de algoritmos que permiten 

disparar procesos para recoger resultados visuales o 

sonoros, datos que planifican comportamientos sobre y 

con muy diversos materiales. 

 

Está además la notación matemática, y ahí encontramos 

de nuevo la polivalencia de un trazo, del número y la 

fórmula. De la investigación científica a la geometría y a 

la arquitectura, pasando por los asientos contables o 

notariales que el artista utiliza descubriendo su potencial 

estético en una práctica que toma su legitimación del arte 

de concepto. En definitiva, si se concibe la notación 

como generadora de una ingente cantidad de objetos y 

conformaciones visuales -entre los que se encuentran 

también los cuadernos de notas, los bocetos y guiones 

como terrenos de paso del pensamiento a la obra- lo que 

esta exposición pretende también es arrojar otras miradas 

y otras valoraciones sobre ellos, iluminarlos desde un 

ángulo diferente al habitual, recuperar discursos que 
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estaban ahí pero que, al relacionar unas obras con otras, 

al ponerlas en diálogo, cobran presencia y les hacen 

ganar nuevas dimensiones argumentativas. 

 

CINCO APARTADOS TEMÁTICOS1.  

 

Notaciones musicales y sonoras 

 

La partitura como campo de operaciones semánticas, 

simbólicas y estéticas ha venido desbordando el ámbito 

estricto de la práctica musical desde la segunda mitad del 

siglo pasado. Los compositores la han empleado para 

nuevas estrategias interpretativas al servicio de la obra 

abierta, las sugerencias visuales, las “event scores” o la 

música basada en la acción. Todo ello, investigando en 

unas nuevas grafías y recursos notacionales que buscan 

hacer posible una nueva expresividad sonora y que, de 

paso, refuerzan el interés puramente visual de esas 

creaciones. 

 

En la música electrónica han sido habituales los 

esquemas, que en ocasiones han precedido y en otras han 

registrado posteriormente los resultados del laboratorio. 

Eso mismo ha venido ocurriendo con formas gráficas que 

han surgido como testigos de grabaciones de campo. Y 

traspasando en el límite del sentido tradicional de la 

notación, encontramos puros procesos sonoros que la 
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tecnología traduce como formas luminosas sobre una 

pantalla.  

 

Los poetas, por su parte, han venido experimentando 

desde la página y más allá de ella con los signos propios 

del lenguaje, dislocando su valor semántico en favor de 

la pura plasticidad, pero también introduciendo otro tipo 

de elementos visuales. En un paso posterior, han venido 

explotando el potencial de esos trabajos para generar 

resultados sonoros en prácticas cercanas a la acción.  

 

Notaciones cinéticas de movimiento 

 

Más allá de los ejemplos provenientes de música basada 

en la acción, que se abordan en otro apartado, muchos 

autores han venido anotando sistemáticamente su 

ocupacióncinética del espacio y sus acciones a desarrollar 

en el tiempo. Es el caso de los coreógrafos. Numerosos y 

muy variados son los ejemplos en ese sentido, como 

también lo son entre los performers, seguramente porque, 

como sucede en otras disciplinas artísticas, una parte del 

resultado se traduce en unos modos de anotar que forman 

parte del proceso creativo y que son casi prerrogativa 

exclusiva de quien los firma.  

 

Así, algunas de las figuras más elogiadas de la 

coreografía contemporánea han dado a esos trabajos 

visuales el título tan explícito de “Notación de danza”. 
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En el caso de los performers encontramos dibujos y 

cuadernos de notas que, en el fondo, muestran los 

procesos seguidos en la formulación de las propuestas —

casi siempre ligadas al autor o autora también como 

intérprete— cuando no buscan hacerlas accesibles a 

futuros performers más allá del propio autor/a.  

 

Estamos ante un campo híbrido donde algunos creadores 

toman impulso desde disciplinas diversas, lo que 

tampoco es raro en el corpus de obras que aquí se 

muestran en las distintas secciones. 

 

 Notaciones cartográficas y espaciales.  

 

El trazado de signos convencionales sobre diversos 

soportes ha servido desde tiempos antiguos para dejar 

constancia de nuestro conocimiento del mundo. Pero la 

diferencia entre el mapa y el territorio ha permitido a una 

ciencia como la cartografía evolucionar con ayuda de los 

satélites y al artista apoderarse de todo tipo de superficies 

para convertirlas en soporte de su trabajo o en punto de 

partida del mismo. En algunos casos, ligados a la acción 

visual, sonora, urbana; en otros, al gesto que deja 

constancia de lo pensado, lo imaginado.  

 

El mundo quizá pueda resumirse en una isla, pero 

también la ciudad es campo de operaciones que nos 

invita a la acción y a la medición. Si todo es 
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cartografiable, todo sería también, en un juego de ida y 

vuelta tan propio a las obras que aquí se exhiben, ser 

capaz de convertirse en arte: eso quiere decir que de un 

mapa celeste hacemos música, que todo mapa es el 

recuerdo de una vivencia o que algunos signos pueden, 

llegado el caso, tomar la forma de un mapa.  

 

Imágenes de pensamiento 

 

Muchos de los materiales documentales expuestos en las 

diferentes secciones surgen como imágenes de 

pensamiento, es decir, son traducción en distintos 

sistemas denotativos de una actividad mental que va de la 

pura ideación a su plasmación sobre algún soporte. 

 

Sin embargo, entendemos que merece la pena abrir un 

apartado que muestra hasta qué punto esa actividad se ha 

extendido a áreas como la literatura, la arquitectura o la 

filosofía, constituyéndose esa actividad en punto de 

partida imprescindible para trabajos ya históricos dentro 

de esos campos. Los soportes empleados han sido de lo 

más variado: hojas de papel, cuadernos o libros de artista, 

registros sonoros y visuales. En el fondo, son borradores 

a partir de los cuales encontramos otras maneras de 

acercarnos a las obras que de ellos surgieron. 

 

Notaciones de cálculo y ciencia 
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Empleada por los artistas como un motor generador de 

formas, la notación ha dado los resultados más diversos 

en la práctica algorítmica, cuando la propia obra surge de 

la negociación con un dispositivo informático. Con esa 

escritura tan escondida como especializada se han creado 

formas visuales y musicales, pero también se han 

realizado instalaciones.  

 

El cálculo es tan propio a esos trabajos como a obras que 

están en la frontera entre la partitura sonora y la 

sugerencia geométrica, o en aquellas que, una vez más a 

lo largo de esta exposición, saltan de sus orígenes y 

materiales anartísticos, sean estos circuitos integrados o 

nóminas, a una estilización-estetificación de los mismos. 

 

NOTAS BIOGRÁFICAS DE LOS COMISARIOS 

 

José Iges (Madrid, España, 1951)  

 

Compositor y artista multidisciplinar. Ingeniero industrial 

y doctor en Ciencias de la Información. 

 

Entre 1985 y 2008 dirige el programa Ars Sonora en 

Radio Clásica (RNE). Ha sido miembro fundador y 

coordinador del grupo Ars Acustica / UER (1999-2005), 

así como presidente de la AMEE (1999-2002). Junto a la 

artista Concha Jerez realiza instalaciones, performances, 

conciertos InterMedia, radioarte, vídeos y obra gráfica. 



Desde las orillas del Sena 

 59 

Ha compuesto obras para cinta y para soporte digital, 

para solistas acompañados de electrónica en vivo o gr 

abada y para conjuntos instrumentales. Ha desarrollado 

asimismo diversa obra gráfica y vídeo performances. 

Imparte conferencias, cursos y talleres sobre arte sonoro 

y radioarte.  

 

Es además ensayista, productor, organizador y comisario 

de eventos y exposiciones sobre esas materias. Entre sus 

comisariados, destacamos las exposiciones 

internacionales sobre instalaciones y esculturas sonoras 

“El espacio del sonido/El tiempo de la mirada” (Koldo 

Mitxelena Kulturunea, San Sebastián, 1999), 

“Resonancias” (Museo Municipal, Málaga, 2000) y 

“Dimensión Sonora” (KM, San Sebastián, 2007), así 

como la exposición monográfica “Vostell y la Música” 

(Museo Vostell Malpartida, 2002-2003), la IMuestra de 

Arte Sonoro Español, MASE (Córdoba-Lucena, 2006), el 

proyecto de soundscapes "Islas Resonantes" (2009) o la 

exposición "ARS ACUSTICA DOCUMENTAL" 

(Barcelona, 2012). En 2016 ha sido comisario invitado 

por la Fundación Juan March para la serie de 

exposiciones “Arte sonoro en España, 1961-2016”, 

celebradas en Palma de Mallorca, Cuenca (Museo 

Español de Arte Abstracto) y Madrid. En 2017 ha sido 

comisario de la exposición “espacio. sonido. silencios” 

para el Museo Patio Herreriano de Valladolid. En 2018 

realiza una nueva versión de las exposiciones de la 
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Fundación March para el Museo Tamayo de México, 

bajo el título “Escuchar con los ojos”. 

 

Es autor del volumen biográfico Luigi Nono (Ed. CBA, 

Madrid, 1988), de una tesis doctoral titulada “Arte 

Radiofónico” (Univ. Complutense de Madrid, 1997), 

editor del libro “Ars Sonora, 25 años” (Ed. Iberautor, 

Madrid, 2012), co-editor del catálogo de la exposición 

“Escuchar con los ojos. Arte sonoro en España (1961-

2016)” (Fundación Juan March, Madrid, 2016) y autor 

del libro “Conferencias sobre arte sonoro” (Árdora, 

Madrid, 2017).  

 

Manuel Olveira  

 

Manuel Olveira Paz es desde junio de 2013 director del 

MUSAC, Museo de Arte Contemporáneo de Castilla y 

León. Es licenciado en Historia del Arte en la 

Universidad de Santiago de Compostela (1987) y en 

Bellas Artes por la Universidad de Barcelona (1994).  

 

En 2010-2011 fue director de ‘Ágora’, Centro cultural 

para el progreso social de La Coruña; de 2005 a 2009 

director del Centro Gallego de Arte Contemporáneo, 

CGAC; de 2001 a 2005 director de Hangar, Centro de 

producción y de artistas en residencia de Bar celona. 

Entre 1998 y 2001 fue Jefe del departamento de 

educación del CGAC; 1997-1998 director del programa 
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educativo para adultos ‘Cambiar la mirada’ del CGAC; 

1996 coordinador de la feria de arte contemporáneo ‘III 

Foro Atlántico de Arte Contemporáneo’. 

 

En cuanto a los proyectos de producción e investigación, 

en su currículum figura en 2012-2013 el Encuentro 

‘Artes por la integración’; en 2006-2008 ‘Proyecto-

Edición’ del CGAC, Fundación Luis Seoane y MARCO; 

en 2004-2005 el ‘Processos Oberts’ para el 

Ayuntamiento de Terrasa y Hangar de Barcelona; o en 

1999-2000 ‘Lost in sound’ para el CGAC. 

 

Cabe destacar que ha comisariado las siguientes 

exposiciones a lo largo de los últimos años, en MUSAC: 

en 2018 "Cómo vivir con la memoria", "TLALAATALA. 

José Luis Castillejo y la escritura moderna" (junto a 

Henar Rivière), 2017 "Babi Badalov. To Make Arte to 

Take Clothes Off"; en 2016 “Como hacer arte con 

palabras”; en 2015 ‘Valcárcel Medina. De ayer a hoy’ y 

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

en MUSAC; en 2013 ‘Conferencia performativa: nuevos 

formatos, lugares, prácticas y comportamientos artísticos’ 

en MUSAC y “las bienvenidas están en todas partes” en 

el CAAC; en 2012 ‘Método: Montaje’ Fundación Luis 

Seoane La Coruña; 2009 ‘Parallel Walk en CGAC; 2008 

‘Otra geografía’ Centro Hispanoamericado de Cultura, 

La Habana; ‘Máis lugares’ en CGAC; 2007 ‘Julia 

Montilla’ y ‘Francesc Ruiz’ Fundación Luis Seoane; 
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2007 ‘Lara Almarcegui’ en CGAC; 2006 ‘Destino 

Santiago’ Instituto Cervantes de Sofía, Bulgaria; ‘Martrín 

Pena’ en MARCO; ‘Cuentos digitales’ en CGAC; 2004 

‘Olladas oceánicas’ Museo do mar, Vigo; 2003 

‘Exploracions’, La Capella, Barcelona; 2000 ‘Transplant 

Heart’ en Santiago y Helsinki; 1999 ‘Inflight Magazine’ 

en CGAC; ‘Promesas e amenazas da arte electrónica’ 

Casa das artes de Vigo; 1998 ‘Outra mirada’ CGAC; ‘We 

must be over the rainbow’ en CGAC; o 1997 ‘Nut: 

mudanzas’ en CGAC.  

 

Una selección de su actividad en programas de cine y 

vídeo queda patente en 2006 ‘VideoZone3: The 3rd 

International Video-Art Biennial in Israel’, The Center 

for Contemporany Art, Tel Aviv, Israel; 2005 ‘’Visionen 

aus Barcelona’, Kornhausforum, Berna, Suiza; 2004 ‘O 

lugar do corpo’, Imaxinarte, Centro ON, Caixa Galicia, 

La Coruña; ‘Nuevas producciones’, Mediateca, 

Caixaforum, Barcelona; 2003 ‘Scan Around’, Warsaw 

Electronic Festival, Varsovia, Polonia; ‘Hangar a Loop’, 

Loop Videoart Fair, Barcelona; 2002 ‘El cuerpo en un 

mundo polisensorial’, Peñaranda de Bracamonte; o 1999 

‘Plataforma de vídeo’ en CGAC.  

 

Ha escrito numerosos textos en catálogos y revistas 

especializadas. También ha publicado el proyecto 

editorial Complot (Ayuntamiento de Terrassa y hangar, 

2004) y los libros de entrevistas Entre-vista (CGAC, 
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2008) y Conferencia performativa (MUSAC, 2014). Es 

asimismo autor de la novela ‘Todo el tiempo del mundo’, 

publicada por la editorial Los Libros de Rocamadour en 

2015 y del libro de poemas "Muero todos los días" 

(2015). 

 

Fechas: 26 de enero - 15 de septiembre de 2019. Lugar: 

MUSAC. Salas 4 y 5. Dirección: Avda. Reyes Leoneses, 

24. 24008 León. Teléfono: 987 09 00 00 Horario de 

apertura: Martes-viernes de 11:00 a 14:00 y de 17:00 a 

20:00 h. / Sábados, domingos y festivos de 11:00 a 15:00 

y de 17:00 a 21:00 h. Lunes, 25 de diciembre y 1 de 

enero cerrado. 

Un gran abrazo desde nuestra querida y culta España, 

Félix José Hernández. 
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      Un écrivain bâillonné, de Jack Thieuloy 

                       

Paris le 25 avril 2019. 

Ce livre nous plonge dans le combat frustré du don 

Quichotte Thieuloy, contre les moulins à vent des 

maisons d’édition françaises. Il s’agit d’une œuvre 

surprenante !   

« On répète que les écrivains maudits n’existent plus. 

Tiens ! Mon œil. » 

« On peut faire l'hypothèse que c'est devant les 

difficultés qu'il rencontre  à faire publier L'Eau double 

que Thieuloy s'invente en paria, en réprouvé de l'édition, 
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à qui l'on ferait payer ses combats et ses engagements. 

En vérité, on l'a dit, il collectionne les lettres de refus 

depuis toujours et, comme nombre de ses livres, c'est à 

ses excès, ses longueurs, son aspect touffu que L'Eau 

double doit les réticences qu'elle suscite, comme en 

témoigne sa correspondance avec les éditeurs auxquels 

il propose  le texte. Sans doute savent-ils par ailleurs 

qu'il n'est pas auteur à se reprendre ni à se couper, et 

que le travail avec lui sera lent, compliqué et pénible. En 

ce sens peut-on tenir Un écrivain bâillonné pour un livre 

exutoire, un livre où Thieuloy s'invente des causes 

exogènes pour justifier à ses propres yeux le refus de ses 

manuscrits et polir un peu plus sa statue de Rimbaud des 

lettres contemporaines ou de Céline des temps 

démocratiques. » 

Jamais peut-être livre n’a dépeint avec autant de férocité, 

de verve – et de mauvaise foi – le microcosme des 

Lettres françaises. Un écrivain bâillonné est un brûlot 

hargneux, un pamphlet paranoïaque, une volée de gifles 

qui dézingue tous azimuts : grandes maisons d’édition 

taxées d’entre-soi, prix littéraires de trucage, journalistes 
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de complaisance courtisane – rien n’échappe à la vindicte 

de Jack Thieuloy, l’auteur de ces pages incendiaires. 

Il faut dire que l’homme avait son lot de comptes à régler 

avec le milieu : après un premier texte publié en 1971 

chez Gallimard, les difficultés pour faire paraître ses 

œuvres suivantes s’accumulent… Il n’en faut pas plus 

pour qu’il crie à la censure et se jette à corps perdu dans 

le combat contre l’« establishment culturel » : attentat au 

ketchup contre Michel Tournier, occupation de maisons 

d’édition, engins incendiaires visant les jurys des prix 

littéraires… jusqu’à écoper d’un bref séjour à la Santé. 

C’est en 1978, dans ce contexte, qu’il rédige Un écrivain 

bâillonné, comme un précipité des frustrations, des 

révoltes et des rancoeurs du moment. Resté inédit jusqu’à 

ce jour, son texte, au-delà de ses outrances, est une 

plongée dans l’ambiance surchauffée de la vie culturelle 

post-1968.  

« Emporté, agité, révulsé par l'injustice, Jack 

Thieuloy, dans la vie, n'est pas de ceux qui, bien 

calés dans un fauteuil club, se contentent d'adresser 
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des lettres de protestation débutant par « Cher 

Monsieur». Enragé, l'ancien para pense à des plans 

d’action  directe, à des opérations d'attaque en règle 

et de harcèlement du pouvoir éditorial et littéraire. Il 

en a assez d'être injustement traité dans les grandes 

maisons du Paris des lettres. Il commence par 

rédiger des tracts « pour un comité de défense des 

écrivains ». Il veut mobiliser ses confrères trop 

timorés, les enjoint à porter la révolution jusqu'à 

Saint-Germain-des-Prés. « Les éditeurs littéraires 

ont trahi leur mission de recherche de talents. Ils ne 

se battent plus pour défendre de grandes oeuvres 

souvent difficiles à leur naissance, mais pour vendre 

du papier », écrit-il. « La littérature des copains, des 

journalistes, narcisses bouffis de suffisance des 

médias, a pourri le royaume des Lettres. » Il entend 

défendre son droit d'auteur à publier ce qu'il veut 

comme il veut — une littérature authentique, 

abrasive, inflammable — et dénonce dans un même 

mouvement le triomphe d'une littérature molle, 

bourgeoise ou convenue, qui s’impose chaque jour un 

peu plus avec la complicité des arrivistes de la pisse-
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copie, prêts à tout pour finir sous la Coupole, 

chroniques dans les magazines et sièges dans les 

comités de lecture à l'appui. 

Emporté par son élan, Thieuloy passe à l'attaque. 

Le 18 septembre 1975, décidé à en découdre avec 

l'establishment, il investit avec une vingtaine de 

blousons noirs les locaux du label Grasset (…).  

Pour autant, le Nocturnal, un autre des manuscrits inédits 

de Thieuloy, révèle un authentique écrivain écorché, un 

enfant maltraité, sans amour, comme dans les livres de 

Jules Vallès, réduit au silence dans une famille où la 

soumission crasse à l'ordre bourgeois et la haine de la 

société en retour ont été la norme. On comprend la 

graphomanie de Thieuloy; il faut se rattraper des années 

perdues hors du savoir, dans l'immobilité d'une vie de 

vaincus tyrannisés, il faut exorciser ce souvenir honteux 

d'une appartenance sociale humiliante et sordide. Et sans 

doute son vrai drame est-il de ne pas avoir su donner un 

véritable chef-d’oeuvre issu de cette souffrance fichée en 

lui. On peut faire l'hypothèse qu'elle est demeurée jusqu'au 

bout trop forte, trop puissante pour pouvoir être affrontée 

ou dominée par le verbe (…). 
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De ce point de vue, le texte seul, en quelque sorte, doit 

pouvoir parler pour lui. En sa faveur, si l'on peut dire. 

Et force est d’admettre qu'il y a comme toujours des 

fulgurances cher lui, des phrases-flèches, des fraîcheurs 

d'expression, mais aussi tout ce que les éditeurs lui 

reprochent à l'infini dans leurs lettres de refus des 

longueurs et des complaisances. C'est au nom de ces 

vraies richesses que le texte est aujourd'hui publié par 

Séguier mais aussi en raison de la valeur documentaire 

de ces lignes qui disent un état des lettres, qui décrivent 

de l'intérieur un monde en mouvement qui est celui des 

auteurs qui s'autonomisent dans le feu des suites de 

1968 et ne veulent plus être traités par les éditeurs en 

domestiques. » Olivier Bessard-Banquy. 

 « [L’œuvre de Jack Thieuloy] donne la mesure de 

l’homme écorché et détraqué qu’il fut, de l’écrivain 

passionné et révolté qu’il demeure. » – Jérôme Garcin 

« Un témoignage épicé sur les soubresauts de la culture 

post-soixante huitarde. » Livres Hebdo 



Desde las orillas del Sena 

 70 

Jack Thieuloy (1931-1996) a publié une vingtaine 

d'ouvrages (romans, récits de voyage, essais, poésie). 

Personnage polémique, inclassable, il fut à la fois un 

écrivain voyageur, un militant de la cause des auteurs, un 

homme de plume contaminé par la violence des Années 

de plomb, un misanthrope assoiffé de reconnaissance... 

Un écrivain bâillonné. Jack Thieuloy.  © Editions 

Séguier, Paris, 2019. Collection L’indéFINIE. Diffusion 

Harmonia Mundi livre. Publié sous la direction d’Olivier 

Bessard-Banquy. Couverture : Photographie de Jack 

Thieuloy chez lui, en 1990. – © ULF Andersen / Ganma. 

15 x 21 cm - 245 pages - 21,00€ - ISBN : 978-2-84049-

780-6 

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 
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public soucieux de parfaire ses connaissances et de polir 

ses goûts. 

Félix José Hernández. 
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    Mensajes y Silencios, de Martha Salazar Quintero  

 

 

París, 24 de abril de 2019. 

Querida Ofelia: 

Recibí hoy esta carta de nuestra amiga Martha desde los 

EE.UU. Como sé que eres sensible a la protección de la 

Naturaleza te la envío allá a nuestra querida San 

Cristóbal de La Habana. 

Apreciado amigo; junto a tu esposa Marta, reciban mi 

sincero saludo con deseos de felicidad, salud y bienestar 
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en general. Como podrás ver, no pude quedar sorda al 

mensaje que un tierno pajarillo trajo a mi ventana. Es 

comienzo de primavera, y ya comienzan los trinos en la 

ventana de mi cuarto. Este, fue el mensaje de hoy. 

¿Quién creyera que un trino de tan tierno animal tenga el 

poder de llegar hasta la mente y el alma?  Espero me 

comprendas.  

Abrazos,  

Martha. 

“El amor no es sólo aquél que se une al deseo; sino, el 

amor a los padres, al amigo, al hermano, al trabajo, a 

las artes, y a todas esas cosas poéticas y literarias, que te 

ponen el ¡alma grande!  

 En un día como éste; triste, nublado y lloroso de abril 

22, 2019, 3:00 pm. Nació   en mí, este escrito que se 

volvió diría yo, una prosa poética, mientras escuchaba 

un programa en, T.V. Abound - LA RAZA. {KCETLink - 

producción en asociación con el, Autry Museum of the 

American West and UCLA Chicano Studies Research 

Center. Donde se me antojaron toda clase de razas, 
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cantos, y mensajes... que deseo compartir.'   Ya que 

escuché y creí ver, entre Mariachis, risas, gritos... 

Enmiendas y Contiendas, una marcha policial, entre 

política y contienda. Cuando en ese mismo instante, 

(momento diría yo), supo llegar a mi ventana convertida 

en "trinos y mensajes", un pajarillo leal que entre sus 

cantos, "pedía por el cuido de LA NATURA Y EL  AMOR 

DE LA  HUMANIDAD" Llegó como el mensajero para 

un mundo que ignora lo que es cuido y paz, entre  trinos 

de dolor y vuelo, pidiendo al hombre lo que se niega a 

sentir y escuchar de Natura. Quien a gritos clama por, " 

Amor, Ternura, Cuido, Comprensión y Hermandad".  

Llegó diciendo en toda clase de trinos, que, "La 

Naturaleza es la MANSIÓN, del hombre, como del 

animal". Sin distingos de raza, color, o nacionalidad. Ya 

que, este mensajero de trinos dulces y amargos, habla 

por el burro que solo sabe Rebuznar;  por el caballo que 

Relincha, el gato que sólo sabe decir "Miau, 

miau”...pidiendo amor  y mimos sin cesar. O, el perro 

ladrando diciendo al extraño un Guao, amenazante; y un 

Guao guao, lamiéndole las manos a su amo, pidiéndole 

comida con señal de amor   Y, qué decir del ganado 
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porcino con su "Oinc,oinc”; o el ganado vacuno con sus 

“Muu... Muu”... O ¿Mee..? Recordando al hombre que 

su carne es una parte de sustento. No pudieron faltar las 

serpientes y toda clase de reptiles, hablando al hombre 

de lo que es la Realidad, como RAZA, toda carente de 

HUMANIDAD. ¿Humanos? ¡Ja...! Así que, 

¡Despertemos!, con los dulces y tiernos trinos, tanto de 

los pajaritos tiernos, como también, los trinos de las 

golondrinas, torcazas y muchos más, de   este reino, 

cruzando el Universo, como palomas mensajeras en 

señal de "Raza Unida".  Sin distingos... Ya que, somos 

una raza que no entiende este mensaje universal: "Que 

cuidemos nuestra casa, que es LA NATURALEZA", para 

que todos como hermanos,  seamos hombre o animal, 

vivamos con respeto y paz.”  Martha Salazar Quintero.  

Un gran abrazo desde La Ciudad Luz en plena primavera, 

con sus fuentes rodeadas de bellos  jardines por los que 

pasean o descansan al sol numerosos parisinos y turistas. 

Félix José Hernández. 
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L’Opération Pedro Pan : la révolution cubaine 

et l’instrumentalisation de l’enfance dans le cadre 

d’une guerre civile (1959-1962), d’Elizabeth Burgos. 

(Première partie).  
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Paris le 27 avril 2019. 

     1er janvier 1959 : entrée triomphale à La Havane des 

rebelles barbus occupant le pouvoir déserté par Batista. 

Ces images ont ébloui et nourri pendant des décennies 

l'imaginaire politique d’Occident et d’ailleurs. Elles 

inaugurent la "fête cubaine" et signent l’émergence d'une 

esthétique de la révolution avec ses mythes, ses rites, ses 

croyances, ses pèlerinages. L’illusion lyrique annule 

l’histoire : l’affect et l’idéologie prennent alors le dessus.  

Jean Paul Sartre, grâce à la publication 

d’« Ouragan sur le sucre » — relation dans le très 

populaire quotidien France Soir de son voyage à Cuba au 

printemps 1960 — devint la voix la plus autorisée sur la 

Révolution cubaine et le médium de la fascination 

qu’exerçaient les barbus, notamment sur les intellectuels. 

L’instauration du mythe d’une révolution différente, non 

souillée par les travers du stalinisme, car elle surgissait 

de l’univers du « bon sauvage », ce royaume de 

l’innocence archaïque qui octroie d’emblée des 

circonstances atténuantes, est consommée. Il confirme la 

vision qui prévaut dès lors : « Les semaines qui suivirent 

la relève du pouvoir laissé vacant par la fuite de Batista 

« furent des semaines de liesse et d’unanimité ».  

Sartre fait cependant état de certaines confidences 

formulées par un protagoniste de la révolution à propos 

des clivages qui s’étaient manifestés déjà pendant la 
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lutte : « la révolution, unanime contre Batista, était 

coupée en deux tronçons ». Il existait une « droite » et 

aussi une « extrême gauche » qui voyait en Castro le 

« fils d’un gros propriétaire soutenu par des paysans 

réactionnaires ». Cette dernière affirmation montre 

combien Fidel Castro prit soin de ne pas dévoiler la 

nature du projet politique qui l’animait.  Par ailleurs, 

Sartre ne semble pas avoir été interpellé par ce que 

signifiait ce « tronçon de droite » de la révolution et les 

conséquences qu’une telle présence pouvait entraîner 

dans ce royaume de l’unanimisme. Pourtant, c’était 

précisément autour de la question cruciale du 

« communisme ou pas » qu’avait lieu le débat qui se 

livrait dans les coulisses de la révolution au moment 

même où Sartre se trouvait à Cuba. La « fête cubaine » 

jetait donc un voile sur la lutte des factions qui, dès la 

prise du pouvoir, ébranlait le camp révolutionnaire, et 

dont les prémisses étaient présentes depuis la période 

insurrectionnelle.  

Pendant que la population saisie par 

l’enthousiasme et la ferveur célébrait le triomphe de la 

rébellion, deux conceptions opposées du futur de Cuba 

s’affrontaient au sein de la mouvance révolutionnaire.  

Une tendance radicale dirigée par Fidel Castro 

intégrée par la direction de la guérilla à laquelle s’était 

allié le Parti socialiste populaire (PSP, ancien Parti 

communiste cubain) peu de temps après le débarquement 
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du Granma (1956) au terme du pacte de Mexico, visait le 

renversement des structures et des hiérarchies établies. 

L’autre, modérée, empreinte d’un « républicanisme 

catholique » de tendance sociale — libérale, intégrée par 

les partis démocratiques traditionnels ainsi que par 

certains membres de la hiérarchie militaire 

révolutionnaire —, visait le retour au modèle 

démocratique traditionnel. Très rapidement, le conflit 

atteignit un point de non retour, entraînant une véritable 

guerre civile.  

C’est dans le cadre de cette guerre civile oubliée 

qu’eut lieu l’opération Pedro Pan, l’un des chapitres les 

plus bouleversants et les plus dramatiques de cet 

affrontement  ratricide. Entre décembre 1960 et octobre 

1962, suite à une décision de leurs parents, 14.048 

mineurs (entre 5 et 18 ans) non accompagnés, furent 

évacués vers Miami lors d’une opération soutenue par les 

États Unis et mise en application à la demande du 

Département d’Etat par le Catholic Welfare Bureau de 

Miami, alors qu’aucun danger de mort ne menaçait 

d’évidence ces enfants. Cet exode d’enfants cubains est 

considéré comme le plus important déplacement de 

mineurs non accompagnés du XXe siècle et constitue un 

cas d’une grande richesse thématique puisqu’il a trait à la 

perte du pays natal, à la séparation enfants/parents, au 

vécu précoce de l’exil, et à l’instrumentalisation de 

l’enfance comme artefact militaire dans le cadre d’une 

guerre civile.  
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Issus de familles catholiques et libérales dont les 

parents avaient sympathisé, voire collaboré avec la 

résistance contre Batista, ces enfants deviennent après la 

prise du pouvoir l’enjeu de l’affrontement entre deux 

projets irréconciliables. D’une part, la radicalisation de la 

révolution, dont la réforme de l’enseignement et la prise 

en main des institutions scolaires étaient les indices les 

plus flagrants, et de l’autre, l’engagement de larges 

secteurs de la bourgeoisie contre la tournure radicale 

qu’ils voyaient prendre à la révolution. Dans ce contexte, 

le souci de les mettre à l’abri de l’embrigadement décrété 

par le pouvoir, afin d’associer la jeunesse à la mise en 

place de la nouvelle société proposée par la cette 

nouvelle élite politique, semble avoir été la raison 

principale de cette dramatique décision d’éloigner les 

enfants de Cuba. Et sans doute aussi, la préoccupation de 

les éloigner des troubles qu’allaient entraîner la chute 

escomptée du nouveau régime dont beaucoup 

imaginaient le radicalisme sans avenir dans la sphère de 

contrôle des Etats-Unis. 

          Guerre civile dans la Révolution 

Cet épisode de la révolution est sans doute le chef 

d’œuvre de désinformation de la propagande du régime 

castriste qui réussit le mieux à escamoter un événement 

d’une telle ampleur. Cette guerre, appelée à tort Guerre 

de l’Escambray, a touché les six provinces du territoire 

national. Ce mouvement de résistance tire son nom de ce 
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que c’est dans les montagnes de l’Escambray où la guerre 

s’est davantage prolongée et qu’on été écrasés les 

derniers foyers de guérilla. D’après Enrique Encinosa, 

l’auteur du seul ouvrage qui lui ait été consacré à ce jour, 

« depuis l’époque des mambises, on n’avait pas combattu 

avec autant de férocité sur le sol de Cuba ». 

 La guerre civile sur laquelle a débouché 

l’affrontement idéologique au sein de la révolution 

répondait d’une part à la tradition de violence politique 

du pays, et de l’autre, à la répression implacable décrétée 

par le pouvoir à l’encontre des opposants désignés qui ne 

leur avait laissé d’autre alternative que la violence. Ainsi, 

début juillet 1959, un amendement du Conseil de 

ministres considère comme contre-révolutionnaires les 

expressions et manifestations d’anti-communisme. 

S’instaure alors la sanction de délits « contre-

révolutionnaires ». La peine de mort, momentanément 

suspendue, entre de nouveau en vigueur, ainsi que la loi 

988 qui donnait le droit d’exécuter les insurgés et les 

auteurs de sabotage. L’arrestation du commandant Huber 

Matos, membre de la hiérarchie de l’Armée rebelle, en 

octobre 1959, suite à la démission de son poste de 

commandant militaire de Camagüey pour son opposition 

à l’influence des communistes au sein de la direction de 

la révolution, marque un véritable tournant. Dès lors, tel 

Saturne la révolution pouvait aussi dévorer ses propres 

enfants.  
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Cette guerre civile au sein de la révolution n’a été 

reconnue comme telle par le pouvoir, c’est-à-dire par 

Fidel Castro, qu’à une date récente. A l’époque, il était en 

effet indispensable de maintenir l’image de l’union totale 

autour de la figure tutélaire du « Líder Máximo », 

soucieux avant tout de s’assurer le monopôle réel et 

symbolique du pouvoir. Il veillait par-dessus tout à ce 

que l’image d’unanimité qui prévalait alors dans 

l’opinion publique, aussi bien nationale qu’internationale, 

ne soit pas brisée. Cette guerre civile oubliée a pourtant 

embrasé l’ensemble des provinces de l’île. Les foyers de 

ces guérillas l’intégraient principalement de paysans 

mécontents de la réforme agraire qui les rendait employés 

de l’État au lieu de propriétaires selon leurs aspirations 

— la guérilla fut bien plus réellement paysanne que ne le 

fut jamais la guérilla castriste — ou de catholiques 

pratiquants, s’opposant à la présence accrue des 

communistes aux postes de responsabilité du pouvoir, 

opérèrent dans plusieurs régions du pays de 1960 à 1966. 

Des réseaux clandestins urbains étaient également 

opérationnels dès la fin de 1959. Fidel Castro admet 

aujourd’hui qu’il y a eu quinze mille hommes en armes 

opérant dans les maquis anti-castristes, et que toutes les 

régions du pays ont été concernées par cette guerre qui  a 

causé « beaucoup plus de morts » que la guerre contre 

Batista ». De source officielle, il y aurait eu trois mille 

victimes dans les rangs des insurgés entre morts au 

combat et fusillés et le gouvernement admet avoir 
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recensé deux cent quatre vingt quinze morts. Cette 

entreprise d’anéantissement a mobilisé 100.000 hommes 

entre milicianos et armée régulière, et a coûtée un 

milliard de dollars. Le « commandant en chef » entreprit 

la mobilisation des travailleurs de la ville et de la 

campagne et prit le commandement intégral des 

opérations. Le commandement en était unique et 

centralisé » . 

Des bataillons d’enfants ont pris part à cette 

guerre. D’après les propos de Norberto Fuentes, le 

journaliste officiel, seul autorisé  à accompagner l’armée 

lors des déplacements au cours de cette campagne, 

« l’histoire des « enfants héros » de l’Escambray n’est 

pas une invention (…) Il y a en avait tellement l’année 

1963 que le commandant Tomassevich (chef militaire des 

opérations) décide d’organiser une compagnie recrutée 

parmi eux pour parfaire leur formation, toujours selon 

Norberto Fuentes,  ce sera l’origine du corps d’élite des 

« Troupes spéciales » (inspirés des Rangers américains) 

qui se sont distinguées dans des missions militaires 

internationales notamment lors de la guerre d’Angola. 

Plus de mille bandits ont trouvé la mort face à eux. Les 

« enfants héros » de l’Escambray ont appris aux bandits 

comment agissent les hommes». À part l’expression d’un 

machisme sans pudeur, ces propos illustrent de manière 

tangible l’instrumentalisation  de l’enfance à des fins 

militaires. Utiliser l’inconscience et la témérité de 

l’enfance face à la mort, pour les donner en exemple face 
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aux adultes hésitants.  

C’est aussi dans le cadre de cette guerre interne 

que se déroulent les deux événements majeurs survenus 

durant les deux premières années de la révolution, qui 

s’inscrit directement le contexte de cette lutte fratricide et 

qui eurent des conséquences déterminantes sur 

l’Opération Pedro Pan: le débarquement de la Baie des 

Cochons en avril 1961 et la crise des missiles en octobre 

1962.  

La crise des missiles, la plus grave des crises 

survenues pendant la guerre froide, et qui a mis le monde 

au seuil d’une guerre nucléaire, ne peut se comprendre 

sans celle qui l’a précédée en avril 1961, lorsqu’un 

contingent de Cubains, (la Brigade 2506) soutenus par les 

Etats-Unis, débarque dans la Baie des Cochons. Un 

groupe hétérogène : pour certains étaient liés à l’ancien 

régime, d’autres avaient combattu aux côtés de Castro, 

quelques uns faisaient partie de l’ancienne armée 

dissoute par les rebelles. Leur intention était de constituer 

une tête de pont afin de faire jonction avec les groupes 

armés d’opposition qui opéraient déjà à l’intérieur de 

l’île. N’ayant pu détruire l’aviation cubaine, suite à la 

défection des Etats-Unis qui, au dernier moment, 

n’apporteront pas l’aide promise à cet effet, ils se 

trouvèrent piégés lorsque l’aviation cubaine coula les 

bateaux participant au débarquement : l’échec de 

l’opération  fut total.  
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Pour Fidel Castro, l’invasion de la Baie des 

Cochons est un avertissement : ce genre d’opération 

pouvait se reproduire à tout moment.  Fort de son 

pragmatisme, il décrète aussitôt le socialisme. Cuba 

intègre désormais la communauté des pays socialistes et 

se place sous la protection de l’URSS. Moscou lui octroie 

des armes nucléaires rendant Fidel Castro invulnérable 

face aux Etats-Unis. L’appel de Fidel Castro à l’URSS 

pour le seconder dans sa volonté d’affirmer son pouvoir 

et de se rendre invulnérable face aux Etats-Unis, 

représentait pour l’Union soviétique une opportunité 

géostratégique considérable : une enclave en plein cœur 

de la zone d’influence de son ennemi, avec la possibilité 

d’installer des fusées nucléaires pointant vers les Etats-

Unis à 200 km de ses côtes. Cuba parvient ainsi à se faire 

une place significative dans le jeu des grandes 

puissances, devenant un protagoniste à part entière de la 

guerre froide.  

De leur côté, les forces hostiles au pouvoir 

castriste se tournèrent vers l’autre empire, considéré par 

La Havane comme l’ennemi traditionnel de Cuba et 

intégrèrent aussi, dans le jeux de Washington, l’échiquier 

de la guerre froide. . La CIA prêta donc un soutien 

logistique aux forces anti-castristes qui luttaient dans les 

maquis, démarche dont l’aboutissement a été le fiasco du 

débarquement de la Baie des Cochons de 1961 Renouant 

avec une expérience séculaire de la relation de l’île « clé 

des Indes » avec les empires, l’équipe castriste va donc 
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pouvoir instrumentaliser les rivalités impériales en créant 

une enclave de la guerre froide sur le continent 

américain, mettant face à face les deux empires rivaux de 

l’époque. De ce fait, l’internationalisation du conflit 

cubain projette la guerre civile cubaine sur la scène 

internationale. Miami devient un centre névralgique de 

cette péripétie, et, dans une moindre échelle, Caracas, au 

regard du nombre important d’exilés cubains qui ont 

trouvé refuge dans ces deux pays. La guerre civile 

cubaine se poursuit là où Fidel Castro exporte la 

révolution. Les groupes anti-castristes les plus radicaux 

intègrent les rangs de la CIA et proposent  leur 

collaboration aux forces gouvernementales des pays où 

La Havane finance des guérillas, principalement en 

Amérique latine, mais aussi en Afrique.  

Ainsi, des militaires cubains anti-castristes 

intégrèrent les bataillons de la CIA qui allaient lutter 

contre la force expéditionnaire cubaine commandée par 

Ernesto « Che » Guevara au Congo. Alors que des 

Cubains luttent pour le communisme en Afrique, d’autres 

Cubains y luttent contre. « La politique internationale a 

conduit deux groupes de Cubains, sur un continent 

lointain, à affronter la mort, en luttant l’un contre 

l’autre ». Un commando cubain de la CIA formait la 

Compagnie 58, qui s’est distinguée lors de la bataille de 

Stanleyville, commandée par un mercenaire d’origine 

britannique, Michael Hoare. Hoare écrit à propos des 

Cubains : « C’était le groupe de combattants les plus 
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courageux que j’ai eu l’honneur de commander ». 

Ernesto « Che » Guevara aurait pu tomber au Congo. 

Lorsque était déjà vaincu il essaya d’abandonner la zone 

en traversant le lac Tanganyika le commando cubain 

lancé à sa poursuite parvint à couler l’un des bateaux où  

péri une partie de son escorte. Deux ans plus tard, 

Guevara retrouve de nouveau face aux Cubains en 

Bolivie. Une équipe technique de la CIA constituée par 

des experts cubains prêta un concours décisif aux forces 

armées boliviennes dans l’anéantissement du contingent 

guérillero intégré principalement par des Cubains, sous le 

commandement d’Ernesto « Che » Guevara : opération 

où il trouva la mort en octobre 1967. Il en fut de même 

au Venezuela, où des foyers de guérilla entraînés et 

financés par Cuba entreprirent de renverser la toute 

récente démocratie, et où des experts cubains ont 

collaboré avec la police vénézuélienne dans la répression 

des insurgés (1962 –1967).  

Fidel Castro parvint à « transformer la violence 

en violence légale » et à devenir  le référentiel 

symbolique absolu et l’autorité indiscutable. Il a 

désormais la mainmise sur les liens émotionnels, 

médiateurs du sentiment d’appartenance, chargés de 

souder le tissu social.  Grâce à son écriture de l’histoire, 

le nouveau pouvoir parvint à ranger tout opposant dans la 

catégorie de « contre-révolutionnaire. » Dès lors, sa prise 

de pouvoir dans la révolution est affective, il la définit. Il 

en est le prophète car la révolution — ce terme flou dont 
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beaucoup d’exilés se réclament encore —  est une donnée 

inscrite dans l’imaginaire historique des Cubains, 

inspirée de la figure tutélaire de l’ « Apôtre » José Marti 

qui fonda en 1892 le Parti révolutionnaire (nous 

soulignons) cubain qui aspirait à la « fondation d’un 

nouveau peuple et à l’équilibre des forces sociales ». Les 

deux camps étaient animés par la même passion 

nationaliste ; chacun disait lutter pour la patrie, mais la 

différence de perspectives idéologiques les séparait.  

Castro possède depuis le début sa vision de la 

révolution, son génie est d’avoir finalement imposé en 

jouant de l’antagonisme des forces en puissance. Dans la 

guérilla il doit composer avec la sensibilité des 

catholiques et même avec les Etats-Unis en conservant 

des relations distanciées ou par personne interposée avec 

le PSP. Après la chute de Batista dans la première phase 

de construction du nouvel Etat, il doit liquider les 

chrétiens et les tièdes qui tirent vers la démocratie. Le 

parti communiste, de par sa structure et son idéologie est 

un allié naturel. Nombreux le suspectent d’avoir 

dissimulé son communisme pendant la lutte contre 

Batista, c’est d’oublier la suite de l’histoire, et cette vérité 

trop simple : Castro est castriste. Le sort que le PSP 

connaîtra peu de temps après, même si certains 

dirigeants, tel que Carlos Rafael Rodríguez ont été 

épargnés et sont toujours restés à des postes de pouvoir, 

ne s’éloignera pas trop de celui subi par  le courant 

libéral/démocratique dès la première année de la prise du 
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pouvoir par Castro.   

Dès le sort des chrétiens, des tièdes et des démocrates 

réglé, et son pouvoir désormais bien établi, aussi bien à 

l’intérieur qu’à l’extérieur grâce à l’appui économique et 

politique de l’URSS obtenu par l’intermédiaire du PSP, 

les communistes deviennent un danger redoutable ; 

structurés et difficilement suspects d’appartenir 

massivement à la CIA, il les amène à l’auto dissolution 

dès 1961. Puis par un coup de théâtre dont il est 

coutumier, Fidel Castro entreprend un procès baptisé 

« critique au sectarisme » en mars 1962 qui visait 

principalement Aníbal Escalante, l’un des membres le 

plus proéminents de la hiérarchie du PSP et qui, suite à la 

dissolution du PSP, du M-26 juillet et du Directoire 

révolutionnaire, était devenu le Secrétaire général des 

« Organisation des Organisations révolutionnaires 

intégrées » (ORI), rassemblement de ces trois 

organisations,  premier jalon de ce qu’allait devenir en 

octobre 1965, le Parti communiste cubain (PCC) dont la 

phase intermédiaire fut le Parti uni de la Révolution 

socialiste (PURS)  crée en mai 1962, peu de temps âpres 

que Fidel Castro ait accusé Anibal Escalante  

d’ « ambition de pouvoir »  et de l’avoir démis de ses 

fonctions et de l’avoir  déporté vers la Tchécoslovaquie.  

Un rebondissement du procès contre le PSP a lieu en 

1964 lors du procès de Marcos « Marquitos » Rodríguez,  

ancien militant de la Jeunesse socialiste du PSP, accusé 
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de la délation  de quatre  membres du Directoire 

révolutionnaire (DR) : Fructuoso Rodríguez, José 

Machado, Juan Pedro Carbó Serviá y Joe Westbrook, qui 

avaient participé à l’attaque du palais présidentiel dans le 

but d’assassiner Batista. Deux personnalités politiques de 

premier rang parmi les plus importants dirigeants de l’ex 

PSP et les plus fidèles à Fidel Castro, sont accusées 

d’avoir couvert cette trahison. Sortis blanchis du procès, 

cependant, peu de temps âpres, Joaquín Ordoqui, 

membre de la direction du PURS  et vice-Ministre de la 

Défense, est destitué de ses fonctions ainsi que sa femme 

Edith García Buchaca, secrétaire du Conseil de la 

Culture. Joaquín Ordoqui est accusé d’avoir entretenu 

des contacts avec la CIA lors de son exil au Mexique  où 

il avait séjourné avec son épouse jusqu’en 1959 : 

accusation jamais étayée sur aucune preuve. Ordoqui est 

mort en prison à domicile sans jamais avoir été jugé. 

En 1967, un nouveau procès contre le PSP en fini avec le 

dernier pan. Accusés de fomenter des fractions, ce groupe 

de militants de l’ancien PSP, devenus militants du 

nouveau PCC, sont taxés par le régime de 

« Microfraction ». C’est Raúl Castro, ancien militant du 

PSP, qui fut chargé par Fidel Castro, de rendre publique 

le rapport qui les accusait de contre-révolutionnaires, des 

agents de l’ennemi, des liens avec la CIA, de critiquer 

Fidel Castro et le Che Guevara, de s’opposer à la ligne du 

Parti, de fomenter la trahison. Aníbal Escalante qui 

venait de retourner à Cuba, fut soumis à toute sorte de 



Desde las orillas del Sena 

 91 

pression, fut accusé de porter la responsabilité et obligé 

de l’admettre. Le groupe, intégré par 39 personnes, fut 

jugé et condamné à des peines  allant de 15 ans 

(Escalante), 12, 10, 8, 4 et 3 ans de prison. D’autres 

personnes qui leur étaient proches, furent expulsées de 

leurs postes de travail et envoyés travailler dans des 

camps de travail agricole. Une manière de démanteler ce 

qui restait du PSP.  
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L’Opération Pedro Pan : la révolution cubaine et 

l’instrumentalisation de l’enfance dans le cadre d’une 

guerre civile (1959-1962), d’Elizabeth Burgos. 

(Deuxième  partie).  

 

Paris le 27 avril 2019. 

En 1989, c’est avec les Russes engagés dans le processus 

de la Perestroïka, que Fidel Castro prend une distance 

nouvelle en fusillant le général Arnaldo Ochoa, le plus 

prestigieux des généraux cubains, considéré comme un 
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génie de la guerre pour ses performances militaires en 

Angola et en Érythrée, tutoyait Fidel Castro et n’hésitait 

pas à lui tenir tête. Formé en Russie, lorsque en 1959, 

jeune paysan guérillero, fut envoyé s’éduquer à Moscou ; 

possédait aux yeux des Russes toutes les caractéristiques 

d’une alternative possible à la succession de Castro. Lors 

de la visite officielle de Mikhaïl Gorbachof  à La Havane, 

(2-4 avril 1989) les deux hommes se seraient parlés en 

russe devant Fidel Castro ce qui lui a, sans doute, valu sa 

condamnation à mort.  

La phase actuelle trouve les héros fatigués, 

laissant la place à la « guerre de la mémoire » selon les 

propos de l’historien cubain, Rafael Rojas. Et c’est dans 

cette guerre de la mémoire que le cas des enfants Pedro 

Pan commence à se frayer la place qui lui revient dans les 

conflits entre mémoire et histoire dont les Cubains des 

« deux rives » essaient aujourd’hui d’élucider les 

circonstances.  

      L’opération Pedro Pan  et la guerre civile 

Des épisodes marquants de la guerre civile 

cubaine, l’opération Pedro Pan est sans nul doute l’un des 

moments les plus forts et chargés de sens tragique. Il est 

aussi exemplaire de la lutte menée par une classe sociale 

pour la défense de ses valeurs et de ses prérogatives ; 

cependant, c’est un chapitre toujours négligé par 

l’historiographie de la révolution cubaine.  Il a pourtant 
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concerné des milliers de foyers et ses séquelles sont loin 

de s’effacer.  

Le thème de la guerre est significatif dans le cas 

qui nous occupe car il illustre une modalité de  stratégie 

militaire où l’enfance et la jeunesse deviennent des 

enjeux dans le cadre d’un conflit politico-militaire de 

lutte pour le pouvoir. C’est pourquoi l’évacuation 

massive d’enfants cubains vers les Etats-Unis s’inscrit 

plus que tout autre événement dans ce long processus de 

guerre civile entre Cubains dont les avatars occupent un 

demi-siècle de pouvoir castriste : une guerre de guérillas, 

une phase d’opérations terroristes et puis la campagne de 

répression et de persécutions mise en place par le régime 

afin de semer la terreur chez ses opposants. L’opération 

Pedro Pan est aussi une illustration de la manière dont la 

guerre civile cubaine va se projeter du local au global 

pour devenir une guerre civile internationale. 

L’évacuation des enfants cubains vers les Etats-Unis 

constitue un exemple majeur de son caractère 

international.  

Reste la question cruciale : quel pouvait être 

l’argument de force majeure pour que des parents 

appartenant à la classe moyenne aisée prennent la 

dramatique décision de se séparer de leurs enfants en les 

évacuant vers un pays étranger ? Une telle décision ne se 

prend pas à la légère : elle est donc révélatrice de la 

tension extrême que devait traverser la société cubaine 
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alors, et en particulier, le mouvement opposé au 

castrisme. Cet exode d‘enfants cubains, révèle aussi de 

manière exemplaire l’intensité de la crise dans la 

révolution et de ses conséquences : l’exil, le déchirement 

du lien social, la fracture de la famille, les longues années 

de prison. La plupart de ces familles avaient sympathisé 

avec les rebelles et avaient même collaboré avec le 

mouvement 26 juillet pendant la clandestinité ; elles ne 

pouvaient donc pas être massivement accusées d’être des 

nostalgiques du régime de Batista.  

Il suffit de citer quelques noms des organisations 

d’opposition anti-castristes pour se faire une idée de la 

ligne de partage entre ces deux visions opposées de la 

« révolution » origine de la guerre dans la révolution : 

Mouvement de récupération révolutionnaire (MRR), 

Mouvement révolutionnaire du Peuple (MRP), Directoire 

révolutionnaire des Étudiants (DRE), Mouvement de 

rescate démocratique révolutionnaire (RDR), Unité 

révolutionnaire (UR) etc. Le 22 juin 1960, ils signent un 

pacte d’unité à Mexico et fondent le Front 

révolutionnaire démocratique. 

Depuis janvier 1959, les événements se 

déroulaient comme s’ils suivaient un scénario préconçu. 

De fait, l’implantation des prémisses de l’installation du 

système totalitaire a pris peu de temps. Le premier 

gouvernement nommé en janvier 1959 découlait de la 

logique instaurée lors du Pacte de Caracas (20 juillet 
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1958) et de la mise en place à cette occasion d’une Junte 

d’unité, ou « Front civique révolutionnaire 

démocratique », véritable gouvernement provisoire en 

exil qui rassemblait toutes les forces politiques de 

l’opposition, à exception des communistes.  Miró 

Cardona fut désigné comme coordinateur du Front, Fidel 

Castro commandant en chef des forces armées, et Manuel 

Urrutia président de Cuba en armes. 

  Le premier événement fort qui a ébranlé les 

élites libérales, fut le coup d’État médiatique qui pousse 

le très respecté magistrat Manuel Urrutia à démissionner 

(17 juillet 1959) de son poste de président de la 

République pour être remplacé par le docile Osvaldo 

Dorticós, qui se suicidera quelques années plus tard. 

Auparavant (14 février), José Miró Cardona avait déjà 

« renoncé » à son poste de premier ministre où il fut 

aussitôt remplacé par Fidel Castro. En principe, le rôle 

d’Urrutia consistait à conduire le pays vers l’instauration 

du suffrage universel et à faire appliquer la Constitution 

de 1940. Or, il avait tenu des propos anti-communistes 

signant ainsi sa sentence de mort politique, car une 

ordonnance révolutionnaire considérait comme délit de 

tenir des propos anti-communistes. Castro ne tenait 

nullement à la réalisation des élections. « Des élections, 

pour quoi faire ? » s’est –il exclamé lorsque la question 

fut soulevée. Le départ d’Urrutia du gouvernement 

mettait un terme à la parodie d’un gouvernement virtuel, 

doublé d’un gouvernement parallèle exerçant réellement 
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le pouvoir. 

Parmi les singularités de cette guerre civile entre  

Cubains, outre son basculement de la scène locale à la 

scène internationale, l’instrumentalisation de l’enfance à 

des fins éminemment politico-militaires est des plus 

remarquables. Question particulièrement cruciale qui 

touche à l’art de la guerre et de la stratégie militaire. Les 

enfants sont devenus à leur insu, et à l’insu des parents, 

un instrument stratégique dans un affrontement 

idéologique qui a débouché sur une lethal intergroup 

violence selon la définition de la guerre de Joshua S. 

Goldstein.  

Selon la version de l’histoire officielle de La 

Havane, l’Opération Pedro Pan n’aurait été qu’une 

opération menée par la CIA contre la révolution pour 

colporter le « mensonge » selon lequel le pouvoir 

castriste entendait dessaisir les parents de tout pouvoir 

sur leurs enfants au profit de l’État qui déciderait de leur 

sort, y compris pour les envoyer se former 

idéologiquement en URSS. Que la CIA ait agit de la 

sorte, n’a rien d’inattendu : le contraire eut été 

surprenant. Lorsque l’opération Pedro Pan commence, 

son calendrier coïncide avec celui du projet d’invasion et 

d’aide à l’extension de la lutte armée de l’opposition, mis 

en place avec le concours de Washington. La campagne 

de la CIA à travers les ondes de Radio Swan 

correspondait aux techniques classiques de guerre 
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psychologique propre à ce genre de scénario stratégique. 

Radio Swan émettait, depuis une île proche des côtes du 

Honduras, de la propagande anti-castriste et parmi les 

thèmes préférés, celui du pouvoir que la révolution allait 

s’octroyer sur les enfants tenait une bonne place. Il est 

certain qu’il y avait de quoi affoler des catholiques 

croyants comme la plupart des parents des enfants Pedro 

Pan. Mais il serait simpliste de s’en tenir à ce seul 

argument. Les réformes entreprises par le pouvoir, où 

l’éducation des enfants occupait une place des plus 

importantes, ainsi que l’envoi de contingents d’enfants 

dans les zones rurales afin de participer à la campagne 

d’alphabétisation, étaient autrement bien plus 

convaincantes.  Il est important de souligner que le 

gouvernement a refusé la participation de jeunes 

appartenant à l’Action catholique à la campagne 

d’alphabétisation. 

Si l’on écarte l’affrontement médiatique de la 

propagande d’anticommunisme grossière de la CIA et 

celle, non moins grossière de La Havane, on peut 

observer la politique alors mise en place par le pouvoir 

révolutionnaire et destinée à l’éducation des enfants et de 

la jeunesse. On peut ainsi essayer de saisir les raisons 

objectives qui ont poussé des parents issus des couches 

moyennes et aisées de la société et identifiés avec les 

valeurs traditionnelles de la famille hispanique, donc des 

catholiques croyants et pratiquants, à prendre une 

décision aussi dramatique ; non seulement celle de  se 
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séparer de leurs enfants, mais de les envoyer sans un 

accompagnement  d’adultes, livrés à leur sort,  vers un 

pays étranger. La réponse n’est pas simple et mériterait 

une recherche approfondie sur la première période de la 

révolution, caractérisée par la prise de contrôle des 

instruments clés du pouvoir : les organisations sociales 

(syndicats, organisations d’étudiantes et 

professionnelles), par la saisie des journaux, radio et 

télévision et par l’épuration des rangs révolutionnaires 

des « hésitants » ou des « tièdes » et ainsi écarter et 

pousser vers l’exil les forces démocratiques opposées à 

l’ « infiltration communiste », entraînant une polarisation 

aigue des identités idéologiques.   

      Le monopole de l’éducation 

S’assurer l’emprise sur l’éducation de l’enfance et 

de la jeunesse constituait un pas déterminant pour 

pérenniser le pouvoir, mais également un instrument de 

premier ordre pour faire table rase des valeurs qui 

nourrissaient jusqu’alors le corpus symbolique de 

l’imaginaire traditionnel cubain, afin de le modifier et de 

faire place à l’émergence de l’ « homme nouveau », dont 

Ernesto « Che » Guevara était le théoricien. Les visées du 

secteur radical étaient animées par une vision à long 

terme ; d’où l’importance de soumettre à son contrôle la 

formation intellectuelle et l’éducation des enfants et de la 

jeunesse, tâche que la révolution a mis en marche quasi 

simultanément avec d’autres mesures lui assurant le 



Desde las orillas del Sena 

 100 

contrôle des organisations de masses telles que les 

syndicats, la fédération des étudiants.  

La promulgation, en janvier 1959, de la loi 11 

concernant l’enseignement universitaire, donnait déjà le 

ton de la politique que le gouvernement entendait 

appliquer en matière d’éducation. Cette loi ne 

reconnaissait que les universités de La Havane, Las 

Villas et Oriente. Furent fermées celles de Pinar del Río, 

Camagüey et du Nord d’Orient créés par Batista ainsi que 

l’Université catholique de Santo Tomás de Villanueva et 

l’Université maçonnique « José Martí ». En outre furent 

abolis les titres académiques obtenus à partir du 30 

novembre 1956, date à laquelle l’histoire officielle situe 

le début de la lutte armée contre Batista : une nouvelle 

version de l’histoire commençait à s’imposer. Ces 

dispositions ont causé une véritable commotion chez les 

enseignants et professionnels et bien évidemment chez 

les parents d’élèves. L’argument brandi pour justifier une 

mesure aussi arbitraire, était que tandis que la jeunesse 

révolutionnaire luttait depuis le 30 novembre 1956, aux 

côtés de Fidel, les indifférents en profitaient pour faire 

des études au lieu de lutter contre Batista. L’université de 

La Havane, qui avait été à la pointe de la lutte contre 

Batista, n’a pas été épargnée par la vague des mesures 

prises afin de monopoliser les institutions. Une campagne 

d’épuration fut entreprise chez les professeurs et 

membres de la direction de la Fédération d’Etudiants 

universitaires (FEU) ; ces derniers, très influencés par le 
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catholicisme, étaient particulièrement visés. Le cas du 

très populaire leader des étudiants Pedro Luís Boitel est 

exemplaire. Candidat de la majorité pour diriger la FEU, 

malgré son appartenance au 26 juillet, il fut écarté à 

cause de ses croyances religieuses. Il passe alors à 

l’opposition, il meurt en prison suite à une très longue 

grève de la faim.  

Ce n’est pas en vain que, s’inspirant de la 

tradition de la Révolution française, comme l’a remarqué 

l’historien Manuel de Paz Sánchez, Fidel Castro désigne 

1961 comme étant « l’Année de l’éducation » et démarre 

la campagne d’alphabétisation. Des milliers d’écoliers à 

peine adolescents sont envoyés dans les régions rurales 

livrer la « bataille contre l’analphabétisme » en mai 1961, 

toutes les écoles privées, laïques, catholiques et 

protestantes furent occupées et confisquées, ce qui portait 

un coup mortel au pouvoir de l’Eglise. Il était évident que 

le but du pouvoir était de prendre la relève de son rôle 

d’éducatrice et de guide spirituel. Cette mesure en forme 

de brimade atteignit 100.000 étudiants qui poursuivaient 

leurs études dans ces institutions, sous prétexte qu’elles 

étaient destinées aux catégories aisées de la population. 

Elle constituait une caution quant à la détermination de la 

révolution. Il existait cependant dans ces écoles un 

système de bourses qui permettait l’accès à un nombre 

important d’étudiants moins favorisés. Un exemple, le 

très sélect collège de Belén, régenté par des jésuites, où 

Fidel Castro a réalisé ses études secondaires, avait une 
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école pour la formation de métiers techniques dont 

l’enseignement était gratuit. La fracture entre le castrisme 

et l’Eglise est consommée avec l’expulsion en septembre 

1961 de 131 prêtres, Espagnols et Cubains, qui furent 

expédiés en Espagne. Le gouvernement avait déjà fermé 

la revue catholique, La Quincena, le jour même du 

débarquement de la Baie des Cochons (17 avril, 1961), 

dernière publication qui se permettait encore de critiquer 

le gouvernement. 

Plus tard, sûrement inspiré par son expérience au 

collège Belén, Fidel Castro a conçu l’Ecole Lénine où 

vont se former les nouvelles élites issues de la révolution. 

On y pourvoit à une formation de haut niveau, 

accompagnée d’un enseignement scientifique et 

technique. Y sont éduqués les enfants et petits-enfants 

des « commandants de la révolution » et des membres de 

la nomenklatura, qui prennent ainsi conscience de l’esprit 

de caste et de leur appartenance à une oligarchie .  

Le nouveau système d’éducation est donc voué à 

la formation de nouvelles élites et à la formation des 

« cadres » destinés à devenir l’humus du nouveau 

régime, dont le véritable but était, et est toujours, 

l’extension de son modèle à l’ensemble du continent. 

Cuba devient alors le laboratoire local de cette expérience 

qui produira des révolutionnaires professionnels qui vont 

intégrer les rangs du Ministère de l’Intérieur, notamment 

le secteur de la contre intelligence, où réside le pouvoir 
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réel du régime. « Le totalitarisme au pouvoir use de l’État 

comme d’une façade, destinée à représenter le pays dans 

le monde comme non totalitaire », alors que le noyau du 

pouvoir se trouve dans « les services hyper efficaces et 

hyper compétents de la police secrète, en contraste avec 

le chaos de l’inefficacité », nous dit Hannah Arendt, 

particulièrement compétente sur ce thème.  

La démarche de Castro était animée par l’utopie 

messianique propre à sa personnalité égocentrique, mais 

également par sa formation intellectuelle acquise chez les 

jésuites, fait qu’on a trop tendance à oublier, et dont le 

modèle, voué à la formation de leaders, se rapproche de 

celle d’une institution militaire. La première période du 

castrisme, qui correspond à la consolidation de son 

pouvoir, fait penser plutôt à un face à face, ou à la rivalité 

entre deux conceptions de la pratique du catholicisme, 

plutôt qu’à l’opposition radicale entre communisme et 

catholicisme. Le castrisme est imprégné des valeurs et 

des pratiques propres au catholicisme. Les relations entre 

l’Église et le castrisme, malgré les périodes de tension et 

des ruptures, se caractérisent par une grande ambiguïté. 

Les catholiques ont été aussi traversés par le clivage entre 

pro et anti castristes. Même si la haute hiérarchie 

ecclésiastique s’est tenue à l’écart, des secteurs 

importants de l’église cubaine ont apporté leur soutien à 

la rébellion clandestine contre Batista (c’est Monseigneur 

Enrique Pérez Serantes, archevêque de Santiago qui a 

sauvé la vie à Fidel Castro après l’assaut de la caserne 
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Moncada). L’Eglise a également soutenu la reforme 

agraire. Du reste, Fidel Castro a toujours gardé 

d’excellents rapports avec le Nonce apostolique à La 

Havane ainsi qu’avec le Vatican. Il a soutenu 

l’émergence de la théologie de la libération en Amérique 

latine, et a maintenu des relations privilégiées avec 

certains secteurs de l’Église catholique en Europe et aux 

Etats-Unis. * 

« L’Opération Pedro Pan : la révolution cubaine et 

l’instrumentalisation de l’enfance dans le cadre d’une 

guerre civile (1959-1962 », in Entre mémoire collective 

et histoire officielle. L’histoire du temps présent en 

Amérique latine, (dir. Luc Cadevila et Frédérique 

Lange), Presses Universitaires de Rennes, Rennes, 

2009.) 
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L’Opération Pedro Pan : la révolution cubaine et 

l’instrumentalisation de l’enfance dans le cadre d’une 

guerre civile (1959-1962), d’Elizabeth Burgos. 

(Troisième partie).  

 
 

Paris le 27 avril 2019. 

 

La philosophie du nouveau système d’éducation cubain 

fut théorisée par Ernesto « Che » Guevara dans un 

célèbre article : « El Socialismo y el Hombre en Cuba », 

envoyé sous forme de lettre adressée au directeur de 

l’hebdomadaire uruguayen Marcha, Anibal Quijano. 

D’après ses propres paroles, il s’agit d’une tentative de 

« définir l’individu, qui est protagoniste du drame que 

constitue la construction du socialisme ». Pour Guevara, 
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cet individu est un « produit non achevé », car les « tares 

du passé se déplacent vers le présent dans la conscience 

individuelle et il faut un travail continu pour les éradiquer 

». Et de poursuivre : « La nouvelle société en formation 

doit entrer très fortement en compétition avec le passé» 

(…), «  dans notre cas, l’éducation directe acquiert une 

importance majeure (…) Celle-ci s’exerce à travers 

l’appareil d’éducation de l’Etat en fonction de la culture 

générale, technique et idéologique, au moyen des 

organismes tels que le Ministère de l’Education, et 

l’appareil de divulgation du Parti » (…) car  « la 

substance de notre œuvre est la jeunesse ; c’est en elle 

que nous fondons notre espoir en la préparant à reprendre 

de nos mains le drapeau. » Ces propos d’Ernesto « Che » 

Guevara traduisent mieux que toute autre explication le 

noyau du conflit auquel durent faire face les parents des 

enfants Pedro Pan. Dans la pratique, cela s’est traduit 

par une série de mesures qui ne laissaient pas de doute 

quant au pouvoir que l’État allait exercer dans 

l’éducation de la jeunesse.  

 

Cette intransigeance quant au contrôle, tant 

matériel que symbolique de la jeunesse est l’une des 

constantes de la politique du régime. L’emprise de cette 

logique d’appropriation et de contrôle de l’homme 

nouveau en devenir qu’est l’enfant ne se relâchera pas 

avec le temps. Prenant parfois, pour ce qui en parvient à 

l’extérieur, les espèces du symbolique, tel le cas de 
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l’enfant Elian dont le feuilleton défraya les chroniques 

.de la scène médiatique internationale et où Castro obtint 

gain  de cause  juridiquement, apparaissant comme le 

parangon d’un droit sacré et universel touchant aux 

modalités fondamentales de la parenté, face aux 

errements  juridiques de la société américaine. Cuba a 

exigé le respect de la loi et a obtenu que l’enfant soit 

restitué à son père à Cuba alors que sa mère s’était noyée 

en essayant de gagner La Floride ; l’enfant sauvé des 

eaux avait été pris en charge par les parents de la mère, 

exilés á Miami. 

D’autrefois, cette intransigeance prendra des 

aspects plus redoutables, tel l’assassinat en baie de La 

Havane dans le remorqueur « 13 Mars » où de treize 

enfants, de 6 mois à 12 ans « pour exemple », face à 

l’augmentation des vocations à l’exil « sauvage », au vu 

et au su de la même scène médiatique, qui cette fois y vit, 

curieusement un non événement. 

 

       Cette histoire commence immédiatement après la 

prise du pouvoir, suite à la campagne de militarisation 

des civils, les adolescents et les étudiants en général sont 

appelés à intégrer les milices populaires, et à participer à 

la campagne d’alphabétisation dans les zones éloignées 

du pays. A l’inverse, on entreprend de déplacer 

massivement vers La Havane les enfants paysans pour les 

soustraire à l’influence traditionnelle du foyer parental. 

La mise sous contrôle de l’État de toutes les écoles et 
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institutions d’enseignement, la fermeture des écoles 

privées ou dirigées par des religieux, la création des 

Écoles d’instruction révolutionnaire (EIR), l’accord 

souscrit dès 1960 entre La Havane et Moscou pour 

l’envoi d’un certain nombre d’enfants pour faire des 

études en Union soviétique (parmi lesquels Fidelito 

Castro Díaz-Balart, fils aîné du « Líder Máximo »), 

confirmait la volonté du pouvoir d’envoyer les jeunes 

Cubains en URSS. Autant d’éléments convergents 

suffirent pour convaincre ces familles du bien fondé de 

l’Opération Pedro Pan. Il s’agissait avant tout de mettre à 

l’abri les enfants d’un projet considéré comme 

inacceptable par la classe moyenne catholique.  

L’embrigadement de la jeunesse afin de créer le 

gigantesque appareil militaire de plus d’un million de 

miliciens « volontaires » destiné à la « défense de la 

révolution » a constitué aussi un argument de poids pour 

convaincre les parents d’éloigner leurs enfants d’un tel 

avenir. Les milices révolutionnaires furent créées le 16 

octobre 1959 et les unités s’organisaient dans les lieux de 

travail. Ce sont ces milices qui ont été engagées dans la 

lutte contre les guérillas anti-castristes, car, d’après la 

doctrine militaire de Fidel Castro, il faut éviter l’emploi 

des forces armées régulières dans des conflits internes ou 

de guerre civile. Dans un contexte révolutionnaire, il faut 

utiliser des effectifs volontaires. Si l’armée régulière 

prend en charge les opérations, la partie rebelle acquiert 

de facto un statut militaire, or, Fidel Castro ne 
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reconnaissait même pas la condition de combattants aux 

rebelles anti-castristes : c’était des « bandits » qu’il fallait 

exterminer. La menace d’être pris pour le Service 

militaire obligatoire d’une durée de trois ans et à partir de 

l’âge de 16 ans, établit sous cette forme qu’à partir de 

1963, était une menace qui planait dans les esprits, a 

aussi compté comme argument dans la décision des 

parents pour l’Opération Pedro Pan.   

Comme l’atteste le témoignage de cette 

adolescente :  

« Dans ce groupe d’adolescents et des jeunes des 

deux sexes qui sommes allés à la Sierra Maestra – 

un camping immense - était le germe d’une 

expérimentation castriste : la combinaison de 

l’étude avec le travail. C’était tellement évident 

que lorsqu’en 1960 fut crée l’Association de 

Jeunes rebelles, son mot d’ordre était : Étude, 

Travail et Fusil. (…) L’ambiance et la vie dans la 

montagne tentait de reproduire le mode de vie 

qu’avaient connu les rebelles (…) » 

En parallèle, la répression contre le clergé 

catholique et les arrestations massives d'opposants se 

multipliaient tandis que toutes sortes de rumeurs 

inquiétantes circulaient : la guerre psychologique battait 

son plein. Il est évident que la CIA tirait un profit 

maximum du contexte réel dans lequel évoluait la 
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situation afin  de nourrir sa guerre  psychologique contre 

le gouvernement de Castro. Faire de l’enfance et de la 

jeunesse une arme de combat ou tout au moins de 

résistance contre l’instauration et la pérennité du régime 

basé sur l’idéologie communiste, en les dérobant à son 

projet, est le calcul que firent nombre de parents 

catholiques pratiquants en choisissant de les exiler. On 

doit chercher dans le déploiement des moyens mis en 

œuvre par la révolution, devenue « castriste », les causes 

de la décision drastique que prirent plus de 14.000 

familles de soustraire leur descendance du projet 

prométhéen de la révolution créatrice de l’homme 

nouveau.  

Un autre motif impérieux les menait à cette 

extrémité : le fait que la peine capitale était aussi 

appliquée aux « contre révolutionnaires » à un moment 

ou dans les universités — de même dans les lycées — les 

étudiants identifiés à l’action catholique commençaient à 

afficher une opposition active, prenant ainsi, 

potentiellement, un risque mortel. Face au danger de voir 

un enfant exécuté ou en prison pour de longues années, 

beaucoup de Cubains, les parents des enfants Pedro Pan, 

sûrement engagés dans la résistance, pensaient jouer sur 

le court terme, persuadés que le régime allait avoir une 

courte vie, car les « Etats Unis n’accepteraient jamais un 

régime communiste à 90 miles de leur territoire et qu’en 

quelques mois tout le monde serait de retour à la 

maison ».  
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     Le déroulement de l’Opération Pedro Pan  

Pendant une période de vingt-quatre mois, entre 

le 26 décembre 1960 et le 23 octobre 1962, 14 048 

enfants cubains non accompagnés ont quitté Cuba pour 

Miami, sous la protection du Bureau d’aide de l’Eglise 

catholique. Issus de la classe moyenne aisée, ou de la 

petite bourgeoisie, très peu appartenaient à la haute 

bourgeoisie partie en exil dès les premiers mois de la 

révolution. La majorité était catholique, mais il y avait 

également des Juifs et des Protestants, et aussi, des métis 

d’Africains et des Chinois. Une minorité avait de la 

famille à Miami.  

Une semaine après l’arrivée du premier groupe 

d’enfants à Miami, intervint la rupture des relations 

diplomatiques entre Cuba et les Etats-Unis, entraînant la 

fermeture des bureaux consulaires. Une décision sans 

précédents dans l’histoire de l’immigration des Etats-

Unis, le Département d’Etat confia au révérend père 

Bryan Walsh, la direction du programme Pedro Pan, avec 

la faculté d’octroyer un permis spécial d’entrée en 

territoire américain, connu comme le « visas waiver », 

aux enfants entre six et dix-huit ans, sous la tutelle de la 

diocèse de Miami. Le programme fut appelé par le 

gouvernement « Programme d’enfants cubains non 

accompagnés ». C’est un journaliste du Miami Herald, 

Gene Miller, qui, dans un article publié en 1962 sur les 

enfants cubains, baptise l’opération Pedro Pan, 
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s’inspirant de l’enfant qui volait et n’avait pas de parents. 

A leur arrivée aux Etats-Unis, une partie, peut être 

la moitié, furent reçus par des parents ou amis, l’autre 

moitié a dû être envoyée vers des campements 

provisoires et ensuite placés dans des orphelinats, des 

collèges ou des familles d’accueil. Ce programme a été 

conçu par l’Office catholique d’aide, et encouragé par le 

Département d’État américain, à la demande de parents 

cubains. Cette décision intervint suite à la fermeture par 

le gouvernement de La Havane, des écoles privées et de 

celles dirigées par des religieux. Le but avoué de 

l’opération consistait à soustraire les enfants à l’influence 

idéologique du nouveau pouvoir et, pour les plus âgés, 

qui commençaient à s’engager dans des activités 

d’opposition, à les écarter de la répression dont il 

seraient, tôt ou tard, des victimes : vu la facilité avec 

laquelle s’appliquait la peine de mort à Cuba, ces craintes 

semblaient justifiées.  

D’après des informations dont nous disposons, il 

semblerait que l’opération Pedro Pan à Cuba fut à 

l’origine une initiative de certains parents actifs dans 

l’opposition anti-castriste. Ils se seraient adressés à James 

Baker, directeur de la très élitiste école américaine 

Ruston Academy, qui se trouvait à La Havane, afin 

d’obtenir le moyen d’éloigner les enfants de Cuba. Jim 

Baker a exposé le problème à la Chambre de commerce 

américaine de La Havane, laquelle a fait appel au 
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Département d’État qui a accepté d’octroyer des visas 

aux enfants, et demanda à l’Agence catholique de bien-

être social de prendre en charge l’ensemble de 

l’opération. Au cours d’une réunion entre Baker et le 

Révérend Walsh, les termes de leur accord, fut établi. 

Baker se chargerait de rassembler les enfants à Cuba avec 

la collaboration décisive d’un groupe de Cubains actifs 

dans les réseaux d’opposition, et le Révérend Walsh 

devait leur procurer les moyens de survie aux Etats-Unis. 

Une équipe a été constituée pour couvrir l’ensemble de 

l’île. Au cœur du groupe se trouvait une Britannique, 

Miss Penny Powers, particulièrement motivée par 

l’entreprise. D’autres noms reviennent dans la bouche 

des témoins, tels que : Pancho et Bertha Finlay, le 

docteur Sergio et Serafina Giquel, Sara del Toro de Odio, 

Albertina O’Farril et Ramón et Polita Grau : les deux 

derniers, neveux de l’ex-président Grau San Martin, 

furent arrêtés pour activités contre-révolutionnaires. 

Condamnés à trente ans de prison, ils partirent en exil à 

Miami après avoir accompli leur peine. Ils y sont 

décédés.  

À leur arrivée à Miami, les enfants étaient 

attendus à l’aéroport par le Révérend Walsh   et pris en 

charge par le Catholic Welfare Bureau qu’il dirigeait 

aussi. En raison des tensions grandissantes entre Cuba et 

les Etats-Unis suite à la crise des missiles, laquelle avait 

entraîné la suspension des vols entre Cuba et les Etats-

Unis, les parents n’avaient pas pu rejoindre leurs enfants 
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aussi rapidement qu’ils l’auraient voulu. Comme les 

camps étaient débordés, le Catholic Welfare Bureau 

décida de répartir les jeunes Cubains dans les différents 

états du pays, et de les placer dans des maisons de 

redressement, des orphelinats ou encore des familles 

d'accueil. On peut imaginer le choc psychologique que 

représentait pour des enfants qui venaient des classes 

favorisées, le fait de partager le statut d’orphelins, et de 

partager leur vie avec des familles inconnues. Pour 

certains, l’expérience s’est avérée positive, pour d’autres 

au contraire, ce fut une douloureuse expérience. 

                            Le vécu 

C’est à la faveur d’une enquête que je menais sur 

l’opposition anti-castriste que j’ai fait connaissance d’une 

ex-Pedro Pan, qui me servait de guide et me facilitait le 

contact auprès de la communauté cubaine de Miami, et 

que je nommerai par ses initiales, Olga Nodarse C’est au 

hasard d’une phrase, au cours d’une conversation, où elle 

a fait allusion à la manière dont elle était arrivée aux 

Etats-Unis que j’apprends l’existence de ce chapitre de 

l’histoire de l’exil cubain. Le récit de son expérience, 

survenue lorsqu’elle allait avoir 16 ans, nous plonge dans 

le vif de cette aventure : la séparation du foyer familial, le 

passage sans transition d’un foyer confortable à un 

dortoir collectif avec des filles dont les parents étaient 

des délinquants de droit commun.  Grâce à son âge — 

elle était déjà une adolescente lorsqu’elle devint une 
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« Pedro Pan » —, elle a gardé un souvenir vivant et 

précis des étapes vécues depuis son départ de l’île et de la 

suite de son aventure, jusqu’aux retrouvailles avec ses 

parents. Cette circonstance lui a permis d’articuler son 

expérience individuelle avec celle des plus jeunes, 

conférant à son récit une signification particulière, qui me 

permis d’entrevoir aussi bien le contexte historique dans 

lequel se déroule l’événement, que l’aspect factuel et la 

dimension de subjectivité et d’affect dont un événement 

aussi lourd de conséquences est porteur pour ceux qui 

eurent à le traverser. 

Olga Nodarse a aujourd’hui soixante ans, elle est 

directrice commerciale d’une importante entreprise de 

services immobiliers. Son père, avocat et homme 

d’affaires à Cuba, devint professeur de 

psycholinguistique aux Etats-Unis. Il est aujourd’hui à la 

retraite, avec le titre de professeur émérite de l’Université 

d’Iowa. Sa mère a exercé toutes sortes de métiers durant 

sa vie d’exilée afin de subvenir aux besoins de la famille 

et retrouver le statut social comparable à celui dont la 

famille jouissait à Cuba. L’expérience d’Olga Nodarse 

est celle de bien d’autres enfants ayant vécu l’expérience 

de l’Opération Pedro Pan, au moins en ce qui concerne la 

première phase, à partir de leur l’arrivée en Floride. La 

particularité de son témoignage tient à sa solide 

formation intellectuelle et au regard qu’elle porte sur 

l’histoire, à la façon dont elle perçoit aujourd’hui ses 

expériences, à la maîtrise des événements qui l’ont 
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marquée, à sa manière d’exprimer la tournure inattendue 

que sa vie a pris  sans laisser transparaître le moindre 

signe d’auto compassion. Á aucun moment, elle ne donne 

l’impression d’avoir subi son destin avec un sentiment de 

passivité ou d‘impuissance.  

Olga Nodarse, tout au long de l’entretien, évoque 

les conditions de son départ et les souvenirs de péripéties 

de son expérience. Au fil de son entretien, elle révèle les 

repères structurants qu’elle possédait, qui l’ont aidé à 

surmonter les obstacles des premiers temps de son 

expérience. L’affrontement avec le père Walsh et 

l’assistante sociale d’origine cubaine, révèle comment 

son bagage culturel, et le sens d’appartenance à une 

classe privilégiée, constituaient un capital qui l’a aidé à 

surmonter le manque de moyens financiers et le vide 

affectif. Â travers ce récit, on peut observer l’impact des 

bouleversements subis par ces enfants soudain privés de 

leurs foyers et livrés à un univers inconnu, soumis de 

surcroît à l’anonymat des normes administratives d’une 

institution. Grâce au récit d’Olga Nodarse, je 

m’attacherai à reconstituer les différentes étapes de cette 

aventure et les moments les plus significatifs de cette 

expérience.  

Elle devait fêter sa seizième année le lendemain 

de son départ pour les Etats-Unis. Ce départ, le 17 janvier 

1961, fut décidé par sa mère, car Olga Nodarse avait 

organisé une manifestation pour protester contre 
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l’assassinat de deux camarades tués par des 

« sbires/miliciens de Castro », deux amis de « toute la 

vie » et camarades d’études, élèves du même lycée public 

de Matanzas où elle étudiait. Il s’agissait donc de 

mineurs. Son milieu social la destinait à un lycée privé, 

mais, suite à une altercation avec sa mère qui refusait de 

l’envoyer, selon ses vœux dans un collège en Suisse, elle 

avait donc exigé de continuer ses études dans un lycée 

public ce qui montre ses qualités précoces de leader. Les 

étudiants cubains étaient fortement influencés par le 

catholicisme et éprouvaient une forte hostilité contre le 

communisme, raison qui a dû entraîner l’assassinat de ses 

deux camarades et donne une idée de la radicalité de 

l’affrontement entre les deux camps. La manifestation  

organisée par OLGA NODARSE a été suivie d’une 

contre-manifestation des pro castristes qui ont brûlé son 

effigie sur la place publique. L’avertissement  ne pouvait 

pas être plus clair. Son père se trouvait déjà en prison, 

alors qu’il avait été responsable du 26 juillet dans la 

province de Matanzas pendant la lutte contre Batista. 

Suite à la prise du pouvoir, il était devenu responsable 

des coopératives dans le cadre de la mise en place de la 

Reforme agraire décrétée par le nouveau régime. Mais 

après avoir manifesté un désaccord avec Raúl Castro, il 

avait été arrêté, alors que « Che Guevara avait pris sa 

défense ». L’histoire de la famille d’OLGA NODARSE 

illustre la situation de la classe moyenne aisée, partageant 

l’idée d’un changement social mais opposée à la 
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radicalité d’un système qui s’orientait vers une nouvelle 

dictature, et qui plus est, communiste.  

« L’Opération Pedro Pan : la révolution cubaine et 

l’instrumentalisation de l’enfance dans le cadre d’une 

guerre civile (1959-1962 », in Entre mémoire collective 

et histoire officielle. L’histoire du temps présent en 

Amérique latine, (dir. Luc Cadevila et Frédérique 

Lange), Presses Universitaires de Rennes, Rennes, 

2009.) 
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L’Opération Pedro Pan : la révolution cubaine et 

l’instrumentalisation de l’enfance dans le cadre d’une 

guerre civile (1959-1962), d’Elizabeth Burgos. 

(Quatrième et dernière partie).  

 

Paris le 27 avril 2019. 

Sa mère, qui pendant la lutte contre Batista, 

assurait la liaison pour le transport d’armes et des 

médicaments pour ravitailler la guérilla, car « elle faisait 

la même chose que sa grand mère pendant la guerre 

contre les Espagnols » — n’inclus pas sa fille dans 

l’opération Pedro Pan sous la seule influence de la la 

campagne menée par la CIA à travers Radio Swan. Il 

s’agissait d’une famille très politisée, très consciente des 

enjeux et des risques, et animée par l’idée que l’absence 

de Cuba « n’allait durer que quelques mois. Personne ne 

pouvait songer que ça serait pour toujours », s’exclame 

Olga Nodarse, les larmes aux yeux. Lors de l’escale à 
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Kingston, Olga Nodarse révèle ses qualités de leader et 

insiste pour être conduite d’abord à l’endroit où les 

garçons allaient passer la nuit, car, étant l’aînée du 

groupe, elle avait été chargée par les parents de veiller 

sur les autres enfants. Survint le premier choc avec la 

nouvelle réalité : tous les garçons se sont mis à pleurer 

lorsqu’ils ont appris qu’on allait les séparer, surtout d’elle 

qui avait déjà assumé le rôle de substitut de l’image 

maternelle. Pour elle, ce ne fut que dans la solitude de sa 

chambre qu’elle saisit la situation dans laquelle elle se 

trouvait avec seulement cinq dollars, l’unique somme qui 

leur était autorisée en quittant Cuba. Sa peur fut de courte 

durée car elle « avait une confiance illimitée en  

l’Eglise ». Arrivé à Miami, le groupe était attendu par le 

père Walsh, le bienfaiteur des enfants Pedro Pan. Figure 

omniprésente de cette histoire, il est décédé en 2001. Les 

filles furent placées dans un orphelinat situé dans le 

quartier noir de Miami où Olga Nodarse trouve un 

groupe de filles « bourgeoises qui venaient des meilleurs 

collèges de La Havane ». C’est là qu’elle éprouve le 

premier « choc culturel », lorsqu’on lui apprend qu’elle 

devra réaliser des tâches ménagères, du genre fai re la 

vaisselle, « jamais de la vie j’avais lavé une assiette, 

encore moins une casserole ; j’avais toujours vu ça de 

loin ». 

Un incident révélateur de la « rencontre entre les 

deux cultures » survint à propos du rôle de leader que 

Olga Nodarse s’était attribué et des initiatives qu’elle se 
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permettait, indice de la différence de vision quant au sens 

de la solidarité entre exilés qui était la sienne et celle 

d’un autochtone, fût-il prêtre, mais aussi quant au rôle 

qu’on attribuait aux filles dans la société. Olga Nodarse a 

exigé qu’on accorde des tickets de bus aux filles les plus 

âgées pour qu’elles puissent se rendre à l’Église de Gésu 

— distante de cinquante blocs de l’orphelinat où elles se 

trouvaient, pour prêter secours aux exilés qui 

continuaient à arriver régulièrement. Le père Walsh lui a 

laissé entendre que ce n’était pas leur problème, qu’elles 

devaient plutôt s’occuper d’apprendre l’anglais au lieu de 

perdre du temps, qu’il valait mieux qu’elles deviennent 

des « cheerleaders » (meneuses de claque, dont 

l’entraînement était considéré comme une matière 

d’éducation physique). « Le problème était que d’une 

certaine manière, les filles américaines étaient un peu 

idiotes ; elles acceptaient de devenir les meneuses de 

claque pour les équipes sportives des garçons ». Le fait 

d’être choisies pour faire part d’une escadre de meneuses 

de claque devait être considéré « comme un honneur » 

car cette activité contribuait à monter en rang. Il semblait 

donc pertinent que le père Walsh les incite à devenir 

« cheerleaders » car c’était un moyen de propulsion 

sociale et d’intégration dans la société américaine.  

D’après l’expérience rapportée par Olga Nodarse, 

il semblerait que l’éducation des filles des élites cubaines 

était plus évoluée que celle des Américaines. Olga 

Nodarse attribue l’attitude du révérend Walsh à sa qualité 
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d’Irlandais, aussi « anti-féministe que les curés galiciens 

de l’Eglise cubaine ». « Pour nous, celles qui avions eu 

une formation intellectuelle, nous mettre à  pousser des 

cris et à nous contorsionner à la gloire des garçons, nous 

trouvions ça absurde ». Elle ajoute que sa querelle avec le 

révérend Walsh n’avait rien à voir avec l´église, mais 

avec « son attitude à lui, anti-féministe ». Finalement, 

Olga Nodarse et le groupe de protestataires, « les filles 

qui avaient plus de personnalité », furent envoyées dans 

un orphelinat à Washington, non sans qu’avant, O. N. ne 

menace qu’il « fallait la tuer si on la séparait de son 

frère » de quatorze ans qui venait d’arriver aussi à 

Miami. 

Olga Nodarse met l’accent sur le fait qu’ils 

dissimulaient la précarité de leurs conditions de vie 

lorsque les parents les appelaient de Cuba, surtout le fait 

de se trouver dans des orphelinats. « Oui, oui, le collège 

est très bon » était l’expression qu’ils répétaient tous au 

téléphone. Dans l’orphelinat qui lui a été assigné à 

Washington, il n’y avait pas que des orphelines, mais 

aussi des filles de prisonnières pour trafic de drogue, 

prostitution et autres délits. Mais l’endroit était d’une 

propreté absolue. Olga Nodarse obtint une bourse afin de 

poursuivre ses études universitaires, et c’est à ce 

moment- là qu’elle a mesuré combien sa « rébellion avait 

été stupide » : d’avoir refusé de poursuivre ses études 

dans une académie privée comme la Ruston, où l’on 

apprenait l’anglais et qui avait un excellent niveau 
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académique, l’avait privée de la maîtrise de l’anglais. 

Cependant cette limitation lui a permis de connaître un 

mode de solidarité exemplaire, car les religieuses du 

Trinity College, un collège fréquenté par des filles «  

réellement riches et privilégiées », où elle avait eu sa 

bourse d’études, se sont comportées admirablement bien, 

lui accordant des heures d’études supplémentaires afin 

qu’elle surmonte ses difficultés avec la langue. « C’était 

le début de ma vie de schizophrène », nous dit Olga 

Nodarse, en faisant allusion à la population de filles 

privilégiées qu’elle fréquentait pendant qu’elle était au 

collège et à la population de l’orphelinat où elle habitait.   

Robert Kennedy, l’Attorney général à l’époque, et 

ami de son père, lui a proposé de prendre en charge les 

frais de logement pour qu’elle puisse habiter le collège, 

mais elle a refusé parce que son père le lui a interdit. 

« Accepter ce genre des services mettrait un terme à une 

amitié entre égaux comme celle qui nous a toujours 

liés ». Son père finit par sortir de prison, et décida de 

s’enfuir de Cuba dans un bateau de fortune. C’est après 

quatre jours de tempête, qu’il parvint à gagner les côtes 

de la Floride. Olga Nodarse, avertie par sa mère, le 

croyait déjà noyé. Sans argent pour se rendre à Miami 

avec son frère — elle n’avait que sept dollars qu’elle 

avait gagnés comme réceptionniste de l’orphelinat —, 

elle profite de l’occasion offerte par un groupe de filles 

du collège qui se rendait en Floride en voiture. Celle qui 

conduisait était Nancy Pelosi, l’actuelle présidente de la 
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Chambre des représentants des États- Unis.  

La mère, le père et les cinq enfants, réussirent à se 

retrouver tous au mois de juin à Miami dans un deux 

pièces. Face à la précarité de la situation de la famille, O. 

N. proposa à ses parents de travailler car elle commençait 

à dominer l’anglais. Son père s’opposa formellement à ce 

qu’elle arrête ses études. Il trouva un travail comme 

livreur de journaux avec un salaire de 40$ par semaine, 

plus un don en aliments de première nécessité accordé 

par l’aide sociale, et la famille parvint ainsi à surmonter 

la première phase de leur installation aux Etats-Unis.   

Olga Nodarse revient à son collège à Washington, 

et elle fit la connaissance de Raúl Chao, un jeune étudiant 

cubain qu’elle épouse. Elle le connaissait de nom, car il 

s’était distingué comme leader de l’Action catholique à 

Cuba, et se trouvait déjà aux Etats Unis en train de faire 

des études avant l’opération Pedro Pan. Le couple 

entreprend des démarches pour assister les enfants de 

l’opération Pedro Pan qui avaient perdu le contact avec 

leurs parents, pour les aider à les retrouver. En effet, on 

calcule que 8 000 enfants n’ont pas pu être repris par 

leurs parents à cause de la crise des missiles : les vols 

entre Cuba et les Etats-Unis furent interrompus, puis vint 

la rupture des relations diplomatiques entre les Etats-Unis 

et Cuba en janvier 1961. Ce n’est qu’à partir du 10 

octobre 1965 qu’est habilité le « pont de Camarioca », 

permettant de recevoir des embarcations procédant de la 
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Floride : ce sera la première sortie massive de Cubains 

vers l’extérieur. Certains parents condamnés à de longues 

peines de prison, d’autres sous différents prétextes 

perdirent le contact avec leurs enfants, qu’ils n’ont 

retrouvés que vingt ans plus tard. Des histoires 

dramatiques, déchirantes, parsèment les témoignages des 

sites web consacrés aux enfants Pedro Pan, telle celle 

d’Adelaïde et José de Armas, qui ont envoyé leurs dix 

enfants et qui, lorsqu’ils sont rentrés de l’aéroport à la 

maison, ont trouvé une maison emplie de jouets et de lits 

d’enfants, mais vide. » 

Comme l’exprime si bien Olga Nodarse, l’impact 

« des réminiscences de cette expérience, le souvenir des 

événements dépend de l’âge qu’on avait à l’époque. La 

perspective est très marquée par l’âge et par le degré de 

privilège que le père Walsh accordait aux enfants. »  

« En effet, le père Walsh a choisi une quinzaine 

de garçons pour en faire des leaders qu’il a placés 

à San Rafael, dans une maison située dans le 

boulevard Biscayne. Et, de fait, il y en a deux que 

je connais, Armando Codina, associé de Bush, 

super milliardaire, membre d’une dizaine de 

conseils d’administration d’entreprises 

américaines très importantes, comme Coca-Cola. 

Son yacht s’appelle précisement « Only in 

America ». Un autre, un grand ami, Ralph 

Sánchez, est aussi un grand « developper, à 
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l’instar de Codina, il a même créé le Grand prix 

de Miami, il a des affaires à New York, aux 

Bahamas et à Naçao, de même que l’industriel 

Carlos Saladrigas. » 

« Il y en a d’autres qui se sont aussi distingués 

d’une manière ou d’une autre » poursuit-elle : 

« Mel Martínez, sénateur pour la Floride, Justo 

Martínez, président d’une entreprise boursière 

parmi les plus importantes des États-Unis. Le 

musicien Willie Chirinos et sa femme, Lisette 

Alvarez, la fille d’Olga Chorens et Tony Alvarez, 

des musiciens populaires de premier rang, 

Eduardo Aguirre, actuel ambassadeur des États 

Unis en Espagne, et beaucoup d’autres ». 

        Le silence sur l’opération Pedro Pan 

Il a fallu plus de quarante années pour que 

certains Pedro Pan se décident à faire le récit de cette 

expérience, souvent douloureuse, même si, par la suite, 

elle s’est avérée pour un bon nombre d’entre eux un 

moyen d’intégration précoce à la société américaine car  

ils ont acquis ainsi la maîtrise de la langue, et les codes 

culturels de la société d’accueil. Le fait est que les Pedro 

Pan constituent une sorte de micro culture dans l’univers 

de l’exil cubain. 

Trois raisons ont sans doute concouru au 

refoulement de cet événement majeur d’une histoire des 
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sensibilités où tant de liens sentimentaux furent 

massivement coupés, où tant d’économies affectives 

familiales et de structure de filiation subjectives furent 

bouleversées. En premier lieu, l’absence d’éléments 

manifestement dramatiques, l’évacuation de ces enfants, 

dans un cadre légal et volontaire, fait figure de non-

événement dans la période héroïque où les Cubains des 

deux camps de la révolution traversent les péripéties 

majeures de cette histoire, tel que l’épisode de la Baie des 

Cochons. Rien, dans ce départ, présenté à l’opinion 

publique cubaine  comme  une désertion au moment où la 

patrie est en danger, qui ne tende, dans l’ambiance de 

l’époque, à faire considérer ces gens autrement que 

comme des « gusanos ». Aucun élément épique, tel que 

les affectionne la sensibilité historique locale, propre à en 

valoriser la tradition, au moment où le pays affronte tant 

de tempêtes, rien qui puisse nourrir le corpus de légendes 

d’héroïcité dont l’histoire de Cuba est si friande. A la 

place émerge la culpabilité des parents qui ont pris la 

grave décision de se séparer de leurs enfants, certes dans 

le but de les protéger, croyant pouvoir les rejoindre 

rapidement.  

Dépassés par cette donnée imprévue ainsi que par 

le nombre d’enfants arrivés, l’Eglise a été contrainte de 

les placer dans des orphelinats alors qu’ils n’étaient pas 

orphelins -— mais ils l’étaient en quelque sorte devenus 

— et dans des familles d’accueil. Ces enfants, issus pour 

la plupart des classes moyennes, voire de familles aisées, 
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ont été confrontés à des expériences inattendues et très 

pénibles, les conduisant à devenir adultes avant l’âge. Ils 

ont dû vraisemblablement décider de garder le silence 

afin de ne pas éveiller des sentiments de culpabilité chez 

leurs parents. Le mécanisme de refoulement, dans l’une 

de ses acceptions, agirait comme une technique défensive 

pour manier le conflit psychique occasionné par les 

expériences traumatiques survenues, surtout pendant 

l’enfance, et dont le souvenir comporte une charge de 

douleur.  

           Conclusion 

Cinquante ans plus tard, comme si l’on ne pouvait 

s’abstraire du passé, d’anciens Pedro Pan prennent 

l’initiative de lancer une campagne en vue de rassembler 

les anciens protagonistes de l’aventure, éparpillés aux 

quatre coins du pays, où éloignés des associations et des 

groupes qui se sont constitués, en particulier à Miami où 

commence à se profiler une communauté des anciens 

Pedro Pans. Ces dernières années commença à se 

manifester le désir de retrouver ceux avec qui ils ont 

partagé les mêmes expériences, mais qu’ils ont perdu de 

vue, soit parce qu’ils ne se sont jamais rencontrés, soit 

parce qu’ils ont été éparpillés dans l’immensité du 

territoire américain. Ce désir de confronter leurs 

expériences exprime le besoin de reconstruire la 

mémoire. La reconstruction de la mémoire d’une enfance 

qui s’est brusquement arrêtée, car ces enfants, propulsés 
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sans transition dans l’âge adulte, ont perdu leurs points 

de référence : géographique, physique et affective. Ils ont 

connu la déchirure de la perte du pays natal, du foyer 

parental, et pour beaucoup, la perte de la figure 

maternelle, omniprésente dans la culture cubaine. 

Comme si, pour retrouver leur passé, il leur fallait  

reconstruire cette polyphonie de destins qui les a unis à 

leur insu en une catégorie historique. Un Pedro Pan ne 

pourra jamais partager ses expériences qu’avec un autre 

Pedro Pan, même si ils ne s’étaient jamais rencontrés 

auparavant. 

D’autres associations agissent pour maintenir les 

liens entre ceux qui se sont retrouvés. Un groupe de 

Pedro Pans organise un banquet annuel de retrouvailles. 

D’autres créent des associations de solidarité. Des 

témoignages, des mémoires et des livres de recherches 

écrits par d’anciens Pedro Pan commencent à voir le jour. 

Le besoin de reconstituer leur histoire, de compléter le  

tableau resté sous forme d’ébauche, devient de plus en 

plus manifeste. Mais, comme le dit Olga Nodarse, la 

version, le souvenir de cette histoire, dépend de l’âge. 

Ceux qui étaient encore trop jeunes — il y en avait qui 

n’avaient que cinq ans —, auront besoin du récit des 

aînés afin de reconstruire leur aventure et de chercher 

dans les interstices de la mémoire pour reconstituer leur 

passé. Pour ceux qui n’ont jamais revu leurs parents et 

furent élevés par des familles américaines, la mémoire est 

à jamais effacée. 
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Une essayiste et féministe, qui a fait partie de 

l’Opération Pedro Pan, Ileana Fuentes, tient des propos 

empreints d’une nostalgie du futur : « Il n’est jamais trop 

tard : cette patrie que nous avons tant bercée dans la 

nostalgie, un jour pourra bénéficier de notre expérience, 

de notre enthousiasme. Beaucoup reviendront, dans le 

troisième âge, pour offrir leur expérience là où ce sera 

nécessaire, jamais avec la volonté d’exiger, mais avec 

celle d’apporter d’une manière désintéressée ». Ces 

propos, au lieu de traduire un sentiment de perte, car 

l’exil est par excellence le domaine de la perte, expriment 

au contraire un sentiment de dette envers le pays ; une 

dette à payer pour avoir privé Cuba du concours de sa 

personne ; dans le cas contraire, elle serait sans cesse 

travaillée par une curieuse culpabilité.  

De la charge incommensurable du travail de 

mémoire que doit entreprendre la société cubaine, celle 

des Pedro Pans est la plus dense, et peut-être celle qui se 

heurte à l’impossibilité d’une reconstruction ou d’une 

mise en intrigue susceptible de rassembler l’ensemble de 

pièces de ce puzzle mémoriel cubain. Une bouleversante 

tentative d’un retour en arrière pour récupérer la mémoire 

perdue de l’enfance est celle de Carlos Eire, Waiting for 

Snow in Havana. Confessions of a Cuban Boy. Eire, 

aujourd’hui professeur à l’université de Yale, revient sur 

cette soirée du 31 décembre 1958 au 1er janvier 1959, où 

le monde a basculé pour lui. Lorsqu’il s’est réveillé, il a 

senti que quelque chose d’erroné était en train de se 
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passer : il avait neuf ans. Eire se plonge dans les 

réminiscences de l’enfance et se livre à des 

interprétations magiques de ces moments et de ces lieux 

perdus à jamais. Récit qui traduit la magie de l’enfance, 

et la tragédie et la souffrance qu’il perçoit comme 

sources de rédemption, car il voit sa vie comme une 

succession de morts dans un même corps. Carlos Eire n’a 

jamais revu son père. 

Une autre tentative intéressante est celle de la 

recherche réalisée par Yvonne M. Conde, elle-même une 

ancienne Pedro Pan, où elle relate les différentes phases 

de l’opération à partir des interviews réalisées auprès des 

protagonistes, adultes et enfants impliqués dans 

l’opération. Les enfants devenus adultes reviennent sur 

leurs expériences depuis leur départ de l’aéroport de La 

Havane. C’est là qu’ils devaient subir le premier 

traumatisme figurant le basculement de leur univers. 

L’expérience de la « pecera » (l’aquarium), appelé ainsi 

parce que les enfants, une fois arrivés à l’aéroport, étaient 

séparés de leurs parents. Il faut souligner qu’ils étaient 

convoqués plusieurs heures avant le départ. Parents et 

enfants cessaient de pouvoir communiquer directement 

entre eux, ils se regardaient pendant des heures à travers 

la vitre qui séparait la pièce où était rassemblé le groupe 

d’enfants en partance, du couloir où étaient restés les 

parents. Parents et enfants collaient leurs mains de 

chaque côté de la vitre pour essayer, en une dernière 

tentative, un dernier toucher.  
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La démarche de la Library of Barry University à 

Miami Shores, consistant à accueillir et à cataloguer les 

archives de l’opération Pedro Pan est une initiative qui 

s’inscrit dans une tentative de remplir la page blanche de 

cette tranche d’histoire cubaine dont ces milliers 

d’enfants furent les protagonistes à leur insu, et qui 

retrace également, et sous un angle inédit, un aspect des 

relations entre Cuba et les Etats-Unis.  Lentement, Cuba 

semble se diriger vers le moment où elle pourra 

s’exclamer : « la guerre est finie. » 
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Adios Patria, dir. Alex Anton et Joe Cardona, PBS, 1966. 

The Flight of Pedro Pan, dir. Joe Cardona, PBS, 1999.  

Sonia Flew, pièce de théâtre, de Melinda Lopez, 2005. 

 « L’Opération Pedro Pan : la révolution cubaine et 

l’instrumentalisation de l’enfance dans le cadre d’une 

guerre civile (1959-1962 », in Entre mémoire collective 

et histoire officielle. L’histoire du temps présent en 

Amérique latine, (dir. Luc Cadevila et Frédérique 

Lange), Presses Universitaires de Rennes, Rennes, 

2009.) 
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Dal Facciatone del Duomo Nuovo il Panorama di 

Siena 

 
Firenze, 28 aprile 2019. 

Dal prossimo 8 maggio fino all’8 settembre 2019 il 

Complesso Monumentale del Duomo di Siena, dedicato a 

Santa Maria Assunta, invita a contemplare nuovi 

orizzonti con la salita al Facciatone, Panorama sulla 

Città. Aperto tutti i giorni dalle ore 10:00 alle ore 19:00, 

da quest’anno e solo su prenotazione, sarà possibile 

accedere straordinariamente al Facciatone anche dalle ore 
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8:00. Per tutto il giorno, fino all’8 settembre, durante la 

permanenza sulla terrazza panoramica, i visitatori 

saranno invitati a contemplare il panorama attraverso una 

introduzione alla Città effettuata da accompagnatori 

multilingua. 

 

Questo grande e alto muro che, nell’intento dei Senesi, 

doveva divenire la facciata di un Nuovo Duomo, sogno 

architettonico, guarda la Città per intero.  

 

I numerosi visitatori che salgono all’Acropoli e 

attraversano il Duomo di Siena, la cosiddetta Cripta, il 

Battistero e il Museo dell’Opera si trovano immersi in un 

tripudio di forme e colori che, nell’intenzione dei 

committenti e degli artisti, segnano l’accesso alla 

“Gerusalemme celeste”. L’ingresso nella realtà eterna, 

suggerito dalla ricchezza e ricercatezza dei materiali 

come il marmo bianco, era un tempo ancora più esplicito 

per la presenza, sull’Altar Maggiore della Cattedrale, 

della Maestà di Duccio di Buoninsegna, ora conservata 

nel Museo dell’Opera. La Regina di Siena e del Cielo, 

assisa sul rifulgente trono cosmatesco, si circonda della 

corte di angeli e santi che vigilano sulla città 

personificata nei quattro patroni. Spesso, nell’iconografia 

senese sia religiosa che politica, santi e uomini di 

governo, sostengono con le mani e offrono il modello 

della Città a Maria, civitas Virginis. Dal Museo, con la 

salita fino al Facciatone, il “modello” diventa reale: torri, 

palazzi, campanili si delineano all’interno della cinta 

muraria ancora ben conservata che delimita e si confonde 

con gli infiniti spazi del paesaggio, dalle dolci colline 

senesi fino alle asperità dell’Amiata. Ma dall’alto muro, 
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sarà possibile non solo leggere i monumenti, ma anche 

“vedere un nuovo cielo e una nuova terra” (Apocalisse 

21, 1). Alcuni operatori aiutano i visitatori a riconoscere 

dall’alto i “luoghi” più significativi della Città terrena, 

quella originata dal “Buon Governo”, con l’invito, una 

volta discesi, a vivere con intensità e a fermarsi negli 

stessi luoghi in cui la comunità senese si riconosce.  

 

Il Facciatone, con le sue possenti fondamenta e le sue 

leggere altitudini, crinale “nella solarità abbagliante dei 

suoi marmi e cotti” (Mario Luzi), è lo spazio in cui Siena 

salda in unico sguardo la Città della Terra e la Città del 

Cielo.  

 

La Città del Cielo - Dal Facciatone del Duomo Nuovo 

il Panorama di Siena. Nuovi Orizzonti sulla Città. 8 

maggio – 8 settembre 2019.Tutti i giorni dalle ore 10:00 

alle ore 19:00. Aperture straordinarie solo su 

prenotazione dalle ore 8:00 alle ore 10:00. 

Salvatore La Spina. Ufficio Stampa - Firenze Musei. Via 

Pellicceria, 10 – 50123 Firenze. 

Félix José Hernández.  
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    L’Allemagne romantique au Petit Palais de Paris 

 

Franz Kobell, Paysage idéal avec grotte, tombeaux et ruines au  

clair de lune, vers 1787 © Klassik Stiftung Weimar 

 

Paris le 28 avril 2019. 

Le Petit Palais présente pour la première fois en France 

une sélection de 140 dessins, provenant de la riche 

collection des musées de Weimar en Allemagne. Ces 

feuilles d’exception, alors sélectionnées par Goethe 

(1749-1832) pour le Grand-Duc de Saxe-Weimar-

Eisenach mais aussi pour sa propre collection, offrent un 

panorama spectaculaire de l’âge d’or du dessin 

germanique de 1780 à 1850 environ.  

À la fin du XVIIIe siècle, la ville de Weimar, résidence 

des ducs de Saxe-Weimar joue un rôle éminent en tant 
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que centre intellectuel de l’Allemagne. Personnalité 

centrale de cette cour éclairée, Goethe y accumule de 

nombreuses responsabilités liées à la politique culturelle 

et y rédige la plupart de ses œuvres. Collectionneur averti 

et dessinateur lui-même, il choisit pour le compte du 

Grand-Duc de très belles feuilles représentant toutes les 

facettes du dessin allemand.  

À cette époque, la littérature, les arts plastiques et la 

musique connaissent de profondes transformations qui 

bouleversent leurs règles et leur pratique. Si le 

mouvement romantique n’a jamais eu de chef de file et 

s’il existe une grande disparité de styles, les artistes 

s’accordent à privilégier l’expression des passions et la 

subjectivité de leur vision. Cette période voit s’épanouir, 

chez un grand nombre d’artistes allemands, un génie du 

dessin qui s’impose comme l’expression la plus novatrice 

de la création d’alors.  

Organisée autour de sept sections, le parcours de 

l’exposition suit un fil à la fois chronologique et 

esthétique. Outre les figures emblématiques de Caspar 

Friedrich, Philipp Runge et Johann Füssli, le visiteur 

découvre plus de trente-cinq artistes essentiels dans 

l’histoire du dessin : Tischbein, Carstens, Fohr, Horny, 

von Schadow, Schinkel, von Schwind, Richter ou encore 

les nazaréens, Overbeck et Schnorr von Carolsfed, qui 

étaient portés par la spiritualité chrétienne et le sentiment 

national. Les portraits et les scènes de genre, les 
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représentations de châteaux en ruines, les compositions 

inspirées de la Bible et des légendes médiévales, mais 

surtout les paysages, abordés dans toutes les techniques, 

au service d’un style mêlant idéalisme et naturalisme, 

sont autant d’occasions d’illustrer la vie intérieure, intime 

et flamboyante des artistes romantiques, et de produire un 

frisson sublime chez le spectateur. 

Catalogue :  

Éditions Paris Musées, 22 x 28 cm, broché 232 pages, 

145 illustrations. 39,90 euros. 

L’Allemagne romantique au Petit Palais. Dessins des 

musées de Weimar.  

Commissariat :  

Hermann Mildenberger, professeur et conservateur au 

Klassik Stiftung Weimar 

Gaëlle Rio, directrice, musée de la Vie romantique  

Christophe Leribault, directeur du Petit Palais 

Du 22 mai au 1er septembre 2019. Du mardi au 

dimanche de 10h à 18h . Nocturne le vendredi jusqu’à 

21h. 

Félix José Hernández 
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        Paris romantique, 1815-1848, au Petit Palais 

 

 
 

Eugène Lami, Scène de Carnaval, place de la Concorde, 1834. 

Huile sur toile. Musée Carnavalet. Crédit : © Musée Carnavalet / 

Roger-Viollet 

 

Paris le 29 avril 2019. 

Après « Paris 1900, la Ville spectacle », le Petit Palais 

présente « Paris romantique » et poursuit ainsi son 

évocation des grandes périodes fondatrices de l’identité 

de Paris. Cette exposition-événement offre un vaste 

panorama de la capitale durant les années romantiques, 

de la chute de Napoléon à la révolution de 1848. Plus de 
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600 œuvres -peintures, sculptures, costumes, objets d’art 

et mobilier- plongent le visiteur dans le bouillonnement 

artistique, culturel et politique de cette époque. Grâce à 

une scénographie immersive, le parcours invite à une 

promenade dans la capitale à la découverte des quartiers 

emblématiques de la période : les Tuileries, le Palais-

Royal, la Nouvelle-Athènes, la cathédrale Notre-Dame de 

Paris de Victor Hugo, ou les Grands Boulevards des 

théâtres. Dans le même temps, un volet dédié aux salons 

littéraires et mondains est présenté au musée de la Vie 

romantique et complète l’exposition  

Le parcours qui suit le déroulé d’une journée débute au 

petit matin dans les salons du palais des Tuileries, 

résidence royale et siège du pouvoir politique. Grâce à 

des prêts exceptionnels, notamment du musée des Arts 

décoratifs, certains intérieurs sont évoqués ainsi que des 

personnalités qui ont influencé la mode, comme la 

duchesse de Berry ou pratiqué les arts comme Marie 

d’Orléans dont l’œuvre sculpté est remarquable. 

 La journée se poursuit par une balade au Palais-Royal. 

Une spectaculaire maquette provenant du musée 

Carnavalet et une reconstitution scénographique 

permettent de revivre l’animation propre à ce temple du 

commerce et des plaisirs. Un ensemble d’objets de luxe, 

petits bronzes et accessoires de mode rappellent le 

raffinement de l’artisanat d’art de cette époque. Une 

sélection de costumes, prêtés par le Palais Galliera 
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illustrent également le « chic » des Parisiennes et des 

dandys faisant déjà de Paris la capitale de la mode.  

Le visiteur découvre ensuite un accrochage à touche-

touche d’œuvres, qui recrée le Salon tel qu’il était 

présenté au Louvre. Peintures et sculptures s’y répondent 

et les représentants des différentes tendances artistiques y 

sont présentés côte-côte. On retrouve ainsi Chassériau, 

Delacroix, Girodet, Ingres, ou encore Vernet et 

Delaroche, à côté de Bosio, David d’Angers, Pradier ou 

Préault pour la sculpture.  

Le parcours se poursuit par une salle dédiée au goût pour 

le Moyen-Âge que l’on redécouvre après la Révolution. 

Il inspire les peintres « troubadour » avant 

d’enthousiasmer les artistes romantiques. Le succès du 

célèbre roman de Victor Hugo, Notre-Dame de Paris 

(1831) ravive la passion populaire pour des « siècles 

obscurs » et le patrimoine du vieux Paris pittoresque. 

L’exposition rappelle ensuite que cette effervescence 

culturelle a pour toile de fond une forte instabilité 

politique. En juillet 1830, le roi Charles X est renversé. À 

sa place, Louis-Philippe, est porté au pouvoir mais n’en 

devient pas moins très vite impopulaire. Les émeutes sont 

nombreuses, comme en témoigne la célèbre lithographie 

d’Honoré Daumier, Le massacre de la rue Transnonain 

(1834). Un ensemble de caricatures politiques de 

Daumier, Granville, Traviès, Roubaud restitue les débats 

et les luttes politiques de la période tandis qu’une 
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sélection de peintures et de sculptures rappelle les 

combats menés dans les rues de Paris en juillet 1830.  

Le thème révolutionnaire est également abordé par le 

biais de deux œuvres emblématiques créées la même 

année : Hernani de Victor Hugo et La Symphonie 

fantastique d’Hector Berlioz.  

La période voit également apparaître le mythe del’artiste 

bohème, en quête d’inspiration et de reconnaissance, 

incompris du public bourgeois et voué à la misère. Des 

peintures et gravures évoquent la vie de ces artistes mais 

également les divertissements populaires comme les bals 

et les fêtes costumées qui se développent à cette période.  

Le visiteur part ensuite à la découverte de la Nouvelle 

Athènes, quartier situé près de la gare Saint Lazare, et qui 

abrite alors de nombreux ateliers d’artistes : celui d’Ary 

Scheffer, aujourd’hui musée de la Vie Romantique, de 

Géricault et même pendant un temps, celui de Delacroix 

mais aussi les demeures de George Sand, Chopin... 

La journée se termine sur les Grands Boulevards, lieu de 

promenade et de distraction favoris des Parisiens où se 

situent le Théâtre italien pour l’opéra et les salles de 

spectacles plus populaires. On retrouve les figures des 

grandes « vedettes » comme l’actrice Marie Dorval, 

l’acteur Mélingue, les danseuses Fanny Essler et Marie 

Taglioni à travers des portraits, des objets-souvenirs et 

des projets de décors et de costumes. Le parcours se clôt 
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par la révolution de 1848 et la désillusion de la 

génération romantique avec la présentation du manuscrit 

original de L’Éducation sentimentale de Gustave 

Flaubert.  

Des dispositifs de médiation numériques pour prolonger 

l’expérience de visite. Une première borne numérique 

rappelle le contexte politique de la période à travers 

quatre épisodes historiques :  la Restauration, la 

révolution de 1830, la Monarchie de juillet et la 

révolution de 1848. Un second dispositif présente une 

carte interactive de Paris pour situer les monuments ainsi 

que les lieux de divertissement, artistiques, littéraires et 

politiques emblématiques de la période romantique 

évoqués dans l’exposition.  

Enfin, une application mobile invite le public à prolonger 

l’exposition en partant dans Paris sur les traces toujours 

palpables de cette époque. Le parcours, sous forme d’un 

jeu de piste, permet de découvrir de manière ludique les 

principaux quartiers évoqués dans l’exposition. Réalisée 

avec l’agence Ma Langue au chat, elle est disponible 

gratuitement pour iO S et Androïd en français et en 

anglais, et propose deux parcours, une famille et un 

adulte. 

L’exposition se prolonge au musée de la Vie Romantique 

qui propose quant à lui une immersion au cœur des 

salons littéraires de l’époque. Peintures, sculptures, 

dessins, vêtements et manuscrits sont exposés au sein 
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d’un parcours riche d’une centaine d’œuvres qui présente 

l’atmosphère, le déroulement et la postérité de ces salons. 

Véritables « laboratoires » de l’écriture romantique, ils 

réunissent les plus grands écrivains du début du X I Xe 

siècle comme Victor Hugo, Honoré de Balzac et 

Théophile Gautier. Ces salons expriment la fraternité des 

arts chère au mouvement romantique. L’exposition met 

ainsi en valeur ces jeux d’échos entre la littérature, les 

beaux-arts et la musique. Des dispositifs numériques de 

médiation, un cabinet d’écoute ainsi qu’une riche 

programmation culturelle complètent cette exposition.  

Catalogue :  

Sous la direction de Jean-Marie Bruson. Préface 

d’Adrien Goetz. Éditions Paris Musées24 x 30 cm, relié, 

500 pages, 430 illustrations.44,90 euros. 

Paris romantique, 1815-1848. Une exposition présentée 

au Petit Palais et au musée de la Vie romantique du 22 

mai au 15 septembre 2019. 

Commissariat général :  

Christophe Leribault, directeur, Petit Palais 

Jean-Marie Bruson, conservateur général honoraire, 

musée Carnavalet 

Cécilie Champy-Vinas, conservatrice des sculptures, 

Petit Palais 
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Commissariat :  

Gérard Audinet, directeur, Maisons de Victor Hugo, 

Paris et Guernesey  

Yves Gagneux, directeur, Maison de Balzac 

Audrey Gay-Mazuel, conservatrice du patrimoine, musée 

des Arts décoratifs  

Sophie Grossiord, conservatrice générale, Palais Galliera  

Maïté Metz, conservatrice du patrimoine, musée 

Carnavalet  

Cécile Reynaud, directrice d’études, E P H E 

Gaëlle Rio, directrice, musée de la Vie romantique. 

Félix José Hernández. 
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Le « Talisman » de Paul Sérusier. Une prophétie de la 

couleur au Musée d’Orsay 
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Paul Sérusier (1864-1927), Le Talisman, dit aussi Paysage au Bois 

d’Amour, octobre 1888, huile sur toile, 27 x 21,5 cm, Paris, Musée 

d’Orsay, RF 1985 13 Photo © Musée d’Orsay, Dist.. RMN-Grand 

Palais / Patrice Schmid 

Paris le 29 avril 2019. 

La petite étude de plein-air réalisée par Paul Sérusier à 

Pont-Aven, en octobre 1888, « sous la direction de 

Gauguin », comme l’indique l’inscription manuscrite au 

revers du panneau, a été très vite élevée au rang d’icône. 

Lorsque l’artiste, de retour à l’Académie Julian, présente 

aux Nabis (« prophètes » en hébreu) ce paysage « 

synthétique » aux couleurs pures et aux formes 

simplifiées, ceux-ci en font leur « talisman ».Ce dernier 

rejoint la collection de Maurice Denis, qui a contribué à 

en faire une œuvre fondatrice en livrant le récit de sa 

création dans un texte publié dans la revue L’Occident en 

1903 : 

 « Comment voyez-vous cet arbre, avait dit Gauguin 

devant un coin du Bois d’Amour : il est vert. Mettez donc 

du vert, le plus beau vert de votre palette ; et cette ombre, 

plutôt bleue ? Ne craignez pas de la peindre aussi bleue 

que possible ». 

Ainsi nous fut présenté pour la première fois, sous une 

forme paradoxale, inoubliable, le fertile concept de la « 

surface plane recouverte de couleurs en un certain ordre 

assemblées ».  
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L’étude de Sérusier a ainsi été placée au centre d’une 

sorte de mythe d’origine qui en fixe l’interprétation : une 

« leçon de peinture » délivrée par Paul Gauguin inspirant 

au jeune peintre le manifeste d’un art qui remplace une 

approche mimétique par la recherche d’un « équivalent 

coloré ». C’est à l’aune de cette présentation que la 

postérité réinterprètera ce tableau comme l’annonce 

d’une nouvelle conception de la peinture : pure, 

autonome et abstraite.  

Cette exposition se propose de revenir sur l’histoire de 

cette œuvre iconique des collections du musée d’Orsay. 

En s’appuyant sur les dernières recherches sur le sujet, 

elle retrace le contexte de sa création, sa place au sein de 

l’œuvre de Sérusier et ses rapports avec celles de ses 

compagnons Nabis. Elle s’intéresse aussi à son histoire 

matérielle, celle d’une petite huile sur bois, œuvre 

inachevée de 27 sur 21 centimètres, dont Maurice Denis 

avait exagéré le caractère improvisé en parlant d’une 

boîte à cigare. Des analyses effectuées en 2018 par le 

Centre de Recherche et de Restauration des Musées de 

France (C2RMF) apportent ainsi des informations 

détaillées sur la nature du support et les couleurs utilisées 

par l’artiste. Enfin, elle évoque l’histoire de sa réception 

par les artistes de son époque, mais aussi la postérité qui 

a été la sienne dans l’art du XXe siècle. 

Cette présentation, riche de plus 60 œuvres, s’appuie sur 

les collections du musée d’Orsay liées à l’école de Pont-
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Aven et aux Nabis en même temps que sur celles du 

musée de Pont-Aven. Elle intègre des prêts exceptionnels 

de musées français, ainsi que de nombreuses œuvres 

conservées en collection particulière.   

Commissariat :  

Claire Bernardi, conservatrice peinture au musée d’Orsay 

Estelle Guille des Buttes-Fresneau, directrice du musée 

de Pont-Aven 

Avec la collaboration d’Estelle Bégué, chargée d’études 

documentaires au musée d’Orsay 

Scénographie: Loretta Gaïtis. 

Le « Talisman » de Paul Sérusier. Une prophétie de la 

couleur. Musée d’Orsay. Niveau 0, galerie Lille et salle 

10. 29janvier–2 juin 2019. 

Cette exposition est organisée par les musées d’Orsay et 

de l’Orangerie et le musée de Pont-Aven (Concarneau 

Cornouaille Agglomération). 

Catalogue de l'exposition, coédition musée d’Orsay / 

RMN –Grand Palais, 19,7 x 27 cm, 208 pages, 91 ill., 

35€ 

Horaires : tous les jours, sauf le lundi, de 9h30 à 18h, le 

jeudi jusqu’à 21h45.  
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Tarification / droit d'entrée à l’exposition et au musée : 

tarif unique : 14 € / tarif réduit : 11€ / gratuits pour les –

de 26 ans résidants ou ressortissants de l’un des pays de 

l’Union européenne. 

Accès : Musée d’Orsay, entrée par le parvis, 1, rue de la 

Légion d'Honneur 75007 Paris. 

Félix José Hernández. 
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De l’empire hittite aux Araméens au Musée du 

Louvre 

                         

Figurine represéntant un Dieu Hittite. Musée du Louvre 

Paris le 29 avril 2019. 

Cette exposition exceptionnelle invite à redécouvrir les 

sites mythiques des civilisations oubliées des états néo-

hittites et araméens. L’empire hittite, grande puissance 

rivale de l’Égypte antique, domina l’Anatolie et étendit 

son influence sur le Levant, jusqu’aux alentours de 1200 

av. J.-C. Sa chute donna lieu à l’émergence de royaumes 

néo-hittites et araméens dans les territoires de la Turquie 

et la Syrie modernes, héritiers des traditions politiques, 

culturelles et artistiques de l’empire hittite. 

L’exposition présente, pour la première fois en France, 

les vestiges de Tell Halaf, site majeur du patrimoine 

syrien . Le baron allemand Max von Oppenheim fouilla 

ce site situé près de l’actuelle frontière turcosyrienne, 



Desde las orillas del Sena 

 153 

entre 1911 et 1913 et y découvrit le palais du roi araméen 

Kapara. Les sculptures monumentales qui ornaient ce 

palais furent ramenées à Berlin et exposées en 1930. 

Pendant la Seconde Guerre mondiale, elles connurent un 

destin tragique et furent très fortement endommagées 

dans les bombardement. Un incroyable travail de 

restauration mené par le Pergamon museum au début des 

années 2000 a permis de reconstituer ces sculptures à 

partir des 27.000 pièces retrouvées. 

À l’entrée de l’exposition est présentée une œuvre de 

l’artiste contemporain libanais Rayyane Tabet, intitulée 

ORTHOSTATES, 2017. Cet arrière-petit-fils de Faek 

Borkhoche, le secrétaire de Max von Oppenheim propose 

de découvrir les dessins de 32 des 194 orthostates, ces 

grandes dalles en calcaire ou en basalte aux décors 

fantastiques de génies, d’animaux, de divinités, de scènes 

de guerre ou de chasse découverts sur le palais ouest de 

Tell Halaf. Aujourd’hui, et après des événements 

historiques conflictuels, certains de ces décors ont été 

perdus, détruits ou dispersés. 

L’histoire de cette collection est un témoignage saisissant 

des efforts continuels pour préserver le patrimoine en 

péril. Le Louvre s’est fortement engagé dans cette 

mission, notamment dans les pays en situation de conflit, 

en mobilisant la communauté internationale et, tout 

récemment, en participant à la création, en 2017, 
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d’ALIPH (Alliance internationale pour la protection du 

patrimoine dans les zones de conflit). 

En lien avec l’exposition, « un week-end avec Agatha 

Christie » est organisé à l’auditorium du Louvre, avec un 

spectacle, des visites guidées ou contées, une conférence 

et une projection. La célèbre romancière est moins 

connue pour la place pourtant importante qu’a tenue 

l’archéologie dans sa vie. En 1930, elle se rend à Ur (Irak 

actuel) où elle fait la connaissance de l’archéologue Max 

Mallowan, qu’elle épouse. Elle partagera dès lors son 

temps entre l’écriture et les chantiers de fouilles, qui 

inspireront plusieurs de ses romans dont Meurtre en 

Mésopotamie, Le Crime de l’Orient-Express et Rendez-

vous à Bagdad. 

Vie et mort de L’Empire hittite, la grande puissance 

rivale de l’Egypte 

À son apogée à la fin du IIe millénaire avant notre ère, 

l’Empire hittite est une puissance considérable, capable 

de rivaliser avec la Babylonie ou l’Égypte. Le roi hittite 

Mursili Ier pille Babylone en 1595 avant notre ère et met 

fin au règne des derniers successeurs de Hammourabi. En 

1274 avant J.-C., les Hittites affrontent Ramsès II lors de 

la célèbre bataille de Qadesh, relatée dans de grands 

cycles narratifs égyptiens et le poème de Pentaour, dont 

le Louvre possède un exemplaire sur papyrus. 

L’Empire hittite à son apogée est évoqué dans 
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l’exposition grâce à des œuvres majeures de l’époque 

impériale provenant du pays hittite et des colonies 

syriennes : Ougarit, Emar, etc. Enfin vient la chute de 

l’empire et les bouleversements qui mettent fin à la 

civilisation palatiale du Levant à la fin du bronze récent. 

Les états néo-hittites et araméens 

Les Etats néo-hittites et araméens sont des entités 

politiques nées des ruines de l’empire en Anatolie et en 

Syrie, dont les plus proches, politiquement, de l’ancien 

pouvoir sont Karkemish et Malatya. 

La ville de Karkemish était la plus importante colonie 

hittite en pays syrien. C’était avec Alep l’un des deux 

sièges de vice-royauté de l’empire. Au début de l’âge du 

fer, les anciens gouverneurs deviennent des rois dont les 

magnifiques décors urbains seront évoqués par un choix 

de sculptures et des moulages. Grâce à des prêts 

exceptionnels accordés par le British Museum, 

l’exposition présente quelques très beaux moulages des 

reliefs monumentaux qui rythmaient la voie 

processionnelle de Karkémish, une cité de première 

importance dès le IIIe millénaire, jusqu’à sa destruction 

en 605 avant notre ère par le roi babylonien 

Nabuchodonosor. 

Malatya est une ville néo-hittite, dépendante de 

Karkemish, elle possède des décors sculptés (dont le style 

est proche de la période impériale), qu’ont révélés 
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notamment les fouilles de l’archéologue français Louis-

Joseph Delaporte (1874-1944). 

Nous poursuivons sur le territoire anatolien avec le Tabal 

(l’héritier de l’ancien royaume hourrite du Kizzuwatna), 

Gurgum (situé à l’emplacement de l’actuelle Marash, où 

ont été retrouvées de nombreuses stèles funéraires, dont 

la très belle stèle de Tarhunpiya) et Tell Tayinat (la ville 

antique de Kunuluwa). L’écriture louvite hiéroglyphique 

est l’écriture privilégiée des grands reliefs syro-

anatoliens. Le louvite provient du nom d’un peuple 

vivant à l’ouest du Hatti. L’origine de ce système 

d’écriture élaboré entre la fin du IIIe et le début du IIe 

millénaire qui demeure encore à ce jour une énigme, car 

il ne présente aucun lien avec l’écriture hiéroglyphique 

des Égyptiens.  

Plus au sud, on trouve les royaumes gouvernés par des 

souverains araméens qui se sédentarisent à cette époque 

et s’approprient l’héritage des hittites et des syriens de 

l’âge du bronze. Les sites majeurs sont Zincirli, dont 

l’impressionnante forteresse a livré un grand nombre de 

reliefs, aujourd’hui conservés à Istanbul et à Berlin. Le 

royaume prospère de Til Barsib, dont la stèle au dieu de 

l’orage est conservée au Louvre et enfin Hama où la 

culture hittite a perduré à l’époque araméenne et où ont 

été retrouvés les premières inscriptions en hiéroglyphes 

louvites . 
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La découverte du site exceptionnel de Tell Halaf par 

le Baron Max von Oppenheim 

Le Pergamon museum de Berlin a consenti aux prêts 

exceptionnels de sculptures d’un palais de la ville antique 

de Guzana, capitale du royaume du Bit-Bahiani, appelé 

aussi Palê. Guzana a probablement été fondée au XIe 

siècle. C’est à ce moment qu’on y trouve les premières 

traces d’urbanisation mais la période de son 

épanouissement advient pendant le règne du roi Kapara, 

vers 890-870 av. J.-C.. Celui-ci a fait construire ou 

rénover une citadelle au nord du site, qui compte deux 

palais. C’est le palais ouest qui était décoré des 

impressionnantes sculptures découvertes par Max von 

Oppenheim. Des chambres funéraires installées près de la 

porte sud de la citadelle ont également livré de 

magnifiques vestiges comme la grande statue d’ancêtre 

que Max von Oppenheim surnommait sa « vénus ». 

 

Par ailleurs, il y découvrit 194 orthostates, dont la 

fonction première est de protéger la base des murs en 

briques crues des édifices. Leur décor fantastique 

extrêmement riche est hérité de l’art syro-anatolien et 

mésopotamiences qui présentait une alternance de dalles 

en calcaire peintes en rouge et en basalte noire. 

Les puissances voisines 
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Les puissances voisines des états néo-hittites et araméens 

: l’Urartu, la Phénicie, etc. présentèrent des traits 

culturels et artistiques communs. L’Assyrie tout en étant 

aussi l’héritière de ces royaumes, en causa la disparation. 

Les Assyriens ont conquis un par un les Etats néo-hittites 

et araméens et les ont absorbés dans leur empire. La 

culture assyrienne est alors marquée par celle des états 

néo-hittites et araméens. Cette influence marque aussi 

bien l’art monumental que les décors de meubles 

précieux.  La langue araméenne se répand également 

dans tout l’empire et devient la langue la plus courante au 

Proche-Orient à partir de cette époque et pour les siècles 

à venir. 

Les grands orthostates assyriens des palais de Nimrud, 

Khorsabad ou Ninive sont les héritiers de la sculpture 

monumentale syro-anatolienne qu’ils ont en outre 

influencée stylistiquement dans les derniers siècles avant 

la conquête assyrienne et la destruction de ces royaumes. 

 Commissaire de l’exposition Vincent Blanchard, 

conservateur au département  des Antiquités orientales, 

musée du Louvre. 

À L’AUDITORIUM DU LOUVRE  

 CONFÉRENCES  
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Jeudi 9 mai à 12h30 et à 18h30 Présentation de 

l’exposition. Par Vincent Blanchard, conservateur au 

département des Antiquités orientales, musée du Louvre.  

 COLLOQUE   

Vendredi 17 mai de 9h à 18h Les héritiers de l’empire 

hittite L’art monumental syro-anatolien à l’époque 

impériale hittite et à l’âge du fer.  

  

PUBLICATIONS ET DOCUMENTAIRE  

 Catalogue de l’exposition Royaumes oubliés. De 

l’empire hittite aux Araméens , sous la direction de 

Vincent Blanchard, conservateur, département des 

Antiquités orientales, musée du Louvre. Coédition musée 

du Louvre éditions / Lienart  504 pages,  450 

illustrations, 45 €.  

 Album de l’exposition Royaumes oubliés. De l’empire 

hittite aux Araméens,  56 pages, 40 images, 8 €.  

 En lien avec l’exposition L e s  P e i n t u r e s  m o n u 

m e n t a l e s  d u  p a l a i s  d e  T e ll A h m a r, par 

Ariane Thomas. Cet ouvrage restitue la qualité de la 

peinture assyrienne et son importance dans l’architecture, 

à travers le plus bel ensemble de peintures murales connu 

à ce jour, qui provient des niveaux d’occupation 

assyriens du palais de Tell Ahmar, aux limites de 
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l’antique Mésopotamie.  Coédition avec Faton ,208 

pages, 150 illustrations, 35 €.  

 VISITES ET ATELIERS / LOUVRE Des visites de 

l’exposition (avec conférencier, pour les familles, en 

lecture labiale, en LSF et descriptive et tactile), des 

ateliers et un cycle de visites  dans les salles du musée.  

 Visite guidée de l’exposition Vendredi 10 mai à 17h 

Samedi 11 mai à 16h Dimanche 12 mai à 14h30 « 

Royaumes oubliés. De l'empire hittite aux Araméens». 

Par un guide-conférencier. Durée :1h30 Public : Adulte  

 VISITES ADULTES Lundis et jeudis à 11 h 30 - 

mercredis et vendredis à 17 h - samedis à 16 h - 

dimanches à 14 h 30 (sauf fériés)  

 VISITE FAMILLES - Dès 8 ans à 11 h . 

Félix José Hernández. 
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Broderies de tradition byzantine en Roumanie du XVe 

au XVIIe siècle au Musée du Louvre 

                          

Étendard Étienne le Grand © Bucarest, Musée National d'Histoire 

Roumaine- 

 

Paris le 29 avril 2019. 

 

Dans le cadre de la Saison France-Roumanie 2019 et à 

l’occasion du prêt emblématique par la Roumanie de la 

Bannière de saint Georges du prince Étienne le Grand, 

l’exposition se propose de mettre en valeur le caractère 

exceptionnel des collections roumaines de broderies 

religieuses de tradition byzantine et post-byzantine, 

fleuron du patrimoine roumain et universel. 

Autour du chef-d’œuvre offert par Étienne le Grand 

(1457-1504) au monastère de Zographou au Mont Athos, 

récupéré par un détachement de l’armée française 

pendant la Première Guerre mondiale et remis 

solennellement par la France à l’État roumain en 1917, 

une trentaine d’œuvres insignes illustreront 
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l’extraordinaire développement de la broderie de 

tradition byzantine en Roumanie du milieu du XVe au 

milieu du XVIIe siècles. 

Les textiles réunis dans l’exposition sont présentés en 

trois grands ensembles, correspondant essentiellement à 

leur fonction et usage. 

Le premier ensemble évoque la « panoplie sacerdotale » 

des évêques, des prêtres et des diacres, héritée de 

Byzance : épitrachelion (étole), épigonation (tissus en 

forme de losange), épimanikia (manchettes), orarion 

(étole des diacres). A leurs côtés, le célèbre manuscrit des 

Œuvres de saint Denis Aréopagite offert en 1408 au 

trésor de Saint-Denis par l’empereur Manuel II 

Paléologue et un saint Nicolas de la fin du XVIe 

siècle attribué à Michel Damaskinos aideront le public à 

mieux comprendre le vêtement sacertodal orthodoxe. 

Le deuxième ensemble est dévolu à la « panoplie 

liturgique », textiles destinés à la célébration de la 

liturgie : aër et petits aërs (voiles de calice et de patène), 

grand aër – épitaphios, podea (voile d’icône), 

rideau d’iconostase…. Pour comprendre l’usage des 

épitaphioi dans l’espace liturgique sera exposé en regard 

un relevé des fresques de l’église de la Vierge Peribleptos 

de Mistra issu des archives Gabriel Millet. 
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Enfin, le troisième ensemble, unique au monde, 

rassemble de spectaculaires couvertures de tombeaux 

princiers, dans lesquelles le caractère hiératique des 

images byzantines cède bientôt le pas à la tentation du 

portrait. A partir de la célèbre Marie de 

Mangop, l’exposition esquisse les grands traits d’une 

typologie princière jusqu’au XVIIe siècle, avec les deux 

princes Mogila de Sucevița et les deux portraits de Iaşi, 

celui de la princesse Tudosca, épouse de Basile le Loup 

et celui de leur fils Ioan. La présentation de de l’effigie 

d’une impératrice byzantine gravée au XVIIe siècle, 

permet d’inscrire les chefs-d’œuvre roumains dans une 

longue tradition. 

L’exposition se clôt par l’évocation de la figure de 

Gabriel Millet (1867-1953), qui sillonna la Grèce et les 

Balkans et rapporta de ses voyages une documentation 

photographique et aquarellée irremplaçables, dans 

laquelle les broderies roumaines tiennent une place de 

choix. 

 Catalogue :  

Coédition musée du Louvre éditions / In Fine. 80 p., 70 

ill., 19 € 

Broderies de tradition byzantine en Roumanie du XVe 

au XVIIe siècle. Autour de l’étendard d’Étienne le 

Grand. 
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Commissaires de l’exposition :  

Pour la partie française : Jannic Durand, directeur, et 

Dorota Giovannoni, documentaliste scientifique, 

département des Objets d’art, musée du Louvre. 

Pour la partie roumaine : Emanuela Cernea, conservatrice 

en chef, et Iuliana Damian, conservatrice, département 

d’Art roumain ancien, Musée national d’art de 

Roumanie. 

INFORMATIONS PRATIQUES : 

Horaires : de 9h à 18h, sauf le mardi et le mercredi. 

Nocturne vendredi jusqu’à 22h. Tarif unique d’entrée au 

musée : 15 €. 

Félix José Hernández. 
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Art et utopie au pays des Soviets, au Grand Palais de 

Paris 

           

     Petrov-Vodkine Kuzma, Fantaisie, 1925, huile sur toile,  

    50 x 64,5, Musée Russe, Saint-Pétersbourg, Russie. 

 

Paris le 30 avril 2019. 

En 1917, la révolution d’Octobre provoque un 

bouleversement de l’ordre social dont les répercussions 

sur la création artistique s’avèrent déterminantes. De 

nombreux artistes adhèrent au projet communiste et 

veulent participer par leurs œuvres à l’édification de la 

société nouvelle. Conduits pour la plupart par 

d’authentiques convictions, à l’instar de Maïakovski, ces 

artistes s’opposent dans la définition de ce que doit être 

l’art du socialisme. Mais dès la fin des années 1920, les 

débats sont clos par la mise en place du régime stalinien. 

Celui-ci entraîne l’instauration progressive du réalisme 

socialiste, doctrine esthétique qui régit peu à peu tous les 
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secteurs de la création. Dans les pays capitalistes, ces 

débats sont suivis avec attention : de multiples échanges 

artistiques se nouent avec la jeune Russie soviétique, qui 

attire intellectuels et artistes curieux de découvrir la « 

patrie du socialisme ». 

Quarante ans après la mythique exposition Paris-Moscou 

au Centre Pompidou, c’est cette histoire, ses tensions, ses 

élans comme ses revirements, que relate l’exposition à 

travers une série d’œuvres majeures prêtées par les 

grands musées russes et le Centre Pompidou ; une 

histoire où innovations plastiques et contraintes 

idéologiques, indissociablement liées, posent la question 

d’une possible politisation des arts. 

L’art dans la vie : le productivisme 

La première partie de l’exposition met en exergue les 

débats qui animent avec vigueur la scène artistique 

soviétique au lendemain de la révolution et se prolongent 

durant les années 1920 : que doit être l’art de la nouvelle 

société socialiste ? Le parcours s’articule autour du projet 

porté par une large part des avant-gardes : abandonner les 

formes d’art jugées « bourgeoises » au profit d’un « art 

de la production » susceptible de participer à la 

transformation active du mode de vie. Le design, le 

théâtre, le photomontage et le cinéma s’affirment comme 

les médiums privilégiés de cette entreprise radicale, 

autour de figures-clefs comme Gustav Klutsis, Vladimir 

Maïakovski, Lioubov Popova, Alexandre Rodtchenko ou 
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Varvara Stepanova. L’architecture constructiviste invente 

de nouvelles typologies de bâtiments - clubs ouvriers, 

habitats collectifs – et rêve de villes idéales. 

Cette utopie artistique de fusion de l’art dans la vie est 

rapidement contrariée par l’hostilité croissante du 

pouvoir bolchevique vis-à-vis des avant-gardes. Ceux-ci 

favorisent un art « compréhensible des masses », reflétant 

les transformations en cours de la société, tandis que sont 

organisées sur le territoire soviétique de grandes 

expositions consacrées à l’art révolutionnaire des pays 

capitalistes, notamment allemand (1924). 

La vie rêvée dans l’art : vers le réalisme socialiste 

La concentration des pouvoirs entre les mains de Staline, 

totale à partir de 1929, entraîne la fin du pluralisme 

défendu jusqu’alors par Trotski ou Boukharine. Alors 

que la répression s’abat sur l’art de gauche, accusé de « 

formalisme bourgeois », un consensus s’établit autour de 

la figuration, considérée comme la plus apte à pénétrer 

les masses et à leur présenter les modèles du nouvel 

homme socialiste. 

Un groupe d’artistes modernistes, formés à l’école des 

avant-gardes, joue un rôle central dans la lente définition 

des fondements picturaux du réalisme socialiste : la 

Société des artistes de chevalet à Moscou – avec 

Alexandre Deïneka ou Youri Pimenov - et le Cercle des 

artistes à Leningrad – Alexandre Samokhvalov ou Alexeï 
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Pakhomov - proposent une peinture monumentale 

célébrant des héros idéalisés, dont l’exposition rend 

compte par grandes sections thématiques consacrées 

notamment au travail ouvrier, au corps et à l’avenir 

radieux.  

Un ensemble spectaculaire d’œuvres sera également 

consacré à l’architecture stalinienne qui, comme la 

peinture, se monumentalise : tandis qu’ouvrent à Moscou 

les premières lignes de métro, aux stations luxueusement 

décorées, des projets pharaoniques sont conçus pour faire 

de la ville le phare mondial du socialisme. De fait, 

Moscou accueille alors de nombreux artistes proches de 

la mouvance communiste, de John Heartfield à Diego 

Rivera, pour des séjours plus ou moins prolongés. 

L’exposition se conclut par une sélection d’œuvres 

témoignant de l’avènement du dogme réaliste socialiste, 

à travers des tableaux de facture académique qui mettent 

en scène la figure mythifiée du chef. Entièrement 

assujetti à l’idéologie, transformé en machine à produire 

des images, l’art se noie dans un kitsch d’état. 

Rouge. Art et utopie au pays des Soviets. 

20 mars – 1er juillet 2019. 

Grand Palais galeries nationales entrée Clemenceau. 

Cette exposition est organisée par la Réunion des musées 

nationaux - Grand Palais et le Centre Pompidou. 
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Commissariat : Nicolas Liucci-Goutnikov, conservateur, 

assisté de Natacha Milovzorova, chargée de recherche, 

Musée national d’art moderne, Centre Pompidou 

scénographie : Valentina Dodi et Nicolas Groult. 

Publications aux éditions de la Réunion des musées 

nationaux - Grand Palais, 2019 : 

- Catalogue de l’exposition sous la direction scientifique 

de Nicolas Liucci-Goutnikov. Broché + bandeau, 22 × 26 

cm 288 pages, 250 illustrations, 45 €. 

- Journal de l’exposition. Piqûre métal, 24,5 x 32,9 cm, 

28 pages, 40 illustrations, 6 €, éditions de la Réunion des 

musées nationaux - Grand Palais 2019. 

Félix José Hernández. 
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Les Nabis et le décor au Musée du Luxembourg, Paris 

          

Paris le 2 mai 2019. 

Aucune exposition en France n’a encore été consacrée à 

l’art décoratif des Nabis. Il s’agit pourtant d’un domaine 

essentiel pour ces artistes qui voulaient abattre la 
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frontière entre beaux-arts et arts appliqués. Dès la 

formation du groupe, à la fin des années 1880, la 

question du décoratif s’impose comme principe 

fondamental de l’unité de la création. Cette conception 

qui n’était pas entièrement nouvelle, tirait ses origines de 

la pensée de William Morris qui fut avec John Ruskin 

l’initiateur du mouvement Arts & Crafts en Angleterre 

dans les années 1860. Le mouvement parti d’Angleterre 

essaima en Espagne avec le modernisme catalan, en 

Belgique avec Victor Horta, Van de Velde et Paul 

Hankar, en France puis dans toute l’Europe. L’art 

décoratif des Nabis s’inscrit dans un courant global de 

renouveau défendu et popularisé par Siegfried Bing dans 

sa galerie de l’Art nouveau. Il constitue une expérience 

spécifique d’art total basée sur un dialogue entre les 

artistes et une admiration commune pour l’art du Japon. 

L’intérêt des Nabis pour l’ornemental occupe une place 

importante dans leur création en leur permettant d’élargir 

leurs expériences techniques dans le domaine de la 

peinture – de chevalet mais aussi sur paravent et éventail 

-, de l’estampe, de la tapisserie, du papier peint, du 

vitrail. Fascinés par les estampes japonaises qu’ils 

découvrent à l’occasion d’une exposition organisée en 

1890 à l’Ecole des beaux-arts de Paris, ils s’inspirent de 

ces images expressives pour mettre au point une nouvelle 

grammaire stylistique. En proscrivant l’imitation 

illusionniste et en affirmant la planéité naturelle du 

support, les Nabis ont développé un art aux formes 
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simplifiées, aux lignes souples, aux motifs sans modelé, 

destiné à agrémenter des intérieurs contemporains. Leurs 

compositions se distinguent par l’emploi de couleurs 

vives, de lignes ondulantes, de perspective sans 

profondeur avec des motifs soulignés d’un cerne pour 

mieux les détacher du fond. 

Véritables pionniers du décor moderne, Bonnard, 

Vuillard, Maurice Denis, Sérusier, Ranson, ont défendu 

un art en lien direct avec la vie permettant d’introduire le 

Beau dans le quotidien. Ils prônent une expression 

originale, joyeuse, vivante et rythmée, en réaction contre 

l’esthétique du pastiche qui était alors en vogue. « Notre 

âge ne hait rien tant que les répétitions, affirmait Roger 

Marx, les recettes héritées du passé, il est tourmenté par 

l’appétence de l’interdit, il convoite le frisson nouveau ; 

échapper à la hantise du ressouvenir, bannir ce qui est 

voulu, enseigné, telle est son ambition, sinon sa règle. »   

L’exposition au musée du Luxembourg permettra de 

reconstituer des ensembles décoratifs qui ont été 

démantelés et dispersés au cours du temps. Parallèlement 

à la peinture, elle consacrera une part significative aux 

créations des Nabis dans le domaine de la tapisserie, du 

papier peint, du vitrail et de la céramique. Son parcours 

articulé en quatre sections aborde le sujet à travers des 

thèmes importants comme l’association symbolique de la 

femme et de la nature dans les œuvres  de jeunesse de 

Bonnard, Maurice Denis, Vuillard et Ker-Xavier Roussel, 
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ou encore le thème des intérieurs chez Vuillard. Y sera 

également évoquée la contribution de ces artistes aux 

innovations encouragées par Bing dans sa galerie de l’Art 

nouveau. L’exposition se conclura sur la présentation de 

décors à thèmes sacrés évoquant l’engouement de 

certains Nabis pour l’ésotérisme et le spirituel. 

Les Nabis et le décor. 

13 mars - 30 juin 2019 

Musée du Luxembourg 19 rue Vaugirard, 75006 Paris 

Bonnard, Vuillard, Maurice Denis... 

Cette exposition est organisée par la Réunion des musées 

nationaux - Grand Palais et l’Etablissement public des 

musées d’Orsay et de l’Orangerie, Paris. 

Commissariat : Isabelle Cahn, conservatrice générale des 

peintures au musée d’Orsay ; Guy Cogeval, directeur du 

Centre d’études des Nabis et du symbolisme. 

 Scénographie : Hubert Le Gall, assisté de Laurie 

Cousseau. 

Publication aux éditions Réunion des musées nationaux-

Grand Palais et les musées d’Orsay et l’Orangerie :  

- Catalogue de l’exposition, 192 pages, 250 illustrations, 

27 x 31 cm, 39 € 
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- Journal de l’exposition, 24 pages, 40 illustrations, 28 x 

43 cm, 6 € 

Ouverture : tous les jours du lundi au dimanche de 10h30 

à 19h, nocturne les lundis jusqu’à 22h00, fermeture le 1er 

mai. 

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. 

Accès : M° St Sulpice ou Mabillon, Rer B Luxembourg 

Bus : 58 ; 84 ; 89 ; arrêt Musée du Luxembourg / Sénat. 

Félix José Hernández. 

 

 

 

 

 

 

 

 

 

 

 

 

 

 

 



Desde las orillas del Sena 

 175 

La Lune Du voyage réel aux voyages imaginaires au 

Grand Palais de Paris 

              

Paris le 2 mai 2019. 

La célébration du cinquantenaire des premiers pas de 

l’homme sur la Lune nous offre l’occasion de célébrer la 

longue relation des hommes avec cet astre familier, à 

travers des d’œuvres d’art qui ont incarné les multiples 

formes de cette relation. Cette exposition articulée en 
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cinq parties propose au visiteur de se confronter aux 

créations artistiques de l’Antiquité à nos jours, de 

l’Europe et d’ailleurs, inspirées par la Lune.  

De la lune à la Terre, du voyage réel au voyage 

imaginaire L’exposition débute par le voyage réel, en 

juillet 1969. Elle propose ensuite de remonter le temps, à 

travers les voyages rêvés par la littérature et les arts vers 

la Lune. Depuis l’Antiquité, l’idée de se rendre dans la 

lune par les moyens les plus fous déchaina l’inventivité et 

l’imagination la plus débridée. Avec l’expédition 

d’Apollo 11, le voyage, devenu réalité, inaugure le début 

d’une nouvelle ère. Pourtant, l’imagination n’y perd pas 

ses droits, bien au contraire : à la fantaisie s’ajoute de 

grandes interrogations sur l’humanité, la place des 

femmes, le nationalisme, l’inégalité du développement 

économique. 

La Lune observée La première tentative de dessiner la 

Lune est de Thomas Harriot en 1609. A partir de Galilée, 

des instruments de plus en plus précis ont permis d’en 

explorer la surface : la Lune est observée. Les premières 

cartes de la planète sont dessinées au milieu du XVIIe 

siècle. A la fin de ce siècle, Cassini réalise une carte plus 

précise que les précédentes qui restera une référence 

jusqu’à l’apparition de la photographie. La présentation 

de la réplique de la lunette de Galilée, des premiers 

dessins et cartes, puis de photographies illustreront 

l’évolution d’un regard de prise de connaissance, à la 
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recherche d’une vérité objective dont ne sont jamais 

absente le rêve et la contemplation esthétique. 

Les trois visages de la Lune Le parcours articule en trois 

sections l’évocation des trois visages de la Lune ou de 

ses trois humeurs : caressante, changeante ou inquiétante. 

Le premier visage est bénéfique et caressant ; c’est la 

Lune qui protège et qui inspire. Sous sa protection, 

l’homme rêve, aime, dort, prie ou médite. Ainsi, dans le 

célèbre tableau de Girodet, Endymion endormi, Diane 

visite sous la forme d’un rayon lumineux le sommeil du 

beau jeune homme, et le caresse de sa lumière. Le second 

visage est celui de la Lune changeante, versatile, dont les 

mutations scandent le temps des hommes et organisent 

leurs calendriers. Les croyances populaires en font 

l’origine de l’humeur des femmes, qualifiée de « 

lunatique ». Ses rythmes deviennent phénomènes 

optiques inspirant de nombreux artistes du XXe siècle. 

Enfin, le troisième visage est celui de l’astre des ténèbres, 

de la mélancolie ou de la folie : la Lune noire ou 

démoniaque, source de fantasmes et de peurs.  

La Lune est une personne La quatrième partie de 

l’exposition montre que, depuis l’antiquité, cet astre 

lointain est une divinité proche, de forme humaine, tantôt 

homme, tantôt femme, ayant souvent différents aspects 

liés à ceux, changeants, de la Lune. Si en Egypte, en 

Mésopotamie ou dans l’hindouisme moderne la Lune est 

déifiée sous une forme masculine (Thot, Nefertoum, Sîn, 
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Chandra), l’antiquité classique la fait femme : Artémis, 

Diane, Séléné, Hécate. Dans le christianisme, la Vierge, 

qui reflète la lumière mais ne la produit pas, va être aussi 

associée à la Lune. 

Une expérience partagée de la beauté La dernière partie 

de l’exposition montre la Lune comme source 

d’inspiration, proche et mystérieuse, qui dévoile la 

Nature sous une lumière réfléchie, étrange, intime, 

mélancolique, et toujours contemplative, propice à un 

renouvellement du thème du paysage. Elle est une 

expérience à part entière de la beauté. Une ultime 

promenade méditative sous le regard de la Lune. 

L’exposition se clôt sur L’endymion endormi de Canova, 

moment paisible de contemplation. 

La Lune Du voyage réel aux voyages imaginaires 

3 avril - 22 juillet 2019 

Grand Palais Galeries nationales entrée Square Jean 

Perrin 

Exposition organisée par la Réunion des musées 

nationaux - Grand Palais. 

Commissariat : Alexia Fabre, conservatrice en chef, 

directrice du Mac Val, musée d’art contemporain du Val 

de Marne et Philippe Malgouyres, conservateur en chef, 

Département des objets d’art du musée du Louvre.  
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Scénographie : Agence bGc studio: Giovanna Comana / 

Iva Berthon Gajsak. 

Publications aux éditions de la Réunion des musées 

nationaux - Grand Palais, Paris 2019 :  

- Catalogue de l’exposition, relié, 24 x 33 cm, 256 pages, 

260 illus., 45 € 

-  Journal de l’exposition, 21,5 x 42 cm, 24 pages, 25 

illus., 6 € 

- Le fou caché de la Lune, bande dessinée, 19 x 26 cm, 

48 pages, 12,50 € 

- La Lune, encyclopédie du voyage, fac-similé, 11 x 15,5 

cm, 180 pages, 25,90 € 

Ouverture : du jeudi au lundi de 10h à 20h ; mercredi de 

10h à 22h ; fermeture hebdomadaire le mardi; fermé le 

1er mai et dimanche 14 juillet. 

 Tarifs : 14 €, TR 10 € (16-25 ans, demandeurs d’emploi 

et famille nombreuse), gratuit pour les moins de 16 ans, 

bénéficiaires des minima sociaux. 

Accès : métro ligne 1 et 13 : «Champs Elysées-

Clemenceau» ou ligne 9 : «Franklin D. Roosevelt». 

Félix José Hernández. 
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              Il rinascimento dei Giardini Boboli 

  

                  

Firenze, 29 aprile 2019. 

 

Maxi campagna di interventi per il parco mediceo.  Per la 

prima volta apre in via ordinaria  il Giardino della 

Botanica. E presto ci sarà  la ‘Gelateria Buontalenti’ 

 

Un piano di restauri e riassetto del verde, installazione di 

nuove panchine, l’apertura quotidiana, per la prima volta 

da sempre, dell’esotico giardino della Botanica superiore, 

e perfino il progetto di apertura di una gelateria 

‘medicea’: è il Rinascimento di Boboli, vasto programma 

di interventi per rendere ancora più suggestivo e godibile 

il giardino storico che nell’Oltrarno fiorentino cinge e 

abbraccia Palazzo Pitti, l’ex reggia dei Granduchi. 

 

Prima, e centrale tappa nel progetto di rilancio del parco 

è la restituzione al pubblico, a partire da oggi, del 

Giardino della Botanica Superiore, detto anche degli 

Ananassi, finora mai stato accessibile in via ordinaria ai 

visitatori: ora lo sarà, dal lunedì al venerdì, in orario 9-
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13. Lo spazio, assai suggestivo, accoglie nel suo ettaro di 

estensione centinaia di specie diverse di piante 

acquatiche, tropicali e subtropicali. Unico esempio di 

giardino in stile romantico all’interno di Boboli, il suo 

restauro è durato molti anni ed ha riguardato sia l’aspetto 

architettonico che botanico. Ora tutti potranno ammirare 

ogni giorno le forme sinuose delle aiuole e i coloratissimi 

tesori naturalistici ivi racchiusi. 

 

Nel parco, intanto proseguono lavori di miglioramento di 

tutte le aree. Lungo i sentieri sono state posizionate 46 

nuove panchine in pietra serena, proveniente dalle cave 

Santa Brigida sui colli fiorentini, e l’obiettivo è arrivare 

in breve tempo a 60. E’ partita una serie di restauri sulle 

statue del giardino: nelle scorse settimane sono stati 

completati i lavori di recupero delle prime due, Hera e 

Pudicizia. Presto partiranno inoltre gli interventi sulle 

quattro colonne dell’isola centrale e sui basamenti, ed è 

imminente anche l’avvio di ristrutturazione dei bagni 

storici, quello della Meridiana e quelli di Annalena, oltre 

al ripristino della Fontana delle Scimmie.  

 

Non solo. A Boboli è in fase di avvio un ulteriore grande 

progetto di restauro (finanziato in parte con fondi della 

Regione Toscana), quello del Giardino “segreto” delle 

Camelie, anch’esso come la Botanica Superiore mai 

aperto in via ordinaria al pubblico. Con una superficie 

complessiva di oltre 300 metri quadrati, il giardino si 
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erge su un lembo di terra stretto e lungo, situato sul lato 

di ponente di Palazzo Pitti. Nato nella prima metà del 

XVII secolo come spazio di pertinenza esclusiva 

dell’appartamento del principe Mattias, fratello minore 

del Granduca Ferdinando II, rimane nel corso della storia 

uno spazio defilato e riservato ai soli membri della 

famiglia e della corte. Oggi versa in stato di abbandono 

ed i suoi bastioni sono afflitti da problemi di tenuta 

strutturale: per questo è già stata effettuata un’accurata 

campagna di rilievi in loco, operazione propedeutica alla 

elaborazione del piano di restauro. Al momento in corso 

la redazione del progetto. I lavori sono previsti nel 

biennio 2020 -2021. 

 

Continuano inoltre gli interventi previsti dal progetto 

"Primavera di Boboli", con la donazione da parte di 

Gucci di 2 milioni di euro destinati ad una serie di 

interventi nel Giardino che è sotto tutela Unesco dal 

2013. Oltre a quanto già completato (consolidamento del 

cipresso monumentale dell'Anfiteatro, interventi sul 

sistema di drenaggio del Giardino, acquisto di nuova 

vaseria e conche in cotto imprunetino per la collezione 

medicea di agrumi) attualmente sono in corso altre 

azioni: in particolare a partire dal 6 maggio inizieranno i 

lavori di consolidamento e restauro della serra calda delle 

orchidee al Giardino della Botanica Superiore, 

successivamente sempre alla Botanica Superiore si 

avvieranno i lavori per il restauro della vasca delle piante 
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acquatiche e del passaggio "segreto" retrostante, ora in 

avvio di gara. E sono nella stessa fase (con partenza 

prevista il prossimo autunno) i lavori di restauro botanico 

del Viottolone dei Cipressi e del Viale dei Platani, per cui 

è stato completato il progetto esecutivo. Verranno in tal 

modo ricostituite le composizioni storiche dei filari 

alberati che negli anni hanno subito forti perdite, con la 

nuova piantagione di 53 cipressi e 25 platani. 

 

Grande cura è ovviamente dedicata al patrimonio arboreo 

di Boboli, che conta centinaia di alberi plurisecolari: è in 

corso un accurato programma di monitoraggio e 

valutazione di stabilità delle piante di alto fusto, con la 

sostituzione di eventuali esemplari che non rispondono ai 

requisiti di sicurezza o arrivati a fine ciclo. 

 

Infine, c’è un’ultima novità: in aggiunta al restauro del 

Giardino delle Camelie e quello, da tempo annunciato, 

della Kaffehaus (il padiglione risalente al 1776, realizzato 

su disegno di Zanobi del Rosso, l’architetto del Granduca 

Pietro Leopoldo, che a lavori finiti tornerà ad essere un 

punto di sosta e ristoro), è stato messo in cantiere il 

progetto di apertura nel giardino della ‘Gelateria 

Buontalenti’ (dal nome del celebre architetto che proprio 

a Boboli creò la ‘Grotta Grande’, e che nel ‘500 inventò 

il ‘dolce ghiacciato’, precursore del gelato moderno): 

sorgerà nel prato dei Castagni, collocato nella parte alta 

del parco, in un edificio di fine ‘800. E magari, tra i gusti 
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che sarà possibile scegliere, ci sarà anche quello alle 

arance amare coltivate direttamente all’interno di Boboli. 

 

“Diamo il via ad una grande campagna di interventi che 

renderanno lo scrigno naturalistico di Boboli ancora più 

bello - commenta il direttore delle Gallerie degli Uffizi 

Eike Schmidt – e con la riapertura dello splendido 

giardino degli Ananassi, con i suoi tesori esotici, 

restituiamo a tutti i visitatori un altro frammento 

meraviglioso di Firenze che diventa quotidianamente 

visibile e disponibile a tutti. Nel complesso, un intervento 

di rilancio così ampio del Giardino non veniva 

programmato da oltre 80 anni”.  

 

Intanto, il parco mediceo continua ad essere sempre più 

apprezzato e visitato da parte del pubblico: “Nei primi tre 

mesi di quest’anno - aggiunge il direttore  - abbiamo 

avuto un aumento di presenze superiore al 20% rispetto 

allo stesso periodo del 2018”.   

 

“Il Giardino richiede una cura costante ed un lavoro 

grande, continuo e spesso silenzioso – spiega poi la 

coordinatrice del parco Bianca Maria Landi - con 

l’apertura del Giardino della Botanica Superiore 

vogliamo però dare voce ad un’altra delle identità di 

Boboli, perché crediamo fortemente nel valore 

dell’educazione alla bellezza e perché il Giardino sia 

sempre di più un luogo dove aver voglia di sostare e 
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trattenersi, per poterne comprendere gli equilibri 

avvicinandosi con la giusta attenzione e rispetto”.  

 

“Siamo molto felici - precisa Marco Bizzarri Ceo di 

Gucci - di come il progetto Primavera di Boboli stia 

progredendo. Poter contribuire al recupero e al 

mantenimento della parte botanica del Giardino dei 

Medici è per me, e per tutta la Gucci, un onore e un 

privilegio. Il rapporto di reciprocità con Firenze, città 

che ci ha dato i natali nel 1921, e i suoi monumenti più 

celebri è fondamentale nel posizionamento 

internazionale del nostro marchio”. 

 

 

IL GIARDINO DI BOBOLI: UN PO’ DI STORIA  

 

Giunto con il tempo all’ampiezza di circa 30mila metri 

quadrati, furono i Medici per primi, dal 1500, a curarne la 

sistemazione, creando il modello di giardino all'italiana 

che divenne esemplare per molte corti europee. La vasta 

superficie verde suddivisa in modo regolare, costituisce 

un vero e proprio museo all'aperto, popolato di statue 

antiche e rinascimentali, ornato di grotte, prima fra tutte 

quella celeberrima realizzata da Bernardo Buontalenti, e 

di grandi fontane, come quella del Nettuno e 

dell’Oceano. Le successive dinastie Lorena e Savoia ne 

arricchirono ulteriormente l’assetto, ampliandone i 

confini che costeggiano le antiche mura cittadine fino a 
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Porta Romana. Di notevole suggestione visiva è la zona a 

terrazzamenti ove si trova il settecentesco padiglione del 

Kaffeehaus, raro esempio di architettura rococò in 

Toscana o la Limonaia, costruita da Zanobi del Rosso fra 

il 1777 e il 1778. 

 

IL GIARDINO DI BOBOLI: UN PO’ DI NUMERI… E 

QUALCHE CURIOSITA’ 

 

Estensione del parco: circa 30 ettari 

 

Avvio della costruzione: nel corso del 1500 (fu 

acquistato da Eleonora di Toledo, moglie di Cosimo I, 

nel 1550; il progetto  fu affidato a Niccolò Pericoli detto 

il Tribolo). 

 

Dinastie che hanno contribuito alla realizzazione e 

all'ampliamento del parco: 3 (Medici, Lorena, Savoia) 

 

Piante ad alto fusto presenti: oltre 3000 

 

Statue presenti: circa 300 

 

Visitatori: 1.188.409 nel 2018 (+9% rispetto all'anno 

precedente) 

 

 

CURIOSITA' 
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 - A Boboli ci sono circa 500 piante di agrumi coltivate in 

vaso, appartenenti a circa 60 varietà diverse. Oltre una 

ventina di queste sono antiche varietà medicee. La 

collezione di agrumi di Boboli è una delle più importanti 

in Europa a livello botanico. 

 

- Come nasce il nome 'Boboli'? vi sono varie ipotesi, ma 

tra le più accreditate c'è quella secondo cui derivi dal 

nome della famiglia ‘Borgolo’, ‘Borgoli’ o ‘Borgolini’, 

proprietaria dell'appezzamento dove fu realizzato il 

giardino. Il terreno fu acquistato nel 1418 da Luca Pitti, 

colui che iniziò la costruzione dell'omonimo palazzo, 

destinato in seguito a divenire Reggia dei Granduchi. 

 

UFFICIO STAMPA. OPERA LABORATORI FIORENTINI. Andrea 

Acampa & Tommaso Galligani. 

 

Félix José Hernández. 
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Il Gabinetto dei Disegni e delle Stampe degli Uffizi 

  

 
 

Firenze, 30 aprile 2019 

 

Riordino generale e verifica sullo stato di salute di 180mila 

opere, intervento durerà due anni. 

 

Un ‘censimento generale’ per verificare lo stato di 

conservazione e acquisire nuove informazioni sulle oltre 

180mila opere custodite nel Gabinetto dei Disegni e delle 

Stampe degli Uffizi. Il complesso intervento, al via a 

partire da giugno, impiegherà un team di una decina di 

tecnici e specialisti, e durerà circa due anni; un lavoro di 

tale entità per il riassetto del patrimonio del Gabinetto 
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(che accoglie tra i suoi preziosi documenti, anche tesori 

come il primo Paesaggio di Leonardo, l’Anima dannata 

di Michelangelo, lo Studio per la Deposizione di 

Raffaello, la celebre pianta di San Pietro del Bramante) 

non veniva effettuato dal 1973. 

 

“È un’operazione che si è resa necessaria in 

considerazione del grande incremento della collezione 

avvenuto negli ultimi decenni – spiega la coordinatrice 

del Gabinetto Stampe e Disegni Laura Donati - nel 1973, 

infatti risultavano circa 133.000, oggi sono oltre 45mila 

in più. È arrivato dunque il momento di fare il punto 

della situazione”.  

 

Per consentire lo svolgimento del censimento, il 

Gabinetto non verrà chiuso alle visite e alle 

consultazioni, ma, inevitabilmente, gli orari per accedere 

ai servizi saranno ridotti. A partire dal 1 giugno sarà 

aperto il mercoledì e il venerdì dalle 9 alle 13 e il giovedì 

dalle 9 alle 17 (adesso l’orario è lunedì, mercoledì e 

venerdì 8,30-13,30, martedì e giovedì 8,30-17) e sarà 

sempre necessario fissare precedentemente la visita con 

un appuntamento.  

 

Intanto, all’inizio di maggio entrerà in vigore un nuovo 

regolamento che fissa nuove modalità di visita e criteri 

più rigorosi per la consultazione, in osservanza degli 

standard conservativi e di comportamento seguiti nelle 
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più importanti istituzioni del settore a livello mondiale a 

tutela degli stessi disegni e stampe, due tipologie di opere 

particolarmente delicate. Le nuove norme prevedono che 

specialisti del gabinetto forniscano assistenza scientifica 

agli utenti prima e durante la consultazione e prescrivono 

apposite modalità di fruizione, obbligatorie, per la 

documentazione.  

 

La collezione di arte grafica custodita nel Gabinetto 

Disegni e Stampe degli Uffizi di Firenze è tra le più 

antiche, consistenti e preziose al mondo, insieme a quelle 

del British Museum, del Louvre, e dell’Albertina di 

Vienna. Contiene fogli datati dal 1300 all’epoca 

contemporanea, che ripercorrono la storia delle arti 

grafiche spaziando dai disegni di figura e di paesaggio ai 

progetti architettonici, dalle incisioni a bulino alle 

xilografie. Tra gli artisti rappresentati, alcuni dei più 

grandi nomi dell’arte e dell’architettura: oltre a Leonardo, 

Raffaello, Michelangelo, vi sono lavori di Mantegna, 

Botticelli, Bernini, Rembrandt, Balla, Morandi ed altri 

grandi maestri del ‘900.  

 

UFFICIO STAMPA. OPERA LABORATORI FIORENTINI. Andrea 

Acampa & Tommaso Galligani 

 

Félix José Hernández.  
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   Le spectacle en couleurs d’Édouard Bénédictus 

       

Maquette de costume pour une danseuse noire pour Les Mille et 

une nuits de Maurice Verne (Paris, Théâtre des Champs-Elysées 

puis Théâtre des Variétés, 1920) —Graphite, gouache et rehauts 

argentés sur papier © MAD, Paris 
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Paris le 3 mai 2019. 

À l’occasion de la Semaine du dessin, dédiée cette année 

aux arts du spectacle, le Musée Nissim de Camondo 

présente, du 21 mars au 23 juin 2019, une exposition 

consacrée aux rapports privilégiés que le chimiste, 

peintre et décorateur Édouard Bénédictus (1878-1930) a 

entretenus avec l’univers du spectacle. L’exposition « 

Édouard Bénédictus. Le spectacle en couleurs » revient 

sur la contribution aux arts de la scène de ce créateur 

prolifique et pluridisciplinaire dont les œuvres révèlent 

toute sa virtuosité à jouer des couleurs et des motifs. 

Celles-ci sont issues du fonds du département des Arts 

graphiques du Musée des Arts Décoratifs, l’un des plus 

importants en France et qui conserve les plus 

remarquables productions de cet artiste dont certaines 

n’ont jusqu’alors jamais été exposées. 

Édouard Bénédictus fait l’admiration de ses 

contemporains par la diversité de ses talents. Ses 

découvertes de chimiste sont fameuses : il brevette 

notamment en 1909 un procédé de verre feuilleté qui 

constitue une véritable avancée pour l’industrie 

automobile. De même, son œuvre en tant qu’artiste 

décorateur spécialisé dans le textile ainsi que ses modèles 

de compositions décoratives publiés dans les années 1920 

sont présentés dans plusieurs expositions et publications. 

En revanche, c’est la première fois que ses dessins de 

décors et de costumes sont étudiés pour eux-mêmes. 



Desde las orillas del Sena 

 193 

De 1918 à 1920, Édouard Bénédictus œuvre pour des 

représentations, pièces de théâtre et fééries. Ses dessins 

de décors, rideaux de scène et autres dispositifs scéniques 

traduisent tantôt le faste cultivé, tantôt l’ingéniosité 

sobre, tantôt la drôlerie de son esprit. Ses productions 

sont d’une grande diversité et couvrent un large 

répertoire, de La Mégère apprivoisée de Shakespeare à la 

féérie orientale Les Mille et une nuits en passant par le 

drame lyrique Polyphème.Puis, dans les années 1920, il 

se consacre entièrement aux arts décoratifs, se focalisant 

sur la conception de motifs décoratifs pour des papiers 

peints et surtout des textiles, dans un style représentatif 

du mouvement Art Déco. Il collabore notamment avec 

les maisons Brunet, Meunié et Cie puis Tassinari & 

Chatel. 

Féru de musique et d’arts de la scène, il nourrit très tôt 

des liens avec le milieu du spectacle et de la musique. 

Remarqué à de nombreux galas et spectacles, il devient 

membre de la Société des Apaches. Il côtoie dans ce 

vivier intellectuel des compositeurs comme Maurice 

Ravel et Maurice Delage, mais aussi des décorateurs à 

l’exemple de Georges Mouveau qui travaille alors pour 

l’Opéra de Paris. Édouard épouse également en 

deuxièmes noces la cantatrice Violette Gounin. 

Parmi les représentations pour lesquelles le Musée des 

Arts Décoratifs conserve des œuvres, deux sont 

particulièrement emblématiques du travail de Bénédictus. 
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La première est la reprise du 21 septembre 1918 de Plus 

ça change, féerie comique de Rip représentée pour la 

première fois à Paris le 7 septembre 1915 au théâtre 

Michel. Elle raconte le voyage à travers le temps du 

baron Jolibois des Sardines qui traverse la Révolution 

française, l’époque de Louis XIV et celle de Charles VI, 

l’Égypte de Cléopâtre ou encore l’Antiquité grecque et la 

Préhistoire. En plus du dessin du rideau de scène, sont 

conservés de l’artiste ceux des costumes propres aux 

époques traversées. Bénédictus succède ainsi à Paul 

Poiret, qui avait conçu les costumes de cette pièce pour 

sa reprise de 1917. 

La deuxième représentation est la féérie orientale des 

Mille et une nuits, écrite par Maurice Verne et dirigée par 

Firmin Gémier. Présentée au Théâtre des Champs-

Elysées le 12 mai 1920 puis reprise au Théâtre des 

Variétés un mois plus tard, cette représentation réunit de 

grands noms des arts du spectacle à l’instar d’Andrée 

Mégard, Régina Camier, Victor Francen, le clown Footit 

ou encore le danseur Habib Benglia. Les dessins de 

Bénédictus, précieux et chatoyants, font surgir le palais 

du Calife, le bain des sultanes ou encore la mosquée, 

habillent des bouffons, des princesses, des danseuses ou 

encore des cortèges d’animaux parfois fantastiques. Ils 

sont nourris par des recherches sur les motifs animaux et 

géométriques et par une réflexion poussée sur la 

construction des éléments de décor, dont on trouve la 
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trace dans les carnets de l’artiste, qui témoignent de son 

imagination foisonnante. 

Si le Musée des Arts Décoratifs rend aujourd’hui 

hommage à Édouard Bénédictus, c’est avant tout parce 

qu’il conserve un important fonds de dessins de cet 

artiste, qui sont pour l’essentiel rentrés dans les 

collections en 1939 grâce au don de la veuve de l’artiste, 

Violette Gounin. Cette sélection d’œuvres met en lumière 

toute la curiosité et l’ingéniosité de son esprit ainsi que 

son génie et son plaisir à marier les couleurs et les motifs. 

Commissaire Clara Roca, élève conservatrice à l’INP. 

Musée Nissim de Camondo.. 63 rue de Monceau, 75008 

Paris. 

Olivier Gabet, Directeur du musée.  

Ouvert de 10h à 17h30. Fermé le lundi et le mardi→ 

entrée plein tarif : 9 €→ entrée tarif réduit : 6,50 € 

Félix José Hernández. 
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Les Drôles de Petites Bêtes d’Antoon Krings au 

Musée des Arts Décoratifs 

         

Paris le 4 mai 2019. 

Le Musée des Arts Décoratifs consacre, du 11 avril au 8 

septembre 2019, une exposition aux Drôles de Petites 

Bêtes,l’univers d’Antoon Krings, grand auteur-

illustrateur de la littérature jeunesse contemporaine. Elle 

rassemble plus de 500 peintures, objets d’art, dessins et 

estampes, issus du fonds du musée et de la collection 

personnelle de l’artiste, enrichis de prêts de particuliers et 

d’institutions culturelles. 
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Ce projet s’articule autour de cinq thématiques : la faune 

et la flore, le jardin, les Arts & Crafts, les animaux dans 

la littérature et l’adaptation audiovisuelle de l’univers des 

Drôles de Petites Bêtes. Grâce à une scénographie 

ludique et ingénieuse de David Lebreton qui joue sur les 

échelles et les sensations, cette rétrospective, la première 

consacrée à Antoon Krings, plonge les visiteurs dans le 

monde de l’enfance et du merveilleux. 

Originaire du Nord de la France, c’est très tôt, dans son 

enfance, qu’Antoon Krings découvre le monde fascinant 

des jardins et de la nature. Devenu designer textile, il 

décide de se consacrer pleinement à l’illustration et à 

l’écriture en créant ses premiers livres pour enfants. 

Nourri de divers courants artistiques — les 

impressionnistes, les fauvistes, les expressionnistes 

allemands... —, il s’inspire aussi de la représentation des 

animaux dans la littérature, des Fables d’Ésope aux 

illustrations de Sendak. Ses albums ont connu un succès 

tel qu’à ce jour, ils sont traduits dans plus de vingt pays. 

C’est sur la faune et la flore que s’ouvre l’exposition : 

des motifs que l’artiste ne cesse de réinterpréter dans une 

création magique et singulière. Ces thématiques 

recouvrent aussi bien la représentation de la nature dans 

l’art, de Jean-Baptiste Oudry à Diego Giacometti, que 

l’histoire des sciences naturelles, illustrée d’herbiers ou 

d’études botaniques, telle l’Histoire naturelle de Buffon. 
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Consacrée au décor des Drôles de Petites Bêtes, la 

deuxième partie de l’exposition retrace l’histoire du 

jardin en tant que lieu d’inspiration, de repos et de 

méditation à travers les siècles, illustré entre autres par 

les enluminures des manuscrits précieux du Moyen Âge. 

Les représentations traditionnelles de la promenade et de 

la déambulation, des jardins à l’anglaise aux jardins à la 

française (Le Nôtre notamment), sont évoquées dans un 

parcours jalonné des chefs-d’œuvre d’Hubert Robert ou 

de Maurice Denis.  

C’est aussi l’occasion d’admirer certaines pièces du 

mouvement Arts & Crafts, qui a influé l’adaptation 

cinématographique des Drôles de Petites Bêtes, et dont 

les chefs de file, William Moris et Walter Crane, sont 

reconnus pour leurs illustrations de livres pour enfants. 

L’exposition se poursuit par une salle dédiée aux 

animaux dans la littérature : toutes ces représentations 

qui, des Fables de La Fontaine, illustrées par Grandville 

et Rabier, à la littérature jeunesse anglo-saxonne, 

notamment Beatrix Potter, ou aux albums du Père Castor, 

ont inspiré le microcosme et l’anthropomorphisme des 

personnages d’Antoon Krings. 

Enfin, l’exposition révèle les coulisses du film des Drôles 

de Petites Bêtes (sorti en décembre 2017) et de la série 

télévisée (diffusion sur France 5 dès avril 2019). 
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L’exposition réserve de nombreuses surprises aux petits 

et aux grands : des cabinets de curiosité miniatures 

dissimulés dans les décors, une fresque dessinée par 

l’artiste lui-même, une cabane au cœur d’un jardin qui 

invite à la (re)lecture de ses albums et une reconstitution 

de son atelier, lieu primordial du processus de création, 

avec ses objets familiers, ses esquisses et ses crayonnés. 

Volontairement articulée autour d’une réelle conscience 

écologique, l’exposition du Musée des Arts Décoratifs, 

conçue comme une promenade dans le jardin d’Antoon 

Krings, plonge le visiteur dans un monde enchanteur 

aujourd’hui menacé. Elle fait aussi découvrir ou 

redécouvrir l’œuvre féerique et intemporelle d’un artiste 

qui a marqué des générations. 

Commissaire Anne Monier, Conservatrice Département 

des jouets. 

 Scénographie David Lebreton. 

 Catalogue « Promenade dans le jardin des Drôles de 

Petites Bêtes »96 pages18,5 x 22,5 cm. Broché avec 

grands rabats15,90 €. 

Félix José Hernández. 
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Tutto Ponti, Gio Ponti archi-designer au Musée des 

Arts Décoratifs 

 

Paris le 4 mai 2019. 

Considéré comme l’un des architectes et designers les 

plus influents du xxe siècle, Gio Ponti (1891-1979) est 
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mis à l’honneur au Musée des Arts Décoratifs pour une 

première rétrospective en France, du 19 octobre 2018 au 

5 mai 2019. Créateur prolifique, autant intéressé par la 

production industrielle que par l’artisanat, il a bouleversé 

l’architecture d’après-guerre tout en ouvrant les 

perspectives d’un nouvel art de vivre. Présentée dans la 

nef du musée, l’exposition « Tutto Ponti, Gio Ponti archi-

designer » couvre l’ensemble de sa longue carrière, de 

1921 à 1978, mettant en lumière les nombreux aspects de 

son travail, de l’architecture au design industriel, du 

mobilier au luminaire, de la création de revues à son 

incursion dans les domaines du verre, de la céramique et 

de l’orfèvrerie. 

Plus de 400 pièces, dont certaines ne sont jamais sorties 

de leur lieu d’origine, retracent ce parcours 

pluridisciplinaire mêlant architecture, mobilier, 

aménagements pour des demeures privées ou des 

bâtiments publics (universités, cathédrale). La 

scénographie de l’exposition a été confiée à l’agence 

Wilmotte & Associés avec la collaboration du graphiste 

Italo Lupi.Si Gio Ponti est aujourd’hui admiré par un 

public éclairé d’amateurs de design et très convoité par 

les collectionneurs, son œuvre reste peu connue en 

France. Cette exposition est donc l’occasion de faire 

découvrir au grand public l’univers créatif de ce 

personnage mythique de la scène italienne, dont la 

générosité et l’enthousiasme ont stimulé ses 
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contemporains et inspirent toujours les nouvelles 

générations de designers et d’architectes. 

Diplômé de l’École polytechnique de Milan, Gio Ponti 

ouvre en 1921 son cabinet d’architecture adoptant au 

départ les principes d’une architecture d’inspiration 

classique avec la villa de la Via Randaccio à Milan. 

Nommé directeur artistique de la manufacture de 

porcelaine Richard Ginori en 1923, il renouvelle le mode 

de production en série en l’appliquant à l’ensemble des 

créations de l’entreprise. Ses pièces d’inspiration 

néoclassique sont primées à l’Exposition internationale 

des Arts Décoratifs de Paris en 1925. L’année suivante, il 

conçoit sa première architecture à l’étranger, la villa 

L’Ange volant en région parisienne et collabore avec 

Christofle à Paris et Venini à Murano. Parallèlement, Gio 

Ponti crée pour les grands magasins italiens La 

Rinascente, une série de meubles à prix modestes et aux 

formes simples rendant accessibles ainsi les arts 

décoratifs au plus grand nombre. 

 Grâce à ses liens avec le mouvement Labirinto qui met 

en contact créateurs et fabricants, il diffuse ses idées et 

fait la promotion de nouveaux talents grâce aux 

expositions qu’il organise à la Biennale de Monza et 

surtout via la revue Domus, qu’il fonde en 1928. 

Dans les années 1930, il emprunte un tournant 

moderniste en architecture avec la construction à Milan 

des Case tipiche et des bureaux de la société Montecatini. 
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Dans le domaine de la maison, il réalise des luminaires 

pour Fontana Arte, des couverts pour Krupp, des étoffes 

pour De Angeli-Frua et Ferrari, du mobilier pour Casa e 

Giardino, etc. 

Durant les années 1940, Gio Ponti se consacre à la 

réalisation de fresques monumentales au Palazzo del Bo 

de l’Université de Padoue. Il revient à la peinture à 

l’huile, à sa passion pour l’écriture, à l’opéra et au 

cinéma créant de nouveaux scénarios, des mises en scène 

et des costumes pour la Scala de Milan. A l’issue de la 

guerre, protagoniste majeur du « made in Italy », il 

encourage par le biais de la revue Domus et les 

expositions qu’il organise, la création italienne à 

l’étranger. Deux objets emblématiques voient alors le 

jour : la machine à café aérodynamique La Cornuta 

(1949) pour La Pavoni et la chaise Leggera (1951) pour 

Cassina. 

De 1950 à 1960, au sommet de sa carrière, Gio Ponti 

diffuse son style, avec d’importantes commandes 

architecturales privées au Venezuela, aux États-Unis, au 

Moyen-Orient et même à Hong Kong. Il réalise alors 

deux de ses chefs-d’œuvre, la villa Planchart à Caracas et 

la tour Pirelli à Milan. Légèreté, transparence, clarté, 

couleur et simplicité sont les maîtres mots de cette 

activité foisonnante qu’il mène depuis son quartier 

général à Milan, véritable laboratoire de créations. Il 

dessine de multiples objets et mobiliers dont le tableau 



Desde las orillas del Sena 

 204 

lumineux pour Lumi et le fauteuil Distex pour Cassina 

(réédité depuis 2012 par Molteni&C). En 1957, la chaise 

Superleggera (variante de la Leggera), une des plus 

légères au monde, devient l’icône de son mobilier.  

Gio Ponti s’intéresse particulièrement aux jeux de 

surfaces et de couleurs, travaillant à faire des murs des 

éléments non plus porteurs mais portés, aériens, comme 

suspendus. Il privilégie les revêtements de céramique qui 

captent la lumière et en renvoient les reflets comme à 

l’hôtel Parco dei Principi de Sorrente. 

Dans les années 1970, toujours à la recherche de 

transparence et de légèreté, il envisage ses façades 

architecturales comme des feuilles de papier pliées sur 

lesquelles figurent des formes géométriques ajourées à 

l’exemple de la cathédrale de Tarente (1970) et du 

Denver Art Museum (1974). Le mobilier est lui aussi 

repensé, il devient plus flexible, mobile, léger et 

lumineux afin d’adapter l’espace aux besoins de la vie 

contemporaine. 

L’exposition « Tutto Ponti, Gio Ponti archi-designer » 

présente de façon chronologique les six décennies de la 

carrière de Ponti dans les domaines de l’architecture, du 

design, de l’aménagement intérieur et de l’édition. Une 

évocation de la cathédrale de Tarente, chef-d’œuvre 

tardif de son œuvre, introduit le parcours qui se déroule 

ensuite en trois volets : l’objet, le mobilier et 

l’architecture. Enfin, six period-rooms terminent ce 
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parcours avec des reconstitutions spectaculaires mettant 

en avant l’aspect global de son travail. La galerie côté 

jardin revient sur les collaborations qu’il a nouées avec 

les grands fabricants d’objets d’art, Richard Ginori, 

Christofle et Fontana Arte, mais aussi avec des artisans 

ou de petites entreprises. Céramiques, verre et orfèvrerie 

se mêlent aux réalisations en papier mâché et en cuivre 

émaillé. 

Dans la nef, colonne vertébrale de l’exposition, cinq 

scansions mettent en avant grandes commandes, 

mobiliers, luminaires, textiles tandis que les projets 

architecturaux sont détaillés de façon chronologique 

grâce à des dessins, maquettes, photographies et films 

d’époque.  

Enfin, côté rue de Rivoli, six ambiances ont été 

imaginées pour chaque décennie afin de mettre en scène 

les créations de Gio Ponti : l’Ange volant à côté de Paris, 

l’immeuble Montecatini à Milan, le palazzo del Bo - 

Université de Padoue, la demeure de Gio Ponti de la via 

Dezza à Milan, l’aménagement de l’hôtel Parco dei 

Principi à Sorrente et enfin la Villa Planchart à Caracas. 

Gio Ponti a défendu jusqu’au bout son principe d’une « 

maison à l’italienne », considérée comme l’expression 

ultime d’une authentique civilisation moderne et 

internationale. Le slogan « de la petite cuillère au gratte-

ciel » attribuée à l’architecte italien Ernesto Nathan 

Rogers (1909-1969), incarne bien la personnalité de 
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l’architecte milanais dont les projets pouvaient évoluer de 

l’infiniment petit à l’infiniment grand.  

Il résume à lui seul l’ampleur du champ d’exploration de 

Ponti sans épuiser la richesse et l’originalité d’une œuvre 

joyeuse, colorée et très personnelle. 

— Commissariat général Olivier Gabet, Directeur du 

musée des Arts Décoratifs 

— Commissaires Dominique Forest, Conservatrice en 

chef Département moderne et contemporain Sophie 

Bouilhet-Dumas, Studio Bouilhet-Dumas Salvatore 

Licitra, Directeur Gio Ponti Archives assistés de 

Francesco Pastore 

— Commissaire associée Chiara Spangaro, Conservatrice 

indépendante - Historienne d’art 

— Scénographie Wilmotte & Associés. 

— Graphisme / Signalétique Italo Lupi. 

— Graphisme / Communication BETC. 

— Catalogue « Gio Ponti, Archi designer » Relié320 

pages400 illustrations Format : 24,5 x 32 cm. Graphisme 

: Bernard Lagacé. Edition française : MAD. Edition 

anglaise : Silvana Editoriale. Prix de vente : 55 €. 

— Musée des Arts Décoratifs Olivier Gabet, Directeur du 

musée.107 rue de Rivoli, 75001 Paris. Métro : Palais-

Royal, Pyramides, Tuileries. Ouvert du mardi au 
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dimanche de 11h à 18h (Nocturne le jeudi jusqu’à 21h : 

seules les expositions temporaires et la galerie des bijoux 

sont ouvertes)→ entrée plein tarif : 11 €→ entrée tarif 

réduit : 8,50 €. 

Félix José Hernández. 
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L’Orient des peintres, du rêve à la lumière, au Musée 

Marmottan 

 

Paris le 5 mai 2019. 
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Le musée Marmottan Monet présente, du 7 mars au 21 

juillet 2019, l’exposition « L’Orient des peintres, du rêve 

à la lumière ». Riche d’une cinquantaine de chefs-

d’œuvre provenant des plus importantes collections 

publiques et privées d’Europe et des États-Unis (musée 

du Louvre, musée d’Orsay, musée des Augustins de 

Toulouse, la Städtische Galerie im Lenbachhaus und 

Kunstbau de Munich, la collection Thyssen-Bornemisza 

de Madrid, le Rijksmuseum d’Amsterdam, le Sterling 

and Francine Clark Art Institute de Williamstown), cette 

manifestation entend révéler à travers ce voyage un 

nouveau regard sur cette peinture. 

C’est dans l’hôtel particulier qui abrite les collections de 

Paul Marmottan, dédiées à Napoléon et à sa famille, que 

prend place l’exposition. C’est en effet le souffle des 

conquêtes napoléoniennes qui porte les peintres à partir 

et à vérifier leur fantasme d’Orient à travers le voyage. 

L’aube de l’ère industrielle donne ainsi naissance à 

l’orientalisme, qui traverse tout le siècle et les pays 

européens. À l’orée du xxe siècle, les avant-gardes elles-

mêmes se nourrissent de ces expériences nouvelles et 

inventent un art nouveau, aux portes de l’abstraction, 

portées par l’Orient. Face aux nombreuses études et 

expositions précédentes, le parcours privilégie l’Orient 

méditerranéen, propre à l’empire colonial français. Le 

corpus des œuvres a été organisé à travers deux axes 

distincts : la figure humaine et le paysage. Deux voies 

qu’annoncent La Petite Baigneuse (1828, Paris, musée du 
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Louvre) d’Ingres et Innenarchitektur (Architecture 

intérieure, 1914, Wuppertal, Von der Heydt Museum) de 

Paul Klee. 

Ces deux lignes s’éclairent mutuellement tout au long du 

parcours organisé en 7 sections. La première section met 

en place les figures historiques du mouvement : Ingres et 

Delacroix y sont entourés de leurs disciples et 

d’hommages rendus à leur vision. Face aux dessins 

d’Ingres et notamment à ses études pour la Grande 

Odalisque, Delacroix et Chassériau apportent une vision 

plus réelle mais non moins classique.  

La seconde section poursuit cette exploration de la figure 

humaine, de plus en plus portée par une connaissance 

réelle de l’Orient mais toujours nourrie de tradition et de 

fantasme, car, ainsi que le relève Eugène Fromentin dans 

son livre Un Été dans le Sahara : « Il faut regarder ce 

peuple à la distance où il lui convient de se montrer : les 

hommes de près, les femmes de loin ; la chambre à 

coucher et la mosquée, jamais ». De Chassériau (Femme 

mauresque sortant du bain, 1854, Strasbourg, musée des 

Beaux-Arts) à Gérôme (Jeune Orientale au Narguilé, s.d., 

collection particulière), la connaissance par le voyage 

n’oblitère pas un usage de prototypes iconographiques 

empruntés à la mythologie et à la tradition classique. La 

figure de harem, nouvelle Vénus, ne peut en effet être 

portraiturée de manière fidèle, car elle demeure à tous 

invisible. Gérôme, avec son charmeur de serpents (v. 
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1879, Williamstown, The Sterling and Francine Clark Art 

Institute) ou Édouard Debat-Ponsan (Le Massage : scène 

de Hammam, 1883, Toulouse, musée des Augustins), 

renouvellent ainsi une iconographie classique et 

imaginaire en la mettant en scène sur fond de mosaïque 

islamique. 

La troisième section, de Jean-Léon Gérôme (Le 

Marchand de couleurs (Le pileur de couleurs), vers 1890-

1891, collection particulière, en prêt au Museum of Fine 

Arts de Boston) à Eugène Fromentin (Le Pays de la Soif, 

vers 1869, Paris, musée d’Orsay) et Hippolyte Lazerges 

(Caravane près de Biskra, Algérie, 1892, Nantes, musée 

d’Arts) permet de réaliser une transition de la figure au 

paysage, par la présentation de scènes de genre qui 

révèlent l’intérêt simultané des artistes pour la figure et 

son contexte. C’est ainsi que s’amorce une mutation qui 

conduit à une attention de plus en plus grande à la 

lumière et à la structure de paysages toujours plus épurés. 

Dans cette perspective la quatrième porte l’accent sur 

cette géométrisation progressive du paysage qui réduit les 

données narratives à l’essentiel, se concentre sur la 

composition et le rythme des couleurs : Jules-Alexis 

Muenier y côtoie Pascal Dagnan-Bouveret, Albert 

Marquet et Camoin. La géométrie et la blancheur de la 

ville d’Alger inspirent ainsi à Muenier (Le Port d’Alger, 

1888, Paris, musée d’Orsay) des formes qui annoncent 

celles de Camoin dans Le Golfe de Sidi-bou-Saïd (1923, 

collection particulière) et de Marquet dans La Mosquée 
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de Laghouat (1939, Albi, musée Toulouse-Lautrec, dépôt 

du CNAP). Face à cela, la cinquième section établit une 

parenthèse autour de la lumière et des artistes 

impressionnistes et néo-impressionnistes : Renoir, avec 

Le Ravin de la femme sauvage (1881, Paris, musée 

d’Orsay) ouvre la voie à Théo van Rysselberghe dans un 

travail essentiel sur la tache de couleur resté sans 

postérité, mais qui participe de l’émancipation de la 

couleur. 

Enfin, les sixième et septième sections, centrées à 

nouveau sur l’opposition de la figure et du paysage, 

portent l’accent sur une radicalisation de la géométrie qui 

coïncide avec l’apparition de nouveaux moyens 

picturaux. D’un côté, Émile Bernard, Jules Migonney, 

Albert Marquet et Henri Matisse renouvellent le thème 

de la figure humaine en le simplifiant. Les arts décoratifs 

musulmans prennent alors une place de plus en plus 

importante et permettent de passer dans un espace à deux 

dimensions. C’est ainsi qu’Abyssine en robe de soie 

(1895, Paris, musée du quai Branly-Jacques Chirac) de 

Bernard ou Intérieur à Sidi-Bou-Saïd (1923, le Havre, 

MuMa) de Marquet accompagnent les expériences de 

Matisse (Odalisque à la culotte rouge, 1923-1924, Paris, 

musée de l’Orangerie). De l’autre côté, Wassily 

Kandinsky ou Paul Klee franchissent le cap de 

l’abstraction, lié à l’expérience de la couleur pure et de 

l’éblouissement. Cette section est l’occasion de 

redécouvrir certaines œuvres moins connues de 
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Kandinsky, telles Ville arabe (1905, Paris, MNAM, 

Centre Georges Pompidou) ou Oriental (1909, Munich, 

Städtische Galerie im Lenbachhaus und Kunstbau) qui 

basculent peu à peu dans la couleur pure. Ainsi que le 

note Paul Klee dans son Journal lors du voyage à 

Kairouan en avril 1914 : « La couleur me possède. Point 

n’est besoin de chercher à la saisir. Elle me possède, je le 

sais. Voilà le sens du moment heureux : la couleur et moi 

sommes un. Je suis peintre. » Face à cela, Vallotton clôt 

le parcours par un hommage à Ingres, Le Bain turc 

(1907, Genève, musée d’Art et d’Histoire), étrange par sa 

composition autant que par l’absence de motifs 

orientalistes. Par le biais de la figure ou par celui du 

paysage, l’Orientalisme fait alors place à une expérience 

radicale, à l’origine de l’art moderne. Dans les deux cas, 

l’Orient disparaît pour laisser place à la peinture pure.  

Commissariat : Emmanuelle Amiot-Saulnier, Docteur en 

Histoire de l’art 

Informations pratiques 

Adresse : 2, rue Louis-Boilly. 75016 Paris. 

Accès  

Métro : La Muette – Ligne 9 

RER : Boulainvilliers – Ligne C 

 Bus : 32, 63, 22, 52, P.C.1 
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Jours et horaires d’ouverture  

Ouvert du mardi au dimanche de 10h à 18h 

Nocturne le jeudi jusqu’à 21h  

Fermé le lundi, le 25 décembre, le 1er janvier et le 1er 

mai 

Tarifs  

Plein tarif : 12 € 

Tarif réduit : 8,50 € 

Moins de 7 ans : gratuit 

Réservation groupes Tél. 01 44 96 50 83 

Réservation ateliers pédagogiques Tél. 01 44 96 50 41 

Audioguide Disponible en français et anglais : 3 € 

Boutique Ouverte aux jours et horaires du musée Tél. : 

01 44 96 50 46 . 

Félix José Hernández. 
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Thomas Houseago Almost Human au Musée d’Art 

moderne de la Ville de Paris 

    

Paris le 5 mai 2019. 
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Le Musée d’Art moderne de la Ville de Paris présente la 

première rétrospective en France de Thomas Houseago.  

Figure majeure de la scène artistique internationale, 

Thomas Houseago est un sculpteur et peintre né à Leeds 

(Royaume-Uni) en 1972. Il vit et travaille à Los Angeles 

depuis 2003, et son œuvre est présente dans de 

nombreuses collections publiques et privées. Utilisant des 

matériaux comme le bois, le plâtre, le fer ou le bronze, il 

s’inscrit dans la lignée de sculpteurs qui, de Henry Moore 

à Georg Baselitz et Bruce Nauman, se concentrent sur 

une représentation de la figure humaine dans l’espace.  

L’exposition est présentée dans les salles monumentales 

des collections du musée, qui sont, pour l’artiste, parties 

prenantes de la scénographie. Le bâtiment, les bas-reliefs 

d’Alfred Auguste Janniot réalisés en 1937, la Tour Eiffel, 

permettent également à l’artiste d’ancrer son œuvre dans 

l’environnement architectural du musée. Souvent 

monumentales, ses sculptures conservent les vestiges du 

processus de fabrication et oscillent entre force et 

fragilité.  

Almost Humanre trace les différentes évolutions du 

travail de l’artiste, de ses œuvres des années 1990 jusqu’à 

ses dernières réalisations. Le parcours, principalement 

chronologique, s’articule autour de quatre salles, qui 

croisent à la fois les grandes étapes géographiques de la 

vie de l’artiste, mais aussi son rapport intrinsèque aux 

matériaux. Une imposante œuvre en bronze, intitulée 
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Striding Figure II (Ghost), est également installée dans le 

bassin de l'esplanade du musée.  

L’exposition s’ouvre sur les sculptures anthropomorphes 

des débuts de l’artiste et reprend l’équilibre et l’aspect 

brut du plâtre est parfois teinté de couleur. 

La deuxième salle de l’exposition est pensée autour de 

sculptures hybrides et expérimentales. Elles servent de 

passerelle entre les œuvres figuratives du début de sa 

carrière et les ensembles architecturés et immersifs, qui 

constituent la plus grande partie de la production actuelle 

de Thomas Houseago.  

La troisième salle, la plus monumentale, est consacrée au 

gigantisme et à la noirceur où se répand le sentiment 

troublant d’isolement et d’introspection. L’Homme 

pressé, imposant colosse de bronze prenant possession de 

la verticalité des lieux, est contré par l’horizontalité de la 

sculpture couchée Wood Skeleton I (Father) et de la 

longue frise murale de la série Black Paintings.  

La quatrième salle est un espace immersif dédié à la 

présentation de l’œuvre Cast Studio (Stage, Chairs, Bed, 

Mound, Cave, Bath, Grave), réalisée spécialement pour 

l’exposition. Accompagnée d’un film et de photographies 

retraçant sa conception, cette sculpture –moulée dans 

l’argile – retranscrit physiquement l’atelier de l’artiste à 

travers ses mouvements et actions, et marque ainsi son 
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retour à la dimension performative de ses premières 

œuvres. 

Un catalogue bilingue, réalisé sous la direction de 

l’artiste, sera publié aux éditions Paris Musées. 

Thomas Houseago Almost Human 

Directeur Fabrice Hergott 

Commissaire de l’exposition Olivia Gaultier-Jeanroy 

Informations pratiques Musée d’Art moderne de la Ville 

de Paris.11 Avenue du Président Wilson75116 Paris. Tel. 

01 53 67 40 00. 

Ouvert du mardi au dimanche 

De 10h à 18h 

Nocturne le jeudi jusqu’à 22h 

Billetterie : Tarif plein : 10 € 

Tarif réduit : 8 €. 

Félix José Hernández. 
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       Une saison roumaine au Centre Pompidou  

 

 
 

Vue de l'atelier Brancusi 

 

Paris le 5 mai 2019. 

 

Présentée en ouverture d’Une saison roumaine au Centre 

Pompidou, la première exposition réunissant Ciprian 

Muresan et Serban Savu, intitulée L’entretien infini, 

confrontait une approche narrative : Muresan y conviait 

les fantômes d’Yves Klein et d’André Cadere, tandis que 

de grands tableaux de Savu à caractère allégorique 

introduisaient l’iconographie religieuse ou le réalisme 

socialiste dans des vues d’atelier. Brancusi complétait la 

présentation par des dessins et des photos jouant le rôle 

de trait d’union entre les deux amis artistes. Pour ce 
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nouveau rendez-vous, du 3 avril au 1er juillet, c'est le 

maître moderne lui-même qui accueille les deux 

compagnons dans son atelier. Baptisée l’Atelier sans fin, 

cette seconde exposition s’appuie sur deux autres corpus 

développés par Savu (des paysages désolés vus en 

contreplongée et des tableautins méditatifs rappelant 

parfois certains ex-voto), tandis que Muresan transforme 

l’atelier en musée avec un ensemble d'œuvres variées 

entre sculpture, photographie et vidéo. 

 

Dans la bibliographie de l’écrivain Maurice Blanchot, 

L’entretien infini, 1969, précède L’amitié, 1971. Chez 

Muresan et Savu, il la prépare. La complicité qui lie ces 

deux artistes, nés respectivement en 1977 et 1978 et 

diplômés en 2001 de l’Université d’art et de design de 

Cluj, où ils vivent et partagent le même atelier, cette 

profonde complicité, ne se laisse pas deviner au premier 

coup d’œil. Elle semble même s’entretenir par la 

différence. 

 

Alors, si Muresan agit par accumulation, faut-il en 

déduire que Savu agit, lui, par soustraction ? Faut-il 

dissoudre la différence dans la complémentarité ? Faut-il 

opposer ce qui se distingue plus subtilement ? Un 

observateur qui les connaît bien tous les deux s’est laissé 

dire que Muresan incarnait l’artiste conceptuel et Savu le 

peintre figuratif. Cette opposition, encore, est absurde — 

à moins d’y voir un jeu de rôle : l’un jouerait à paraître 
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ceci et l’autre cela. Mais cette partition des genres est 

infamante tant elle suppose de préjugés, en posant d’un 

côté la modernité et de l’autre, la tradition.  

 

Les deux artistes se sont nourris de livres et d’images 

avant de pouvoir entrer en contact direct avec les œuvres 

d’art qui les ont vraiment inspirés. Après son diplôme, 

Muresan devient coéditeur d’une revue d’art 

contemporain et Savu entend parfaire sa formation en 

étudiant deux ans à Venise. Les trajectoires sont 

apparemment divergentes. Mais ils se retrouvent à Cluj, 

où le premier empile fébrilement, jusqu’à la saturation, 

en des dessins palimpsestes, des images extraites de 

livres d’art et où l’autre les dégage patiemment des 

mêmes livres ou en regardant par la fenêtre. 

 

COMMISSARIAT :  Frédéric Paul, conservateur, 

Musée national d'art moderne 

 

Informations pratiques 

 

Accès 

 

Métro : Rambuteau (ligne 11), Hôtel de Ville (lignes 1 et 

11), Châtelet (lignes 1, 4, 7, 11 et 14) 

RER : Châtelet Les Halles (lignes A, B, D) 

Bus : 29, 38, 47, 75  
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Centre Pompidou 

 

Tous les jours de 11h à 21h sauf le mardi et le 1er mai  

Le jeudi nocturne jusqu'à 23h uniquement pour les 

expositions du niveau 6  

Clôture des caisses 1h avant la fermeture  

 

Atelier Brancusi 

 

Tous les jours de 14h à 18h sauf le mardi et le 1er mai 

 

Bibliothèque publique d'information 

 

Du lundi au vendredi de 12h à 22h sauf le mardi et le 

1er mai  

 

Samedis, dimanches et jours fériés de 11h à 22h. 

 

Félix José Hernández.   
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L’art sous l’objectif de Shunk-Kender, 1957-1983 au 

Centre Pompidou 

 

Paris le 5 mai 2019. 

À partir du 27 mars, la Galerie de photographies du 

Centre Pompidou accueille une exposition consacrée au 

travail commun des photographes Harry Shunk (1924 - 

2006) et János Kender (1937– 2009). Les images 

capturées par les deux artistes entre Paris et New-York 

offrent un témoignage inestimable sur l’art de la fin des 

années 1950 jusqu'au début des années 1970. Sources 

documentaires d’une grande richesse, ces photographies 

sont aussi de véritables œuvres d'art portées par le regard 

singulier de Shunk et Kender. L'exposition permet de 

découvrir quelques-uns des 500 artistes photographiés 

par le duo dans des contextes inédits. 
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Harry Shunk et János Kender se rencontrent à Paris en 

1957 et s’associent rapidement, travaillant sur commande 

pour les artistes et leurs galeristes. Le duo immortalise 

les évènements artistiques parisiens tels que les 

vernissages et les performances mais aussi les artistes au 

travail, dans leur atelier ou à leur domicile. Shunk et 

Kender développent en effet une étonnante proximité 

avec les artistes qu'ils côtoient, comme en témoignent 

tout au long de l’exposition les portraits d’Yves Klein, 

Jean Tinguely, Andy Warhol, Robert Rauschenberg qui 

les acceptent au plus près, dans leurs ateliers mais aussi 

partout où l’œuvre naît et vit. 

Très vite le duo devient proche de Pierre Restany et des 

Nouveaux réalistes, et se lie d’amitié avec Yves Klein. 

De cette relation naîtront des milliers de clichés : Klein et 

ses peintures de feu, Klein et les anthropométries, Klein 

dans la sphère privée... mais surtout, le célèbre 

photomontage du Saut dans le vide (1960) dont plusieurs 

éléments préparatoires sont ici présentés. Harry Shunk et 

János Kender capturent aussi en image les séances de tir 

de Niki de Saint-Phalle, les dîners de Daniel Spoerri et 

les récupérations d’objets de Jean Tinguely ou Arman. 

Les arrachages d’affiches de Jacques Villegé ou 

Raymond Hains et les premiers jours d’Andy Warhol à 

Paris passent également sous leur objectif, produisant 

ainsi des témoignages photographiques de moments 

rares.   
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Présents aux soirées, aux vernissages des Biennales de 

Venise ou de Paris, comme à ceux organisés par les 

galeries d’Ileana Sonnabend ou d’Iris Clert, c’est aussi 

tout un milieu social que les photographies de Shunk et 

Kender offrent à voir. À cette période, les galeristes 

construisent des identités d'artistes, qui prennent une 

nouvelle place dans l'espace public, et des engagements, 

auxquels les photographies du duo donnent de la 

visibilité et du crédit.  

En 1967, Shunk et Kender suivent Nikki de Saint Phalle 

et Jean Tinguely à Montréal, avant de s'installer à New 

York où ils sont hébergés par Claes Oldenburg, rencontré 

à Paris lors de sa première exposition à la galerie 

Sonnabend en 1964. Ils fréquentent alors les milieux 

artistiques américains, travaillent pour la presse 

alternative de l’époque, tel que Other scenes, et 

documentent les grandes expositions pionnières de leur 

époque comme Software au Jewish Museum de New 

York (1970). À New-York, le duo photographie aussi les 

performances de Yayoi Kusama et Nam June Paik, les 

chorégraphies de Trisha Brown et Merce Cunningham ou 

encore les empaquetages de Christo et Jeanne-Claude.  

Enfin, à une période où les artistes investissent les lieux 

industriels désaffectés pour vivre et travailler en 

commun, croisant les arts et multipliant les expériences 

artistiques, Willoughby Sharp (1936 - 2008), co-

fondateur du magazine Avalanche, se tourne vers Shunk 
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et Kender pour capter l'un de ses projets, Projects : Pier 

18 . Sur l’un des quais abandonnés de New-York, 27 

artistes invités par Willoughby Sharp réalisent 

performances et installations durant l’hiver 1970-1971. 

Projects : Pier 18 est présenté au MOMA durant l’été 

1971. Les photographies de Shunk et Kender y 

témoignent des œuvres créées par John Baldessari, Dan 

Graham, Gordon Matta Clark, Vito Acconci, Lawrence 

Wiener, Mario Merz, Daniel Buren… 

À Paris comme à New-York, les images produites par 

Shunk et Kender donnent à voir un contexte artistique 

foisonnant. De part et d’autre de l’Atlantique, les 

photographies du duo contribuent à la construction de la 

figure de l’artiste photographié et participent de la 

diffusion d’œuvres éphémères. En 2008, la Fondation 

Roy Lichtenstein acquiert les photographies du duo, 

avant d'en faire un don partagé entre le Centre Pompidou 

et plusieurs grandes institutions. Grâce à la qualité de 

conservation de ce fond, cette exposition permet de 

retrouver l'esprit d'une époque : une génération 

préoccupée par la libération des corps et du geste 

artistique, toujours à l’affût de nouveaux espaces 

alternatifs de création et de diffusion, dans le sillage d’un 

duo au regard attentif et complice.   

SHUNK-KENDER L'ART SOUS L'OBJECTIF, 

1957-1983. 27 MARS - 5 AOÛT 2019. GALERIE DE 

PHOTOGRAPHIES, FORUM -1 
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COMMISSAIRES Julie Jones, Attachée de conservation, 

Cabinet de la photographie, Musée national d'art 

moderne  

Stéphanie Rivoire, Cheffe du pôle fonds et collections, 

Bibliothèque Kandinsky  

Chloé Goualc’h, Archiviste, pôle fonds et collections, 

Bibliothèque Kandinsky 

Centre Pompidou, 75191 Paris cedex 04 + 33 1 44 78 12 

33 

Accès : métro Hôtel de Ville et Rambuteau, RER 

Châtelet-Les-Halles   

Horaires  : ouvert tous les jours de 11H à 21H, le jeudi 

jusqu’à 23H, sauf le mardi et le 1er mai  

Tarif : accès libre. 

Félix José Hernández. 
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               Piedras negras, de Eugenio Fuentes 
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París, 6 de mayo de 2019. 

Esta magnífica novela negra, me ha hecho descubrir a 

Eugenio Fuentes. El autor logra que uno mantenga el 

interés por saber los resultados de sus investigaciones y, 

trate de imaginar el desenlace, siguiendo sus pistas. Sus 

personajes están muy bien logrados y la intriga es 

excelente. ¡Una novela apasionante! 

Un nuevo caso del detective Ricardo Cupido, en un 

Toledo espectral, donde el pasado ajusta cuentas y se 

cobra sus víctimas. 

“—¡Vaya! Toma, es la carta que te escribió la abuela.  

En el sobre, de tamaño folio, había un puñado de hojas 

manuscritas con un título, BREDA, y dos sobres más 

pequeños, ambos cerrados. Uno contenía un fajo de 

billetes de cien euros. En el otro había dos cuartillas 

escritas en español—para evitar las faltas de ortografía 

que seguía cometiendo en francés— con la letra redonda 

y uniforme de su abuela, muy entintada, porque siempre 

escribía con pluma. Comenzó a leer en silencio mientras 

su padre recostaba la cabeza hacia atrás en el sillón y 

cerraba los ojos, con el rostro desfigurado por la tensión 

y el cansancio. 

Querida nieta: 
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No sé cuánto tiempo pasará aún hasta que leas esta 

carta. En todo caso será cuando yo haya muerto. La 

había escrito dos veces, y dos veces la rompí, dudando si 

debía implicarte en este encargo, pero esta vez no la 

destruiré. No puedo posponerla más, porque no sé si 

mañana encontraría las palabras necesarias. Ahora es 

un buen momento: estoy sola, con la casa en silencio, 

con tiempo para buscar la expresión más correcta. Y 

seré breve. 

Voy a hacerte un encargo que solo tú puedes cumplir. Tu 

padre y tu tío Jean-Luc están demasiado enfrascados en 

sus cosas y, además, a ellos nunca les ha gustado que 

hable de esto. Lo mantuve oculto durante tanto tiempo 

que, cuan-do al fin se lo dije, no quisieron creerme, lo 

consideraron una fantasía, una consecuencia más de esta 

enfermedad que devora mi memoria y mezcla lo soñado 

con lo vivido. Y a tus primos gemelos no les interesa 

nada lo de España. Tú, en cambio, siempre me has 

escuchado, quizá porque eres la única mujer de la 

familia, y puedes entender lo que significa mi petición. 

Para poder cumplirla deberás emprender un viaje, pero 

no te causará ningún daño. Al contrario, cabe la 

posibilidad de que te enriquezca de algún modo. 

Quiero que vayas a España a buscar a mi hijo, a mi 

primer hijo. Nació en el hospital militar de Ciempozuelos 

el 5 de febrero de 1938, unos años antes que tu padre y 

que tus otros tíos. Fue fruto del amor, pero lo perdí. Me 
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lo quitó la guerra y yo no tuve ni el coraje ni las fuerzas 

suficientes para retenerlo conmigo. No hice todo lo 

necesario. Durante muchos años creí que había 

conseguido, si no olvidarlo, sí resignarme a su pérdida. 

Me había casado con tu abuelo Émile, que tanto 

bienestar me dio. Pero ahora sé que no tardaré mucho en 

morir. O en olvidar, que es otra forma de morir. Y los 

recuerdos más lejanos han vuelto con mayor claridad, 

como si la enfermedad fuera descorriendo los velos que 

los cubrían.  

Imagino la sorpresa que te estará causando esta carta y 

las preguntas que te estarás haciendo. Tienes todos los 

detalles de su nacimiento en estos folios, donde he 

anotado los lugares, las personas, las fechas que aún 

recuerdo y que no olvido, aunque se me olvide lo que 

ocurrió ayer. 

Quiero que encuentres a mi hijo y le pidas que me 

perdone. Solo así podré descansar en paz. Tu abuela 

Marta, que tanto te quiere. 

Marthe se quedó pensativa, con la cabeza agachada y un 

ligero temblor en la mano que sostenía la carta. La 

palabra «hijo» era la última que deseaba oír, estaba 

llena de espinas y, sin embargo, en boca de su abuela 

adquiría una inmensa dulzura. Acostumbrada a verla en 

casa, caminando despacio, sobrellevando sus achaques, 

con el rostro lleno de arrugas y las manos artríticas, 

hinchadas en las articulaciones pero aún capaces de 

sacar pasión de la viola, el contenido de la carta era una 
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enorme sorpresa. Nunca había pensado que también ella 

había sido una muchacha de veinte años que un día amó 

a un hombre y lo besó con pasión, con la boca llena de 

luz, y se estremeció de placer en noches ardientes y 

sonámbulas, y fue feliz en sus brazos y desdichada al 

perderlo, y luego abrió su vientre tierno y elástico para 

arrojar al mundo un hijo entre sangre y humores... 

Cuando levantó la vista, su padre estaba mirándola, 

intrigado. 

—¿Qué te dice? 

—Quiere que vaya a España —respondió, como si aún 

estuviera viva. 

—¡¿A España?! 

—A buscar a un hijo que tuvo antes que a vosotros. En la 

guerra —añadió—. Ya me lo había dicho algunas veces. 

Su padre suspiró y se frotó los ojos. 

—Tu abuela se obsesionó con esa historia en los últimos 

años, pero ni siquiera tenemos la certeza de que ese hijo 

exista. Busqué por internet si había alguien con su 

apellido en ese lugar donde decía que nació, 

Ciempozuelos... ¡Y no encontré ninguna pista! Tu abuela 

no trajo de allí ningún documento que lo demuestre, se 

vino con las manos vacías, huyendo de una guerra que 

terminó en 1939. ¡Y estamos en el año 2004, Marthe! 

¿Cómo podríamos encontrar algo después de sesenta y 

cinco años? Es imposible. ¿Y ahora quieres ir allí abajo? 



Desde las orillas del Sena 

 233 

—No lo sé —respondió Marthe guardando la carta en el 

sobre. 

—El ambiente no debe de estar muy tranquilo después de 

esos horribles atentados en los trenes, hace un par de 

meses. 

—Lo sé. 

—Y en el caso improbable de encontrar a quien ni 

siquiera sabemos si existe —insistió—, ¿qué tendrías que 

decirle? 

—Tendría que pedirle perdón en nombre de la abuela. 

—¿Perdón? ¿Por qué? 

—No lo sé. Supongo que por haberlo abandonado. 

Su padre volvió a quedarse pensativo. 

—Que perdone a alguien que ya no vive. 

—Papá, esta es una historia de muertos.” 

Cuando, en mayo de 2004, Marta Medina fallece en 

Toulouse, y se lee su testamento, su nieta Marthe 

escucha con asombro que debe buscar a un hijo de 

Marta nacido durante la Guerra Civil y que dio en 

adopción. Tras viajar a España, la nieta encarga la 

investigación a Ricardo Cupido. El detective 

encuentra en Toledo al hijo de Marta: se llama 

Alejandro Garcilaso y es un hombre muy rico, padre, 

a su vez, de una hija ilegítima. Sin embargo, 

Alejandro se niega a aceptar esa perturbadora noticia, 

y Marthe regresa a Toulouse. Unos días después, la 
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hija de Alejandro aparece asesinada y éste acudirá a 

Cupido para que encuentre a los autores del crimen. 

Su búsqueda llevará a los lectores al epicentro de la 

burbuja inmobiliaria, a esa época en que la fortuna 

parecía estar al alcance de cualquiera, cuando 

emergían con fuerza las nuevas tecnologías y 

empezaban a desvelarse los «robos» de niños durante 

la dictadura. 

«¡Qué bien le sienta al género negro tener detrás a 

un buen escritor!» J.M. Pozuelo Yvancos, Abc 

Cultural 

«Las novelas de Eugenio Fuentes están soberbiamente 

escritas. Y sus tramas, suspendidas hasta las últimas 

páginas.» J. Ernesto Ayala-Dip, Babelia (El País) 

Eugenio Fuentes nació en Montehermoso (Cáceres) en 

1958. Galardonado con varios premios y traducido en 

doce países, Fuentes ha logrado con éxito situarse como 

uno de los autores españoles de novela negra con mayor 

proyección en el extranjero gracias a su detective privado 

Ricardo Cupido, protagonista de las novelas El interior 

del bosque (IX Premio Alba/Prensa Canaria, Andanzas 

663), La sangre de los ángeles (2001), Las manos del 

pianista (Andanzas 504) y Cuerpo a cuerpo (Premio 

Brigada 21 en 2008 a la mejor novela policiaca escrita en 

castellano; Andanzas 624). A ellas viene a sumarse ahora 
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Contrarreloj, en la que Cupido se traslada a un escenario 

apasionante como es el Tour de Francia. Autor de un 

volumen de cuentos, Vías muertas (1997), y otro de 

ensayos literarios, La mitad de Occidente (2003), 

Eugenio Fuentes también ha publicado en Tusquets 

Editores Venas de nieve (Andanzas 571), una historia en 

torno a la lucha contra la fatalidad, narrada con pulso 

maestro, que le valió el Premio Extremadura a la 

Creación. 

Piedras negras. Eugenio Fuentes. Novela negra. 

Reservados todos los derechos de esta edición para 

Tusquets Editores, S.A. Colección Andanzas 934. Diseño 

de la colección: Guillemot-Navares. © Eugenio Fuentes, 

2019. Rústica con solapas. Ilustración de la cubierta: © 

Jesús M. García / Getty Images. 14,8 x 22,5 cm - 368 

páginas – 19 euros. Ebook disponible. ISBN: 978-84-

9066-629-6 

Félix José Hernández. 
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           Boguí, el niño malgache de Tamatave 

               

París, 6 de mayo de 2019. 

Querida Ofelia: 

Uno de los momentos inolvidables de nuestro reciente 

viaje por las islas del Océano Índico, ocurrió en 

Madagascar el pasado 1 de marzo. 

Estábamos en el puerto de Tamatave esperando la 

piragua que nos llevaría por el río Panganales hasta una 

aldea en la jungla. Nos percatamos que un niño descalzo, 

con pantalón y polo de mangas largas - a pesar del gran 

calor que hacía - nos observaba.  

Mi esposa le dijo en francés: Hola. ¿Cómo te llamas? 
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-Boguí – respondió. 

Comenzamos a conversar con él. Pero algo curioso es 

que aquel niño no sonreía, ni cuando mi esposa le dio los 

caramelos que llevaba en el bolso, ni cuando yo le ofrecí 

los bolígrafos de tinta roja y azul que suelo llevar para 

tomar apuntes.  

Al llegar nuestro turno para subir a la piragua, Boguí nos 

dijo que iba a esperar nuestro regreso. Así fue, pues cinco 

horas después, al bajar en el muelle, allí estaba él a una 

distancia prudente de los guías y los policías. 

Teníamos varias horas libres y deseábamos ir a recorrer 

la ciudad, pero Boguí nos invitó a ir a su casa. Le dio la 

mano a mi esposa y nos guió por un barrio de chabolas 

con calles de tierra, sin aceras, electricidad ni 

alcantarillado, verdaderamente impresionante. Su casa, 

como todas las demás es una choza con paredes de 

bambú y techo de paja - lo que nos recordó los bohíos 

cubanos -. 

Nos presentó a su madre, una mujer de unos 30 años 

envejecida prematuramente y a sus siete hermanitos. En 

el interior de la choza no había muebles, todos duermen 

en el piso de tierra, se bañan en el río, donde también la 

madre lava la humildísima ropa de todos. Como no hay 

servicios sanitarios, para sus necesidades fisiológicas 

también van al río.  

Los únicos objetos que existen en aquella cabaña de unos 

doce metros cuadrados, son una rústica Cruz de madera y 
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una gran caldera de hierro negra, en la cual cocinan al 

exterior con leña, los alimentos que les proporciona la 

católica Caritas y que comen con las manos, pues no 

tienen cubiertos. Los vasos consisten en jícaras de cocos.  

La madre hablaba un francés combinado con algún 

dialecto local, pero lográbamos entendernos.  

Te haré un resumen de nuestra conversación: su esposo y 

su cuñado partieron hacia Europa hace un año cada uno 

con el hijo mayor - de 13 y 14 años -, a la búsqueda de un 

mundo mejor. Cito sus palabras: “para lograr vivir 

nosotros y nuestras familias como los blancos, no como 

los animales como ahora vivimos”. Lograron cruzar por 

toda el África Subsahariana, pero cayeron en manos de 

bandas militares en Libia y fueron vendidos como 

esclavos. 

Su cuñado fue matado a latigazos, cuando descubrieron 

que se trataba de escapar con su hijo. Al chico después de 

torturarlo salvajemente frente a los demás esclavos, para 

dar el ejemplo, lo montaron en un vehículo que partió 

hacia el desierto y no se supo nada más de él. 

Su esposo y su hijo lograron escaparse y llegar hasta la 

costa, desde donde lograron zarpar en un bote inflable 

hacia Europa, pero éste se hundió y ambos se ahogaron a 

pesar de la cercanía de un barco. Ella supo toda la 

historia gracias a un vecino que fue recatado por aquel 

barco de una ONG con el que logró llegar a Europa y 

que, por medio de Caritas hizo llegar una carta con toda 

la historia a su esposa. 
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En aquel momento recordé las palabras de la 

“distinguida” señora Rodríguez, cuando a bordo del 

Costa Mágica en un crucero por el Mediterráneo en abril 

de 2016. Llegué a la mesa apesadumbrado y dije: “es 

terrible, acabo de ver en el noticiero de la televisión que 

una embarcación de emigrantes africanos se hundió aquí 

cerca y todos murieron ahogados, incluso muchos 

niños”. La distinguida Sra. Rodríguez – la cual llegó a 

Tierras de Libertad desde el Mariel con un bebé en 

brazos- exclamó: “pues mira, es mejor así, pues si esos 

niños llegan vivos a Europa, cuando crezcan se volverán 

terroristas”. Ya podrás imaginar mi reacción indignada. 

Su esposo, el “distinguido” Sr. Rodríguez, para calmar 

mi indignación me hizo un chiste antisemita con respecto 

a las cámaras de gases de los campos de concentración. 

El puñetazo que di sobre la mesa, hizo saltar las copas. 

Te puedo asegurar que desde entonces para mí y mi 

familia ambos dejaron de existir. 

Pero volvamos a Tamatave. Mi esposa le propuso a 

Gisèle – así se llama la mamá de Boguí- ir con ella al 

mercado que se encuentra cercano al puerto, pero no 

aceptó. Ante la insistencia de los niños, ella los dejó ir 

con nosotros. Pero solo llevábamos cien euros en 

efectivo, como solemos hacer al bajar del barco, por si 

nos roban. 

No puedes imaginar la cantidad de ropa, sandalias y 

comida que pudimos comprar para los niños y la madre, 

ya que los precios son ridículos para un europeo. Ej. Un 
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par de sandalias de cuero vale 1 euro, un jeans idem, una 

camiseta 20 céntimos de euro, etc.  

Regresamos a la choza y cuando Gisèle vio a sus hijos 

cargados con nuestros modestos regalos, nos quería besar 

las manos. 

Querían ver las fotos de nuestros hijos y nietos, les 

mostramos las que llevamos siempre en nuestras 

billeteras. Estaban asombrados, uno de los niños decía : 

“mira que zapatos tan lindos”.  

Antes de entrar al mercado nos habíamos informado 

cuánto costaba el taxi tuk-tuk para regresar al barco y por 

ello nos quedaban los 5 euros de reserva. 

Todos nos acompañaron hasta el tuk-tuk. Boguí se 

despidió diciéndonos: “yo quiero ir a vivir a Europa 

para poder ir a la escuela, tener zapatos y después poder 

llevar para allá a mi mamá y mis hermanitos”. Pocas 

veces he visto a mi esposa tan emocionada como en esa 

despedida. 

Ahora estamos tratando de buscar a alguien que vaya a 

Tamatave como turista para ayudar a la familia de Boguí, 

pues por correo es inútil. Una señora francesa que iba 

cargada con regalos para una familia malgache, nos dijo 

que lo que ha enviado por correo nunca ha llegado a la 

familia que ella ayuda. 

Un gran abrazo desde La Ciudad Luz, 

Félix José Hernández. 
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L’aventure de la beauté d’Helena Rubinstein, au 

Musée d’art et d’histoire du Judaïsme 
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Paris le 7 mai 2019. 

Pour la première fois en France, le mahJ consacre une 

exposition à Helena Rubinstein (1872-1965). Plus de 

trois cents documents, objets, vêtements, photos, 

gravures, ouvrages, peintures, sculptures, tapisseries – et 

notamment des œuvres de Marc Chagall, Michel 

Kikoïne, Sarah Lipska, Louis Marcoussis, Elie Nadelman 

ou Maurice Utrillo, provenant de sa célèbre collection 

personnelle – retracent le parcours de celle que Jean -

Cocteau nommait « l’impératrice de la beauté ». 

Née à Cracovie à la fin du XIXe siècle, dans une modeste 

famille juive orthodoxe, Helena Rubinstein, fondatrice 

d’un empire auquel elle a donné son nom, a réinventé la 

culture de la beauté en l’adaptant à la modernité. 

Visionnaire, elle met la science au service de la 

cosmétique dès la création de son premier institut, à 

Melbourne, en 1902. En précurseure, elle montre aux 

femmes comment prendre soin d’elles, attentive à ce que 

la beauté, « ce nouveau pouvoir », accompagne leur 

émancipation. 

Femme d’avant-garde, Helena Rubinstein collectionne 

très tôt les arts premiers et la peinture, pose pour Raoul -

Dufy, Salvador Dalí ou Marie Laurencin, s’habille chez 

les plus grands couturiers de son temps – Poiret, 

Balenciaga, Chanel, Dior –, vit entre New York, Londres 

et Paris, qu’elle affectionne particulièrement. C’est là que 
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voit le jour sa grande et éclectique collection d’art, qui va 

des peintres de l’École de Paris à Pablo Picasso, de 

Fernand Léger à George Braque. C’est aussi à Paris que 

naît son amitié pour de nombreux artistes dont elle 

devient le mécène attentionné. 

Passionnée d’architecture et d’arts décoratifs, elle est 

aussi la commanditaire de salons de beauté et 

d’immeubles à des architectes du mouvement moderne. 

« Helena Rubinstein. L’aventure de la beauté » relate les 

étapes de la vie de cette femme d’exception dans les 

villes qui ont compté pour elle : Cracovie, Vienne, 

Melbourne, Londres, Paris, New York et Tel-Aviv. 

Une première version de cette exposition a été présentée 

au Jüdisches Museum de Vienne (18 octobre 2017 - 06 

mai 2018) : la conception en a été assurée par Iris Meder, 

commissaire, et Danielle Spera, directrice du Jüdisches 

Museum de Vienne. 

Helena Rubinstein. L’aventure de la beauté 

Cette exposition est reconnue d’intérêt national par le 

ministère de la Culture/Direction générale des 

patrimoines/Service des musées de France. Elle bénéficie 

à ce titre d’un soutien financier exceptionnel de l’Etat. 

Jusqu'au dimanche 25 août 2019. 
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Musée d’art et d’histoire du Judaïsme. Hôtel de Saint-

Aignan. 71, rue du Temple. 75003. Paris. T. 01 53 01 86 

60 

Commissariat de l'exposition : Commissaire, Michèle 

Fitoussi ; Commissaire adjointe, Dorota Sniezek. 

Visite de l'exposition Helena Rubinstein : Mardi 7 mai 

2019, 14h15-15h45 -mardi 21 mai 2019, 15h15-16h45 -

dimanche 9 juin 2019, 11h15-12h45 -mercredi 26 juin 

2019, 19h15-20h45 -mardi 16 juillet 2019, 14h15-15h45 

-jeudi 1 août 2019, 14h15-15h45. Par Yaële Baranes 

ou Cécile Petitet, conférencières du mahJ 

Catalogue : Pionnière de la cosmétique, Helena 

Rubinstein (1872-1965) a bâti un empire industriel en 

quelques années. Quittant très jeune le quartier juif de 

Cracovie, elle émigre à l’âge de vingtquatre ans en 

Australie où, grâce à une recette familiale de crème pour 

le visage et une détermination sans faille, elle devient une 

femme d’affaires d’exception. 

Figure de l’émancipation féminine, elle fait de la beauté 

et des soins du corps une des clés du pouvoir et de la 

liberté des femmes. Mécène visionnaire, elle réunit l’une 

des plus importantes collections d’art moderne, d’arts 

premiers, de vêtements de haute couture et de bijoux du 

xxe siècle. Moderne et non-conformiste, elle sollicite les 

architectes et les décorateurs les plus audacieux pour 

https://www.mahj.org/fr/programme/visite-de-l-exposition-helena-rubinstein-74782
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aménager ses salons et ses demeures. Cultivant son 

image pour promouvoir sa marque, elle révolutionne les 

usages de la communication publicitaire. 

Helena Rubinstein. L’aventure de la beauté retrace 

l’extraordinaire parcours de cette femme d’avantgarde, 

de Cracovie à Vienne, Melbourne, Londres, Paris, New 

York et Tel-Aviv. 

Les auteurs : Marie-Sophie Carron de la Carrière-Lévy, 

conservatrice en chef du patrimoine, musée des Arts 

décoratifs, Paris ; Michèle Fitoussi, écrivain ; Mason 

Klein, conservateur au Jewish Museum, New York ; 

Christian Maryška, conservateur du département affiches, 

Österreichische Nationalbibliothek, Vienne ; Iris Meder, 

historienne de l’art et de l’architecture 

Helena Rubinstein. L’aventure de la beauté. 256 

pages, 250 illustrations. En français et anglais. Coédition 

mahJ-Flammarion, 35 €. 

Le Paris d’Helena Rubinstein. Par Ingrid Held, guide-

conférencière nationale. 20 participants au maximum. 

Dimanche 12 mai 2019, 11h00-13h30 -jeudi 4 juillet 

2019, 14h30-16h30 -vendredi 23 août 2019, 14h30-

16h30. 

À quelques pas du célèbre café du Dôme, Edward Titus, 

premier mari d’Helena Rubinstein, ouvre, en 1924, une -
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librairie et une maison d’édition. Dans ce même quartier 

de Montparnasse, Helena Rubinstein fait construire, en 

1927, par l’architecte polonais Bruno Elkouken un 

immeuble de style fonctionnaliste doté d’un théâtre, de 

divers appartements ainsi que de quelques ateliers 

d’artiste. Elle se réserve le penthouse, dans lequel elle 

s’installe somptueusement, entourée de meubles Art déco 

et d’une riche collection d’œuvres d’art. 

 

Quelques années plus tard, elle acquiert l’ancien hôtel 

Hesselin, demeure aristocratique du XVIIe siècle sur l’île 

Saint-Louis, puis le remplace par un immeuble Art déco 

dû à Louis Süe. Une ballade urbaine sur les traces 

d’Helena Rubinstein à Paris. 

Rendez-vous à la sortie de la station de métro Vavin, côté 

rue Delambre. Les visiteurs sont priés de se munir d’un 

titre de transport pour le déplacement en métro entre les 

deux étapes de la promenade, du quartier de 

Montparnasse à l’île Saint-Louis. 

 

Tarifs et réservation :  14 € / 8 € / 7 € Amis du mahJ. 

Complet le 12 mai 2019. Billetterie en ligne*.  Sur place, 

à la billetterie du mahJ (du mardi au samedi de 11h à 

17h). Par téléphone, au 01 53 01 86 50 (du lundi au jeudi 

de 10h30 à 13h30*) * Paiement sécurisé par carte bancaire 

 

Helena Rubinstein et les arts. Par Julie Verlaine, 

université Paris 1. Mercredi 29 mai 2019, 19h30-21h00 

https://mahj.tickeasy.com/fr-FR/produits?famille=1900255571640400058
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Prenant modèle sur les magnats américains du 

XIXe siècle, Helena Rubinstein a affirmé sa réussite 

économique par des coups d’éclat culturels. 

Pour décorer ses maisons (en Angleterre, puis à Paris et à 

New York), elle s’est prise au jeu des enchères, a visité 

galeries et ateliers d’artistes. 

Son itinéraire marque un tournant dans l’histoire des 

collectionneuses d’art : novice à la puissance financière 

inégalée, elle a acquis quantités d’œuvres dans une 

grande variété de styles et d’époques, de l’art africain aux 

surréalistes ; elle a passé commande à des artistes, tels 

Salvador Dalí ou Elie Nadelman ; et elle a été l’une des 

grandes donatrices du musée d’Art de Tel-Aviv, dont elle 

a financé le pavillon pour l’Art contemporain. 

Voir aussi les visites Une expo, une œuvre « Tête 

funéraire », le 17 avril 2019 à 18h15 et « Portrait 

d’Helena Rubinstein », le 5 juin à 19h15. 

Auditorium : À travers la musique, la littérature ou le 

cinéma, le programme de l'Auditorium offre un 

prolongement des domaines abordés dans le musée et les 

expositions. 

Tarifs et réservation : 6 € / 4 € / Gratuit amis du mahJ. 

Billetterie en ligne*. Sur place, à la billetterie du mahJ 

(du mardi au samedi de 11h à 17h). Par téléphone, au 01 

https://www.mahj.org/fr/programme/tete-funeraire-74783
https://www.mahj.org/fr/programme/tete-funeraire-74783
https://www.mahj.org/fr/programme/portrait-d-helena-rubinstein-74784
https://www.mahj.org/fr/programme/portrait-d-helena-rubinstein-74784
https://mahj.tickeasy.com/fr-FR/produits?famille=1836155388360400018
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53 01 86 50 (du lundi au jeudi de 10h30 à 13h30*) * 

Paiement sécurisé par carte bancaire 

 

Félix José Hernández. 
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Leonardo e i suoi libri. La biblioteca del Genio 

Universale 

                                    
 

Firenze 20 maggio 2019. 

Come lavorava Leonardo? 

La risposta migliore ce la danno i suoi manoscritti. 

Leonardo non era un “omo sanza lettere”. Non gli 

bastava l’insegnamento diretto della maestra Natura: 

aveva anche bisogno del dialogo con gli autori, antichi e 

moderni. Nel tempo, era diventato un appassionato 

lettore, cacciatore e collezionista di libri. E i libri, per lui, 

non erano solo oggetti: erano affascinanti ‘macchine’ 

mentali, da costruire e smontare, con i loro ingranaggi 

(parole, pensieri, immagini). Alla fine della sua vita, 

arriverà a possedere quasi duecento volumi: un numero 

straordinario per un ingegnere-artista del ‘400. 
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La biblioteca di Leonardo è uno degli aspetti meno 

conosciuti del suo laboratorio, perché si tratta di una 

biblioteca ‘perduta’: un solo libro è stato finora 

identificato, il trattato di architettura e ingegneria di 

Francesco di Giorgio Martini conservato nella Biblioteca 

Medicea Laurenziana di Firenze, con postille autografe di 

Leonardo. 

Per la prima volta, la mostra presso il Museo Galileo di 

Firenze tenterà la ricostruzione di questa biblioteca, in un 

percorso cronologico che racconta l’incontro di Leonardo 

con il mondo dei libri e della parola scritta: i documenti 

della famiglia Da Vinci, i primi grandi libri del giovane 

Leonardo (Dante, Ovidio), i grandi maestri (Alberti, 

Toscanelli, Pacioli). Saranno esposti manoscritti e 

incunaboli identificati con i testi utilizzati da Leonardo, 

affiancati da applicazioni multimediali che consentiranno 

di sfogliarli e confrontarli con i codici autografi. Verrà 

inoltre ricostruito lo studio di Leonardo con gli strumenti 

di scrittura e da disegno da lui utilizzati. L’intera 

biblioteca di Leonardo, grazie al lavoro di un’équipe 

internazionale di specialisti, sarà pubblicata online nella 

biblioteca digitale del Museo Galileo e costituirà una 

risorsa inestimabile per lo sviluppo degli studi vinciani. 

La mostra, a cura di Carlo Vecce, è realizzata dal Museo 

Galileo in collaborazione con Commissione per 

l’Edizione Nazionale dei Manoscritti e dei Disegni di 
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Leonardo da Vinci, Accademia Nazionale dei Lincei e 

Biblioteca Nazionale Centrale di Firenze, nel quadro del 

progetto di ricerca FISR “Scienza, storia, società in Italia. 

Da Leonardo a Galileo alle ‘case’ dell’innovazione”, 

promosso e sostenuto dal Ministero dell’Istruzione, 

dell’Università e della Ricerca. 

Leonardo e i suoi libri. La biblioteca del Genio 

Universale. Firenze, Museo Galileo. 6 giugno - 22 

settembre 2019. 

Ufficio stampa Opera Laboratori Fiorentini. Salvatore La 

Spina. 

Félix José Hernández.  
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          La collection Emil Bührle au Musée Maillol 
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La Collection Emil Bührle : Manet, Degas, Renoir, Monet, 

Cézanne, Gauguin, Van Gogh, Modigliani, Picasso. 

Paris le 20 mai 2019. 

Au printemps 2019, le musée Maillol accueille les chefs-

d’oeuvre de la Collection Emil Bührle, une des 

collections particulières les plus prestigieuses au monde. 

Présenté pour la première fois en France, cet ensemble, 

réuni entre 1936 et 1956 à Zurich, propose un panorama 

de l’art français du XIXe et du début du XXe siècle. 

Né en Allemagne, Emil Georg Bührle (1890-1956) 

s’établit en Suisse en 1924 et rassemble, surtout entre 

1951 et 1956, plus de 600 oeuvres d’art. Pour la première 

fois à Paris, une partie de ces chefs-d’oeuvre est 

présentée et réunie au sein d’une même exposition. 

Dévoilant une soixantaine de trésors de la Collection 

Emil Bührle, l’exposition parcourt plusieurs courants de 

l’art moderne : les grands noms de l’impressionnisme 

(Manet, Monet, Pissarro, Degas, Renoir, Sisley) et du 

postimpressionnisme (Cézanne, Gauguin, Van Gogh, 

Toulouse-Lautrec), les débuts du XXe siècle avec les 

Nabis (Bonnard, Vuillard), les Fauves et les Cubistes 

(Braque, Derain, Vlaminck), et l’École de Paris 

(Modigliani), pour finir avec Picasso. 
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En attendant son emménagement permanent dans la 

nouvelle extension du Kunsthaus de Zurich, la Collection 

Emil Bührle s’offre une visibilité nationale et 

internationale. Après la Fondation de l’Hermitage à 

Lausanne en 2017 et trois musées majeurs au Japon en 

2018, le musée Maillol aura le privilège de montrer des 

chefs-d’oeuvre tels que La petite danseuse de quatorze 

ans de Degas (vers 1880), Les coquelicots près de 

Vétheuil de Monet (vers 1879), Le garçon au gilet rouge 

de Cézanne (vers 1888/90), ou encore Le semeur au 

soleil couchant de Van Gogh (1888). 

Leur confrontation soulignera les liens et les filiations 

entre les courants artistiques à travers différentes 

époques, tout en illustrant l’apport personnel de chacun 

des peintres à l’histoire de l’art. Emil Bührle, pour qui les 

créations passées influençaient celles du présent, aimait 

préciser que « finalement Daumier me conduisait à 

Rembrandt et Manet à Frans Hals ». 

L’exposition propose un témoignage historique majeur, 

présentant l’histoire de cette collection d’un industriel 

suisse pendant Seconde Guerre mondiale et de la 

décennie qui a suivi. Une salle, consacrée aux documents 

d’archives, évoquera le parcours des chefs-d’œuvre et 

présentera les résultats de la recherche que mène la 

Collection E.Bührle sur ses fonds depuis plus de quinze 

ans. 
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Une exposition de toiles incontournables à travers l’une 

des collections les plus importantes au monde. 

La collection Emil Bührle. Une exposition 

Culturespaces. Du 20 mars au 21 juillet 2019. Musée 

Maillol. 

Commissariat : Lukas Gloor, est historien de l’art et 

spécialiste de la peinture européenne au XXe siècle. Il 

oriente son travail surtout sur les collections particulières 

de l’époque. Depuis 2002, il est le directeur de la 

Fondation et Collection E.G. Bührle à Zurich. Il a 

travaillé à l’Institut Suisse pour l’Etude de l’Art à Zurich 

et comme attaché culturel au Consulat général de Suisse 

à New York. Il a travaillé pour différents musées, dont le 

Kunstmuseum de Bâle, le musée Oskar Reinhart de 

Winterthour, le Musée Segantini de Saint-Moritz et 

d’autres musées suisses et étrangers, ainsi que pour 

diverses fondations dont la Fondation Oskar Kokoschka 

et la Fondation Werner Coninx. 

Scénographie : Hubert le Gall est un designer français, 

créateur et sculpteur d’art contemporain. Depuis 2000, il 

réalise des scénographies originales pour de nombreuses 

expositions.  

Production et réalisation :  Milly Passigli, Directrice 

déléguée de la Programmation, Agnès Wolff, Directrice 
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de la production culturelle, Federica Fruttero, 

Responsable des expositions pour le musée Maillol, 

Hélène Sarreau et Margot Giusiano, Régisseurs des 

expositions du musée Maillol, Aude Chaufourier, 

Chargée de projet, et Livia Lérès, Chargée de 

l’iconographie au sein de Culturespaces. 

Félix José Hernández. 
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Hammershøi, le maître de la peinture danoise au 

Musée Jacquemart-André 

          

Paris le 21 mai 2019. 

Au printemps 2019, le Musée Jacquemart-André et 

Culturespaces organisent une exposition consacrée au 

grand maître de la peinture danoise, Vilhelm 
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Hammershøi (1864-1916). Pour la première fois depuis 

20 ans, des œuvres mystérieuses et poétiques du peintre 

seront réunies à Paris. 

Silhouettes du quotien, atmosphères étranges 

“Rendre une visite à l’artiste chez lui, c’est comme 

pénétrer à l’intérieur de l’un de ses tableaux”, rapporte un 

article de 1911 à propos de Vilhelm Hammershøi (1864 – 

1916). Le peintre a en effet choisi comme sujet de la 

plupart de ses oeuvres son environnement quotidien et les 

membres de son cercle intime. De tempérament taciturne, 

il représente dans ses toiles un monde à son 

image, baigné d’un étrange silence. Hammershøi joue 

avec ses intérieurs pour les dépouiller un modèle que le 

spectateur surprend dans une infinie rêverie solitaire.  

C’est à la découverte de cet univers mystérieux que vous 

invite l’exposition : en illustrant les liens de l’artiste avec 

sa famille et ses amis, artistes eux aussi, elle éclairera 

l’oeuvre de Hammershøi d’un jour nouveau. 

Une rétrospective du maître de la peinture danoise 

Découvert à Paris au Petit Palais en 1987 puis à Orsay en 

1997, Hammershøi fascine par ses peintures représentant 

des intérieurs vides et subtils où figure parfois la 

silhouette d’une femme de dos, dans des gammes de gris 

et de blanc. 
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Les tableaux exposés évoqueront l’ensemble de l'oeuvre 

d’Hammershøi et son atmosphère profonde et 

mystérieuse. Peu sociable et taciturne, Hammershøi a 

passé sa vie entière dans un cercle restreint qu’il n’a eu 

de cesse de représenter : ses modèles sont sa mère, sa 

soeur, son frère, son beau-frère et quelques amis proches. 

Ses œuvres représentent également Ida, son épouse, que 

l’on retrouve souvent de dos, dans nombre des intérieurs 

qui l’ont rendu célèbre. 

Hammershøi face à son cercle proche 

Le musée Jacquemart-André abordera l’art 

d’Hammershøi dans une perspective nouvelle en 

illustrant ses liens avec les artistes de son entourage. Pour 

la première fois, cette rétrospective permettra de 

confronter les œuvres d’Hammershøi avec des tableaux 

de son frère Svend Hammershøi, de son beau-frère Peter 

Ilsted et de son ami Carl Holsøe. Cette mise en regard 

soulignera leurs affinités, leurs différences et le génie 

singulier de Vilhelm Hammershøi, l’artiste de la solitude, 

du silence et de la lumière. 

Des prêts exceptionnels  

Une quarantaine d’œuvres révéleront l’univers 

mystérieux et poétique de l’artiste. Des œuvres inédites 

issues de la Ambassador John L. Loeb Jr. Danish Art 

Collection, rarement exposées lors des grandes 
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rétrospectives internationales dédiées à Hammershøi, 

seront présentées pour la première fois en France. 

L’exposition présentera également des prêts provenant de 

grands musées du Danemark et de Suède tels que le 

Statens Museum for Kunst et la Hirschprungske Samling 

de Copenhague, le Nationalmuseum de Stockholm, la 

Thielska Galleriet et le Malmö Konstmuseum, mais 

aussi du musée d’Orsay et de la Tate de Londres ainsi 

que de collections particulières. Des oeuvres majeures 

illustreront toutes les facettes du travail de Hammershøi, 

des premiers portraits aux nus, en passant par les vues 

d’architecture et les paysages, et bien sûr l’extraordinaire 

série d’intérieurs aujourd’hui célèbre. 

Commissariat : Jean-Loup Champion, historien de l’art 

et Pierre Curie, conservateur du musée Jacquemart-

André. 

Jusqu’au le 22 juillet 2019.  

Musée Jacquemart-André. 158 Boulevard Haussmann, 

75008 Paris. 

 

Félix José Hernández. 
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                   Back Side, dos à la mode 

                  

French actress Mireille Darc on the set of Le Grand Blond avec 

une chaussure noire. 

Paris le 21 mai 2019. 

Le Palais Galliera présente Back Side, dos à la mode, une 

exposition hors les murs, consacrée au vêtement vu de 

dos, accueillie au musée Bourdelle. 

Dans notre société obsédée par le visage, Back Side, dos 

à la mode est un sujet original et inattendu. En abordant 

les liens du corps au vêtement d’un point de vue social et 

psychologique, l’exposition interroge la perception que 

nous avons de notre dos et de celui des autres. 

Le dos rappelle à l’homme ses propres limites : il se 

dérobe à la vue et en partie au toucher. Cependant, la 

mode ne cesse de l’orner, de le charger ou de le dénuder. 

Sur cette zone la plus plane de notre corps, messages et 

motifs se déploient en toute lisibilité sans que nous 

croisions jamais les regards qui leur sont accordés.  
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Du sillage d’une traîne de cour à la charge d’un sac à dos, 

de la sensualité d’un décolleté à la contrainte d’une 

fermeture, l’exposition propose un parcours thématique 

d’une centaine de silhouettes et d’accessoires du XVIIIe 

siècle à nos jours issus des collections de Galliera. Cet 

ensemble est complété par une sélection d’extraits de 

films et de photographies. 

L’exposition se déploie du grand hall des plâtres, jusqu’à 

l’extension contemporaine de Portzamparc, en passant 

par les ateliers d’Antoine Bourdelle. Les modèles 

présentés établissent un dialogue entre mode et sculpture 

avec les créations de ce grand maître du tournant du XXe 

siècle. Back Side, dos à la mode offre un regard inédit sur 

les œuvres de Bourdelle mettant en lumière ses dos à la 

musculature puissante et ses profils graciles... 

COMMISSAIRE : 

Alexandre Samson, responsable des collections 

contemporaines au Palais Galliera. 

CATALOGUE : 

Sous la direction d’A. SamsonEditions Paris Musées, 

Prix : 35 € 

MUSÉE BOURDELLE.  

18, rue Antoine-Bourdelle, Paris 15e 

Tél : + 33 (0)1 49 54 73 73.  
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Métro Montparnasse-Bienvenüe 

HORAIRES : 

Du mardi au dimanche de 10h à 18hFermé le lundi et 

certains jours fériés. 

5 JUILLET -17 NOVEMBRE 2019 

TARIFS Plein : 10 €, Réduit : 8 € Gratuit moins de 18 

ans. 

Félix José Hernández. 
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La Sala di Adamo ed Eva della Galleria degli Uffizi di 

Firenze  

 

 
 

Firenze, 21 maggio 2019. 

 

La prima coppia dipinta da Cranach il Vecchio  dialoga 

ora con quella di Baldung Grien, per molti anni non 

esposta 

 

Adamo ed Eva a confronto con Adamo ed Eva: è quanto 

avviene, davanti agli occhi dei visitatori, nella sala 45 al 
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secondo piano della Galleria degli Uffizi di Firenze, 

dedicata alla pittura del 'Rinascimento Nordico'. Lo 

spazio è appena stato riallestito, con 9 dipinti aggiuntivi 

rispetto ai 14 finora esposti, ed ora accoglie l'Adamo e 

l'Eva a grandezza naturale del tedesco Hans Baldung 

detto Grien (da 10 anni in deposito), messi a fianco in 

dialogo diretto con un'altra celebre coppia di dipinti dello 

stesso soggetto, l'Adamo ed Eva di Lukas Cranach il 

Vecchio. La sala ospita tele di maestri tedeschi e 

fiamminghi dalla fine del ‘400 alla prima metà del '500: 

tra questi, vi sono i noti ritratti di Martin Lutero, quello 

con la moglie Katharina von Bora e quello con Filippo 

Melantone, realizzati sempre da Cranach, e tutte le tele di 

proprietà degli Uffizi dipinte dal grande artista tedesco 

Albrecht Dürer, del quale lo stesso Baldung Grien fu 

allievo: San Giacomo Apostolo, San Filippo Apostolo, la 

Madonna con Bambino, il Ritratto del Padre e la celebre 

Adorazione dei Magi; in precedenza, solo la Madonna e 

l’Adorazione erano visibili in museo.   

 

Come avviene per le due coppie di Adamo ed Eva, anche 

quest’ultimo dipinto  di Dürer dialoga adesso con 

un’Adorazione realizzata da un altro maestro dello stesso 

periodo storico: si tratta di quella dell’ olandese Gerard 

David, finora non esposta. 

 

"Dopo molti anni gli splendidi Adamo ed Eva di Hans 

Baldung tornano a farsi ammirare dai visitatori - spiega 
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il direttore delle Gallerie degli Uffizi Eike Schmidt - 

rispecchiandosi negli stessi personaggi dipinti da 

Cranach il Vecchio. Così rinasce un suggestivo 

confronto artistico e visivo, voluto per la prima volta 

dallo storico direttore Roberto Salvini; inoltre, la Sala 

del Rinascimento del Nord risulta ora valorizzata da 9 

opere in più rispetto al passato, e tutti i nostri capolavori 

di Dürer hanno finalmente lo spazio che spettava loro in 

galleria". 

 

UFFICIO STAMPA :  Andrea Acampa & Tommaso 

Galligani. 

 

Félix José Hernández.  
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   Le faussaire et photographe Adolfo Kaminsky 

 

Paris le 22 mai 2019. 
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Résistant dès l’adolescence et faussaire de génie, Adolfo 

Kaminsky a consacré trente ans de son existence à 

produire des faux papiers. 

Né à Buenos Aires en 1925, dans une famille juive 

originaire de Russie installée en France en 1932, il 

travaille comme apprenti teinturier dès l’âge de quinze 

ans et apprend les rudiments de la chimie.Interné à 

Drancy en 1943 avec sa famille, il peut quitter le camp 

grâce à sa nationalité argentine. 

Engagé dans la Résistance à dix-sept ans, il devient, 

grâce à ses compétences de chimiste, un expert dans la 

réalisation de faux papiers. Il travaille successivement 

pour la résistance juive – les Éclaireurs israélites, la 

Sixième et l’Organisation juive de combat – avant de 

collaborer avec les services secrets de l’armée française 

jusqu’en 1945. 

Après la guerre, il fabrique des faux papiers pour la 

Haganah, facilitant l’émigration clandestine des rescapés 

vers la Palestine, puis pour le groupe Stern, qui s’oppose 

violemment au mandat britannique. Connu comme « le 

technicien », dans les années 1950 et 1960, il est le 

faussaire des réseaux de soutien aux indépendantistes 

algériens, aux révolutionnaires d’Amérique du Sud et aux 

mouvements de libération du Tiers-Monde, ainsi qu’aux 

opposants aux dictatures de l’Espagne, du Portugal et de 

la Grèce.Autant de combats auxquels il a apporté son 
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concours, au péril de sa vie et au prix de nombreux 

sacrifices. 

Resté fidèle à ses conceptions humanistes, il refusera 

toute collaboration avec les groupes violents qui 

émergent en Europe dans les années 1970. C’est pendant 

la Seconde Guerre mondiale qu’Adolfo Kaminsky 

découvre la photographie. 

Après la Libération, il réalise des milliers de clichés, 

offrant un regard en clair-obscur sur le -monde, où se 

pressent travailleurs, amoureux clandestins, brocanteurs, 

mannequins réels ou factices, poupées disloquées, ou 

barbus errants… Des puces de Saint-Ouen aux néons de 

Pigalle, il a capturé les regards, les silhouettes solitaires, 

les lumières, l’élégance et la marge, tout ce qui constitue 

son univers. 

Dans le foyer de l’auditorium, le mahJ rend hommage à 

cette figure de la Résistance dont l’œuvre photographique 

remarquable est resté ignoré en raison de ses 

engagements et d’une existence pour partie clandestine. 

Publication :  Adolfo Kaminsky. Changer la donne. 

Éditions Cent Mille Milliards 

D’une part le secret, la clandestinité, la vie risquée avec 

mort à la clé, la volonté de tromper l’ennemi, l’harassante 

falsification des identités, la fabrication des faux papiers, 

le triomphe de l’imitation indétectable… De l’autre, la 

photographie, la quête de l’instantané qui se confond 
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avec la recherche de la vérité, celle d’un lieu, d’un 

visage, d’un paysage, ces clichés, éclairs d’un regard 

perspicace, pur et généreux, travail non plus de 

reproduction mais d’invention du réel. 30 €. 

Exposition Adolfo Kaminsky. Faussaire et photographe.  

Du jeudi 23 mai 2019 jusqu'au dimanche 8 décembre 

2019. Musée d’art et d’histoire du Judaïsme. Hôtel de 

Saint-Aignan. 71, rue du Temple. 75003 Paris. 

Félix José Hernández. 
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               Fables d’Orient au Musée Guimet 

 

 
 

L’Ours et l’Amateur des jardins, Imam Bakhsh Lahori  

© Ville de Château-Thierry – Musée Jean de La Fontaine. 

 

Paris le 19 mai 2019. 

Un ensemble d’illustrations hautes en couleur, inédites et 

méconnues du grand public, révèle un aspect surprenant 

de la production picturale indienne dû au peintre de 

Lahore, Imam Bakhsh, qui officia à la cour sikhe du 

maharajah Ranjit Singh, dans la première moitié du 19e 

siècle. 

L’histoire des Sikhs est intrinsèquement mêlée à celle du 

Pendjab et à celle d’un temps d’unification et 

d’expansion éphémère mais glorieux, dû à l’intelligence 
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et la vision d’une figure exceptionnelle, le souverain 

Ranjit Singh (1780-1839). En 1799, Ranjit Singh 

s’emparait de Lahore dont il fit sa capitale, régnant sur un 

empire sikh étendu à tout le Pendjab. Après des temps de 

troubles, il rétablit l’ordre à Lahore et fut couronné 

maharajah en 1801. Sa dynastie sikhe dominait alors une 

immense majorité de musulmans et d’hindouistes, forte 

de ses succès militaires, bien que représentant moins de 5 

% de la population. Il les obtint par la formation d’un 

outil militaire moderne et une armée entraînée ayant prit 

à son service des officiers européens dont le Français 

Jean-François Allard et l'Italien Jean-Baptiste Ventura, 

rejoints bientôt par Claude-Auguste Court et Paolo 

Avitabile, tous « rescapés » des gloires de l’aventure 

napoléonienne. 

 

Témoignages de cette aventure française en Orient, les 

Mémoires du général Court (1793-1880), conservés à la 

bibliothèque du MNAAG et, plus étonnamment, un 

exemplaire des Fables de La Fontaine, conservé au 

musée Jean de La Fontaine à Château-Thierry, nous sont 

parvenus, illustrés par un artiste fameux de la cour de 

Lahore, Imam Bakhsh. 

 

Pour les Mémoires du général Court, Imam Bakhsh 

produit de spectaculaires gouaches représentant des 

portraits de maharajahs, de dignitaires royaux et des 

scènes et paysages en relation avec la Cour de Lahore. La 
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tolérance du régime sikh à l’égard des différentes 

religions et des étrangers y est visible et l’artiste en 

propose un portrait original. 

 

Les illustrations des Fables sont le fruit d’un ambitieux 

projet mené par le Baron Félix Feuillet de Conches 

(1798-1887), chef du protocole au ministère des affaires 

étrangères en France. Cet admirateur passionné de Jean 

de La Fontaine avait entrepris de faire illustrer les Fables 

par des artistes du monde entier et avait passé 

commande, auprès de Jean-François Allard et Jean-

Baptiste Ventura, pour faire réaliser, par un artiste du 

Pendjab, des illustrations de qualité destinées à orner les 

espaces laissés vierges des pages de l’édition Didot de 

1827 des Fables de La Fontaine. Revisitée par Imam 

Bakhsh, cette série réalisée de 1837 à 1839 dans la région 

de Peshawar, offre une vision totalement singulière voire 

insolite des Fables. Doué d’une sensibilité vive pour le 

paysage, le peintre y cultive un attrait pur l’actualité et 

les atmosphères poétiques. 

 

Enrichie de prêts du Louvre et de la Bibliothèque 

nationale de France, cette exposition offre une occasion 

unique de découvrir ces deux séries d’une richesse 

picturale exceptionnelle. 

 

Miniaturistes, artistes et aventuriers à la Cour de Lahore . 

Exposition du 20 février 20 février au 27 mai 2019. 



Desde las orillas del Sena 

 274 

Musée national des arts asiatiques Musée national des 

arts asiatiques – Guimet 

6, place d’Iéna, 75116 Paris. 

 

Hôtel d'Heidelbach – 19 avenue d’Iéna 75116 Paris. 

 

Musée d’Ennery – 59 avenue Foch 75116 Paris. 

 

Commissaires: 

 

Sophie Makariou, Présidente du MNAAG, commissaire 

générale ; Amina Okada, Conservatrice (Inde) ; Pierre 

Cambon, Conservateur (Afghanistan, Pakistan, Corée). 

 

Avec la participation exceptionnelle du Musée Jean de La 

Fontaine,Ville de Château-Thierry. 

 

Publication:  

 

Fables d’Orient – Miniaturistes, artistes et aventuriers à 

la Cour de Lahore. Coédition MNAAG / RMN-GP. 96 

pages, 60 illustrations, 13,50 euros. 

 

Félix José Hernández. 
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Un firmament de porcelaines de la Chine à l’Europe 

au Musée Guimet 

 

Vue zénithale du plafond du salon des porcelaines du palais de 

Santos (actuel siège de l'ambassade de France au Portugal). © 

MNAAG, Paris / Thierry Ollivier, 2018 

Paris le 23 mai 2019. 

Les 300 porcelaines de Chine bleu et blanc du 16e et 17e 

siècle qui ornent le plafond en pyramidion du salon des 
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porcelaines de l’actuelle Ambassade de France à 

Lisbonne, ancienne demeure royale, sont restituées par 

3D en une installation immersive dans la rotonde du 

4eétage du musée. Telle une voûte céleste sur fond de 

bois laqué de noir et doré, ces porcelaines témoignent de 

la hardiesse de l’art baroque portugais et de l’intensité 

des échanges maritimes entre la Chine et l’Europe dès le 

16esiècle. 

Le MNAAG s’est engagé dans une démarche scientifique 

où chercheurs chinois, portugais et français contribuent à 

faire connaître ce témoignage architectural unique, 

témoin de l’histoire des échanges mondiaux à l’aube de 

la période moderne. 

Ce projet de recherche est rendu possible grâce au 

mécénat de la Fondation d’Entreprise Michelin et le prêt 

généreux de prêteurs privés et publics, dont le musée 

d’art ancien de Lisbonne. 

Le salon des porcelaines du palais de Santos est un joyau 

méconnu du patrimoine européen et aussi chinois ; 

l’ensemble est éblouissant à plus d‘un titre. La très 

spectaculaire restitution 3D du plafond, point d’orgue de 

l’exposition, offre un témoignage esthétique des 

échanges féconds entre la Chine et l’Europe ainsi qu’une 

mise en perspective des apports réciproques. 

En complément de la restitution 3D sera présenté un 

choix d’œuvres évoquant la rencontre de deux continents 
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: porcelaines chinoises provenant du plafond et du 

vaisselier du palais de Santos, bleu et blanc découverts 

dans des épaves le long de la route maritime qui unissait 

l’Asie et l’Europe via le monde islamique, laques et 

tableaux rappelant les fastueux intérieurs européens. 

Le choc esthétique que provoquèrent en Europe les 

magnifiques bleu et blanc chinois eut un impact décisif 

sur les productions des céramiques du continent européen 

et sur l’art européen en général : faïences et azulejos du 

Portugal, faïences de Delft, de Nevers, etc. 

Ces productions emblématiques de l’Europe moderne 

s’inspirèrent largement des pièces chinoises mais aussi de 

la tradition islamique. 

L’exposition du MNAAG, tel un récit au long cours, est 

l’histoire du succès d’une production chinoise qui 

demeura longtemps une production luxueuse aux qualités 

inégalées prisées par les plus riches Européens. 

Deux autres étapes après Paris permettront à l’exposition 

de voyageren Chine, à Shanghai et à Shenyang fin 2020 

et début 2021. 

Exposition du 13 mars au 3 mars au 10 juin 2019. 

Musée national des arts asiatiques – Musée national des 

arts asiatiques – Guimet 

6, place d’Iéna, 75116 Paris.  
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Hôtel d'Heidelbach – 19 avenue d’Iéna 75116 Paris. 

Musée d’Ennery – 59 avenue Foch 75116 Paris. 

Commissaires: Sophie Makariou, Présidente du 

MNAAG, commissaire générale ; 

Claire Déléry, Conservatrice, collections chinoises, 

MNAAG ; Huei-chung Tsao, 

Ingénieure d’études, collections chinoises, MNAAG. 

Cette exposition a été rendue possible Cette exposition a 

été rendue possible grâce au généreux soutien grâce au 

généreux soutien de la Fondation d’Entreprise Michelin. 

Publication: 

Un firmament de porcelaines, de la Chine à l’Europe.Une 

coédition MNAAG / RMN-GP. 64 pages, 50 

illustrations, prix : 10 €. 

Félix José Hernández. 
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Les Couleurs du zen. Peintures de Hsiao Chin au 

Musée Guimet 

                                  

                                      

Paris le 19 mars 2019. 

Réalisée avec le concours de la Hsiao Chin International 

Foundation (Taipei), l’exposition présente un corpus 

représentatif des grands moments de l’œuvre du peintre 

Hsiao Chin né à Shanghai en 1935, initiateur du 

mouvement italien Punto (1961-1966). Son travail mêle 

l’influence de l’expressionisme abstrait américain, de la 

peinture spirituelle et performative du groupe Gutai au 

Japon, produisant une singulière abstraction colorée. 
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Hsiao Chin incarne la figure visionnaire d’un artiste 

chinois dont toute l’œuvre représente une ouverture et 

des échanges sur le monde et ses cultures. 

Les Couleurs du zen est la première exposition dans un 

musée européen du peintre Hsiao Chin qui fit l’objet de 

nombreuses expositions ou rétrospectives dans les plus 

grands musées asiatiques, notamment au China Art 

Museum de Shanghai en 2018. Un choix d’œuvres 

présente les évolutions artistiques de Hsiao Chin depuis 

les années 1950, à travers une sélection inspirée du zen 

provenant de collections de la Fondation ainsi que de 

collections privées européennes et asiatiques et 

d’archives. C’est dans les années 1960 qu’il fonde à 

Milan à partir des enseignements de la philosophie zen et 

notamment de « l’esprit de contemplation » le 

mouvement Punto (1961-1966) aux côtés de Lucio 

Fontana. Punto est la première et unique école artistique 

occidentale créée au 20e siècle par un artiste chinois. 

Punto, en italien « le point », se réfère à la conception 

extrême-orientale à partir de laquelle toutes les choses 

sont en une. 

Dans les années 1970, Hsiao Chin quitte l’Italie pour 

partir enseigner la peinture aux États-Unis où il rencontre 

Mark Rothko et Willem de Kooning et s’intéresse alors à 

l’expressionnisme abstrait. De sa vocation cosmopolite 

qui le fit passer par le Japon où il fréquenta les peintres 

du groupe Gutai, l’œuvre profondément universelle, faite 

de métissages, traverse l’histoire de l’art abstrait du 20e 

siècle. S’en dégage un parcours de signes et une ode à la 
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pureté du geste. Dans une série in titulée Dancing Light, 

Hsiao Chin retient l’art du geste de l’héritage de la 

calligraphie chinoise, tel un voyage des signes. 

Cette exposition est présentée du 13 mars au 3 juin 2019 

à l’hôtel d’Heidelbach dans l’espace d’expositions 

temporaires. 

Musée national des arts asiatiques – Guimet.6, place 

d’Iéna, 75116 Paris. 

Hôtel d'Heidelbach – 19 avenue d’Iéna 75116 Paris. 

Musée d’Ennery – 59 avenue Foch 75116 Paris. 

Commissaires: Sophie Makariou, Présidente du 

MNAAG, commissaire générale ; 

Jérôme Neutres, Directeur de la stratégie et du 

développement de la RMN-GP et président du Musée du 

Luxembourg. 

L’exposition a été réalisée avec le réalisée avec le 

réalisée avec le concours de la Hsiao Chin International 

Foundation (Taipei). 

Félix José Hernández. 
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Leonardo in Valdichiana: il disegno del territorio e la 

scienza delle acque 

     

 Firenze, 23 maggio 2019. 

Dal prossimo 25 maggio la Fortezza di Montepulciano 

ospita la mostra dal titolo Leonardo in Valdichiana: il 

disegno del territorio e la scienza delle acque, curata dal 

Museo Galileo di Firenze.  L'esposizione è promossa dal 

Comune di Montepulciano e dalla Fondazione Cantiere 

Internazionale d’Arte di Montepulciano, su progetto del 

Museo Galileo di Firenze, con l’organizzazione di Opera 

Civita. 
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Nella sua lunga vita Leonardo da Vinci fu impiegato 

anche come cartografo, numerose, infatti, sono le mappe 

da lui disegnate. La carta della Valdichiana (Windsor, 

RL, 12278) è uno dei più raffinati prodotti cartografici di 

Leonardo. Fu disegnata tra il 1502 e il 1503 quando 

l’artista era al servizio di Cesare Borgia coma architetto e 

ingegnere militare. E’ una carta che si distingue per la 

ricchezza dei contenuti topografici e idrografici ma anche 

per la particolare rappresentazione a volo d’uccello che 

ne fa una sorta di fotografia aerea ante litteram. 

A dare l’impressione della tridimensionalità è la 

rappresentazione prospettica dei castelli e dei rilievi 

montuosi, nonché lo schiacciamento evidente del 

territorio volterrano, compresso ad arte per estendere la 

rappresentazione cartografica fino al mare. I numerosi 

toponimi permettono di individuare 254 luoghi 

geografici, tra città, castelli, e fiumi distribuiti in un 

territorio esteso tra Firenze, l’Aretino, il Trasimeno, il 

Chianti senese, il Volterrano, la Val d’Orcia e la val di 

Cecina. Il principale oggetto della rappresentazione, 

tuttavia, è la grande palude che dal Medioevo affliggeva 

la Val di Chiana con aria malsana. Leonardo evidenziò la 

zona paludosa con un azzurro chiaro in modo da rendere 

ben visibili, con un azzurro più scuro, i numerosi corsi 

d’acqua che confluivano verso il canale maestro della 

Chiana, l’antico fiume Clanis che dà il nome alla regione 

e che da circa tre secoli allagava la pianura circostante. 
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La funzione idrografica della mappa è ben evidenziata in 

un foglio di studio (Windsor, RL, 12277) in cui Leonardo 

rileva un canale in secca, già emissario del Trasimeno 

verso la Val di Chiana, annotando che fu chiuso dal 

signore di Perugia Andrea Fortebracci: “Braccio da 

Montone lo chiuse”. La chiusura di questo canale era uno 

dei tentativi di bonifica della Val di Chiana che si 

susseguirono fino al Settecento. Fortebracci lo chiuse 

riaprendo nel contempo l’antico emissario a sud del 

Trasimeno, occluso in un breve tratto percorso in 

galleria, che fin dall’epoca romana permetteva di far 

defluire le acque del lago verso il Tevere. 

 E’ probabile che la mappa di Leonardo dovesse servire 

come studio preliminare per un intervento risolutivo di 

bonifica del territorio delle Chiane.  

Una seconda ipotesi è che lo studio idrografico di quel 

territorio fosse destinato a trasformare la palude malsana 

in un grande serbatoio idrico per garantire la navigabilità 

costante del Canale di Firenze, il progetto che Leonardo 

elaborò nello stesso periodo per la Repubblica fiorentina. 

In questa seconda ipotesi, la carta della Valdichiana si 

lega alle altre mappe del territorio toscano in cui 

Leonardo elabora il progetto del canale navigabile da 

Firenze al mare. Sono le carte della Valdinievole e 

Valdarno Inferiore (Windsor, RL 12685) dove un segno a 

matita traccia il percorso del canale che da Firenze, 
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passando per Prato, Pistoia, Serravalle e il padule di 

Fucecchio, avrebbe raggiunto il mare a Pisa, o nei pressi 

di Livorno. A suggerire il legame tra la bonifica della 

Valdichiana e il canale navigabile è una nota contenuta 

nel Codice Atlantico: “Facciasi alle Chiane di Arezzo tali 

cateratte che mancando acqua la state in Arno il canale 

non rimanga arido”. 

La mostra alla Fortezza di Montepulciano sarà aperta al 

pubblico dal 25 maggio al 8 settembre, tutti i giorni, dalle 

10,30 alle 19,30. Biglietto d’ingresso euro 5,00 

Salvatore La Spina. Ufficio Stampa - Firenze Musei. Via 

Pellicceria, 10 – 50123 Firenze. 

Félix José Hernández 
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La Chine en révolution, esquisses de l'époque maoïste 

au Musée Cernuschi 

 

Paris le 2 mars 2019. 

La collection du musée Cernuschi, grâce à une donation 

d’AXA France, s’enrichit d’un ensemble exceptionnel 

d’esquisses de la période maoïste (1949 – 1976), époque 

cruciale de l’histoire de la Chine jusqu’alors très largement 

absente des collections françaises. Ces oeuvres seront 

présentées pour la première fois au public dans le cadre de 

l’exposition La Chine en révolution, esquisses de l’époque 

maoïste, du 20 février au 31 mars 2019. 

L’exposition comprend un ensemble de vingt esquisses 

d’oeuvres majeures réalisées par les artistes Cai Liang, 

Lin Gang, Pang Tao, Quan Shanshi, Song Ren, Su Gaoli, 

Tang Xiaohe, Wang Shenglie, Xiao Feng ou encore Yin 

Rongsheng. 
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Ces dessins préparatoires de peintures, devenues pour 

certaines d’entre elles des icônes, permettent non 

seulement d’explorer les conditions dans lesquelles sont 

réalisées les productions artistiques de cette période, mais 

également de pénétrer l’esprit d’une époque pendant 

laquelle l’esthétique est au service de la politique. Dès 

1942, Mao Zedong (1893-1976) formule en effet une 

définition de la pratique artistique soumise aux objectifs 

révolutionnaires qui devient la doctrine du Parti 

Communiste Chinois en matière culturelle avant de 

s’imposer à la totalité des artistes de la République 

populaire de Chine, fondée en 1949. 

Les oeuvres de la donation permettent d’observer les thèmes et 

les styles de la période maoïste, mais aussi de comprendre la 

manière dont les artistes tentent de mettre en image les slogans 

politiques avec inventivité malgré un contexte contraint. Enfin, 

la période maoïste qui induit l’une des ruptures esthétiques 

majeures du XXe siècle en Chine, est essentielle pour 

comprendre l’art chinois contemporain qui émerge entre les 

années 1980 et le début du XXIe siècle. 

Musée Cernuschi. 7 avenue Vélasquez.75008 Paris. 

Félix José Hernández. 
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      Trésors de Kyoto, trois siècles de création Rinpa  

 

Tawaraya S-otatsu, paravent , encre et couleurs sur feuille d’or, Ky-oto, 

Kennin-ji, Œuvre classée au Japon « Trésor national » 

Paris le 2 janvier 2019. 

Le musée Cernuschi présente l’exposition Trésors de 

Kyoto, trois siècles de création Rinpa, qui dévoile pour la 

première fois hors du Japon des chefs-d’œuvre 

inestimables. Cette présentation proposée dans le cadre 

de la saison Japonismes 2018 : les âmes en résonances, 

offre l’opportunité exceptionnelle de découvrir durant les 

quatre premières semaines de l’exposition le Trésor 

National Dieux du vent et du tonnerre de Sotatsu 

conservé dans le temple Kennin-ji à Kyoto et seulement 

visible en de très rares occasions. 
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Cet événement prend toute son importance dans le cadre 

du 160 e anniversaire des relations diplomatiques entre le 

Japon et la France. 

Plus de soixante œuvres sont présentées selon un 

parcours chronologique en quatre parties suivant les 

différentes générations d’artistes du mouvement Rinpa. 

Dès l’entrée de l’exposition, la scénographie met à 

l’honneur l’éclat de la feuille d’or préparant les visiteurs 

à la magnificence des œuvres, puis les plonge dans une 

ambiance contemplative.  

En raison de la fragilité des œuvres, leur présentation est 

évolutive et intègre quatre rotations majeures pendant la 

durée de l’exposition. Lors de la plus grande rotation, 

l’exposition sera fermée au public. 

Cette exposition est organisée conjointement par le 

Musée Cernuschi - Paris Musées, The Japan Foundation, 

le Musée national d’art moderne de Kyoto et le Musée 

Hosomi. 

Kyoto, berceau de l’école Rinpa 

L’exposition Trésors de Kyoto présente l’une des écoles 

majeures de la peinture japonaise, le courant décoratif 

Rinpa, apparu au début du XVIIe siècle et dont la 

production perdure jusqu’à aujourd’hui. Ancienne 

capitale et berceau de la culture traditionnelle nippone, 
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Kyoto a toujours été un terrain artistique fertile qui a 

donné naissance au style raffiné du mouvement Rinpa.  

Ce courant unique dans l’histoire de l’art du Japon, se 

distingue en effet des autres écoles traditionnelles où le 

style se transmet de manière directe, de maître à élève. 

Les artistes de ce mouvement sont réunis par des affinités 

spirituelles et esthétiques. Leur style se définit par des 

formes épurées mises en valeur par des couleurs vives et 

des compositions d’une grande lisibilité. Leur répertoire 

de thèmes s’inspire à la fois de la nature, de la littérature 

et du théâtre classiques.  

Au XVIIe siècle, la collaboration entre les artistes Koetsu 

(1558-1637) et Sotatsu (actif entre 1600 et 1640) a donné 

naissance à une esthétique particulière s’inspirant de la 

beauté classique de l’époque de Heian (794-1185) 

considérée comme la quintessence de la sensibilité 

japonaise. Entre la fin du XVIIe et le début du XVIIIe 

siècle, les frères Ogata, le célèbre Korin (1658-1716) et 

son cadet Kenzan (1663-1743), donnèrent un nouvel élan 

à ce style tout en puisant dans le répertoire des thèmes 

traditionnels choisis par les fondateurs de l’école. 

Les thèmes et les techniques adoptés par ces deux 

générations d’artistes furent ensuite repris par Shiko 

(1683-1755), Roshu (1699-1757) et Hochu (actif entre 

1790 et 1820), d’une manière si personnelle qu’elle a 

permis la transmission et le renouvellement du style 

Rinpa à travers les siècles.  
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Au XXe siècle, Sekka (1866-1942) s’inspira des œuvres 

de ses prédécesseurs, actifs à Kyoto comme lui, 

partageant avec eux l’idée qu’un artiste est surtout un 

artisan aux compétences multiples. 

L’exposition présente l’extraordinaire variété des œuvres 

Rinpa, montrant que les artistes de ce courant ne se sont 

pas consacrés seulement à la peinture, mais aussi à la 

gravure, au décor d’objets en céramique, en bois et en 

laque. Une reconstitution d’un atelier d’artiste et deux 

vidéos sont proposées dans l’exposition et permettent au 

public de comprendre les techniques artistiques adoptées 

par les artistes Rinpa dont les créations ont pour but de 

faire entrer la beauté dans la vie de tous les jours 

Koetsu et Sotatsu : la naissance de Rinpa 

Les fondateurs du mouvement représentent l’esthétique 

raffinée des milieux des riches marchands de Kyoto. Ils 

utilisent des matériaux précieux comme la feuille d’or ou 

d’argent pour sublimer les thèmes inspirés de la nature et 

de la culture traditionnelle japonaise.  

C’est dans cette partie que les visiteurs auront l’occasion 

d’admirer le célèbre Dieux du vent et du tonnerre de 

Sotatsu exposé pour la première fois en dehors du Japon.  

Korin et Kenzan : un nouvel élan 

Le goût développé par Koetsu et Sotatsu évolue grâce au 

style souple et élégant de Korin reconnaissable par ses 
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créations épurées à la composition audacieuse, sa gamme 

chromatique intense et son rythme harmonieux . Connu 

et apprécié en France à l’époque du japonisme, Korin 

était considéré par les amateurs parisiens comme le plus 

original des peintres del’archipel, le plus Japonais des 

Japonais. 

Shiko, Roshu et Hoch-u : le renouvellement du style 

Rinpa 

Dans cette section, les successeurs de Korin, inspirés par 

son style, portent au sommet la manière décorative Rinpa 

en revisitant les thèmes traditionnels avec délicatesse et 

simplification graphique. Ils représentent les éléments de 

la nature sur des fonds dorés, notamment la beauté des 

paysages transformés par le changement des saisons. 

Sekka : l’héritage Rinpa au XXe siècle 

Dans le sillage de ses prédécesseurs, Sekka ne se 

consacre pas seulement à la peinture et à la gravure, mais 

réalise des dessins sur des céramiques, des laques et des 

textiles dans le but de faire entrer la beauté dans la vie de 

tous les jours.  

Ici, la diversité des œuvres présentées montrera les 

multiples facettes de cet artiste formidable considéré 

comme l’héritier du style Rinpa au XXe siècle. Les 

albums illustrés qui ont rendu célèbre l’artiste sont 

associés aux peintures les plus représentatives de son 

style. 
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TRÉSORS DE KYOTO TROIS SIÈCLES DE 

CRÉATION RINPA. COMMISSARIAT : Yoshiyuki 

Hosomi, directeur du Hosomi Museum, Kyoto : Ryuichi 

Matsubara, vice-directeur du National Museum of 

Modern Art, Kyoto ; Manuela Moscatiello, responsable 

des collections japonaises au musée Cernuschi. 

MUSÉE DES ARTS DE L’ASIE DE LA VILLE DE 

PARIS  

La riche histoire du musée Cernuschi depuis son 

ouverture au public en 1898 a permis de réunir près de 14 

000 objets chinois, japonais, vietnamiens et coréens. Tout 

en demeurant un lieu de référence sur l’art et 

l’archéologie de la Chine ancienne, il s’impose comme 

un lieu privilégié de découvertes de l’Asie-extrême à 

travers les échanges artistiques qui unissent la Chine au 

Japon, à la Corée et au Vietnam. À l’heure où les scènes 

artistiques sont en pleine effervescence, le musée 

Cernuschi propose une approche des créateurs et des 

œuvres contemporaines nourrie par la connaissance de 

leur contexte culturel. 

Félix José Hernández. 
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     El silencio de la cámara oscura de Richard 

Learoyd 

 

Richard Learoyd. A la manera de Ingres, 2011. © Richard 

Learoyd. Cortesía del artista y Fraenkel Gallery, San Francisco 

Barcelona, 25 de mayo de 2019. 

Querida Ofelia: 

En una época en que la fotografía resulta trivial y 

abundante, las imágenes de Richard Learoyd poseen una 

cautivadora singularidad. Sus fotografías en color y 

blanco y negro, son resultado de un proceso artesanal con 

una cámara oscura construida por el mismo. Su obra, que 

hunde sus raíces en el pasado, tiene múltiples referencias 

a la historia de la pintura, tanto por los temas como por la 
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técnica. Richard Learoyd, nacido en Nelson, Reino 

Unido, en 1966, es uno de los fotógrafos contemporáneos 

más reconocidos en la actualidad. 

Esta exposición resume lo mejor de su trabajo realizado a 

lo largo de una década. La obra de Richard Learoyd 

consiste principalmente en retratos de modelos vestidos o 

desnudos hechos en su estudio, aunque el fotógrafo 

también ha abordado otros temas: fotografía de animales, 

paisajes o espejos oscuros. Todos ellos reciben la misma 

atención seria y tierna. Incluso, en algunos casos, el 

fotógrafo regresa al mismo lugar para fotografiarlo en 

diferentes estaciones del año. La personalidad de Learoyd 

transforma lo que él elige fotografiar con su particular 

forma de percepción. 

La muestra presenta a Richard Learoyd en el punto 

álgido de su trayectoria, con una selección de 51 obras en 

color y en blanco y negro. Los temas tratados, responden 

a los géneros clásicos de la pintura tradicional: retrato, 

paisaje y bodegón. En la muestra también se incluye uno 

de los paisajes realizados en España (en Lanzarote), 

resultado de un encargo de Fundación MAPFRE y que se 

incorpora a la Colección de Fotografía de la Fundación, 

que ya cuenta con otras dos obras del artista. 

Su obra ha sido expuesta recientemente en el Victoria & 

Albert Museum de Londres (2015) y en el J. Paul Getty 

Museum de Los Ángeles (2016). Sus fotografías se 
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encuentran en colecciones de los principales museos del 

mundo, entre los que destacan el Metropolitan Museum 

of Art de Nueva York, el Centre Pompidou de París, el 

Victoria & Albert Museum y la Tate de Londres, el San 

Francisco Museum of Modern Art, el Nelson-Atkins 

Museum of Art de Kansas City (Misuri) o la National 

Gallery of Canada de Ottawa, así como en otras 

importantes instituciones y en numerosas colecciones 

privadas. Richard Learoyd estuvo representado por la 

McKee Gallery de Nueva York hasta su cierre en 2016. 

En la actualidad lo representan la Fraenkel Gallery de 

San Francisco y la Pace/MacGill Gallery de Nueva York. 

Cámara Oscura: el artista inglés Richard Learoyd lleva 

aproximadamente veinte años realizando fotografías con 

su cámara oscura: una gran cámara de estudio de diseño 

propio basada en antiguos principios ópticos. Gracias a 

este instrumento sus retratos a color en gran escala no 

parecen fotografías. Tanto su forma de hacerlas como la 

de observarlas requiere una manera de mirar más 

detenida y atenta, una actividad más contemplativa que la 

inmediatez con la que solemos ver y fotografiar el 

mundo. 

Obras únicas: una de las características más relevantes de 

las fotografías en color de Richard Learoyd es que se 

trata de obras únicas. Tras componer la imagen, coloca 

en la parte posterior de la cámara una hoja de papel 
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fotográfico del tamaño de su máquina que se impresiona 

directamente al tomar la imagen. Tras un delicado 

proceso de revelado, el resultado es una sola copia. A 

pesar de su complejidad, esta tecnología le permite 

realizar obras muy características que poseen una calidad 

insólita de luz y de color. En estas fotografías no hay 

nada fortuito. 

Fotografía y pintura: tanto por su carácter único, como 

por los temas tratados, la referencia a la historia de la 

pintura en la obra de Richard Learoyd es constante. 

Además de fijarse en los grandes artistas del 

Renacimiento, Learoyd ha estudiado a pintores del siglo 

XIX, como Jean-Auguste-Dominique Ingres, un retratista 

especialmente elegante. Ingres también fue un gran 

maestro del desnudo y algunos de los cuadros que creó 

resuenan en las imágenes de figuras del fotógrafo. 

También la fotógrafa victoriana Julia Margaret Cameron 

es un referente singular para Learoyd. 

Retratos, bodegones y paisajes: otra conexión directa 

entre pintura y fotografía en la producción de Richard 

Learoyd son los temas que aborda y abarca: retratos, 

bodegones y paisajes. Aunque Learoyd comenzó como 

un fotógrafo de paisajes que hacía fotografías clásicas en 

blanco y negro, su trayectoria se ha dirigido 

principalmente a los retratos. Las personas que vemos en 

las fotografías de estudio de Learoyd parecen muy 
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contemporáneas, como si se hubieran sentado ahí hace un 

momento y estuviesen esperando a que acabe de ajustar 

su curiosa y voluminosa cámara. Sin embargo, estas 

figuras también poseen una cualidad atemporal que 

recuerda al arte del pasado. Learoyd ha repensado la 

«naturaleza muerta» dando especial énfasis al significado 

del término: se trata de vidas que han sido detenidas. 

Richard Learoyd. El silencio de la cámara oscura.  

Exposición en Barcelona. Sala Fundación MAPFRE Casa 

Garriga Nogués  

Información práctica 

Fecha de inicio: 05/06/2019  

Fecha de fin: 08/09/2019  

Localización: Diputació, 250. 08007 Barcelona. 

La exposición, que recorre los diez últimos años de su 

producción, está organizada por Fundación MAPFRE y 

comisariada por Sandra Phillips, y cuenta con 51 obras 

provenientes de importantes colecciones públicas y 

privadas, y del propio estudio del fotógrafo. En la 

muestra también se incluye un paisaje realizado en 

España por encargo de Fundación MAPFRE y que se 

incorpora a la Colección de fotografía, que ya cuenta con 

dos obras del autor. 
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La muestra se podrá ver en la Salas de Fundación 

MAPFRE de Barcelona y de Madrid y viajará también al 

Fotomuseum Den Haag de La Haya. 

Un gran abrazo desde bella y culta capital de Cataluña, 

Félix José Hernández. 
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Marinas de Gerhard Richter en el Guggenheim 

Bilbao 

 

Gerhard Richter Marina (Seestück), 1998. Óleo sobre lienzo 290 x 

290 cm Guggenheim Bilbao Museoa © Gerhard Richter, Bilbao, 

2019. 

Bilbao, 22 de mayo de 2019. 

Querida Ofelia : 
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El Museo Guggenheim Bilbao presenta Gerhard Richter. 

Marinas, una ocasión única para contemplar el mayor 

conjunto de los célebres paisajes marinos del artista 

alemán reunidos hasta la fecha. Las marinas de Richter 

no son meras representaciones de la naturaleza. Por un 

lado, desafían la percepción del espectador haciendo que 

la pintura se asemeje a la fotografía: logra una superficie 

muy lisa aplicando el pigmento muy diluido y desenfoca 

la imagen al igual que sucede en algunas instantáneas. 

Por otro lado, Richter embellece el paisaje buscando 

alcanzar la perfección; en algunas obras el cielo y el mar 

proceden de dos imágenes distintas y se funden, llegando 

a ser casi intercambiables y dejando así al espectador la 

identificación de cada uno de ellos. 

Gerhard Richter nace poco antes del inicio de la II Guerra 

Mundial en Dresde, ciudad que al terminar la contienda 

pasará a formar parte de Alemania Oriental. Pronto, el 

interés del artista por el Informalismo y el Expresionismo 

que se desarrollan al otro lado del Telón de Acero le lleva 

a abandonar su localidad natal. En 1961 se afinca en 

Düsseldorf, donde entra en contacto con Sigmar Polke, 

Blinky Palermo y Konrad Fischer, entre otros creadores. 

Aunque anteriormente  a esta fecha Richter ya había 

realizado algunas pinturas basadas en fotografías, el 

propio artista considera las obras que realiza a partir de 

1962 sus primeras foto pinturas. En su búsqueda de un 

“nuevo comienzo”, estos nuevos trabajos marcan un 

punto de inflexión en su carrera. 
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El mar sirvió en un principio como soporte para sus 

retratos, capturas que provenían de un álbum familiar. 

Entre estos precedentes se encuentran escenas de playa 

como Renate y Marianne (Renate und Marianne, 1964), 

en la que presenta a su mujer y su cuñada sobre la arena, 

o Familia en la costa (Familie am Meer, 1964), otro 

borroso retrato familiar en el que la figura de su suegro 

domina de la escena. Un poco más tarde en Tumbona 

(Liegestuhl,1964), el cuerpo humano pasa a intuirse 

vagamente, sin poder identificar al modelo como en los 

anteriores lienzos, y en 1965 realiza un pequeño paisaje 

fundiendo con tonos grises la iguración y la abstracción, 

en lo que podríamos, de forma un tanto aventurada, 

considerar su primera marina, Paisaje (Landschaft, 1965). 

Recorrido por la exposición 

Los grises tan característicos en la obra de Richter, que le 

acompañan a lo largo de toda su carrera y que él define 

como “ausentes de opinión”, también están presentes en 

su primera obra titulada Marina (Seestück) de 1968, 

presente en esta exposición. Se trata de un óleo sobre 

lienzo de pequeñas dimensiones y formato muy 

horizontal, como si hubiera pasado por las lentes 

anamórficas del cinemascope. En él se aprecia un 

horizonte infinito y pequeños remolinos de lo que podría 

ser espuma blanca en los que la materialidad de la pintura 

se hace más espesa, revelando la pincelada del artista. Se 

trata de una obra que bien podría representar un paisaje 
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desértico, pero cuyo título nos sitúa ante el océano, que 

aparece envuelto por una luz difusa y una atmósfera 

cenicienta. Tres décadas y 22 óleos sobre lienzo separan 

esta marina sin figura alguna de la última que el artista 

pintó en 1998, y que forma parte de la colección del 

Museo Guggenheim Bilbao. A lo largo estos años, 

Richter presenta paisajes en diferentes tamaños y 

formatos, colores y estilos. Así, a una marina abstracta en 

la que la línea del horizonte apenas se intuye, le siguen y 

anteceden otras en las que el realismo fotográfico del 

cielo solo se ve matizado por una ambigua luz. Cubiertos 

de nubes o en absoluta calma, los cielos ocupan gran 

parte del lienzo en las marinas y solo dos ocasiones se 

ven superados por el mar. 

En Marina (Ola) [Seestück (Welle)] (1969), perteneciente 

a la colección de The Modern Art Museum de Fort 

Worth en Texas, dos tercios del lienzo están ocupados 

por un cielo revuelto en varios tonos de gris en el que la 

luz emerge entre las nubes como si de una manifestación 

divina se tratara. Este efecto, probablemente debido a que 

la luz del cielo no se corresponde con su proyección en el 

mar, no es intencional para el artista, quien considera la 

luz un elemento más de la naturaleza. “Nunca me ha 

interesado la luz. La luz está ahí y la apagas o la 

enciendes, con sol o sin él. No sé cuál es la problemática 

de la luz” (MoMA entrevista con Robert Storr, 2002). 
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En algunas de sus marinas, Richter parte de un collage 

que proviene de dos fotografías diferentes, una del cielo y 

otra del mar, al igual que hacía en el siglo XIX el 

investigador y fotógrafo francés Gustave Le Grey. 

Richter busca así crearla imagen perfecta, recurriendo a 

un cielo y un mar de momentos diferentes, en una 

composición ilusoria en la que la perspectiva y la luz 

tienen algo que atrapa al espectador. Estos fotomontajes 

están registrados en Atlas, el gran archivo enciclopédico 

de imágenes que el artista comienza a recopilar a 

principios de los años sesenta y continuará ampliando 

desde entonces. En Marina (Amanecer) ([Seestück 

(Morgenstimmung)] (1969), la luz que emana de la línea 

del horizonte impide la absoluta oscuridad del océano. 

Esta obra, perteneciente a la colección del Musée 

départemental d'art contemporain de Rochechouart, tiene 

el mismo formato y fue pintada el mismo año que Marina 

(nublado color oliva) [Seestück (oliv bewölkt)]. 

Mientras que en la primera el cielo aparece azul y 

despejado, en la segunda adquiere el tono dorado que le 

dan las nubes algodonosas, pero ambas comparten una 

planitud que impide ver la mano del pintor. También de 

1969, pero en formato cuadrado y dimensiones mayores, 

son Marina(nublado) [Seestück (bewölkt)] y Marina 

(verde-grisáceo, nublado) [Seestück (grüngrau, 

bewölkt)], dos paisajes totalmente diferentes, procedentes 

del Neues Museum, Staatliches Museum für Kunst und 
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Design de Nuremberge y de una colección particular, 

respectivamente. 

Son muchos los críticos que han relacionado los retratos 

marinos de Gerhard Richter con los del paisajista del 

romanticismo alemán del siglo XIX Caspar David 

Friedrich, debido a que los dos artistas se enfrentan a la 

naturaleza de una manera similar. El propio Richter dijo 

en una entrevista “encuentro el periodo del 

Romanticismo extraordinariamente interesante. Mis 

paisajes tienen conexiones con el Romanticismo: a veces 

siento un verdadero deseo y atracción hacia ese periodo, 

y algunas de mis pinturas son un homenaje a Caspar 

David Friedrich” (conversación con Paolo Vagheggi, 

1999). 

Si enfrentamos las marinas de Richter a la obra de 

Friedrich, en especial a lienzos como su Monje junto al 

mar (1809), a simple vista nos percatamos de que, si bien 

ambas muestran lo sublime la naturaleza, la escala 

monumental en la obra de Friedrich se evidencia con la 

introducción de las pequeñas figuras, mientras que las 

marinas de Richter carecen de cualquier referencia que 

refleje la escala real del paisaje. Así, es el tamaño del 

lienzo el que da la medida del paisaje marino al 

espectador, quien de alguna manera hace el papel del 

monje.  

Dentro de las obras de esta exposición llama la atención, 

por su aparente disparidad, Marina (Gris) 
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[Seestück(grau)] (1969). Se trata de una pintura de 

pequeño formato en la que las fuertes pinceladas 

abstractas hacen desaparecer lo concreto del paisaje 

marino, transformando la obra en un lienzo monocromo 

gris. Las pinturas grises, en las que Richter empieza a 

trabajaren 1967y que él mismo define como “las más 

rigurosamente ilusionistas de todas”, son inicialmente 

lienzos en los que de una obra concreta surge otra 

abstracta, como si quisiera anular o tal vez atesorar una 

imagen. Sin embargo, el título de la obra y la línea del 

horizonte que se puede apreciar en las capas de diferentes 

grises, retro trae al espectador al paisaje marino.  

Casi como si fuera la antítesis de la anterior, la 

exposición incluye una gran obra de carboncillo sobre 

algodón Marina (Seestück) (1970), que nos recuerda a los 

primeros océanos o mares dibujados en grafito por la 

artista letona-estadounidense Vija Celmins, carece de 

línea de horizonte: el mar lo ocupa todo, o tal vez el 

cielo, y el espectador no sabe dónde se encuentra 

posicionado. Junto a ella se muestra un pequeño dibujo 

con 17 marinas realizadas en grafito y bolígrafo, 

variaciones sobre el tema que suplen a las fotografías 

recogidas en otros soportes como Atlas.  

Por último, Marina (Seestück) de 1998, el último de los 

paisajes marinos realizado por Gerhard Richter en su 

carrera y perteneciente a la Colección del Museo 

Guggenheim Bilbao, cierra el recorrido realizado por el 
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artista en torno a este tema. Paisajes que sirven a Richter, 

según sus propias palabras, para trasladar su anhelo. “A 

pesar de que estas imágenes están motivadas por el sueño 

de un orden clásico y un mundo prístino -por la nostalgia, 

en otras palabras-, el anacronismo adquiere en ellas una 

cualidad subversiva y contemporánea". 

Gerhard Richter Marinas 

● Fechas: del 23 de mayo a l9 de septiembre, 2019 

●Comisaria: Lucía Agirre, curator del Museo 

Guggenheim Bilbao 

●Sala 304 (Tercera Planta) 

Un abrazo desde la culta Bilbao, 

Félix José Hernández. 
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                      En el umbral de Lucio Fontana 

 

Lucio Fontana. Señorita sentada, 1934. Museo del Novecento, 

Milán. © Fondazione Lucio Fontana 

Bilbao, 16 de mayo de 2019. 

Querida Ofelia: 
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Las obras tempranas de Fontana de las décadas de 1930 y 

1940 ilustran un recorrido de creciente abstracción, no 

exento de influencias por parte de las corrientes estéticas 

que marcaron esos complejos años. Al mismo tiempo, 

apuntan hacia la naturaleza transgresora de los lienzos 

lacerados que dominarán su producción posterior. 

La exposición presenta ejemplos extraordinarios de la 

icónica serie de Cortes (Tagli) así como el desarrollo 

previo de sus Agujeros (Buchi) situando la radicalidad de 

estas piezas en un terreno que conecta la pintura, la 

escultura y la acción artística. 

A través de sus Ambientes espaciales (Ambienti spaziali) 

y sus experimentos con la luz y el espacio, incluido el 

uso de los tubos de neón, Fontana sienta las bases de los 

desarrollos posteriores en el arte de la instalación y de la 

obra de arte inmersiva. 

En el umbral establece una visión transversal y completa 

de una figura que se hizo eco de los conflictos y 

angustias que definieron buena parte del siglo XX: desde 

las reconsideraciones del clasicismo por parte de la 

vanguardia y la estética ligada a los movimientos 

totalitarios europeos, la guerra mundial y la 

reorganización internacional de los movimientos 

artísticos en la posguerra, hasta el auge de la tecnología 

en la llamada “era espacial”. 
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El Museo Guggenheim Bilbao presenta Lucio Fontana. 

En el umbral, un nuevo acercamiento al legado de uno de 

los artistas clave del arte del siglo XX. A través de una 

cuidada selección de en torno a un centenar de objetos, 

incluyendo esculturas, cerámicas, pinturas, obra sobre 

papel y ambientes realizados entre 1931 y 1968, esta 

exposición nos permite recorrer los periodos 

fundamentales en el trabajo de uno de los autores más 

influyentes de la posguerra. 

Lucio Fontana. En el umbral. 

Fechas: del 17 de mayo al 29 de septiembre, 2019 

Comisarios: Iria Candela, "Estrellita B. Brodsky" Curator 

of Latin American Art, The Metropolitan Museum of 

Art, Nueva York, con Manuel Cirauqui, Curator, Museo 

Guggenheim Bilbao. 

Un gran abrazo desde la culta Bilbao, 

Félix José Hernández. 
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        Calder Stories en el Centro Botín de Santander 

 

Santander, 20 de mayo de 2019. 

Querida Ofelia: 

 El Centro Botín de Santander abrirá el próximo 29 de 

junio Calder Stories, una exposición inédita que cubrirá 

cinco décadas de la trayectoria artística de Alexander 

Calder. Comisariada por Hans Ulrich Obrist, director 

artístico de las Serpentine Galleries de Londres, y 

organizada en colaboración con la Calder Foundation de 

Nueva York, esta exposición dará a conocer historias 

apasionantes y poco conocidas de la obra del famoso 

artista norteamericano, y lo hará a través de una amplia 

variedad de proyectos que abarcan desde los grandes 
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encargos públicos a sus innovadoras propuestas 

escénicas.  

Hans Ulrich Obrist comenzó en 1990 a reunir 

información sobre un tipo de arte poco común: el de los 

proyectos no realizados. “Unos caminos no recorridos 

que conducen a un filón de ideas artísticas: proyectos 

olvidados, proyectos directa o indirectamente censurados, 

proyectos incomprendidos, proyectos oprimidos, 

proyectos perdidos, proyectos irrealizables… Aunque ya 

no es posible preguntar a Calder sobre ello, pensé que 

podría ser interesante aplicar la metodología de lo 

irrealizado a la historia del arte. Esta exposición del 

Centro Botín nos brinda la fascinante oportunidad de 

hacerlo por primera vez”, asegura el comisario de la 

muestra. 

Calder Stories, que cuenta con la colaboración de 

VIESGO, podrá visitarse en la segunda planta del 

volumen expositivo del Centro Botín hasta el 20 de 

octubre. Esta muestra estará integrada por unas 80 piezas 

procedentes en gran parte de la Calder Foundation, pero 

también cedidas por importantes colecciones particulares 

y públicas. Además, el arquitecto y Premio Pritzker 

Renzo Piano, autor del diseño arquitectónico del Centro 

Botín, vuelve a colaborar con la Fundación Botín 

realizando, en esta ocasión, el diseño expositivo de la 

muestra.  
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Calder Stories también contará con un catálogo ilustrado 

y acompañado de textos del comisario de la exposición, 

Hans Ulrich Obrist; del presidente de la Calder 

Foundation, Alexander S. C. Rower, y de la comisaria 

independiente, Sandra Antelo-Suárez, entre otros. 

Además, incluirá entrevistas realizadas a la directora de 

cine Agnès Varda y a los artistas Jack Youngerman y 

Monir Shahroudy Farmanfarmaian. 

Algunas de las obras más conocidas de Calder fueron 

fruto de colaboraciones con importantes arquitectos, 

coreógrafos y compositores de su tiempo, unas historias 

que hasta la fecha no han sido prácticamente estudiadas. 

Se trata de proyectos que en su mayoría vieron la luz, 

aunque en ocasiones no llegaron a materializarse. Calder 

Stories se embarcará en una exploración de lo que Calder 

dejó tras de sí, añadiendo nuevos matices y 

complejidades al conocimiento del artista, considerado 

un pilar fundamental del arte del siglo XX. 

Entre los proyectos nunca realizados que podrán 

contemplarse en el Centro Botín, se cuentan una serie de 

seis maquetas creadas por Calder en 1939 para 

acompañar la propuesta de Percival Goodman para la 

construcción de la Smithsonian Gallery of Art, en 

Washington D.C. También un conjunto de casi dos 

docenas de bronces de 1944, creados por sugerencia de 

Wallace K. Harrison para un edificio de estilo 

racionalista, que debían haberse construido en hormigón 
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con una altura de entre nueve y doce metros, aunque 

finalmente nunca se materializaron.  

En el ámbito de las artes escénicas, también se presentan 

varios bocetos realizados entre los años treinta y cuarenta 

detallando unas complejas coreografías abstractas, así 

como propuestas para lo que Calder denominó «objetos-

ballet», incluyendo escenografías para la propuesta de un 

ballet con música por Harrison Kerr. La exposición 

incluye animaciones digitales de algunas de esas 

composiciones, creadas expresamente para la ocasión.  

Asimismo, en esta exposición del Centro Botín podremos 

ver importantes encargos realizados in situ por Calder 

para mecenas de todo el mundo. Entre ellos, destaca 

Untitled (1954), una gran escultura móvil creada para la 

oficina de venta de billetes de Middle East Airlines, en 

Beirut. También Escutcheon (1954), una escultura 

realizada al mismo tiempo que la anterior en un estudio 

improvisado en la capital libanesa, así como Guava, 

Franji Pani y Red Stalk, algunas de las esculturas creadas 

por Calder en 1955 durante un viaje a Ahmedabad, en la 

India. Unas obras estas últimas creadas a instancias de su 

anfitrión Gira Sarabhai, que ofreció al artista y a su 

esposa la posibilidad de viajar por el país a cambio de 

obras de arte. Todos estos encargos posicionan a Calder 

como el primer artista verdaderamente internacional, al 

realizar todas estas obras viajando incesantemente en una 

época en la que no era lo habitual.    
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Calder Stories seguirá el proceso creativo del famoso 

artista norteamericano durante estas y otras experiencias. 

Una visión holística de las intenciones de Alexander 

Calder a través de bocetos y obras efímeras, que 

brindarán al espectador la oportunidad de contemplar 

piezas nunca antes vistas. Además, esta muestra del 

Centro Botín incluirá varios encargos fílmicos realizados 

a artistas contemporáneos e inspirados en Calder y/o en 

su obra, ampliando así el legado de colaboraciones con 

cineastas llevadas a cabo por el propio artista en su día. 

Alexander Calder (Lawnton, Pensilvania, 1898 – Nueva 

York, 1976) se valió de su genio innovador para cambiar 

profundamente el curso del arte moderno. Nacido en una 

familia de célebres artistas, aunque de formación más 

clásica, Calder desarrolló un nuevo método escultórico: a 

base de doblar y retorcer alambre «dibujaba» figuras 

tridimensionales en el espacio. Se le reconoce la 

invención del móvil, cuyos abstractos elementos 

suspendidos en el aire se mueven y equilibran en 

cambiante armonía. Acuñado por Marcel Duchamp en 

1931, el término móvil hace alusión a «movimiento» y 

«motivo» en francés. Algunos de esos primeros móviles 

eran accionados por un sistema de motores que Calder 

acabó abandonando tras desarrollar otros que 

reaccionaban a las corrientes de aire, la luz, la humedad o 

la interacción humana. También creó obras abstractas 

estacionarias, las mismas que el artista franco-alemán 

Jean Arp denominó stabiles.  
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En la década de los cincuenta, Calder comenzó a 

centrarse en los encargos internacionales, dedicándose, 

cada vez más, a realizar esculturas de grandes 

dimensiones a base de planchas de acero atornilladas. 

Entre esos grandes encargos, destacan: .125, para la New 

York Port Authority en el Aeropuerto John F. Kennedy 

(1957); Spirale, para la sede de la UNESCO, en París 

(1958); Teodelapio, para la ciudad de Spoleto, en Italia 

(1962); Trois disques, para la Expo de Montreal (1967); 

El Sol Rojo, para los Juegos Olímpicos de la Ciudad de 

México (1968); La Grande vitesse, primera obra de arte 

público financiada por el NEA (National Endowment for 

the Arts) e instalada en la ciudad de Grand Rapids, en 

Michigan (1969); y Flamingo, para la General Services 

Administration de Chicago (1973). 

Alexander Calder fue objeto en vida de importantes 

retrospectivas, como las realizadas en la George Walter 

Vincent Smith Gallery, en Springfield, Massachusetts 

(1938); el Museum of Modern Art, en Nueva York 

(1943–44); el Solomon R. Guggenheim Museum de 

Nueva York (1964–65); el Museum of Fine Arts, en 

Houston (1964); el Musée National d'Art Moderne de 

París (1965); la Fondation Maeght, Saint-Paul-de-Vence, 

en Francia (1969); y el Whitney Museum of American 

Art, en Nueva York (1976–77). El artista falleció en 1976 

en Nueva York, a la edad de setenta y ocho años.  
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Renzo Piano, nació en 1937 en Génova, Italia, en el seno 

de una familia de constructores, Piano se graduó en el 

Politécnico de Milán, donde tuvo como profesor a Franco 

Albini, uno de los arquitectos italianos más reputados, 

con el que posteriormente llegaría a trabajar. Completó 

su formación en Filadelfia (Estados Unidos) con Louis 

Kahn, y en Londres con Z.S. Makowsky. También 

ejerció una gran influencia en su trabajo el arquitecto 

francés Jean Prouvé (1901-1984). 

En 1971 fundó junto al británico Richard Rogers la 

oficina Piano & Rogers, al frente de la cual ganaron el 

concurso para la construcción del Centro Georges 

Pompidou de París. Entre 1977 y 1981, Piano su unió al 

ingeniero Peter Rice y abrieron el estudio L’Atelier Piano 

and Rice. Posteriormente, en 1981, puso en marcha su 

actual despacho, Renzo Piano Building Workshop 

(RPBW), con sedes en Génova, París y Nueva York. 

A lo largo de su trayectoria, Piano ha recibido 

innumerables reconocimientos, la mayoría de ellos 

estando ya al frente de RPBW. De estos galardones, 

sobresalen el Premio Pritzker de Arquitectura (1998), la 

Medalla de Oro del American Institute of Architect 

(2008), la Medalla de Oro de la Unión Internacional de 

Arquitectos (2002), el Praemium Imperiale en Tokio 

(2005) y la Real Medalla de Oro del Real Instituto de 

Arquitectos Británicos (1989). En 2013, el entonces 

presidente de Italia, Giorgio Napolitano, lo nombró 
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Senador Vitalicio, mientras que en el año 2000 fue 

condecorado como Oficial de la Orden Nacional de la 

Legión de Honor, el reconocimiento más importante que 

otorga el Gobierno Francés. 

CALDER STORIES 

Esta exposición cuenta con la colaboración de VIESGO  

Fechas: del 29 de junio al 20 de octubre de 2019 

Comisario: Hans Ulrich Obrist, director artístico de las 

Serpentine Galleries de Londres. 

Centro Botín 

Muelle de Albareda, s/n  

39004 Santander 

 

Un gran abrazo desde la culta Santander, 

Félix José Hernández. 
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El paisaje acústico de Joaquín Rodrigo en la 

Biblioteca Nacional de España 

                           

Madrid, 23 de mayo de 2019. 

 Joaquín Rodrigo (Sagunto, 1901 - Madrid, 1999) nació 

el día de Santa Cecilia, la patrona de los músicos, una 

premonición de quien se convertiría en una de las figuras 

más importantes del panorama musical español e 

internacional del siglo XX. Desde mañana, 24 de mayo, 

hasta el 8 de septiembre, con motivo del veinte 

aniversario de su fallecimiento, la Biblioteca Nacional 

acoge El paisaje acústico de Joaquín Rodrigo.  

Su Concierto de Aranjuez (1939) trascendió cualquier 

frontera y ha supuesto un gran impacto en la cultura 

actual, su obra más reconocida cuenta con múltiples 

versiones y arreglos. La muestra se articula en torno a la 

idea de acercar la figura del compositor, pero también 

busca dar cabida al artista y, en especial, al hombre detrás 

de todo ello. 
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La ceguera que padecía desde los tres años no le impidió 

convertirse en músico, compositor, escritor y profesor. 

Su espíritu de superación constante lo encumbró como 

fuente de inspiración. Inició sus estudios de musicología 

en Valencia, más tarde, se desplazó a París, donde contó 

con Paul Dukas como mentor, desde 1927 a 1932. Allí 

conoció a todo tipo de personalidades, y a su esposa, 

Victoria Kamhi, que falleció dos años antes que él. 

Durante más de sesenta años son muchas las 

composiciones firmadas por Joaquín Rodrigo y 

destinadas a todo tipo de géneros, con diversas 

influencias estéticas. 

La exposición recopila libros, partituras, discos, 

manuscritos, grabados, lienzos y fotografías que suponen 

más de un centenar de obras reunidas por la Biblioteca 

Nacional y la Fundación Victoria y Joaquín Rodrigo, 

principalmente. La muestra está comisariada por Walter 

Aaron Clark y Ana Benavides. 

De forma complementaria a la exhibición de su legado, el 

29 de mayo tendrá lugar una mesa redonda dedicada a 

Joaquín Rodrigo.El acto contará con la participación de 

Cecilia Rodrigo, presidenta de la Fundación Victoria y 

Joaquín Rodrigo; y Adrián Rincón, experto en 

musicología y braille, y estudiante Dirección en la Escola 

Superior de Música de Catalunya. 

El artífice de la muestra, Walter Aaron Clark, es 

musicólogo en la Universidad de California en Riverside, 
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director del Center for Iberian and Latin American Music 

y especialista en música española. Así como autor de 

biografías acerca de Isaac Albéniz, Enrique Granados o 

Federico Moreno Torroba; siendo precisamente una obra 

sobre Joaquín Rodrigo su próximo proyecto. Además, 

forma parte del homenaje celebrado en Nueva York y 

Boston en torno a la figura del compositor con motivo 

del veinte aniversario de su fallecimiento, el Festival 

Joaquín Rodrigo: The Guitar and Beyond. 

El paisaje acústico de Joaquín Rodrigo en la 

Biblioteca Nacional de España. 

Del 24 de mayo al 8 de septiembre. 

Un gran abrazo desde nuestra querida y culta Madrid, 

Félix José Hernández. 
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Théâtre des métamorphoses à Metz et 

Fantasmagories corporelles à Bâle 

 

 
 

Metz le 27 mai 2019. 
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Le Centre Pompidou-Metz et le Musée Tinguely de Bâle 

s’associent pour organiser à partir de juin 2019 deux 

expositions consacrées à Rebecca Horn (née en 1944 à 

Michelstadt, en Allemagne) : Théâtre des métamorphoses 

à Metz et Fantasmagories corporelles à Bâle. Présentées 

simultanément, les expositions explorent les processus de 

métamorphoses, tour à tour animale, maniériste et 

cinématographiques à Metz et machiniste ou cinétique à 

Bâle. Elles offrent des perspectives complémentaires 

d’envergure sur l’œuvre d’une des artistes les plus 

singulières de sa génération, dont certains pans de 

création restent encore méconnus.  

 

L’exposition Rebecca Horn. Théâtre des métamorphoses 

du Centre Pompidou-Metz mettra en lumière l’éventail 

extraordinairement large de formes d’expression 

déployées par l’artiste. Elle soulignera également le rôle 

de matrice créatrice qu’a pu avoir sa pratique 

cinématographique, véritable mise en scène de ses 

oeuvres soutenue par une énergie libératrice et 

anarchique où la poésie et l’humour désamorcent souvent 

la violence latente. Ses films qui s’attachent à ses débuts 

à documenter ses performances intimistes et corporelles 

s’affranchissent progressivement pour devenir l’arène 

privilégiée où les sculptures mécanisées et les acteurs 

sont engagés dans des récits tout à la fois tragi-comiques 

ou surréels, inspirés par Samuel Beckett, Luis Bunuel ou 

Buster Keaton. Dans La Ferdinanda Sonata for a Medici 
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Villa (1981), la parade animiste d’un oiseau blanc 

fantastique emprunte au texte fondateur de la pensée 

rosicrucienne de Johann Valentin Andreae, The 

Chymical Wedding of Christian Rosenkreutz (1916). 

 

Le projet retrace le subtil dialogue reliant les œuvres de 

cinq décennies de création. « Tout est imbriqué. Je 

commence toujours par une idée, une histoire qui évolue 

vers un texte, puis du texte viennent des croquis, ensuite 

un film, et de tout cela naissent les sculptures et les 

installations ». L’exposition met ainsi l’accent sur le 

répertoire de matériaux et d’objets fétiches, comme 

l’éventail ou les escarpins, que l’artiste soumet à de 

constantes mutations. Le parcours de l’exposition est 

conçu comme un voyage à travers une composition, avec 

ses résurgences de thèmes, réverbérations d’images et 

sensations prégnantes. Le visiteur est pris dans le flux du 

cycle créatif de l’artiste, dans la danse des pensées et des 

images mouvantes.  

 

A travers son goût prononcé pour les associations 

paradoxales, Rebecca Horn met inlassablement en scène 

les antagonismes qui sous-tendent nos vies: sujet et objet, 

corpset machine, humain et animal, désir et violence, 

force et infirmité. Le vivant et l’inerte apparaissent 

transfigurés, dans des rôles que nous ne leur conférons 

habituellement pas ; l’objet est doué d’âme, l’individu est 

caractérisé par sa déficience physique. De là naît 
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« l’inquiétante étrangeté» de son œuvre. Rebecca Horn 

perpétue de manière unique des thèmes légués par la 

mythologie et les contes : la métamorphose en créature 

mythique ou hybride, la vie secrète du monde des objets, 

les secrets de l’alchimie ou les fantasmes de corps-

automates. Ces thèmes fondateurs, qui ont peuplé de 

nombreux courants de l’histoire de l’art tel que le 

maniérisme ou le surréalisme, sont au cœur de 

l’exposition. Celle-ci met aussi en lumière des « pairs » 

spirituels de l’artiste qui ont nourri son imaginaire : Man 

Ray, Meret Oppenheim, Marcel Duchamp, Jean Cocteau 

ou Luis Buñuel et qui éclairent l’œuvre de Rebecca Horn.  

 

Rebecca Horn vit et travaille à Bad König, en Allemagne. 

Dès 1972, elle participe en tant que plus jeune artiste à la 

documenta 5, organisée par Harald Szeemann à Cassel. 

Trois autres participations à la prestigieuse manifestation 

suivront. Elle est également présente lors des Skulptur 

Projekte de Münster de 1987 et 1997. Son travail est 

exposé dans des institutions telles que le Museum of 

Contemporary Art de Tokyo, la Neue National galerie de 

Berlin, la Tate Gallery et la Serpentine Gallery de 

Londres, le Solomon R. Guggenheim Museum de New 

York ou encore le Museum of Contemporary Art de Los 

Angeles. Son travail remporte de nombreuses 

distinctions, dont le Prix Carnegie (1988), le Goslarer 

Kaiserring (1992), le Prix Alexej-von-Jawlensky de la 

ville de Wiesbaden (2007), le Praemium Imperiale 
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(2010), la Grande Médaille des Arts Plastiques de 

l’Académie d’Architecture de Paris (2011) et le Prix 

Lehmbruck (2017).  

 

L’exposition Rebecca Horn. Théâtre des métamorphoses 

sera la première grande monographie dédiée à l’artiste en 

France depuis sa présentation au Musée de Grenoble en 

1995 et au Carré d’Art de Nimes en 2000. 

 

Commissaires: Emma Lavigne, directrice et Alexandra 

Müller, chargée de recherches et d’exposition, Centre 

Pompidou-Metz 

 

L’exposition Rebecca Horn. Fantasmagories corporelles 

sera présentée par le musée Tinguely de Bâle du 5 juin au 

22 septembre 2019. 

 

Félix José Hernández. 
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      Effetto Araki a Santa Maria della Scala, Siena 

 

                                
 

Siena, 28 maggio 2019. 

 

Siena celebra il grande fotografo giapponese con una 

selezione di 2.200 immagini che percorrono oltre 50 anni 

di carriera. 

 

S’inaugura giovedì 20 giugno a Siena, presso il 

complesso museale Santa Maria della Scala, una nuova 

grande mostra del maestro Nobuyoshi Araki (Tokyo, 

1940), esposizione a cura di Filippo Maggia che 

raccoglie opere appartenenti a oltre venti serie prodotte 

dal fotografo giapponese dai primi anni sessanta ad oggi. 

 

Araki ha voluto celebrare gli oltre 50 anni di attività (è 

del 1965 la sua prima mostra) con una selezione di 2.200 

opere che ripercorre la sua lunga carriera artistica 

offrendo un panorama pressoché completo sulla sua 

sterminata produzione, assai complessa e articolata, ben 
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oltre le immagini di bondage che l’hanno reso celebre in 

tutto il mondo. 

 

Molte serie –Satchin and his brother Mabo, Sentimental 

night in Kyoto, August, Tokyo Autumn e altre ancora - 

vengono presentate per la prima volta in Italia, alcune 

sono inedite in Europa - come Anniversary of Hokusai’s 

Death e Gloves -  e la raccolta Araki’s Paradise  - 

fotografie che Araki scatta utilizzando la sua casa come 

un palcoscenico - è stata appositamente realizzata per 

Siena: un Araki dunque originale, riflessivo e 

emozionante che sembra voler riassumere in questa 

mostra la sua intera vicenda artistica e umana. 

 

Lungo il percorso espositivo troviamo il racconto 

dedicato a Satchin and his brother Mabo, due ragazzini 

vicini di casa di Araki, immagini degli anni sessanta; 

Subway of Love, fotografie scattate nella metropolitana di 

Tokyo a cavallo degli anni settanta; ritratti classici di 

eleganti donne e uomini giapponesi e le composizioni 

intitolate Araki’s Lovers degli anni ottanta e novanta; una 

raffinata selezione di bondage; le immagini appartenenti 

a Tokyo Diary del decennio 2000-2010, diario fotografico 

che Araki aggiorna quotidianamente dal 1980, e la 

cronaca del 2017 intitolata Anniversary of Hokusai’s 

Death, in onore del grande pittore e incisore giapponese 

Katsushika Hokusai. 
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Accanto al toccante Sentimental Journey in versione 

completa (il racconto del viaggio di nozze con la moglie 

Yoko in 108 fotografie in bianco e nero), viene proposta 

per la prima volta in Italia l’altrettanto emozionante 

lavoro intitolato Sentimental night in Kyoto; e poi ancora 

l’Amant d’Août, dedicata alla modella Komari; le 

fotografie realizzate in occasione dei 60 anni dalla fine 

della guerra, The 60th year after the End of the War, e 

una ventina di dittici dalla serie Tokyo Nude, architetture 

simboliche della capitale giapponese accostate a nudi 

femminili. 

 

Oltre alle Polaroid organizzate in tavoli, scatti che 

narrano del quotidiano vivere dell’artista a Tokyo, 

compaiono altre due recenti serie dedicate alla sua città 

natale: Tokyo Summer Story e Tokyo Autumn, brillante e 

luminosa la prima - come lo è la calda estate della 

capitale giapponese-, melanconica e intima la seconda, 

velata di luce crepuscolare. 

Con le composizioni floreali, a celebrare la bellezza e la 

caducità della vita, viene presentata anche la serie 

Balcony of Love, fotografie organizzate sulla terrazza di 

casa animate dalla presenza del gatto Ciro, insostituibile 

compagno di vita del fotografo giapponese. 

 

A completare la mostra un video che presenta Araki 

mentre seleziona le opere della mostra insieme al 

curatore Filippo Maggia e un libro catalogo, edito da 
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Skirà, con una selezione di 300 opere fra quelle in 

mostra. 

 

Effetto Araki. Siena, Santa Maria della Scala.  

 

ENTI PROMOTORI 

Comune di Siena 

 

TITOLO 

Effetto Araki 

 

SEDE ESPOSITIVA 

Siena, complesso museale Santa Maria della Scala 

Piazza del Duomo, 1 

 

PERIODO DELLA MOSTRA 

21 giugno - 30 settembre 2019 

 

INAUGURAZIONE 

20 giugno 2019 

 

CURA DELLA MOSTRA 

Filippo Maggia 

 

REALIZZAZIONE ALLESTIMENTO 

Opera – Civita 

 

COMUNICAZIONE 



Desde las orillas del Sena 

 331 

Opera - Civita 

 

CATALOGO 

Skirà 

 

CURA DEL CATALOGO 

Filippo Maggia 

UFFICIO STAMPA Opera – Civita 

Salvatore La Spina. 

Félix José Hernández. 
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Fra Angelico y los inicios del Renacimiento en 

Florencia, en el Museo del Prado 

                           

 

La Anunciación y la expulsión de Adán y Eva del jardín del Edén 

Fra Angelico Témpera y oro sobre tabla, 190,3 x 191,5 cm 1425 - 

1426 Madrid, Museo Nacional del Prado 

Madrid, 27 de mayo de 2019.  

Querida Ofelia: 

“Fra Angelico y los inicios del Renacimiento en 

Florencia”, que cuenta con el patrocinio de la Fundación 

Amigos del Museo del Prado, investiga el valor artístico 

del primer Renacimiento florentino, en torno a 1420 y 
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1430, con especial atención a la figura de Fra Angelico, 

uno de los grandes maestros de este período.    

 Esta exposición, en la que participan más de 40 

prestadores de Europa y América, gravita alrededor de La 

Anunciación del Museo del Prado, que se exhibe ahora 

en toda su plenitud tras su reciente restauración. Junto a 

ella se pueden contemplar la Virgen de la Granada, 

incorporada a la colección del Prado en 2016, y otras 40 

obras de Fra Angelico, así como  de otros pintores 

contemporáneos como Masaccio, Masolino o Filippo 

Lippi, y de escultores como Donatello o Ghiberti, hasta 

un total de 82 obras.  

 Comisariada por Carl Brandon Strehlke, Conservador 

Emérito del Philadelphia Museum of Art, reconocido 

experto en Fra Angelico y otros maestros del 

Renacimiento florentino, esta exposición se podrá visitar 

en las salas C y D del edificio Jerónimos hasta el 

próximo 15 de septiembre. 

Fra Angelico se formó como pintor en una Florencia en 

la que los encargos públicos de escultura y arquitectura 

conseguidos por Brunelleschi, Donatello y Ghiberti 

hicieron que se volviera la vista a la Antigüedad clásica 

en busca de inspiración. Aunque fue aprendiz en el taller 

del benedictino Lorenzo Monaco, quien cultivaba un 

estilo gótico refinado y elegante, Fra Angelico se entregó 

sin reservas al nuevo lenguaje artístico y, al igual que su 

maestro Monaco, ingresó en una institución religiosa, 
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San Domenico de Fiésole, convento en el que tomó los 

hábitos. Su condición de fraile no le impidió colaborar 

con otros artistas y mantener un gran taller que proveía 

de pinturas tanto a iglesias como a importantes mecenas 

de la ciudad y fuera de ella.   

 Entre los retablos que pintó para su convento estaba el 

de la Anunciación del Museo del Prado, eje de esta 

exposición, en la que se demuestra su activa participación 

en el  renacimiento de las artes que se produjo en 

Florencia, pues junto a Masaccio, más joven que él, 

inventó una nueva manera de ver que dominaría el arte 

occidental hasta la época moderna.   

 Datada a mediados de la década de 1420, La 

Anunciación es el primer altar florentino de estilo 

renacentista en el que se utiliza la perspectiva para 

organizar el espacio y en el que las arquerías góticas se 

abandonan a favor de formas más ortogonales, de 

acuerdo con las consignas preconizadas por Brunelleschi. 

Debido a su condición de fraile, su capacidad para 

manejar la luz, el espacio en perspectiva y la narración se 

ha visto a menudo eclipsada por sus méritos como pintor 

teológico.  

 Este retablo llegó a España en 1611, siendo 

probablemente la primera pintura suya en abandonar 

Italia, mientras que la Virgen de la granada fue adquirida 

por el XIV duque de Alba en 1817, cuando se estaba 

redescubriendo el valor artístico del primer Renacimiento 
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florentino. Se entrelazan así en esta exposición dos 

relatos: Florencia vista por Fra Angelico y Fra Angelico 

visto con ojos españoles.  

 Catálogo de la exposición 

 Fra Angelico, uno de los grandes maestros del 

Renacimiento florentino, nació cuando estaba a punto de 

iniciarse el siglo xv. Hacia 1420, siendo ya un pintor 

formado, tomó los hábitos de la orden Dominica. Por esa 

condición suya de religioso los historiadores del arte le 

han tratado muchas veces como una figura al margen de 

sus contemporáneos. En este catálogo se sostiene en 

cambio que participó plenamente de los movimientos 

artísticos, políticos y sociales de su época, y que su obra 

se encuentra a la altura de las de Brunelleschi, Ghiberti, 

Donatello, Masaccio, Uccello y Filippo Lippi, artistas 

todos ellos que también están presentes en este volumen. 

Estos grandes maestros florentinos inventaron nuevas 

maneras de hacer arquitectura, de construir el espacio 

mediante la perspectiva y de representar la figura humana 

en la escultura y la pintura.  

 El autor de este libro generosamente ilustrado, que 

contiene dos ensayos sobre la Florencia de la época vista 

por Fra Angelico y sobre su obra vista desde España, es  

Carl Brandon Strehlke, al que se deben numerosos 

estudios sobre los maestros renacentistas del siglo xv. 

Ana González Mozo, experta en las técnicas pictóricas 



Desde las orillas del Sena 

 336 

italianas, se ha centrado por su parte en los hallazgos que 

ha ofrecido el estudio técnico del retablo de la 

Anunciación, y en su importancia para conocer mejor el 

proceso creativo de una obra del Renacimiento.  

 256 páginas, 24 x 30 cm Rústica, castellano e inglés 

PVP: 28 euros  

 Documental. Sala D La Anunciación de Fra Angelico. El 

arte de la contemplación  

 Con motivo de la restauración y la investigación 

realizada en torno a la obra maestra del dominico, el 

Museo del Prado ha producido el documental “La 

Anunciación de Fra Angelico. El arte de la 

contemplación”.   

 Habiéndose filmado en diferentes escenarios de 

Florencia como los conventos de San Marco y San 

Domenico (Fiésole), además de en las instalaciones del 

Museo del Prado, la pieza apuesta por una experiencia 

visual que acerque a los visitantes del Museo tanto al 

proceso creativo del artista como al modo en el que ha 

sido revelado por los profesionales del Taller de 

Restauración y del Gabinete Técnico.   

 El corto de 23 minutos de duración en versión bilingüe 

español/inglés subtitulada se proyectará en la sala D en 

las mismas fechas de la exposición.  

Un gran abrazo desde nuestra querida y culta Madrid, 
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Félix José Hernández. 
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               Lee Ufan au Centre Pompidou-Metz 

 

Peinture à l’eau sur les pierres, 1998, Vallée Hakone. © Atelier 

Lee Ufan et tous droits réservés 

Metz le 21 février 2019. 

Le Centre Pompidou-Metz présente à partir du 27 février 

2019 une exposition monographique consacrée à Lee 
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Ufan, dessinant un parcours au sein de son œuvre depuis 

les premières réalisations de la fin des années 1960 

jusqu’aux créations les plus récentes. L’exposition 

s’attache à montrer la manière dont le vocabulaire de 

l’artiste a évolué et s’est transformé depuis plus de cinq 

décennies, transmettant une vision et une définition de 

l’art propre à l’artiste. 

À la célèbre formule de Frank Stella érigée en définition 

du minimalisme : « Ce que vous voyez est ce que vous 

voyez», Lee Ufan préfère « Ce que vous voyez est ce que 

vous ne voyez pas. » Les œuvres de cet artiste à la fois 

peintre, sculpteur, poète, philosophe, créateur 

d’environnements, agissent comme autant de révélateurs. 

Elles attirent l’attention sur le vide, la tension créée par 

les zones vierges de la toile, ou bien sur la distance entre 

deux éléments d’une sculpture, sur la position du 

spectateur, sur les reflets et les ombres : tout ce que nous 

n’avions pas vu au premier regard, et qui pourtant est là, 

participe de l’œuvre d’art. 

Né en 1936 dans une Corée alors sous domination 

japonaise, l’éducation traditionnelle et confucéenne que 

Lee Ufan reçoit marque profondément l’artiste qu’il va 

devenir. Depuis les années 1960, Lee Ufan cherche 

l’équilibre entre ses racines coréennes et ses attaches au 

Japon, où il étudie et travaille, puis celles qu’il lie avec 

l’Occident –il arrive à Paris dès 1971.  
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À la croisée de ces trois cultures, le travail de Lee Ufan 

se veut universel et immédiat. Immédiat dans le sens où 

le langage n’est pas requis : Lee Ufan raconte volontiers 

qu’il commença à créer ses premières œuvres alors qu’il 

souhaitait étudier la littérature et la philosophie au Japon, 

mais qu’il ne maîtrisait pas la langue. Il décida alors de 

s’exprimer visuellement, sans passer par le langage ni par 

la figuration, mais par des gestes sensibles et par les « 

rencontres » qu’il provoque : rencontre entre un matériau 

naturel et un matériau industriel par exemple, dans sa 

célèbre série de sculptures Relatum. Il formule ainsi dès 

la fin des années 1960, dans la mouvance Mono-

Ha(l’École des choses en japonais), une nouvelle 

définition de l’art, loin des codes occidentaux. 

Créant des ponts entre la réflexion philosophique et les 

arts visuels, ses œuvres se présentent comme autant 

d’expériences à vivre. Si ses sculptures et 

environnements jouent avec l’espace, ses peintures 

interagissent davantage avec le temps, Lee Ufan cherche 

toujours à apprivoiser l’infini et à « habiter le temps ».  

Chacune des œuvres de l’artiste a la puissance d’un 

aphorisme et traduit visuellement et physiquement des 

principes philosophiques d’une simplicité déconcertante, 

loin de toute figuration. Autour de ses grands thèmes de 

prédilection que sont les relations entre les choses et 

l’espace qui les environne, entre le plein et le vide, mais 

aussi le dialogue entre le faire et le non-faire, l’exposition 
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propose une déambulation-méditation où s’incarne la 

conception très personnelle de l’art contemporain de 

l’artiste. 

Constituée d’œuvres historiques souvent méconnues, 

parfois reconstituées pour l’occasion (On découvrira 

ainsi pour la première fois en France les peintures 

Landscape I, II, III, que Lee Ufan montre lors de 

l’exposition Contemporary Korean Paintingau musée 

national d’art moderne de Tokyo en 1968, ou encore une 

installation inédite de coton et de fer conçue pour le 

Forum du Centre Pompidou-Metz), le parcours permet 

d’appréhender les phases successives ou concomitantes 

du travail de Lee Ufan à travers des œuvres charnières 

dans la réflexion de l’artiste. Il se termine par une 

chambre de méditation. Lee Ufan avait déjà choisi de 

clore le parcours du visiteur de son musée à Naoshima au 

Japon par une cellule de méditation, de manière à laisser 

le visiteur prolonger mentalement sa visite.  

Pour accompagner cette expérience, le compositeur 

Ryuichi Sakamoto a composé une bande-son pour 

l’exposition, en résonnance avec les matériaux, la poésie 

et la philosophie du travail de Lee Ufan. 

Lee Ufan (né en 1936) vit et travaille essentiellement 

entre Paris, où il a un atelier depuis 1971, et Kamakura 

au Japon. Son travail a fait l’objet de présentations dans 

le monde entier au sein d’institutions telles que le Musée 

de l’Ermitage à Saint Pétersbourg, le Guggenheim 
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Museum de New York, le Jeu de Paume à Paris et le 

Château de Versailles, le Kunstmuseum de Bonn et le 

Städel Museum de Francfort, ou encore le National 

Museum of Contemporary Art de Seoul ; ainsi que dans 

le cadre de nombreuses manifestations artistiques telles 

que les Biennales de Venise (2007, 2011),de Gwangju en 

Corée du Sud (2000, 2006), de Shanghai (2000), de 

Sydney (1976), de Sao Paulo (1973) et de Paris (1971). 

En 2014 et en 2017, l’œuvre de Lee Ufan a été présentée 

au Centre Pompidou-Metz dans le cadre des expositions 

Formes Simples et Japanorama. Ryuichi Sakamoto s’est 

produit en concert au Centre Pompidou-Metz dans le 

cadre des 10 Evenings de la Saison Japonaise en 2017 

également. 

Commissaire: Jean-Marie Gallais, responsable du pôle 

programmation, Centre Pompidou-Metz 

L’Exposition Lee Ufan. Habiter le temps a été conçue par 

le Centre Pompidou-Metz et co-produite en partenariat 

avec la galerie kamel mennour. Elle a été réalisée avec le 

soutien exceptionnel de la Paradise Cultural Foundation, 

Corée du Sud. 

Félix José Hernández. 
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Opéra Monde. La Quête d’un art total au Centre 

Pompidou- Metz 

 

                               
 
Bill Viola, L’Ascension d’Isolde, 2005. Vidéo HD. Turin, 

Fondazione per l’Arte moderna e contemporanea CRT. Museo 

d’Arte Contemporanea, Rivoli-Torino. Photo : Kira Perov © Bill 

Viola Studio LLC  

 

Metz, le 20 novembre  2018. 

L’exposition Opéra Monde. La Quête d’un art total 

témoigne de la rencontre entre les arts visuels et le genre 

lyrique aux XXe et XXIe siècles. Plus qu’une exposition 

consacrée aux scénographies d’opéra réalisées par des 

artistes, elle entend explorer, en résonance, ou au 

contraire en tension avec l’héritage du « 

Gesamtkunstwerk » (le concept d’œuvre d’art totale) 

wagnérien, comment les arts visuels et l’opéra se sont 
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nourris mutuellement, et parfois même influencés de 

manière radicale. Dans ce mouvement de va-et-vient, 

l’opéra sert ainsi de terrain fertile d’expérimentations et 

de ferment pour de nouvelles sensibilités esthétiques et 

politiques.  

Exposer aujourd’hui l’opéra a plus d’un sens. C’en est 

fini avec le mythe du « dernier opéra ». Si la célèbre 

déclaration de Pierre Boulez en 1967 – « Il faut faire 

sauter les maisons d’opéra » – semblait tomber comme 

un verdict fatal et définitif dans les années 1970, on peut 

constater que le genre a, au contraire, donné lieu tout au 

long du XXe siècle et précisément ces dernières 

décennies, à d’importantes et remarquables créations. La 

spectacularisation dénoncée alors, a amplement touché 

les autres domaines artistiques. L’opéra comme lieu du 

spectaculaire permet, dès lors, d’interroger sous un angle 

nouveau cette théâtralité innervant de plus en plus, après 

des années d’un art plus conceptuel, le champ de l’art 

contemporain. 

Présentant des maquettes, costumes, éléments de 

scénographie, autant que d’imposantes installations et de 

nouvelles créations, le parcours, qui mêle images et sons, 

montre comment l’opéra est la fois une manufacture de 

désirs artistiques partagés autant qu’un symbole de 

liberté. Des expériences scéniques des premières avant-

gardes, telles que La Main heureuse (1910-1913) 

d’Arnold Schönberg, aux partitions durablement inscrites 
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au programme des grandes salles comme Saint-François 

d’Assise (1983) d’Olivier Messiaen, en passant par des 

formes plus expérimentales mais ô combien 

emblématiques comme Einstein on the Beach (1974) de 

Philip Glass et Bob Wilson, Opéra Monde esquissera une 

cartographie renouvelée de l’interdisciplinarité. Le projet 

prendra essentiellement pour focus une sélection de 

créations particulièrement représentatives de ces relations 

fructueuses scène-artiste. Certains grands classiques – 

tels que La Flûte enchantée et Norma – seront également 

exposés, montrant comment le répertoire manié avec 

audace, a servi à la fois de lieu de transgression, de 

transformation, tout en garantissant une certaine 

pérennité du genre. 

Se déployant en différentes sections thématiques qui 

aborderont la question de la scène comme peinture en 

mouvement, les multiples manifestations du corps des 

cantatrices et des ténors, les notions de féérie ou encore 

de fureur des mythes, la déambulation mènera 

progressivement une réflexion sur l’ouverture de l’opéra 

à d’autres horizons, tant politiques que sociétaux. 

Certains artistes se sont emparés de la scène de l’opéra 

comme d’un espace de revendication et de dénonciation, 

en réinventant les grands classiques à l’aune d’une 

lecture engagée, ou en créant de nouvelles pièces dont les 

livrets sont profondément ancrés dans l’actualité de nos 

sociétés, transfigurant le genre en manifeste politique, à 

l’instar de Luigi Nono qui relate la maltraitance d’un 
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immigré en quête de liberté dans Intolleranza 1960 ou 

plus récemment Kara Walker qui transpose l’intrigue de 

Norma de la Gaule occupée par les romains à un pays 

africain sous le joug européen à la fin du XIXe siècle. 

Dans cette perspective de briser l’image d’une maison 

élitiste et intouchable, l’ouverture sur le monde est par 

ailleurs incarnée par les initiatives qui gomment les 

frontières de son écrin centenaire pour convier un public 

toujours plus large à performer ou à découvrir l’opéra. 

Parmi ces projets, le film de Clément Cogitore, qui 

adapte une courte partie de l’opéra-ballet Les Indes 

galantes de Jean-Philippe Rameau (qu’il mettra par 

ailleurs en scène à l’Opéra Bastille en septembre 2019) 

avec le concours d’un groupe de danseurs de Krump, 

danse née dans les ghettos de Los Angeles dans les 

années 1990, conclura le parcours dans une énergie 

partagée.  

Conçue par Malgorzata Szczesniak, scénographe 

collaborant depuis trente ans avec le metteur en scène 

Krzysztof Warlikowski, la scénographie de l’exposition 

métamorphosera l’espace de la galerie en un 

cheminement labyrinthique symbolisant les ressorts 

dramaturgiques de la mise en scène d’opéra. Dans les 

coulisses d’un décor fantasmé, les visiteurs prendront la 

mesure de la monumentalité du genre et de ses multiples 

déploiements expressifs. Ils pourront également 

découvrir le travail de la créatrice polonaise dès le forum 
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où sera présenté l’impressionnant King Kong, mesurant 

près de 11 mètres de hauteur, qu’elle avait imaginé pour 

L’Affaire Makropoulos de Leoš Janácek mis en scène par 

Krzysztof Warlikowski en 2007 à l’Opéra Bastille. 

L’exposition tentera ainsi de questionner la capacité 

même d’une exposition, sinon à restituer, du moins à 

évoquer le pouvoir sensoriel de l’opéra et son caractère 

envoûtant. Un important travail de réactivation de 

certaines créations du passé ainsi que certaines 

commandes passées à des artistes contemporains 

permettront de même de montrer la passion que suscite 

encore le genre aujourd’hui, et de plonger le public dans 

la magie singulière du spectacle lyrique.  

Commissaire: Stéphane Ghislain Roussel  

Chargée de recherches et de coordination: Anne Horvath, 

Centre Pompidou-Metz  

L’exposition Opéra Monde est réalisée en résonance avec 

la célébration des 350 ans de l’Opéra national de Paris.  

Tout au long de la saison 2018/2019 et jusqu’au 31 

décembre 2019, l’Opéra national de Paris célébrera son 

350ème anniversaire : c’est en 1669, le 28 juin, que 

Louis XIV a signé la lettre patente autorisant le conseiller 

Pierre Perrin à établir une Académie royale d’opéra, qui 

prendra le nom d’Académie royale de Musique.  
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Cet anniversaire est une occasion unique dans la vie de 

l’Opéra national de Paris de rendre un hommage à son 

histoire. En parallèle de sa programmation conçue autour 

de ces trois siècles et demi d’histoire, l’Opéra national de 

Paris se devait de sortir de ses murs et c’est légitimement 

qu’il s’associe au Musée d’Orsay, au Centre Pompidou 

Paris et Metz, à la Bibliothèque nationale de France pour 

de grandes expositions, mais aussi en répondant à 

l’invitation du Collège de France et de nombreux théâtres 

en région. 

 Ces institutions et l’Opéra ont coordonné leurs projets en 

vue de couvrir la plupart des grandes époques de 

l’histoire de l’Opéra de Paris et de dresser un ample 

panorama historique. Des expositions, conférences, 

master classes et rencontres permettront de croiser 

l’héritage d’une institution avec ses aspirations futures. 

Félix José Hernández. 
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La historia le quita el sueño a David Wojnarowicz en 

el Museo Reina Sofía 

             

Madrid, 27 de mayo de 2019. 

Querida Ofelia: 

La exposición David Wojnarowicz. La historia me quita 

el sueño constituye la primera gran revisión que se 

realiza de la multifacética obra creativa del artista, 

escritor y activista David Wojnarowicz (Nueva Jersey, 

1954-Nueva York, 1992) desde la exposición realizada 

en1999 en el New Museum de Nueva York y de la 

publicación en 2012 de Fire in the Belly: The Life and 
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Times of David Wojnarowicz, la detallada biografía de 

Cynthia Carr.  

En esta gran retrospectiva, organizada por el Whitney 

Museum of American Art de Nueva York en 

colaboración con el Museo Reina Sofía y el Mudam 

Luxembourg-Musée d’Art Moderne Grand-Duc Jean, no 

solo se examinan la pluralidad de estilos y medios que el 

artista desplegó en su práctica, sino que además se 

relaciona su obra con el contexto político, social y 

artístico de la Nueva York de los años ochenta y 

principios de los noventa.  

Aquella era una época marcada por la incertidumbre 

económica y la terrible epidemia del sida pero también 

por la energía creativa y una serie de profundos cambios 

culturales: la intersección de diferentes movimientos –el 

grafiti, la música de la new wave y la no wave, la 

fotografía conceptual, la performance y la pintura neo-

expresionista–convirtió la ciudad estadounidense en un 

laboratorio artístico para la innovación.  

En este escenario y hasta su prematura muerte a causa del 

VIH, David Wojnarowicz, prácticamente autodidacta, 

desarrolló una obra artística que, sin ceñirse a un estilo 

característico, abarca la fotografía, la pintura, la música, 

el cine, la escultura, la literatura y el activismo para 

realizar una lúcida e incisiva crónica del momento que 

vivió.  
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En su trabajo, la figura del marginado es el objeto de 

representación predilecto de Wojnarowicz. Homosexual 

y seropositivo, se convirtió en un ardiente defensor de las 

personas enfermas de sida en una época en que muchos 

amigos y desconocidos morían ante la pasividad del 

gobierno. Por otro lado, la obra de Wojnarowicz se puede 

enmarcar también en esa tradición de artistas 

iconoclastas, desde Walt Whitman a William S. 

Burroughs, que han analizado los mitos norteamericanos, 

sus repercusiones y su agresividad. Al igual que ellos, 

aborda temas intemporales como el sexo, la 

espiritualidad, el amor y la pérdida.  

La muestra reúne aproximadamente 200 obras, 

muchísimas de ellas pertenecientes a colecciones 

privadas y procedentes de Estados Unidos, por lo que es 

una oportunidad única para el público español y europeo 

de ver la retrospectiva más importante tras su muerte.  

Influencias literarias 

Antes que artista visual, Wojnarowicz fue poeta. En los 

años setenta, cuando quería convertirse en escritor, 

profesaba una gran admiración por el iconoclasta poeta 

francés Arthur Rimbaud y, en cierta manera, sus vidas se 

asemejaban. Con el poeta francés como referente, justo 

después de regresar de un viaje a París, un Wojnarowicz 

de veinticuatro años fotografió a tres de sus amigos 

paseándose por las calles de Nueva York con una careta 

de Rimbaud de tamaño natural, cuyo original puede 
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contemplarse al inicio de la exposición. Junto a ella se 

muestran 39 instantáneas de la que hoy se considera una 

obra canónica: la serie Arthur Rimbaud en Nueva York 

(1978-79), que realizó Wojnarowicz en lugares que 

habían sido importantes para él.  

De la estrecha relación que mantuvo con la literatura da 

cuenta también la gran influencia que ejercieron en su 

obra otros escritores como William S. Burroughs o Jean 

Genet. Ambos autores aparecen en dos collages presentes 

en esta sala–Sin título (Genet retratado por Brassaï) 

(1979) y El sueño recurrente de Bill Burroughs (1978). 

La precoz adopción de la serialidad de las fotografías y el 

uso del collage marcan el inicio de la etapa de madurez 

artística de Wojnarowicz.  

Muelle 34: objetos encontrados y estarcidos 

A principios de los años ochenta, Wojnarowicz no tenía 

una fuente de ingresos fija. Por eso reciclaba todo tipo de 

materiales encontrados, como tapaderas de cubos de 

basura o carteles de economatos y tiendas de «todo a un 

dólar» que había en el barrio del Lower East Side. Su 

principal escenario de trabajo eran los edificios 

abandonados de los muelles del río Hudson, sobre todo 

en los del Muelle 34.  

Allí creaba obras de arte como las que pueden verse en la 

siguiente sección de la exposición, que se inicia con 

trabajos donde se muestran sus habituales estarcidos –una 
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casa en llamas, un hombre que cae, un bombardero, etc.–, 

que se convirtieron en elementos distintivos de su 

vocabulario visual. Wojnarowicz empezó a utilizarlos por 

necesidad. Era uno de los miembros del grupo musical no 

wave 3 Teens Kill 4, cuyo álbum No Motive, se puede 

escuchar una pequeña sala adyacente. Diseñó algunos 

carteles para anunciar los conciertos de la banda y, para 

evitar que los arrancaran, empezó a crear plantillas para 

pintar con espray sus dibujos sobre los edificios, las 

paredes y las aceras. 

 Los anuncios serigrafiados de “ofertas de la semana” que 

se pegaban con cinta adhesiva en los escaparates de las 

tiendas y se renovaban periódicamente, también eran 

usados por el artista. Una vez estarcidos, pintados y/o 

transformados en collages, estos carteles se convirtieron 

en inconfundibles obras de Wojnarowicz. Ejemplo de 

ello son Jean Genet masturbándose en la prisión de 

Metteray (Asado London Broil) (1983) o Café Martinson 

(1983) 

Metamorfosis  

Wojnarowicz introdujo una nueva dimensión en su obra 

con la pieza más importante que presentó en una 

exposición que tuvo lugar en 1984: una serie de repisas 

con veintitrés cabezas (en referencia al número de pares 

de cromosomas del ADN humano) de escayola con 

pintura y collage que llevaban el título colectivo de 

Metamorfosis y que se muestra a continuación. Estas 



Desde las orillas del Sena 

 354 

cabezas de monstruo/alienígena/mutante ya habían 

aparecido en algunos estarcidos y collages, pero era la 

primera vez que adoptaba una forma tridimensional. La 

instalación, que recordaba a un paredón de fusilamiento, 

hacía referencia a los conflictos que por aquel entonces 

asolaban América Central y Sudamérica: la Contra 

nicaragüense, la guerra civil de El Salvador o la guerra 

sucia de Argentina. El espectro de la tortura, de los 

desaparecidos y de la violación de los derechos humanos 

era una sombra que se cernía sobre la totalidad del 

continente americano. 

 

Wojnarowicz y Hujar 

 

Wojnarowicz conoció a Peter Hujar en 1980. Fueron 

amantes durante una breve temporada, pero su relación se 

intensificó y evolucionó hasta convertirse en una amistad 

imposible de categorizar. Como se puede observar en la 

siguiente zona de la exposición, los dos amigos se 

retrataron mutuamente en varias ocasiones.  

 

Veinte años mayor que Wojnarowicz, Hujar era un 

fotógrafo y un personaje muy conocido en los círculos 

artísticos de Nueva York, y sus retratos eran muy 

apreciados. En la época en que se conocieron, 

Wojnarowicz aún no había encontrado su verdadera 

vocación. Fue Hujar quien le convenció de que era un 

artista y quien le animó a pintar, algo que Wojnarowicz 
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no había hecho jamás. En 1987, cuando Hujar murió a 

causa del sida, Wojnarowicz declararía que había sido 

“mi hermano, mi padre, mi vínculo emocional con el 

mundo”.  

 

Películas del artista  

 

A continuación, los vídeos mostrados en esta sala y en la 

contigua muestran una selección de fragmentos de 

películas rodadas a finales de los años ochenta. A finales 

de octubre de 1986 viajó a México, donde filmó las 

fiestas del Día de los Muertos y otras escenas en 

Teotihuacán. En estas imágenes podemos ver cómo las 

hormigas rojas se pasean por un reloj, por unos billetes y 

por un crucifijo que Wojnarowicz se llevó consigo a su 

regreso.  

 

El artista, que se había educado en el catolicismo, 

afirmaría años después que Jesucristo “había querido 

cargar con el sufrimiento de toda la humanidad”. Cuando 

la crisis del sida se recrudeció, se esforzó por encontrar 

un lenguaje simbólico que le permitiera sintetizar las 

nociones de espiritualidad, mortalidad, vulnerabilidad y 

violencia. Empezó a montar las imágenes que había 

rodado en México para crear una película titulada A Fire 

in My Belly (Un fuego en mis entrañas), que nunca llegó 

a terminar. 
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El mundo preinventado 

 

A mediados de los años ochenta, las pinturas de 

Wojnarowicz tomaron una nueva dirección, y las 

composiciones y los temas se volvieron más atrevidos y 

complejos. Los títulos de estas pinturas y de los collages 

fotográficos posteriores dan pistas sobre su interpretación 

de los aspectos sociales, económicos y culturales de la 

Norteamérica contemporánea y su relación con la 

civilización occidental.  

 

Wojnarowicz utilizaba el término “preinventado” para 

designar al orden prescrito. A su modo de ver, solo 

podemos conocer el mundo anterior a la aparición del 

hombre —el mundo anterior a la invención de las vías de 

tren y de las autopistas, de las ciudades en expansión y de 

los complejos industriales, de los mapas y de la 

moneda—por oposición, una definición antitética del 

mundo contemporáneo. El presente, por tanto, es el 

mundo prefabricado, “preinventado”. Crítico despiadado 

de una sociedad que a su modo de ver degradaba el 

medio ambiente y excluía a las personas que vivían en 

los márgenes, Wojnarowicz creaba composiciones 

atestadas de símbolos de la industrialización y de la 

colonización. 

 

Después de este área, se muestran diversas pinturas de la 

exposición de Wojnarowicz The Four Elements (Los 
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cuatro elementos). Estas pinturas cargadas de símbolos, 

de una enorme complejidad técnica, son representaciones 

alegóricas de la tierra, el agua, el fuego y el aire. En este 

caso, el artista ofrece una interpretación personal de un 

tema con una larga tradición en el arte europeo. Al 

relacionar su propia época con un tema histórico, 

reivindica el linaje de su obra, a la vez que afirma la 

singularidad y la violencia específica del presente.  

 

Tras la muerte de Peter Hujar  

 

Wojnarowicz se encontraba en la habitación del hospital 

de Peter Hujar cuando su amigo falleció debido a 

complicaciones relacionadas con el sida. Nada más morir 

Hujar, filmó y fotografió a su amigo por última vez. Las 

tres delicadas imágenes de Hujar que podemos 

contemplar en esta sala se recogieron durante este último 

encuentro. Aunque Wojnarowicz siguió dibujando y 

pintando después de la muerte de Hujar, la fotografía y la 

escritura adquirirían un protagonismo especial hasta el 

final de su vida.  

 

En el periodo que se abarca en esta sala, Wojnarowicz 

ocupó una posición central en una serie de controversias 

políticas relacionadas con el National Endowment for the 

Arts (Fondo Nacional para las Artes). En una carta que la 

American Family Association (Asociación de la Familia 

Americana) puso en circulación para criticar las 
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subvenciones que el NEA había concedido a 

exposiciones con contenido homosexual, este grupo de 

presión religioso sacó de contexto algunas obras de 

Wojnarowicz. El artista les demandó por vulnerar la 

legislación de derechos de autor y ganó el juicio. En esta 

sala se muestra la declaración jurada de Wojnarowicz y 

otros documentos relacionados con este juicio.  

 

Antes de pasar a la última sección, otras a la recoge 

algunas obras dela única retrospectiva que Wojnarowicz 

inauguró en vida, David Wojnarowicz: Tongues of Flame 

(David Wojnarowicz: Lenguas de fuego), que se celebró 

en la Illinois State University de Normal, en 1990. En el 

periodo previo a esta muestra, el artista empezó a trabajar 

en cuatro enormes pinturas de flores exóticas como un 

símbolo que hace referencia a la crisis del sida y a su 

propia enfermedad.  

 

En esta misma zona también están presentes otras obras 

que, como ocurre con otras piezas anteriores de la 

exposición, reflejan que los mapas del mundo eran otro 

material fundamental para Wojnarowicz, quien los 

utilizaba para crear collages pictóricos como Sin título 

(Peter Hujar soñando) (1982). Los mapas desempeñan 

numerosas funciones en la obra de Wojnarowicz, y de la 

misma manera que ponen de relieve la naturaleza 

arbitraria de las fronteras y de otras divisiones humanas, 

pueden interpretarse como un símbolo del divorcio entre 
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la naturaleza y las civilizaciones urbanas, o como un 

llamamiento a huir de las ciudades donde había 

empezado a arraigar el sida.  

 

Las maquinaciones del poder  

 

La obra de Wojnarowicz se ocupa de los mecanismos, las 

políticas y las maquinaciones que utiliza el poder para 

conferir visibilidad a unas vidas y negársela a otras.  

 

La voluntad de conceder presencia a los cuerpos –la 

obsesión por crear un espacio abierto donde poder 

reproducir, a través del lenguaje y de las imágenes, 

representaciones homosexuales que no se ven casi 

nunca–es una inquietud que recorre toda su obra y que se 

exacerbó con la crisis del sida para dar lugar a la pieza 

que podemos ver al final de la exposición: Sin título (Un 

día, este niño...) (1990-1991)es quizá la obra más 

conocida de Wojnarowicz. La silueta de un niño es el 

propio Wojnarowicz. En el texto que le rodea, se describe 

el futuro de este niño, un futuro marcado por las 

agresiones y la homofobia. Esta pieza, como tantas otras 

suyas, se ha convertido en un símbolo del espíritu de 

protesta, de lucha y de resistencia.  

 

Catálogo 
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Con motivo de la exposición David Wojnarowicz. La 

historia me quita el sueño, el Museo Reina Sofía publica 

un catálogo que, además de incluir imágenes de las obras 

expuestas, contiene un prólogo de Adam D. Weinberg así 

como textos de los comisarios David Breslin y David 

Kiehl, y de la autora Julie Aulty una cronología 

biográfica del artista realizada por Cynthia Carr. 

 

Actividades relacionadas 

-Encuentro y proyección sobre David Wojnarowicz 

29 mayo, 2019 -19:00 h / Edificio Sabatini, Auditorio. 

Entrada gratuita hasta completar   

 Wojnarowicz (1954-1992) representa de manera 

excepcional la lucha desde el arte contra la 

estigmatización del sida y de la comunidad homosexual 

en la década de 1980 en Nueva York. Su trabajo como 

artista visual y performer es equiparable a su 

pensamiento y escritura. Este encuentro estrena en 

España la película Autorretrato en 23 etapas: un capítulo 

en la vida de David Wojnarowicz, 1989-1991 (2018), 

realizada por Marion Scemama, con introducción y 

coloquio de la autora junto a David Kiehly David 

Breslin, comisarios de la exposición. 

-Ciclo de cine Amor de muerte. Filmando en el East 

Village (1980-1989)  
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Jueves 4 y domingo 7 de julio, 2019 –19:00 h. Entrada 

gratuita hasta completar aforo  

Programa único en sesión doble que recoge las 

experiencias post-punk y trash que supusieron las 

colaboraciones fílmicas del artista David Wojnarowicz 

(1954-1992) con la comunidad artística del East Village 

neoyorkino durante la década de 1980. El programa 

muestra trabajos de Richard Kern, Tommy Turner, 

Kirsten Bates, Allen Bateso Sonic Youthen los que la 

vida al límite era una forma de expresar una profundidad 

disconformidad y violencia contra el moralismo sexual y 

la complacencia en Estados Unidos durante esta década. 

FECHAS: 28 de mayo de 2019-30 de septiembre de 

2019. 

LUGAR: Edificio Sabatini. Primera planta. 

ORGANIZACIÓN: Whitney Museum of American Art, 

Nueva York, en colaboración con el Museo Nacional 

Centro de Arte Reina Sofía, Madrid, y el Mudam 

Luxembourg -Musée d’Art Moderne Grand-Duc Jean, 

Luxemburgo. 

COMISARIADO: David Breslin y David Kiehl. 

COORDINACIÓN: Rafael García. 

ITINERANCIA: Whitney Museum of American Art, 

Nueva York: 13 julio –30 septiembre, 2018; Museo 

Reina Sofía, Madrid: 29 mayo –30 septiembre, 2019; 
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Mudam Luxembourg -Musée d’Art Moderne Grand-Duc 

Jean, Luxemburgo: 26 octubre, 2019 –2 febrero 2020. 

Un gran abrazo desde nuestra querida y culta Madrid, 

Félix José Hernández. 
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         Les arts lointains de Félix Fénéon, 1861 - 1944 

 

Paris le 27 mai 2019. 

Critique d’art, éditeur, directeur de galerie, collectionneur 

de peintures et d’arts « lointains », Félix Fénéon – figure 

centrale du monde intellectuel et artistique au tournant du 

20e siècle – défend une vision décloisonnée de la 

création. Le musée du quai Branly – Jacques Chirac, les 

musées d’Orsay et de l’Orangerie, The Museum of 

Modern Art, New York rendent pour la première fois 

hommage à sa personnalité hors du commun avec une 

exposition conçue tel un portrait en deux chapitres. 

Le premier chapitre, exposé au musée du quai Branly – 

Jacques Chirac, revient sur les choix de Félix Fénéon en 

tant que collectionneur et sur la constitution de sa 

collection remarquable, comptant un nombre 
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considérable de peintures et l’un des plus importants 

ensembles d’arts extra-européens de son époque. Le 

second chapitre présenté au musée de l’Orangerie, à 

l’automne prochain, évoque les convictions anarchistes 

de Félix Fénéon et son action en faveur des artistes à 

travers ses critiques, expositions et acquisitions. 

Promoteur du Néo-impressionnisme, Fénéon a défendu 

avec passion un art nouveau à travers les oeuvres de ses 

amis pointillistes, Seurat et Signac en particulier. Il fut 

également un membre actif du cercle de La Revue 

blanche avant de s’engager, en 1906, aux côtés des 

Fauves et des Futuristes à l’époque où il était directeur 

artistique de la galerie Bernheim-Jeune. 

De la révélation des arts non-européens à la publication 

des Illuminations de Rimbaud en passant par la défense 

des symbolistes et l’émergence d’un nouvel ordre 

esthétique, cette exposition en deux temps célèbre la 

sensibilité moderne de Félix Fénéon, à la fois passeur et 

découvreur. En 2020, The Museum of Modern Art, New 

York présentera une synthèse de ces deux expositions. 

Au musée du quai Branly – Jacques Chirac, les œuvres 

africaines et océaniennes montrées en regard de toiles 

contemporaines de certains artistes qu’il a défendus 

retracent l’histoire de sa collection et son rôle décisif 

dans l’évolution du regard porté sur les arts extra-

européens. Auteur d’une enquête sur les « arts lointains 

», publiée en 1920 dans le Bulletin de la Vie Artistique, 
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Félix Fénéon œuvre pour la reconnaissance des arts non-

occidentaux en questionnant le statut de ces sculptures et 

objets. « Seront-ils admis au Louvre ? » s’interroge-t-il 

alors dans un article perçu aujourd’hui comme l’un des 

textes fondateurs du musée du quai Branly – Jacques 

Chirac, près d’un siècle avant le manifeste de Jacques 

Kerchache (les chefs-d’œuvre du monde entier naissent 

libres et égaux, Jacques Kerchache, 1990). 

Au travers d’une sélection d’œuvres majeures qu’il a 

aimées, défendues et collectionnées tout au long de sa 

vie, l’exposition révèle l’importance de la collection de 

Fénéon.  

Le parcours qui s’ouvre sur un portrait par Maximilien 

Luce, présente les multiples facettes de l’homme, à la 

fois critique, directeur de La Revue Blanche, éditeur. La 

première section, « L’Afrique noire et ses amateurs », 

permet au visiteur de comprendre dans quel contexte 

historique et culturel Félix Fénéon a constitué sa 

collection. Le visiteur découvre autour de figures 

artistiques et littéraires de l’époque comme le marchand 

d’art Paul Guillaume, l’artiste Lucie Cousturier ou 

d’autres amis de Félix Fénéon, la passion croissante pour 

« l’Art Nègre » dans les années 1920. La seconde section 

évoque plus précisément l’engagement de Félix Fénéon 

pour les arts extra-européens au travers de l’enquête 

publiée dans le Bulletin de la Vie Artistique et de sa 
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participation, par des prêts généreux, aux grandes 

expositions d’art primitif dans l’entre-deux guerre. 

Enfin, la troisième séquence de l’exposition offre un 

panorama de la collection de Fénéon, qui en son temps 

apparu rapidement comme incontournable. 

Des statues africaines anthropomorphes et féminines au 

Poseuses de Seurat, la proximité des œuvres permet un 

dialogue entre des techniques, époques et origines 

différentes. L’exposition rend compte du regard 

visionnaire de Félix Fénéon – dépourvu de frontières. 

Fidèle à ce regard près d’un siècle plus tard, le musée du 

quai Branly – Jacques Chirac lui rend hommage. 

Exposition Mezzanine Est du 28 mai au 29 septembre 

2019. 

Exposition organisée par le musée du quai Branly - 

Jacques Chirac, Paris, les musées d’Orsay et de 

l’Orangerie, Paris et The Museum of Modern Art, New 

York. 

Commissaires de l’exposition  

Isabelle Cahn, conservateur général des peintures, musée 

d’Orsay ; Philippe Peltier, ancien responsable de l’Unité 

patrimoniale Océanie – Insulinde au musée du quai 

Branly – Jacques Chirac. 

Au Museum of Modern Art, New York, le commissariat 

est assuré par Starr Figura, conservatrice, et Anna Blaha, 
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assistante curatoriale du département des dessins et 

estampes du Museum of Modern Art, New York. 

Félix José Hernández. 
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                  Carta abierta a Doña Felicidad 

 

París, 31 de mayo de 2019. 

Estimada Doña Felicidad: 

Le ruego que me permita llamarle así, pues es tanta la 

Felicidad que Vd. me envía cada día, que se ha 

convertido no en una llovizna o lluvia, sino en un 

temporal avasallador. 
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En mi página tengo 4999 amigos virtuales y 3881 entre 

los dos grupos que administro, sin contar la página y mi 

sitio web www.cartasaofelia.com Si todos me fueran a 

felicitar diariamente como lo hace Vd. me vería inundado 

por un ras de mar festivo. 

Con toda la buena fe del mundo y simpatía (de ello estoy 

seguro), Vd. me envía una felicitación: por cada día de la 

semana, por cada mañana, tarde y noche, por cada fin de 

semana, cada inicio de mes, cada cambio de estación, 

Pascua de Resurrección, Navidades, Año Nuevo, mi 

santo ( hay 11 San Félix en el almanaque), mi 

cumpleaños, mi aniversario de bodas, el Día de Acción 

de Gracias, el 4 y el 14 de julio, todas las fechas 

patrióticas de los EE.UU., Cuba y Francia 

fundamentalmente. 

Son cientos de felicitaciones llenas de corazones, flores, 

animalitos, deliciosamente kitsch. Se lo agradezco, pero 

espero que no se vaya a enfadar, le voy a proponer que 

me envíe solo felicitaciones por ejemplo por: Pascua de 

Resurrección, Navidad, Año Nuevo y mi cumpleaños, 

creo que sería suficiente. 

Además Vd. me inunda con amenes y bendiciones, pero 

no es la única. 

Amén,  es un nombre masculino, expresión desiderativa 

que se pronuncia al finalizar las oraciones cristianas y 

que significa ‘así sea’. Sin embargo se usa y abusa de él.  

http://www.cartasaofelia.com/


Desde las orillas del Sena 

 370 

Por ejemplo, si escribo que esta noche voy a cenar 

tostones, yuca con mojo y frijoles negros, estoy seguro de 

que alguien me escribirá … Amén. 

Cundo era niño, mi abuela me despedía siempre con un 

beso y la frase: “¡Qué Dios te bendiga!” Cada domingo, 

al finalizar la Santa Misa el sacerdote nos bendice. Tengo 

la impresión de que hogaño muchas personas se toman 

sin percatarse de ello, por sacerdotes o por Dios, pues 

reparten bendiciones a trote y moche.  

Distinguida Doña Felicidad, la felicito por tener un 

espíritu tan dispuesto a felicitar, bendecir y repartir 

amenes; pero le ruego que con toda su buena fe, limite el 

acoso. 

Reciba mis más cordiales saludos desde La Ciudad Luz, 

que sea muy feliz y…¡Qué Dios la bendiga! 

Félix José Hernández 
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Océanie au musée du quai Branly - Jacques Chirac 
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Paris le 11 mars 2019. 

Voyage à travers le Pacifique, à la rencontre des cultures 

et peuples insulaires d’Océanie. De la Nouvelle-Guinée à 

l’Île de Pâques, d’Hawaii à la Nouvelle-Zélande, près de 

200 oeuvres dressent le panorama de l’art d’un continent, 

passeur de traditions et des défis du présent. 

Voici trente-cinq ans qu’aucune exposition à travers le 

monde n’avait abordé les cultures océaniennes dans leur 

ensemble. Océanie rend hommage, deux cent cinquante 

ans après le premier voyage de James Cook dans le 

Pacifique, aux créations artistiques du continent aux 25 

000 îles. Rassemblant 170 pièces provenant de 

collections publiques et privées, parmi lesquelles 

plusieurs chefs-d’œuvre inconnus du grand public, 

l’exposition brosse, de l’Antiquité à la période 

contemporaine, l’histoire d’un art gardien de traditions et 

d’identités bousculées à maintes reprises par le 

commerce, la colonisation ou l’évangélisation forcée.  

Sur ce vaste territoire éclaté où chaque archipel, îlot, terre 

a su conserver ses particularités, les artistes partagent 

néanmoins des questionnements, des problématiques, des 

réflexions universelles.  

Des pirogues soigneusement sculptées aux ornements en 

jade, des figures rituelles aux vidéos et installations 

contemporaines, Océanie raconte comment tradition et 
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mémoire ancestrale coexistent avec le regard visionnaire, 

parfois critique, que portent les artistes sur leur société et 

le reste du monde.  

La recherche préparatoire en vue de cette exposition a été 

subventionnée par le Conseil européen de la recherche 

(European Research Council, ERC).  

Exposition organisée par la Royal Academy of Arts, 

Londres, en collaboration avec le musée du quai Branly - 

Jacques Chirac, Paris, et avec la participation du musée 

d'Archéologie et d'Anthropologie de Cambridge.   

Stéphanie Leclerc-Caffarel, responsable des 

collections Océanie au musée, vous présente 

l'exposition "Océanie" du mardi 12 mars au 

dimanche 7 juillet 2019 : 

https://www.youtube.com/watch?time_continue=3&v=T6

kD3PSVQNA 

[Visite privée] Exposition "Océanie" au Quai Branly 

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

 

Commissaires : 

https://erc.europa.eu/
https://www.youtube.com/watch?time_continue=3&v=T6kD3PSVQNA
https://www.youtube.com/watch?time_continue=3&v=T6kD3PSVQNA
https://www.youtube.com/watch?v=zoOnKsmLHEE
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Pr. Nicholas Thomas, Musée d'Archéologie et 

d'Anthropologie de l'Université de Cambridge, Royaume-

Uni ; Dr. Peter Brunt, Université Victoria à Wellington, 

Nouvelle-Zélande. 

Commissaires associés : 

Dr. Adrian Locke, Conservateur responsable des 

expositions à la Royal Academy of Arts de Londres ; 

Stéphanie Leclerc Caffarel, Responsable de collections 

Océanie au musée du quai Branly - Jacques Chirac. 

Félix José Hernández. 
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Gli Uffizi, 14 nuove sale per la pittura del ‘500 

 

                       
 

Firenze, 29 maggio 2019. 

 

14 nuove sale per i maestri veneti e fiorentini, 105 dipinti 

per oltre 1100 metri quadrati di arte 

Direttore Schmidt: operazione gigantesca, è come un 

museo dentro il museo. 

 

La ‘Venere di Urbino’ di Tiziano in una stanza 

appositamente dedicata. Il ritorno in Galleria, dopo quasi 

dieci anni di lontananza dagli occhi del pubblico, della 

monumentale ‘Madonna del Popolo’ di Federico Barocci; 

una nuova sala interamente dedicata ai capolavori del 

naturalismo veneziano, altre per quelli del Tintoretto e 

del Veronese, oltre 30 dipinti che tornano visibili dopo 

molto tempo.  Sono solo alcuni dei tesori della grande 

pittura veneta e fiorentina del '500 e del primo '600, 

accolti al primo piano degli Uffizi in 14 sale 

completamente riallestite. Vi sono esposte 105 opere, un 

terzo delle quali da tempo in deposito: i lavori, che hanno 
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riguardato un’area del museo di oltre 1100 metri 

quadrati, sono andati avanti per circa un anno.  

 

I colori delle pareti sono naturali e stesi secondo gli 

antichi metodi, che li rendono vibranti e vivi: verde per la 

pittura veneta – un verde ripreso dai tendaggi e dai 

rivestimenti dei muri che si notano in tanti dipinti del 

Rinascimento veneziano – mentre per gli spazi destinati 

alla scuola toscana è stato scelto un grigio scuro, che 

richiama la pietra serena dell’architettura degli Uffizi, ma 

con un timbro più caldo e vellutato.   

 

La ‘Venere di Urbino’ di Tiziano è affiancata a destra 

dalla ‘Flora’, sempre di Tiziano, e dalla ‘Fornarina’ di 

Sebastiano del Piombo. Protette da vetri antisfondamento 

che ne garantiscono anche la stabilità climatica, le tre 

celeberrime dame potranno ora essere ammirate in totale 

calma e concentrazione. Nelle sale vicine tornano 

finalmente visibili le opere di Lorenzo Lotto, Tintoretto, 

Veronese, molte delle quali da tempo non più visibili, che 

completano la collezione di pittura veneta degli Uffizi. 

Su questo lato è stata aperta anche una finestra sull’Arno, 

con una vista mozzafiato sul fiume e sulle colline a sud 

della città, a ristabilire il contatto della Galleria con il suo 

contesto urbano. 

 

Le pareti della monumentale sala del Pilastro sono state 

lasciate chiare, così che l’ambiente richiami una chiesa a 
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pianta centrale: qui sono infatti esposte le grandi pale 

d’altare del periodo della Controriforma. I visitatori vi 

possono finalmente ammirare di nuovo, dopo dieci anni 

di permanenza in deposito, la ‘Madonna del Popolo’ di 

Federico Barocci, capolavoro di grandi dimensioni del 

maestro urbinate, che il granduca Pietro Leopoldo 

comprò a caro prezzo per le collezioni fiorentine.  

Accanto, sempre del Barocci, lo splendido e atmosferico 

‘Noli me tangere’ e appeso nella parete vicina quello 

dipinto da Lavinia Fontana, grande pittrice bolognese: 

due versioni dello stesso soggetto, due culture diverse a 

raffronto. Le stanze accanto alla sala del Pilastro sono 

state allestite come “studioli”, prevalentemente con opere 

di piccole dimensioni: una con dipinti sacri, l’altra con 

soggetti profani (prevalentemente mitologici e allegorici), 

tutti visibili nel dettaglio grazie alla protezione con vetri 

speciali, che permettono di avvicinarsi e di apprezzare 

ogni pennellata. Torna visibile anche la portentosa 

‘Caduta degli Angeli ribelli’ di Andrea Commodi: nel 

grande bozzetto, un drammatico groviglio di anatomie 

umane con il quale il pittore fiorentino voleva 

confrontarsi direttamente con il Michelangelo della 

Cappella Sistina.  

 

Vi è infine la zona dedicata alle Dinastie, dove i ritratti 

dei Medici di Bronzino (tra i quali anche la famosa 

‘Eleonora da Toledo con il figlio Giovanni’) spiccano 

come gioielli sul fondo grigio scuro. La nuova 
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sistemazione delle sale è stata concepita per migliorare la 

visione e la comprensione delle opere da parte del 

pubblico. Ciò è reso possibile anche grazie alle panchine 

disseminate lungo il percorso per consentire la sosta e il 

raccoglimento davanti ai dipinti. Un supporto alla 

realizzazione di questo straordinario, estesissimo 

intervento di allestimento è arrivato dai Friends of the 

Uffizi Galleries, che hanno donato 100mila dollari per la 

nuova Sala della Venere di Urbino, e altri 15mila dollari 

– generosamente offerti da uno dei membri 

dell’associazione, Trish Savides – per il restauro della 

‘Sacra Famiglia’ di Lorenzo Lotto.  

 

Il direttore delle Gallerie degli Uffizi, Eike Schmidt, 

commenta: "È come se si fosse aperto un secondo, nuovo 

museo dentro la Galleria. L’operazione è di portata 

gigantesca, ed è stata resa possibile anche grazie a una 

generosa donazione dei Friends of the Uffizi Galleries, 

presieduti da Maria Vittoria Rimbotti Colonna. Questa 

formidabile impresa è stata portata a compimento 

dall’eccezionale squadra delle Gallerie degli Uffizi, che 

ha lavorato con passione e grande competenza. 

Finalmente possiamo mostrare nel modo migliore due 

settori delle nostre collezioni, quello della pittura della 

Controriforma e quella della pittura veneta, che sono 

anche tra i più importanti al mondo. Ma non è finita qui: 

nel giro di pochi mesi tutta l’ala del Cinquecento sarà 

riallestita". 
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E il curatore del patrimonio architettonico delle Gallerie degli 

Uffizi, Antonio Godoli, aggiunge: "Due sono i temi 

fondamentali che hanno guidato il nuovo allestimento: la 

ricerca di continuità nello stile delle sale vasariane, mediante lo 

studio di traguardi e anche di punti focali e prospettici nel 

posizionamento dei quadri; e la costruzione di superfici 

espositive a supporto delle opere, superfici che hanno la 

funzione di definire il nuovo spazio museale separandolo dallo 

spazio architettonico". 

 

 

UFFICIO STAMPA- OPERA LABORATORI FIORENTINI 

Andrea Acampa & Tommaso Galligani. 

 

Félix José Hernández. 
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   Adiós a Magucha, mi querida Amiga del Alma 

         

Magucha sopla sus 15 velitas (1). Playa Baracoa, La Habana, abril 

de 1965. 

París, 2 de junio de 2019. 
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Mi querida Magucha: 

El 26 de mayo fuiste llamada a la Casa del Señor, 

después de un combate demasiado largo contra la terrible 

enfermedad que te hizo sufrir tanto. Tuviste la suerte de 

que a tu lado siempre estuvieron Adriano, el hombre tu 

vida que tanto te amó, tus tres hijos y cuatro nietos. 

Sabía de la evolución de tu enfermedad gracias a Gelsys 

y Mayra, nuestras viejas amigas de más de medio siglo, 

las que te fueron fieles hasta el último instante de tu vida. 

Cuando te llamaba por teléfono, me decías: “me pongo 

en posición de Félix José” y te acomodabas en tu 

butacón con una almohada, de forma de poder hablar más 

de una hora, como solía ocurrir, sin tener que sostener 

con la mano el teléfono. Me asombraba tu capacidad para 

hacer chistes, reír, hacer planes para el futuro, como si la 

enfermedad no existiera. No perdiste tu alegría de vivir ni 

tu carácter afable. La enfermedad fue ganando terreno en 

tu cuerpo, pero no en tu Alma. Recordábamos numerosas 

anécdotas de nuestras adolescencia y juventud, de tantos 

amigos y amigas, con los cuales compartimos:  fiestas, 

días de playa, excursiones, etc. Comentábamos sobre 

como habíamos perdido de vista a algunos, mientras que 

con otros seguíamos en contacto personalmente o por 

medio de las redes sociales y de tantos… solo tres nos 

decepcionaron.   
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Este fue el prólogo que tú tan amablemente escribiste 

para mi libro “Desde las orillas del Sena. Tomo XVI.” 

Serie Cartas a Ofelia: 

“Miami, 18 de septiembre de 2017. 

Nunca estuve muy interesada en viajar, pero sí en 

conocer, así que tus libros son perfectos para mí. Es 

como si desde mi cómodo sillón, pudiera ir de tu mano a 

todos esos maravillosos lugares. 

Nuestra relación personal fue en la época dorada de la 

adolescencia donde teníamos una "fiesta de 15" casi 

todos los sábados y un "pica cake" casi todos los 

domingos. Era increíble, ensayábamos por las noches 

entre semana, solo un rato el ensayo, y el resto de la 

noche bailábamos "ruedas de casino". 

¡Qué maravilla! 

Tú eras un muchacho alto, esbelto y que bailabas muy 

bien. Y lo más raro de todo, contabas con el "visto 

bueno" de mis padres que al hablar de ti decían: es uno 

de los pocos muchachos decentes. Y no es que los otros 

no lo fueran, pero ellos eran muy exigentes y casi nadie 

cumplía los parámetros. 

Por eso fue mi asombro cuando con motivo de "mis 15" 

(ver foto) mis padres decidieron dar una fiesta en nuestra 

casa de la playa. Yo no estaba muy contenta porque me 

hubiera gustado una en salón con 14 parejas, pero ellos 
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decidieron lo que yo llamé una "fiesta guajira" con carne 

de puerco, congrí y mucha comida. Y como el transporte 

en aquella época (y hoy en día) en Cuba era tan malo, 

alquilaron una guagua para que fueran todos los amigos. 

Los responsables de la guagua eran los padres de 

Mayra. De su casa saldría la guagua y cuando Chiqui 

(mujer maravillosa, mamá de Mayra) empezó a hacer la 

lista de los que irían, habló con tu mama "la gorda" 

como cariñosamente la llamábamos, y ella le dijo que tú 

no ibas a la fiesta porque estabas castigado (2) (no sé 

qué travesura de adolescencia habrías hecho). Para mi 

gran asombro mis rígidos padres decidieron ir a pedir 

que te perdonaran, y oí decir a mi madre: Pastor, es que 

él es el alma de la fiesta, sin él no habrá fiesta. Y para 

allá fueron un 24 de abril de 1965 a pedir tu indulto. 

Íbamos en el, para aquel entonces muy viejo, Chrysler de 

1954, cuando comenzó un fuerte aguacero con la mayor 

granizada (cosa poco frecuente en Cuba) que haya visto 

en mi vida. Mi madre, señora de medias finas, altos 

tacones y pelo siempre recogido en un elegante "moño 

francés", se bajó, bajo el aguacero y los granizos para 

conversar con los tuyos. Mientras mi papá (hombre muy 

serio, de carácter muy fuerte), Rosa (la señora que se 

ocupaba de mí y de hacer las cosas de la casa), y yo, 

esperábamos en el carro. Pienso que a tus padres les dio 

lástima la señora toda mojada en el aguacero, y cuando 

ella regresó al carro dijo: pensé que no lo iban a dejar, 
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pero Ofelia miró a su esposo y él dijo: Bueno, está bien, 

que vaya. 

Así que de vuelta al "cacharrón" como le decíamos al 

carro, mi padre trató de ponerlo en marcha y no 

arrancó. La inundación por el aguacero era tanta que el 

agua estaba dentro del carro, y este, según mi papá, 

estaba "ahogado". Allí tuvimos que esperar largo tiempo 

a que el agua bajara, viniera alguien y dar un "cablazo" 

para que la batería arrancara y llegar a la casa de la 

playa a poner los pastelitos en el horno porque se habían 

mojado con muchas otras cosas que iban en el maletero 

del carro pero no fue en vano porque ¡Félix José vendría 

a la fiesta! 

Agradezco a Dios porque en aquellos duros años en que 

Cuba se empezaba a caer a pedazos y que la música de 

"Los Beatles" era prohibida, nuestros padres pusieron 

una campana de cristal sobre nosotros para que no nos 

afectara lo que pasaba y convirtieron nuestra 

adolescencia en algo muy hermoso. 

Con los años la campana de cristal se evaporó y todos 

pasamos nuestras duras épocas hasta que pudimos 

emigrar a tierras de libertad. Hoy casi todo el grupo 

rehízo su vida fuera de Cuba y gracias al amor y la 

paciencia de Mayra, muchos de nosotros seguimos 

siendo amigos. 
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Agradezco a Adriano (mi esposo) por su amor y su 

paciencia en los casi 50 años que llevamos juntos. 

Nola Aguilar (Magucha): Arquitecto graduada de la 

CUJAE en 1978, Diseñadora Industrial graduada en el 

ISDI en 1984. Casada con Adriano Denis desde 1971 

(uno de los mejores hombres de este mundo), con tres 

hijos y cuatro nietos, que son su mayor tesoro y alegría. 

Actualmente vive en Miami.” 

Mi querida Amiga del Alma: ¡Contigo se van tantos 

bellos recuerdos de un tiempo feliz! Rezo para que 

descanses en paz eternamente muy cerca de Dios, aunque 

sé que, después de tantos sufrimientos físicos, ya estarás 

en paz junto a tus queridos e inolvidables padres. Tanto 

ellos como tú tuvieron esa rara cualidad de dejar una 

excelente imagen en todos aquellos que tuvimos la suerte 

de conocerles. 

Mi esposa Marta se une a mí para enviar nuestras más 

sinceras condolencias a Adriano, a tus hijos y nietos. Que 

Dios les dé la serenidad y la paz necesaria para soportar 

tu ausencia. 

Un gran abrazo de tu eterno amigo, 

Félix José Hernández. 

 

(1) En la foto, detrás de ella aparezco yo. 
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(2) Mis padres me habían castigado pues había 

suspendido la Física y la Química en décimo 

grado. Hasta que no sacara buenas notas en esas 

dos asignaturas – que detestaba - no habría más 

Fiestas de Quince. 
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  Bernie Krause et Le Grand Orchestre des Animaux 

 

Vue de l’exposition Le Grand Orchestre des Animaux, Fondation 

Cartier pour l’art contemporain, Paris, 2016. © Bernie Krause / © 

UVA. Photo © Luc Boegly 

Paris le 4 juin 2019 

Du 1er mars au 1er septembre, la Fondation Cartier 

présente à la XXII Triennale di Milano Le Grand 

Orchestre des Animaux, installation créée par le musicien 

et bioacousticien américain Bernie Krause et le studio 

anglais United Visual Artists (UVA). Spécialement 

réalisée à l’initiative de la Fondation Cartier pour 

l’exposition éponyme présentée à Paris en 2016, et ayant 

depuis intégré sa collection, Le Grand Orchestre des 

Animaux invite le public à s’immerger dans une 
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méditation esthétique, à la fois sonore et visuelle, autour 

d’un monde animal aujourd’hui de plus en plus menacé. 

La XXII Triennale di Milano Intitulée Broken Nature: 

Design Takes on Human Survival, cette édition curatée 

par Paola Antonelli (Senior Curator of Architecture & 

Design and Director of Research & Development au 

Museum of Modern Art de New York) met en lumière le 

concept de restorative design et étudie l’état  

 des liens unissant les humains à leur environnement 

naturel. En explorant objets et concepts d’architecture et 

de design, au sein d’échelles et de matériaux d’une 

grande variété, Broken Nature célèbre la faculté du 

design à offrir une vision pertinente sur les questions 

majeures de notre temps. 

Le Grand Orchestre des Animaux Depuis près de 

cinquante ans, Bernie Krause a collecté près de 5 000 

heures d’enregistrements sonores d’habitats naturels 

sauvages, terrestres et marins, peuplés par près  

 de 15 000 espèces d’animaux. Très tôt, ce musicien de 

formation a découvert l’harmonie musicale et 

l’organisation quasi orchestrale de ces espaces sonores, 

au sein desquels chaque espèce trouve spontanément sa 

« niche acoustique ». Il s’est ainsi passionné pour ces 

compositions musicales naturelles, ces « paysages 

sonores » dans lesquels les sons  
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 de la terre comme la pluie ou le vent ont également leur 

place. 

L’approche de Bernie Krause est unique. Il contemple le 

monde naturel en poète, écoute les vocalisations des 

animaux en musicien et les étudie en scientifique. En tant 

que bioacousticien, c’est à travers l’écoute des 

enregistrements et l’observation de leur représentation 

graphique (les sonogrammes) que Bernie Krause révèle 

l’organisation acoustique d’un écosystème et son 

évolution constatant que le grand orchestre animal, de 

plus en plus menacé par les activités humaines, risque un 

jour d’être réduit au silence. 

Le studio anglais United Visual Artists (UVA) a créé une 

installation électronique tridimensionnelle proposant une 

traduction visuelle de sept paysages sonores, enregistrés 

par Bernie Krause en Afrique, en Amérique et dans les 

océans, choisis pour la diversité et la richesse de leur 

biophonie. L’écoute des sons et la visualisation 

simultanée des sonogrammes dévoilent la beauté et la 

complexité des vocalisations animales qui s’organisent 

comme une partition musicale. Bernie Krause explique sa 

démarche dans une séquence filmée par Raymond 

Depardon et Claudine Nougaret et intégrée à 

l’installation. Il y présente cinq autres enregistrements 

sonores d’habitats naturels dont la biodiversité s’est 

dramatiquement détériorée au cours des dernières 

décennies.  
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Combinant esthétique et technologie, cette installation 

offre une plongée au cœur des sons de la nature, une 

méditation sonore et visuelle sur la nécessité de préserver 

les splendeurs du monde animal. 

Le Grand Orchestre des Animaux à Londres Du 1er 

octobre au 8 décembre, Le Grand Orchestre des Animaux 

est également présentée à Londres à l’occasion d’une 

exposition majeure consacrée à United Visual Artists au 

180 The Strand. Situé en plein cœur de Londres,  

 ce bâtiment brutaliste iconique est en pleine 

transformation pour devenir un centre dédié à 

l’innovation et à la création. United Visual Artists y 

présente sept installations – certaines créées spécialement 

pour l’exposition – parmi lesquelles  

 Le Grand Orchestre des Animaux joue un rôle central. 

Publication À l’occasion de la présentation de l’œuvre Le 

Grand Orchestre des Animaux à la XXII Triennale di 

Milano, la Fondation Cartier publie un ouvrage retraçant 

la création de cette installation unique, qui a rejoint sa 

collection en 2016. Des descriptions par Bernie Krause 

des sept paysages sonores de l’installation permettent de 

découvrir leur composition animale et le contexte de leur 

réalisation. Des témoignages de personnalités ainsi qu’un 

entretien avec Bernie Krause par le bioacousticien 

français Michel André apportent un éclairage sur la 

portée scientifique et philosophique de cette œuvre. 
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BERNIE KRAUSE AND UNITED VISUAL ARTISTS 

LE GRAND ORCHESTRE DES ANIMAUX XXII 

TRIENNALE DI MILANO, 1ER MARS › 1ER 

SEPTEMBRE. 

Félix José Hernández. 
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La Fondation Cartier et les Jeunes Artistes en Europe  
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Kris Lemsalu,  So Let us Melt and Make no Noise, 2017. Bateau, 

métal, porcelaine, corde  et ballons.Photo © Robert Glowacki. 

 

Paris le 4 juin 2019. 

Jeunes Artistes en Europe. Les Métamorphoses est 

consacrée à la diversité des voix  et à la vitalité des 

échanges qui animent le vaste territoire artistique 

européen. 

Pendant un an, l’équipe de la Fondation Cartier pour l’art 

contemporain est partie  à la rencontre de jeunes artistes à 

travers le continent, au-delà des frontières politiques de 

l’Europe. Cet ambitieux travail de recherche l’a menée 

dans 29 pays, à la découverte de plus de 200 artistes 

choisis parmi près d’un millier de créateurs repérés en 

amont. Initiée sans idée préconçue ni mot d’ordre, cette 

quête a abouti à une sélection volontairement resserrée de 

21 artistes, issus de 16 pays, s’exprimant par le biais  de 

la peinture, de la sculpture, de la mode, du design ou du 

film. Nés entre 1980 et 1994,  ils ont grandi après la 

chute du mur de Berlin, dans un continent encore jeune  

au regard des bouleversements qui ont profondément 

redéfini ses contours depuis trente ans. Ils sont français, 

géorgiens, grecs, portugais, anglais, polonais ou nés hors 

d’Europe et témoignent ensemble de l’extraordinaire 

dynamisme des scènes artistiques du continent. La 

plupart d’entre eux se sont formés ou vivent ailleurs que 

dans leur pays d’origine, attestant ainsi d’une mobilité 
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bien réelle au sein de l’espace culturel européen. Pour la 

très grande majorité d’entre eux, il s’agit ici de leur 

première exposition dans une institution internationale. 

L’exposition trouve son titre dans les multiples 

métamorphoses qui traversent les créations de ces 

artistes. Leurs esthétiques souvent fragmentées dévoilent 

un intérêt pour l’hybridation, le collage et l’archéologie. 

En s’appuyant sur les legs du passé, les traditions 

folkloriques ou les mémoires collectives, en s’emparant 

de savoir-faire comme le moulage, la céramique ou la 

broderie, les artistes recomposent, avec des matériaux 

souvent collectés et transformés, des formes radicalement 

contemporaines. Imprégnées du passé, leurs œuvres 

révèlent une attention tout aussi aiguë aux enjeux du 

présent. C’est au cœur même de leur processus de travail 

que l’on retrouve, métamorphosées, des préoccupations 

contemporaines majeures : la préservation  et le recyclage 

des matériaux, la relecture des héritages historiques et 

culturels,  le réexamen des constructions identitaires, la 

réévaluation du patrimoine naturel. Les œuvres qui en 

résultent, lyriques, épurées ou sauvages, attestent d’une 

très forte volonté d’hybridation des identités, des cultures 

et des modes d’expression. Avec poésie, onirisme et 

humour, cette nouvelle génération de créateurs contribue 

ainsi à dessiner le visage de l’Europe d’aujourd’hui et de 

demain.  

PARCOURS DE L'EXPOSITION  
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Au rez-de-chaussée, les artistes réunis témoignent d’un 

intérêt pour les questions d’architecture et d’espace 

partagé, public ou domestique. Leurs œuvres ont été 

pensées dans une relation très étroite avec l’architecture 

du bâtiment qui les accueille. À l’étage inférieur, 

l’attention des artistes se focalise sur la figure humaine et 

l’espace intime.  Les œuvres présentées font le portrait 

d’une humanité aux identités fluctuantes dans un monde 

lui-même en pleine transformation. Point d’orgue de 

l’exposition, la dernière salle rassemble des artistes qui 

proposent un dialogue, spirituel ou plus profane, avec le 

monde non-humain et la figure animale en particulier.  

AUTOUR DE L'EXPOSITION 

 En parallèle de l’exposition, une programmation 

d’événements réalisés en collaboration avec des artistes – 

Soirées Nomades, Nuit de l’Incertitude et ateliers Jeune 

Public – atteste de la capacité de cette jeune génération à 

regarder le passé et à s’en emparer. Chaque jeudi, les 

Soirées Nomades offriront un tour d’Europe des 

disciplines performatives, de la réalité virtuelle à la 

musique traditionnelle revisitée, en passant par le rap, la 

danse ou le jeu vidéo. Qu’ils viennent d’Arménie, de 

Hongrie, d’Irlande ou de Lituanie, les projets présentés 

témoignent tous d’une envie commune : traverser les 

frontières, rencontrer l’autre, créer ensemble. 

Commissariat : Thomas Delamarre, assisté de Sidney 

Gérard Commissaire associée : Leanne Sacramone, 
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assistée de Sonia Digianantonio Assistante de 

conservation : Beatriz Forti 

Félix José Hernández. 
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      Expo Nous les Arbres à la Fondation Cartier  

 

Paris le 4 juin 2019. 

Réunissant une communauté d’artistes, de botanistes et 

de philosophes, la Fondation Cartier pour l’art 

contemporain se fait l’écho des plus récentes recherches 

scientifiques qui portent sur les arbres un regard 

renouvelé. 

Organisée autour de plusieurs grands ensembles 

d’œuvres, l’exposition Nous les Arbres laisse entendre 

les voix multiples de ceux qui ont développé, à travers 

leur parcours esthétique ou scientifique, un lien fort et 

intime avec les arbres, et qui mettent en lumière la beauté 

et la richesse biologique de ces grands protagonistes du 

monde vivant aujourd’hui massivement menacés. 
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Après avoir été longtemps sous-évalués par la biologie, 

les arbres - comme l’ensemble du règne végétal - ont fait 

l’objet, ces dernières décennies, de découvertes 

scientifiques qui permettent de porter un nouveau regard 

sur ces plus anciens membres de la communauté des 

vivants. Capacités sensorielles, aptitude à la 

communication, développement d’une mémoire, 

symbiose avec d’autres espèces et influence climatique : 

la révélation de ces facultés invitent à émettre 

l’hypothèse fascinante d’une « intelligence végétale » qui 

pourrait apporter des éléments de réponse à bien des défis 

environnementaux actuels. En résonance avec cette « 

révolution végétale », l’exposition Nous les Arbres croise 

les réflexions d’artistes et de chercheurs, prolongeant 

ainsi l’exploration des questions écologiques et de la 

relation de l’homme à la nature, qui habite régulièrement 

la programmation de la Fondation Cartier, comme ce fut 

le cas récemment avec Le Grand Orchestre des Animaux 

(2016).  

Réunissant des dessins, peintures, photographies, films et 

installations d’artistes d’Amérique latine, d’Europe, des 

Etats-Unis, mais également d’Iran, ou encore de 

communautés indigènes comme les Nivaklé et Guaranídu 

Gran Chaco, au Paraguay, ainsi que les Indiens 

Yanomami qui vivent au cœur de la forêt amazonienne, 

le parcours de l’exposition, rythmé par plusieurs grands 

ensembles d’œuvres, déroule trois fils narratifs : celui de 

https://www.fondationcartier.com/expositions/le-grand-orchestre-des-animaux
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la connaissance des arbres – de la botanique à la nouvelle 

biologie végétale – ; celui de leur esthétique – de la 

contemplation naturaliste à la transposition onirique – ; 

celui enfin de leur dévastation - du constat documentaire 

au témoignage artistique.  

Orchestré avec l’anthropologue Bruce Albert, qui 

accompagne la curiosité de la Fondation Cartier depuis 

l’exposition Yanomami, l’esprit de la forêt (2003), le 

projet s’articule autour de la présence de personnalités 

qui ont développé une relation singulière aux arbres – 

quelle soit intellectuelle, scientifique ou esthétique. 

Ainsi, le botaniste Stefano Mancuso, pionnier de la 

neuro-biologie végétale et défenseur de la notion 

d’intelligence des plantes, cosigne avec Thijs Biersteker, 

une installation qui « donne la parole » aux arbres et qui, 

grâce à une série de capteurs, révèle leur réaction à 

l’environnement ou à la pollution, le phénomène de la 

photosynthèse, la communication racinaire ou l’idée 

d’une mémoire végétale, rendant visible l’invisible. Au 

nombre également de ces grandes figures qui construisent 

le propos de l’exposition, le botaniste-voyageur Francis 

Hallé, dont les carnets de planches conjuguent 

l’émerveillement du dessinateur face aux arbres et la 

précision de l’intime connaissance du végétal, se fait le 

témoin de la rencontre entre la science et le sensible. Au 

cœur de la pensée de l’exposition, la relation de l’homme 

et de l’arbre devient le sujet du film de Raymond 

https://www.fondationcartier.com/expositions/yanomami-lesprit-de-la-foret
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Depardon qui brosse, à travers les mots de ceux qui les 

côtoient, le portrait de ces platanes ou de ces chênes qui 

ombragent les places des villages et auxquels sont 

associés nombre de souvenirs des plus personnels aux 

plus historiques. Artiste-semeur – il a planté quelques 

300 000 graines d’arbres dans sa vallée vendéenne -, 

Fabrice Hyber offre, dans ses toiles, une observation 

poétique et personnelle du monde végétal, interrogeant 

les principes de croissance en rhizome, d’énergie et de 

mutation, de mobilité et de métamorphoses. Guidé 

davantage par l’esthétique d’une collecte intuitive que 

par la recherche d’une rigueur scientifique, l’artiste 

brésilien Luis Zerbini compose, quant à lui, des paysages 

luxuriants, organisant la rencontre imaginaire d’arbres 

empruntés à des jardins botaniques tropicaux et de signes 

d’une modernité urbaine. A cette exubérance picturale 

répond l’inventaire conceptuel et systématique de 

l’architecte Cesare Leonardi qui dresse, avec la 

complicité de Franca Stagi, une typologie des arbres, de 

leurs ombres et de leur variations chromatiques, en un 

précieux corpus réuni en vue de la conception de parcs 

urbains. Les silhouettes fantomatiques des grands arbres 

de Johanna Calle évoquent, avec poésie et délicatesse, la 

fragilité de ces géants menacés par une déforestation 

irréversible. Au drame de la destruction des grands 

espaces forestiers de la planète, évoqué notamment par le 

film EXIT des architectes Diller Scofidio + Renfro, 

succède l’univers onirique de la cinéaste paraguayenne 

https://www.fondationcartier.com/collection/oeuvres/exit
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Paz Encina qui propose une image intériorisée de l’arbre 

comme refuge de la mémoire et de l’enfance.  

Prolongement naturel de l’exposition, le jardin, créé en 

1994, par l’artiste Lothar Baumgarten pour la Fondation 

Cartier, invite à une flânerie au contact des arbres qui, 

comme le majestueux cèdre du Liban, planté par 

Chateaubriand en 1823, ont inspiré à Jean Nouvel une 

architecture de reflets et de transparence, qui joue sur le 

dialogue entre l’intérieur et l’extérieur, et fait naître des « 

émotions furtives ». Niché dans la végétation en un 

double discret de la nature, gardant sur son tronc la trace 

de la main de l’artiste, l’arbre de bronze de Giuseppe 

Penone a trouvé sa place dans le jardin de la Fondation 

Cartier, qui accueille à l’occasion de l’exposition la 

sculpture qu’Agnès Varda avait spécialement imaginée 

pour ce projet. Enfin, à l’automne, le Theatrum 

Botanicum deviendra, le temps d’une semaine, le support 

naturel d’une installation-vidéo réalisée par Tony 

Oursler.  

Rendant à l’arbre la place que l’anthropocentrisme lui 

avait soustraite, Nous les arbres réunit les témoignages, 

artistiques ou scientifiques, de ceux qui portent sur le 

monde végétal un regard émerveillé et qui nous révèlent 

que, selon la formule du philosophe Emanuele Coccia, « 

il n’y a rien de purement humain, il y a du végétal dans 

https://jardin.fondationcartier.com/fr
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tout ce qui est humain, il y a de l’arbre à l’origine de 

toute expérience ». 

Exposition . Nous les Arbres .  Du 12 juillet au 10 

novembre 2019  

Commissaires : Bruce Albert, Hervé Chandès, Isabelle 

Gaudefroy 

Commissaires associées : Hélène Kelmachter, Juliette 

Lecorne, Marie Pérennes. 

Félix José Hernández 
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      Para Miriam Cahn todo es igualmente importante 

 

Miriam Kahn. Atombombe Bomba atómica) 1987. Acuarela sobre 

papel 

Madrid, 2 de junio de 2019. 

Querida Ofelia: 
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El Museo Reina Sofía presenta la exposición Miriam 

Cahn. todo es igualmente importante que propone un 

recorrido por la producción de la artista Miriam Cahn 

(Basilea, Suiza, 1949) desde sus inicios en la década de 

los 70 hasta la actualidad. 

A pesar de la variedad presente en el trabajo de Miriam 

Cahn, toda su práctica artística gira en torno al cuerpo. 

Para Cahn, dibujar, pintar, fotografiar, esculpir o escribir 

adquieren pleno sentido al poner su propio cuerpo en 

movimiento. Éste funciona como una herramienta 

performativa: no sólo es representado, sino que encarna 

materialmente las coordenadas (edad, condiciones físicas, 

etc...) que el trabajo artístico pone a prueba, tanto a diario 

como a lo largo de toda su vida.  

Por ello Cahn puede decir que las manos son una 

“herramienta para pensar”, y por ello medios 

tradicionales como la pintura al óleo o el dibujo al carbón 

se comportan de modo poco convencional en sus manos. 

Más allá de representar cuerpos, es el cuerpo de la propia 

Cahn, con su edad, condiciones físicas, psíquicas y 

anímicas, el que se pone a prueba en el trabajo artístico. 
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Es bajo este prisma como podemos entender los 

procedimientos artísticos ensayados por Cahn, como 

trabajar con un ritmo ajustado a la energía producida por 

su cuerpo en los períodos menstruales, dibujar con los 

ojos cerrados o empezar a pintar al óleo y en posición 

vertical solo cuando una dolencia en la columna vertebral 

le impidió seguir dibujando a la creta sobre el suelo.  

El movimiento del cuerpo continúa en el espacio 

expositivo, donde el montaje de las obras, tarea que Cahn 

no delega en otros, cobra enorme importancia. Cahn sitúa 

en el mismo nivel escalas dispares, colores luminosos 

con negros profundos, perspectivas que permiten ver a 

distancia junto a dibujos realizados “piel a piel” sobre el 

papel o el lienzo, buscando agitar nuestra percepción. 

Coloca las obras a la altura del ojo y estas nos miran 

abiertamente. Si el arte es político, piensa Cahn, no es 

solo por lo que puede exponer, sino por su poder de hacer 

que nos expongamos a él.  

Junto a la importancia del cuerpo, en su trabajo destaca la 

correspondencia entre lo personal y lo político, aspectos 

relacionados con la toma de conciencia feminista de la 
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artista desde su juventud en los años setenta del siglo 

XX. En su caso, este posicionamiento produce un choque 

frontal con los modos y jerarquías que dominan la 

tradición del arte occidental. Así, principios tales como la 

supremacía de la vista sobre otros sentidos, de lo racional 

sobre la intuición, del pensamiento sobre el sentimiento y 

hasta del sujeto sobre el objeto, dejan de tener vigencia 

en su obra cuando hace que convivan opciones que dicha 

tradición decreta contradictorias.  

Para Cahn, la violencia, la guerra, la sexualidad, la 

muerte, la familia, la naturaleza, así como la condición de 

precariedad de la vida, son preocupaciones personales 

que en su trabajo se vinculan con problemas concretos de 

su tiempo como las guerras del Golfo y los Balcanes, el 

accidente nuclear en Chernóbil o la actual crisis de los 

refugiados y el movimiento #MeToo. En su plasmación, 

distintos elementos (la casa, la cama, el barco, el árbol, 

artefactos de guerra, el puño, la maleta o los genitales, 

entre otros) aparecen y reaparecen sin amarrarse a un 

único significado, sino desplazando constantemente su 

sentido.  
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Una forma biográfica de ver el mundo  

Cahn ha concebido y diseñado esta exposición como 

“una forma biográfica de ver el mundo”. Para ella, 

exponer sus trabajos anteriores es a la vez una forma de 

narrar su vida y un modo de sostener la de las obras, 

recomponiéndolas en un montaje que apela tanto al 

tiempo de la biografía (con alusiones a su familia, sus 

viajes, un accidente de coche...) como a los tiempos de la 

naturaleza (paisajes y escenas que ponen el foco en el 

límite de lo humano y lo no humano), de la historia 

(motivos extraídos de las guerras de las Malvinas, del 

Golfo o de los Balcanes, la llamada crisis de los 

refugiados...) y de la historia del arte (obras que dialogan 

y discuten con Picasso, Courbet y otros maestros del 

pasado). 

“Siempre trabajo desde el presente”, explica Cahn, que 

inicia la exposición con las obras de colores vibrantes de 

las últimas décadas y la concluye con sus trabajos 

tempranos, dibujos monocromos en los que empezaba a 

emerger un lenguaje fruto de la escritura del cuerpo. 

Entre estos dos espacios, la exposición se articula en 
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torno a grupos, series y Räume [habitaciones], palabra 

con la que Cahn se refiere a espacios expositivos 

compuestos por elementos de distinto formato, en los que 

diferentes medios como pintura, dibujo, escultura, vídeo 

o fotografía pueden convivir y entre mezclarse entre sí 

sin una jerarquía.  

La primera sala, sin embargo, como una declaración de 

intenciones de la artista, combina obras de distintas 

épocas y formatos: pinturas al óleo, dibujos al carboncillo 

o fotografías. Asimismo, son obras que muestran ya los 

motivos que se irán viendo a lo largo de toda la 

exposición: cuerpos desnudos tanto masculinos 

femeninos, la casa, el árbol, la cama, etc. Llama la 

atención, sobre todo, L'origine du monde schaut zurück 

(2017/18), una reinterpretación de la famosa pintura de 

Gustave Courbet, L’origine du monde, pero mientras que 

éste sólo pintó el sexo, la de Cahn tiene cara, aunque el 

rostro está velado. 

El siguiente espacio recoge una amplia representación de 

las obras más actuales de Miriam Cahn. Pinturas de gran 

tamaño de distintos colores, sin figuras ni objetos, se 
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intercalan con otras de  paisajes, animales o cuerpos 

humanos y cuadros más pequeños con una sucesión de 

rostros y que hacer referencia entre otros, a la violencia, 

la guerra entre sexos o los refugiados. En estas obras 

ocupan un lugar destacado los cuerpos masculinos y 

femeninos, no solo en su calidad de agentes, sino también 

de temas o materia de estudio. Transforma cuerpos 

aislados o agrupados en figuras carnosas, enfatizando a 

menudo los órganos sexuales. 

Cahn utiliza el montaje para llevar de la mano al 

visitante, alternando obras grandes con otras más 

pequeñas o instalando los cuadros de imágenes 

figurativas a la “altura de los ojos”, lo que significa que 

el cuerpo está a la misma altura del rostro del espectador, 

el cual se siente interpelado al verse enfrentado 

visualmente con figuras que le miran de manera directa, 

imágenes rotundas con las que debe confrontarse en el 

espacio, en un cuerpo a cuerpo.  

La primera de sus Räume (habitación) dedicada a La 

familia ocupa otra sala. Son lienzos al óleo de diferentes 

tamaños en la que Cahn dibuja a sus padres y hermanos y 
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a ella misma, figuras desnudas, representando también 

las relaciones que se establecen entre ellos.  

El recorrido continúa con una muestra de varios 

cuadernos de dibujos tempranos, de principios de los 80, 

en los que se aprecia el compromiso feminista de Cahn. 

La disposición de las vitrinas en el espacio obliga a los 

visitantes a un recorrido para ir en busca de lo que se 

ofrece. En el centro de la exposición, como dividiéndola 

en dos, se encuentra la serie Sarajevo, que reúne un 

conjunto de dibujos pequeños a tiza, lápiz, carboncillo, 

cera y pigmentos que coinciden en el tiempo con la 

Guerra de los Balcanes y que Cahn vivió profusamente 

en imágenes a través de la televisión pero cuya cercanía 

(se trataba de la primera guerra en Europa tras la caída 

del muro y el fin de la Guerra Fría) reconecta con la 

memoria familiar e influye en su modo de abordar un 

tema –el de la guerra–presente en su trabajo desde inicios 

de los años 80. Abundan los elementos como la maleta o 

el carro, que indican la fugacidad y transitoriedad 

huyendo del conflicto, los tanques o las mujeres como 

protagonistas y víctimas de la guerra.  
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En este sentido, Cahn entabla una relación con las obras 

de Picasso en torno a la guerra civil española, de la cual 

surge una de las series de dibujos del ciclo de Sarajevo, 

las Mujeres llorando, al estilo Picasso.  

A continuación, otra de sus habitaciones, El amor 

salvaje: una instalación compuesta de grandes lienzos de 

papel con dibujos de creta y carbón pintados con los 

dedos que representan figuras humanas, de mujeres y 

niños, con rasgos primitivos y difuminados, pero con 

rostros y ojos de aspecto impactante y otros dos dibujos 

con el motivo de la casa y la cama. El conjunto se 

completa con esculturas de plastilina y un vídeo 

performativo en el que se ve a la artista modelando la 

plastilina. 

Violencia y belleza 

La violencia es un tema de vital importancia para Cahn 

como se observa en la reproducción en blanco y negro de 

una serie de pequeñas pinturas al óleo en color, realizadas 

entre 1989 y 1991, que representan vistas aéreas de zonas 

de muerte o de peligro, como el complejo de Auschwitz, 

una fábrica química o una central nuclear. Un tema que 
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tiene su continuación en la habitación titulada Vigilancia, 

con dibujos de carbón en papel de distintas dimensiones 

en los que los que vuelven a aparecer los motivos de 

inseguridad y peligro: los barcos de guerra, rascacielos, 

plataformas petrolíferas.  

Pero también aparece la belleza, de forma paradójica, en 

la serie atombombem (Bombas atómicas), 1987, un 

conjunto de acuarelas sobre papel, realizadas en reacción 

al desastre de Chernóbil, en la que esa violencia se 

representa con colores brillantes y llamativos.  

Una nueva habitación, Schafem (Dormir), 1997, contiene 

un conjunto de 13 lienzos de diferentes dimensiones con 

cuerpos recostados con la boca abierta entre el sueño y la 

muerte. Son figuras que saturan el campo pictórico en un 

espacio vacío sin apenas referentes y cuyos cuerpos 

desnudos centellean iluminados por una luz fluorescente 

y artificial.  

Después de una instalación con varios vídeos de la artista 

y esculturas que representan las cretas y carbones con los 

que realiza sus dibujos, se accede a la penúltima sala 

donde cuatro grandes dibujos realizados a la creta de 



Desde las orillas del Sena 

 413 

principio de los 80, comparten espacio con una pintura 

moderna, un óleo sobre lienzo de 2005 de la serie Fugas. 

La exposición termina en un gran espacio con los 

trabajos más antiguos de Miriam Cahn. Son dibujos 

performativos que hacía en el suelo, arrodillada o sentada 

sobre grandes hojas de papel, en ocasiones con los ojos 

cerrados ola mano izquierda. Pero no sólo pintaba en el 

interior, también intervenía en el exterior: en las paredes 

y columnas del puente Alma en París o en los muros de 

la Nordtangente, una autopista en construcción a la que 

se oponía.  

Se incluyen las series de dibujos sobre escritura y lectura, 

con textos escritos por Cahn en el papel, ojos cerrados o 

fugas. La sala se completa con un gran dibujo colocado 

en el suelo y una instalación en la que a través de una 

cortina de papel se escucha una pieza de audio. 

Catálogo 

La muestra se acompaña de un catálogo que incluye 

imágenes de las obras expuestas, un texto de los 

comisarios de la exposición Ana Aray Fernando Lópezy 
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diversos ensayos de Kathleen Bühler, Adam Szymczyk, 

Natalia Siclewicz, Rita Segato, Jakub Momro, Éric de 

Chassey, Paul B. Preciado y Marta Dzienwanska, además 

de una conversación de Miriam Cahncon Patricia 

Falguères, Élisabeth Leboviciy Nataša Petrešin-Bachelez. 

FECHAS: 4 de junio de 2019 –14 de octubre de 2019 

LUGAR: Museo Reina Sofía. Edificio Sabatini, 3ª planta 

ORGANIZACIÓN: Museo Nacional Centro de Arte 

Reina Sofía 

COMISARIADO: Ana Ara y Fernando López 

COORDINACIÓN: Fernando López 

ACTIVIDAD RELACIONADA: El martes 4 de junio 

tendrá lugar un encuentro con Miriam Cahna las 19.00 

horas que incluye un recorrido por la exposición 

(inscripción previa). 

Un gran abrazo desde nuestra querida y culta Madrid, 

Félix José Hernández. 
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La Lunga Notte delle Chiese                   

        

Firenze, 5 giugno 2019. 

Il Tempio di San Biagio partecipa alla quarta edizione de 

“La Lunga Notte delle Chiese”, la grande notte bianca in 

programma venerdì 7 giugno a partire dalle ore 21.15 in 

150 luoghi di culto italiani e internazionali. Una serata 

nella quale si fonderanno cultura, arte, musica e teatro in 

una chiave di riflessione e spiritualità. Per l’edizione 

2019 è stato scelto un tema comune, quello della luce, 

intesa nelle sue molteplici sfumature, partendo da una 
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domanda che vuole essere rivolta ai visitatori: “Da quale 

luce mi lascio illuminare?”. 

 Per l’occasione, dopo un’introduzione al tema e alla 

serata con il coro Vox Jubilans, presso il Tempio di San 

Biagio a Montepulciano verranno proposte un’inedita 

lettura fotografica notturna dell’edificio rinascimentale 

progettato dal Sangallo, a cura di alcuni associati del 

Photoclub Poliziano, una lettura della poesia “Passaggio 

a…” di Mario Luzi e una lettura artistica della vetrata di 

Michelangelo di Cipriano da Cortona, il tutto intervallato 

da intermezzi musicali con organo. Al termine della 

serata sarà possibile accedere al loggiato della Canonica. 

  “E’ per noi motivo di grande vanto partecipare alla 

quarta edizione di questa preziosa iniziativa 

internazionale – spiega il Parroco don Domenico 

Zafarana -. Sarà un modo per far conoscere ancora 

meglio le tante bellezze del Tempio di San Biagio, 

considerato dal Ministero “monumento nazionale di 

prima fascia” e che rientra tra i monumenti 

architettonici più studiati in Italia. Il tema della luce è 

molto presente nell’edificio, in particolar modo 

attraverso la vetrata che proprio venerdì prossimo verrà 

illustrata dal punto di vista teologico, oltre che 

artistico”. 

La Lunga Notte delle Chiese. Tempio di San Biagio – 

Montepulciano. 7 giugno ore 21.15 
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 Salvatore La Spina. Ufficio Stampa - Firenze Musei. 

Palazzo Pitti, Piazza Pitti, 1 – 50125. Firenze. 

Félix José Hernández. 
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El códice del Cantar de mio Cid se expone en la 

Biblioteca Nacional 

        

Madrid, 3 de junio de 2019. 

Querida Ofelia : 

Tras seiscientos años de confinamiento en conventos, 

casas de eruditos y cámaras acorazadas, el Cantar de mio 

Cid, recogido en el Códice de Vivar del siglo XIV, se 

exhibe durante un tiempo limitado de quince días 

‒posteriormente, se sustituirá por un facsímil‒ en el 

marco de la exposición Dos españoles en la historia: el 

Cid y Ramón Menéndez Pidal, que comienza el 5 de 

junio y permanecerá hasta el 22 de septiembre. 

La Antesala del Salón General acoge el códice único del 

Cantar de mio Cid, en este espacio se abordan cuestiones 

concernientes al manuscrito en exclusiva: su influencia 

en la comprensión del Poema, su azarosa vida, sus fatigas 

como objeto de estudio y sus peculiaridades físicas. La 
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segunda sección, ubicada en la Sala de las Musas, está 

dedicada a la figura de Ramón Menéndez Pidal (1869-

1968), filólogo e historiador, cumplido siglo y medio de 

su nacimiento. En la muestra se pone de relieve y se 

hacen confluir dos aspectos distintos, pero convergentes. 

Por un lado, la centralidad de Menéndez Pidal en la 

cultura española del siglo XX a través de sus gestas 

biográficas e intelectuales. Por otro, la imagen sobre la 

figura del ‘Campeador’, mediante fuentes literarias y 

artísticas desde la Edad Media hasta nuestros días. 

La BNE, en colaboración con la Fundación que lleva su 

nombre, quiere contribuir con esta muestra a saldar la 

deuda que con él tiene contraída España en lo referente al 

conocimiento de la historia y memoria del Códice; y, en 

particular, destacar sus exhaustivos estudios acerca del 

Cantar de mio Cid y su valor histórico y literario, ya que 

es “el único poema épico castellano conservado casi en 

su totalidad”, confirma Enrique Jerez, comisario de la 

exposición. 

Una de las joyas más valiosas que custodia la Biblioteca 

Nacional de España, calificada por Ramón Menéndez 

Pidal como el “acta natalicia de la literatura española”, 

fue donada por la Fundación Juan March en 1960. La 

adquisición del códice, en manos de la familia Pidal 

durante generaciones, se saldó por un total de 10 

millones de pesetas, asumidos íntegramente por la 

Fundación. 

Setenta y cuatro páginas de pergamino grueso, los años 

han hecho mella en ellas, asegura Javier Docampo, jefe 
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del Departamento de Manuscritos, Incunables y Raros de 

la BNE: “[El manuscrito] se encuentra en un delicado 

estado de conservación y en muchas de sus hojas hay 

manchas de color pardo oscuro debido a los reactivos 

utilizados ya desde el siglo XVI”. 

Mediante la letra gótica libraria de sus páginas, uniforme 

y de fácil lectura, el poema narra, en más de 3.700 versos 

irregulares, el último tramo de la vida del héroe 

castellano, el caballero burgalés Rodrigo Díaz de Vivar 

(c. 1045-1099). Además, en el estudio del Cantar de mio 

Cid, labor en la que se sucedieron especialistas de 

diversas nacionalidades durante siglos, se halla el origen 

de la filología como ciencia moderna. No obstante, 

Alberto Montaner, catedrático de Literatura Española en 

la Universidad de Zaragoza, puntualiza: “Ha de tenerse 

en cuenta que se trata de una obra literaria y no de un 

documento histórico, y como tal ha de leerse”. 

La obra se basa libremente en la parte final de la vida de 

Rodrigo Díaz de Vivar, desde su destierro en 1081 hasta 

su muerte en 1099; y está dividida en tres cantares. 

Comienza con el exilio del guerrero y sus hazañas frente 

a los moros. El siguiente es conocido como el de la boda, 

por el desdichado matrimonio de las hijas del Cid con los 

infantes de Carrión, pese a que en él también se describe 

la batalla de Jérica y la conquista de Valencia. El último 

es el de la ofensa, sufrida por las hijas del Cid, y la 

vindicación, llevada a cabo por el burgalés contra los 

cobardes infantes de Carrión por medio de la justicia. 
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El acontecimiento de su donación a la Biblioteca 

Nacional de España fue incluso recogido por la prensa 

extranjera, en medios ingleses como The Times o The 

Daily Telegraph. El primero, en su publicación del 22 de 

diciembre, afirmó sobre el códice: “Uno de los grandes 

tesoros manuscritos en España”. El segundo, por su parte, 

destacó la figura de Ramón Menéndez Pidal, al que 

denominó “el más importante historiador y filólogo 

español vivo”. 

Precisamente, fue el Museo Británico el primer 

interesado por el códice en el siglo XIX, quien, por 

medio de un cheque en blanco, pretendía adquirir el 

manuscrito a su actual dueño. Sin embargo, debido a la 

intervención de la familia Pidal, no lo consiguió, tal y 

como recoge The Daily Telegraph. Décadas después, la 

Biblioteca de Washington y una organización extranjera 

‒cuya identidad no ha trascendido‒ intentaron comprarlo; 

una vez más, recibiendo la negativa de los descendientes 

de Pidal, aferrados a su voluntad de conservar el Códice 

de Vivar en España. 

El acto de la firma de la escritura, celebrado el 20 de 

diciembre de 1960, por cuyo efecto el manuscrito pasaba 

a manos de la Biblioteca Nacional de España, tuvo lugar 

en la sede de la Fundación Juan March y acogió a más de 

un centenar de asistentes. Entre ellos, un emocionado 

Ramón Menéndez Pidal, que puso de relieve la 

significación de este códice: “Su valor como primer 

monumento de nuestra literatura en el que se funden 

como en ningún otro el valor nacional y el lingüístico”. 
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Casi sesenta años después, el manuscrito se presenta por 

primera vez al público. La directora de la Biblioteca 

Nacional, Ana Santos Aramburo, destaca la 

responsabilidad de la institución sobre la custodia y 

conservación del códice, de hecho, se ha encargado una 

vitrina especial completamente hermética para garantizar 

su integridad. "Tal y como queda patente en los 

diferentes informes realizados en el Departamento de 

Conservación y Restauración de la BNE, no hay 

problema para su exposición manteniendo los mismos 

valores de conservación que tiene en la cámara acorazada 

donde se guarda". 

Un gran abrazo desde nuestra querida y culta Madrid, 

Félix José Hernández. 
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El Prado convoca a los grandes museos del mundo 

para hablar de futuro 

                        

Madrid, 6 de junio de 2019. 

Querida Ofelia: 

 Cuando se cumplen doscientos años de su apertura al 

público, el Museo del Prado propone llevar a cabo una 

reflexión en torno a la significación y al papel a 

desempeñar por las grandes instituciones museísticas en 

el mundo actual. Para ello convoca como conferenciantes 

a los máximos responsables de algunas de esas 

instituciones.  

 El objetivo de este curso es presentar la situación actual 

de los grandes museos artísticos, así como mostrar de qué 

modo se plantean afrontar los retos a los que deberán 

enfrentarse en el futuro. En este sentido se analizarán 

cuestiones como el encaje de las colecciones de maestros 

antiguos en los museos enciclopédicos, hasta qué punto 

los museos de arte antiguo van a ser capaces de 

acrecentar sus fondos, la convivencia del arte antiguo y 

contemporáneo, cómo se delimita la frontera entre uno y 
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otro, etc. Del mismo modo, se abordarán también, entre 

otros aspectos, los relativos a la gestión, la divulgación o 

el público.  

 PROGRAMA DEL CURSO  

 MARTES, 2 de julio 16.30 h. Presentación: Amelia 

Valcárcel. Vicepresidenta. Real Patronato, Museo 

Nacional del Prado Carlos Zurita, Duque de Soria. 

Presidente, Fundación Amigos del Museo del Prado 

Rector. Universidad Complutense Miguel Falomir. 

Director, Museo Nacional del Prado  

 17.00 h Miguel Falomir Desafíos para un museo singular  

 18.30 h Max Hollein. Director, The Metropolitan 

Museum of Art, Nueva York El museo enciclopédico en 

un mundo globalizado*  

 MIÉRCOLES, 3 de julio 09.00 h Recorrido por las obras 

maestras del Museo del Prado  

 11.00 h Mikhail Piotrovsky. Director, Museo del 

Hermitage, San Petersburgo El Hermitage y el diálogo de 

las culturas contra la guerra de las memorias*  

 12.30 h Sabine Haag. Directora General, 

Kunsthistorisches Museum, Viena De las colecciones 

imperiales a un museo para el público actual. El 

Kunsthistorisches Museum de Viena*  
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 16.30 h Eike Schmidt. Director, Gallerie degli Uffizi, 

Florencia Uffizi experimental*  

 18.00 h Gabriele Finaldi. Director, The National Gallery, 

Londres Maestros antiguos y artistas de ahora. El caso de 

la National Gallery  

 JUEVES, 4 de julio 09.00 h Recorrido por las obras 

maestras del Museo del Prado  

 11.00 h Laurence des Cars. Presidenta, L`établissement 

public du Musée d`Orsay et du Musée de l`Orangerie, 

París 

Narrando el origen de la modernidad: perspectivas 

actuales y futuras en el Musée d’Orsay y el Musée de 

l’Orangerie*  

 12.30 h Philipp Demandt. Director, Städel Museum, 

Liebieghaus Skulpturensammlung y Schirn Kunsthalle 

Frankfurt, Fráncfort Doscientos cuatro años de 

coleccionismo artístico en un museo privado. El Städel y 

la transformación de Fráncfort en “La verdadera capital 

alemana del arte”*  

 16.30 h John Leighton. Director General, National 

Galleries of Scotland, Edimburgo Arte para Escocia, 

inspiración para el mundo: el futuro de las National 

Galleries of Scotland*  
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18.00 h Barbara Jatta. Directora, Musei Vaticani, Ciudad 

del Vaticano Musei Vaticani: misión, organización y 

programas futuros*  

 19.30 h Clausura y entrega de diplomas: Miguel 

Falomir. Director, Museo Nacional del Prado Manuel 

Álvarez Junco. Director, Cursos de Verano de la 

Universidad Complutense Nuria de Miguel. Secretaria 

General, Fundación Amigos del Museo del Prado  

 * Traducción simultánea 

Un gran abrazo desde nuestra querida y culta Madrid, 

Félix José Hernández. 
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   I segreti nascosti dentro i disegni di Leonardo 

 

         
 

Firenze, 6 giugno 2019 

 

I segreti nascosti dentro i disegni di Leonardo.... e nella mente 

creativa del genio di Vinci.  Questo il tema della giornata di 

studi dedicata al grande artista, che si terrà il 10 giugno lunedì 

prossimo all'Opificio delle Pietre Dure di Firenze (via degli 
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Alfani 78): il convegno, moderato dalla storica dell'arte 

dell'Opificio Cecilia Frosinini, sarà aperto dai saluti del 

soprintendente dell’Opificio, Marco Ciatti e del direttore degli 

Uffizi Eike Schmidt. A seguire,  l'intervento della nota studiosa 

e curatrice del Metropolitan Museum di New York, Carmen 

Bambach, che proprio in questi giorni ha preso le distanze 

dall'attribuzione a Leonardo del Salvator Mundi. Carmen 

Bambach è autrice dell'ultima monografia su Leonardo, in 4 

volumi, di prossima uscita il 25 giugno:  la sua relazione verterà 

sulle indagini scientifiche alle opere grafiche del maestro. 

 

L'evento, organizzato dall’Opificio nell’anno delle celebrazioni 

per il Cinquecentenario della morte di Leonardo, mira a far 

conoscere alcuni dei risultati più recenti raggiunti nell'ambito 

del momento creativo del leggendario artista, rappresentato in 

maniera eccezionale dai suoi disegni preparatori. La recente 

campagna diagnostica condotta dall’Opificio sul disegno con 

paesaggio datato 1473 del Gabinetto Disegni e Stampe delle 

Gallerie degli Uffizi, noto come “8P”, ha consentito, grazie alle 

osservazioni tecniche, storico-artistiche e alle indagini 

scientifiche, un’accurata analisi dei materiali e il conclamato 

risultato che indica la sua esecuzione in due fasi distinte nel 

tempo. Non solo, già da tempo, numerose indagini 

riflettografiche condotte sulle opere di Leonardo, hanno 

permesso avanzamenti della conoscenza per quanto riguarda le 

modalità preliminari all’esecuzione pittorica da parte dell'artista. 

Molti frutti in questo senso sono arrivati dalle analisi sul grande 

capolavoro incompiuto di Leonardo, l'Adorazione dei Magi, 
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esposto agli Uffizi e restaurato proprio dall'Opificio. A parlarne 

sarà Roberto Bellucci che, insieme a Patrizia Riitano, ha 

effettuato il recupero dell’opera.  

 

Durante la giornata di studi, l'esposizione dei risultati conseguiti 

dall'ente di restauro fiorentino sarà affiancata da ricerche 

compiute in Francia e preliminari alla prossima mostra su 

Leonardo che si inaugurerà al Louvre nell'ottobre del 2019; tra 

gli ospiti che interverranno su questi temi, anche Cinzia 

Pasquali, la restauratrice italiana che ha recuperato per il grande 

museo parigino la Sant’Anna e la Vergine di Leonardo.  

 

UFFICIO STAMPA. OPERA LABORATORI FIORENTINI. 

Andrea Acampa & Tommaso Galligani. 

 

Félix José Hernández. 
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                       Les dessins du Monde Arabe 

          

Paris le 8 juin 2019. 

Le musée de l’IMA présente une exposition inédite sur le 

dessin dans le monde arabe. A découvrir, une centaine 

d’œuvres issues de sa collection, récemment enrichie de 
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la donation Claude & France Lemand. Ces dessins, pour 

la plupart figuratifs, datent du XIe siècle à nos jours, 

certains sont exposés pour la première fois.  

Raconter une histoire 

Dédier une exposition au dessin, c’est donner à 

(re)découvrir l’immense diversité d’un art tantôt 

monochrome, tantôt excessivement coloré, tantôt 

figuratif, tantôt informel, voire « abstrait » tel qu’on le 

qualifierait en Occident. Pour donner la mesure de 

l’ancrage du dessin dans le monde arabe, le parcours se 

déploie sur trois des quatre niveaux du musée. Il inclut, 

outre les œuvres modernes et contemporaines de trois 

générations d’artistes, des dessins exécutés entre le XIe et 

le XVIe siècle sur divers supports : papier (en feuille – 

mentionnons ceux d’époque fatimide trouvés à Fustât en 

Egypte – ou dans un manuscrit), cuir, textile ou 

céramique. L’exposition débute à l’entrée du musée 

(niveau 7) avec un choix de dessins sur le thème : « 

Figures, portraits, autoportraits » qui appréhende 

l’individu, qu’il s’agisse de l’Autre ou de soi, dans une 

grande variété de manières et de styles. L’islam reprouve 

la figuration dans les lieux de cultes et les manuscrits des 

textes coraniques. L’interdiction de représenter Dieu est 

partagé avec le judaïsme. Ce n’est pas le cas des 

chrétiens ( sauf lors des crises)  comme en témoigne l’art 

de l’icône. Elle se poursuit au niveau 6 avec la 

présentation de l’ensemble des douze compositions à 
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l’encre mêlant calligraphie et scènes inspirées à Dia Al-

Azzawi (Iraq, 1939) par les poèmes antéislamiques 

appelés Mu’allaqât (les « Suspendues »), véritables odes 

à la bédouinité. Elles sont exposées à l’aplomb du 

cylindre dans lequel, au sein du parcours du musée, ces 

poèmes sont déclamés. A ce niveau également, De temps 

immémorial, une installation monumentale (2,90 x 6 m) 

de Kevork Mourad (1970), un artiste syrien d’origine 

arménienne installé aux Etats-Unis. A la confluence de 

l’écriture, du tissage et des architectures de Palmyre, 

Bosra et Alep, il a tracé au pinceau et au doigt une 

évocation symboliste de sa patrie sur de grands morceaux 

de papier suspendus par des cordes dessinées en trois 

plans successifs. Toujours au même niveau, l’espace 

dédié au sacré est scandé par des œuvres qui s’interrogent 

sur la condition de l’Homme et sa place dans la Création 

(Hani Zurob, Abdallah Benanteur, Boutros al-Maari…). 

Au niveau 5, l’exposition explore successivement la 

perception de l’espace naturaliste ou imaginaire – 

paysages et intérieurs –, le lien avec la calligraphie, et les 

supports autres que la feuille (carnets, cahiers à pages 

volantes, reliés ou en accordéon).  

Le dessin : une pratique millénaire dans le monde arabe 

Dans le monde arabe, le dessin, qu’il soit ou non 

figuratif, n’est pas nécessairement soumis à une influence 

de l’Occident. Contrairement à la peinture de chevalet – 

une nouveauté apparue au XIXe siècle –, sa pratique y a 
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été constante et s’appuie sur l’excellence des arts du 

livre, dont l’essor débute un millénaire plus tôt.  

Faut-il rappeler que le papier est parvenu en Occident par 

l’intermédiaire du monde arabe ? Or, dans ce monde, le 

papier a constitué un support privilégié de l’expression 

de la pensée aussi bien religieuse (texte coranique, 

exégèse, droit musulman) que littéraire et scientifique. Il 

a permis aux sciences dites « arabes », car elles 

s’exprimaient dans cette langue, de prendre leur essor et 

de connaître une large diffusion. Les premières 

représentations figuratives connues (hormis les dessins 

de Fustât déjà mentionnés) apparaissent dans les traités 

manuscrits de sciences et de mécanique au XIe siècle. 

Dans l’art du dessin, la « rencontre » avec l’Occident 

n’est donc pas synonyme de rupture, technique ou 

stylistique, mais au contraire de continuité historique. 

L’art de la calligraphie et celui de l’enluminure, 

figurative ou non, continuent à irriguer l’art du dessin des 

artistes d’origine arabe, comme témoignent les cahiers, 

carnets et aquarelles. Certains d’entre eux, ont été formés 

en Occident ou dans les Écoles des beaux-arts implantées 

dans le monde arabe – celle du Caire, par exemple, 

fondée en 1908. L’un des enseignements dispensés était 

l’étude d’après modèle vivant, qui y resta en pratique 

jusqu’à son abandon à l’aube des années 1980. 

La perception du réel, l’appel à l’imaginaire ou le recours 

au signe poussant parfois jusqu’à l’abstrait, ce sont autant 
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de manières que chacun explore à l’écoute de son passé 

et de son présent. Les artistes issus du monde arabe ont 

produit des dessins allant des plus mystiques au plus 

crus, des plus décoratifs aux plus expressionnistes, des 

plus traditionnels au plus modernes. 

«Un homme dévoré par un lion» Égypte, Fustât, XIe 

siècle Encre brune et pigments sur papier Musée de 

l’IMA 

Au pied d’un mât couronné d’un oiseau, un homme 

dévêtu est plaqué au sol par un lion qui plante ses griffes 

et ses dents dans son postérieur. Ce corpus montre des 

dessins ecécutés simplement à l’encre ou rehaussés de 

couleur. Les fouilles de Fustât, au sud de la ville neuve 

Al-Qahîra fondée par les califes fatimides en 969, ont 

livré de nombreux fragments de dessins aux traits alertes, 

exécutés sur un papier épais et fibreux. Les boiseries, les 

plaquettes en ivoire et surtout les céramiques 

contemporaines, meublées de personnages et d’animaux, 

témoignent de la sûreté du dessin pour figurer une réalité 

tangible. C’est moins le naturalisme qui est recherché que 

l’expressivité. 

« Alexandre le Grand dans sa quête de l’immortalité 

», feuillet d’un Shâh-nâme Iraq, Bagdad, XVIe siècle 

Encres, pigments et or sur papier Musée de l’IMA 

Long poème épique, le Shâh-nâme relate la vie des rois 

légendaires et historiques de l’Iran, jusqu’à la chute des 
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Sassanides au VIIe siècle. Alexandre, en jaune, a perdu 

son guide, Khidr (en manteau vert), qui a retrouvé à la 

source de la Vie le prophète Elyas (en manteau rouge). 

Sur le Mont aux oiseaux verts, Alexandre rencontre 

l’ange Ezrâfil qui l’invite à renoncer à la passion et au 

pouvoir. Peinte à Bagdad alors dans le giron de l’Empire 

ottoman, cette page rend compte de la diversité humaine  

– visages et costumes – dans l’ancienne capitale califale 

au croisement des aires arabe, turque et persane.   

Kevork Mourad  (Syrie, 1970 ) De temps immémorial, 

2018 Acrylique sur mousseline, 240 x 600 x 110 cm 

Collection de l’artiste  

«Avec cette installation composée de trois couches de 

dessins découpés sur mousseline, j’explore la complexité 

d’habiter un lieu multiconfessionnel et multiculturel. La 

beauté de la diversité m’a toujours attiré, sans perdre de 

vue le défi de conserver son identité parmi de 

nombreuses autres. Il est pour moi important de n’être 

pas coupé de mes racines dans cet environnement, faire 

entendre ma voix en écoutant celle des autres. Et tout en 

explorant les richesses de l’endroit où je me trouve, je 

cherche également celles qui existaient auparavant. Un 

lieu a autant d’histoires qu’il y a de voix pour les 

rapporter. » (Kevork Mourad) 

 Artiste multimédia (peintures, dessins, vidéos, 

performances), Kevork Mourad est un arménien de Syrie 

né en 1970. Il s’établit à New York après ses années de 
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formation en Arménie, mais il continue à voyager au 

Proche-Orient et en Europe. Il a collaboré avec de 

nombreux compositeurs et interprètes à travers le monde, 

dans des expériences multimédias où consonent entre eux 

la virtuosité de son dessin et sa dimension musicale, 

faites d'accents graphiques et de reprises. 

Mahjoub Ben Bella (Algérie, 1946 ) Maya, 2009 

Technique mixte sur papier, 88 x 68 cm Don de l’artiste. 

Fonds Claude & France Lemand-IMA 

« Avec sa couleur savane, ses poils sauvages, le papier 

thaï de Mahjoub Ben Bella porte l’émotion de son 

artisanat d’origine, il sent sa jungle, il bruisse de rumeurs 

asiatiques, il craque, il se gondole, montre ses veines, sa 

paille et son grain ; se souvient du mariage entre les 

bouillies de cartons et le grossier châssis qui l’a 

engendré. Il est si beau qu’il faut du courage pour oser 

l’encoller, le blanchir, le noircir, le mouiller de couleurs. 

« Il a déjà une âme. Il y a un homme derrière. », dit le 

peintre. Bien sûr, Ben Bella a été fasciné par les 

calligraphies orientales. Mais son abstraction n’est ni 

religieuse ni politique, ni théorique ni polémique. Il 

revendique la non-signifiance. Non pas l’abstraction au 

sens commun, l’américaine ou la française, mais une 

nouvelle forme, écriture, danse et musique mêlées. Le 

refus de la figure non pas en vertu d’une iconographie 

religieuse ou culturelle, mais parce qu’elle ne traduirait 
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pas suffisamment le langage des nerfs, la musique de la 

main. 

Dia Al-Azzawi  (Iraq, 1939 ) Al-Mu’allaqât, 1978 

Ensemble de douze dessins Encre de Chine sur papier, 92 

x 64 cm Musée de l’IMA, donation Claude & France 

Lemand 

Les douze dessins de 1978 sont des variations sur les sept 

grandes Al-Mu’allaqât, ces odes préislamiques qui, du 

VIe au VIIe siècle, lors de joutes oratoires où rivalisaient 

les plus grands poètes des diverses tribus de la péninsule 

Arabique, auraient été « suspendues » à la Ka'ba de La 

Mecque. La petite dizaine de poèmes que la tradition 

arabe a conservée, fait l’éloge du protecteur, exalte la 

bravoure, fustige l’ennemi, évoque nostalgiquement la 

beauté de la bien-aimée, chante l’ivresse, l’étendue du 

désert, l’au-delà inaccessible. Dia Al-Azzawi calligraphie 

en noir, parfois en rouge, des vers arabes qu’il dispose 

sur la page blanche, utilisée pareillement à une partition, 

à une bannière ou à une page de manuscrit 

contemporains. L’artiste écrit : « Ce qui est présent ici, ce 

ne sont ni les mots, ni le temps ancien qui contient ces 

poèmes, est la capacité d’imaginer et de se remémorer, en 

fonction de la puissance de cette faculté et de l’étendue 

des significations qu’elle est capable de s’approprier ». 

L’accumulation et la compression de la graphie arabe et 

des éléments figuratifs et abstraits, restituent les 
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sensations et les affects que la profération du poème a 

engendrés. 

Najia MEHADJI  (France-Maroc, 1950) Fleur de 

grenade, 2003 Craie sanguine sur papier, 76 x 57 cm 

Musée de l’IMA, donation Claude & France Lemand 

« Mon histoire avec la fleur de grenade a commencé à 

Tétouan en octobre 1995, ce symbole, qui remonte à 

l’Antiquité (on en trouve déjà dans les bas-reliefs 

égyptiens), se perpétue dans les miniatures persanes, en 

Inde, en Chine et surtout dans le bassin méditerranéen. 

Ayant moi-même une double culture, j’ai toujours été 

fascinée par les transformations et les influences d’une 

civilisation à une autre et par ce qui les relie. La 

symbolique universelle de la grenade est le signe que 

l’art traverse le temps et les frontières et que la 

représentation d’un fruit ou d’une fleur peut dire autant 

sur la perception et l’humain qu’un discours 

philosophique.  

« La trace et la ligne expriment le temps (la durée), un 

peu comme les cernes de croissance d’un tronc d’arbre ; 

la main et la pensée se laissent entraîner dans un rythme 

nécessaire à son déroulement et le dessin montre ainsi les 

étapes de sa gestation dans un mouvement vers 

l’expansion, la dilatation, le volume. Il est essentiel dans 

mon travail. » (Najia Mehadji, Note d’atelier, 2005) 
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Institut du monde arabe 1, rue des Fossés-Saint-Bernard 

Place Mohammed V - 75236 Paris Cedex 05 

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

dimanche et jours fériés de 10h à 19h. Fermeture 

exceptionnelle le mercredi 1er mai. 

Félix José Hernández. 

 

 

 

 

 

 

 

 

 

 

 

 

 

 

 

 

 

 

 

 

 



Desde las orillas del Sena 

 440 

Balenciaga y la pintura española en el Museo 

Thyssen-Bornemisza 

 

 
 

Madrid, 8 de junio de 2019. 

 

Querida Ofelia: 
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Del 18 de junio al 22 de septiembre de 2019, el Museo 

presenta una exposición que vincula la creación de 

Cristóbal Balenciaga, el diseñador de moda más 

admirado e influyente de todos los tiempos, con la 

tradición de la pintura española entre los siglos XVI y 

XX.  

 

Las referencias al arte y la cultura española estuvieron 

siempre muy presentes en el trabajo de Balenciaga. Las 

líneas simples y minimalistas de los hábitos religiosos o 

el volumen arquitectónico de estos tejidos son una 

constante en muchas de sus piezas. El aire de la bata de 

cola de una bailadora flamenca que se deja ver en los 

volantes de algunos vestidos, los brillos del traje de luces 

de un torero trasladado con maestría al paillette bordado 

de una chaqueta bolero, o la estética de la indumentaria 

en la corte de los Austrias reflejada en las negras telas 

aterciopeladas adornadas con azabache de sus creaciones, 

son solo algunos ejemplos. Balenciaga revisaba 

continuamente la historia del arte y, con una fuerte 

personalidad y estilo propio, mantuvo esas influencias 

hasta en su periodo más vanguardista, recuperando 

hechuras históricas y reinterpretándolas de manera muy 

moderna.  

 

La exposición, comisariada por Eloy Martínez de la Pera, 

contará con una cuidada selección de cuadros 

procedentes de colecciones privadas y museos de ámbito 
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nacional, como el Museo del Prado o el Museo de Bellas 

Artes de Bilbao, y con un conjunto de valiosas piezas de 

indumentaria procedentes de las siguientes instituciones: 

Museo Balenciaga de Guetaria, Museo del Traje de 

Madrid y Museu del Disseny de Barcelona, así como de 

colecciones particulares nacionales e internacionales, 

muchas de ellas nunca antes expuestas. 

 

Un gran abrazo desde nuestra querida y culta Madrid, 

 

Félix José Hernández. 
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En el último trago nos vamos, de Edgardo Cozarinsky 

       

París, 9 de junio de 2019. 

“En el último trago nos vamos”, mereció el prestigioso 

Premio Hispanoamericano de Cuento Gabriel García 

Márquez 2018, «un libro escrito con un gran oficio 

https://www.planetadelibros.com/autor/edgardo-cozarinsky/000001050
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narrativo, con raíces profundas en una antigua tradición 

literaria y de una notable solidez intelectual», según el 

jurado del premio. 

 

La pluma excepcional de Edgardo Cozarinsky nos 

ofrece un magnífico libro que reúne ocho relatos 

inquietantes y magistrales, donde la superficie de lo 

narrado se quiebra constantemente para revelar una 

realidad insospechada. Al terminar de leer el libro nos 

asalta el deseo de continuar , de buscar nuevos relatos, 

que nos hagan viajar por el Mundo con los 

extraordinarios personajes creados por el autor. 

 

“Pocos minutos después de ser atropellado por un 

Peugeot 3008, que prosiguió sin detenerse hacia la 

avenida Almirante Brown, Antonio Graziani se incorporó 

en medio de la calzada desierta de Paseo Colón y cruzó 

hacia Parque Lezama. No dudó siquiera un instante de 

que estaba muerto, pero esta certeza no le impidió 

respirar hondamente el aire ya fresco, esa brisa que 

alivia el calor a fines de una noche de diciembre. Aún no 

eran las cinco y ya empezaba a clarear con la primera, 

tímida luz del día. 

No le llamó la atención la ausencia de heridas visibles, 

de todo dolor. Se sacudió someramente el polvo adherido 

a la ropa, pasó sin detenerse ante la iglesia ortodoxa de 

la calle Brasil, que tanto lo intrigaba en su infancia, y 

echó una mirada rápida a las persianas bajas del 
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restaurante que en años recientes había frecuentado. Se 

dirigía al bar Británico, confiado en que estaría abierto, 

como solía, las veinticuatro horas.  

No se equivocaba. Dos mesas solamente estaban 

ocupadas y en una de ellas reconoció a Gustavo Trench, 

un amigo muerto dos años atrás. 

—Antonio... No sabía... —Trench se mostró 

auténticamente sorprendido—. ¿Desde cuándo? 

—Hace unos minutos. Me atropelló un auto cuan-do 

cruzaba Paseo Colón.  

Una mujer sin edad salió de atrás de la barra y se acercó 

a ellos. Sus ojos se hundían en una intrincada red de 

arrugas, el maquillaje de colores vivos parecía señalar el 

lugar que habían ocupado rasgos ya vencidos, el pelo se 

elevaba en una rígida composición color caoba. Sin una 

palabra, interrogó con la mirada a Antonio. Este señaló 

lo que bebía su amigo. La miró alejarse: le había 

parecido curiosamente ausente bajo la efusión de 

maquillaje y tintura, ahora le parecía casi transparente. 

Trench percibió su extrañeza. 

—Ya pronto se va a borrar —informó—. Hace casi tres 

años que murió.  

La mujer volvió con un vaso de fernet. Antonio bebió un 

trago, otro, y se quedó mirando el líquido oscuro donde 

flotaban dos cubitos de hielo; no dijo una palabra, pero 

Trench, de nuevo, creyó necesario explicar.  

—Sí, tiene el mismo gusto. ¿Qué esperabas? —Tras un 

momento de silencio, continuó—. Vas a encontrar todo 
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igual. Pero a los que no vas a encontrar es a los que 

todavía no cruzaron la línea. Solamente nos vas a ver a 

nosotros, en los mismos lugares, con la misma cara y la 

misma voz. A los otros no los vas a ver ni vas a poder 

comunicarte con ellos. 

Antonio no respondió. Se sentía perplejo, menos por la 

existencia nueva que le iban descubriendo que por su 

falta de asombro, más aún: por su serena aceptación de 

lo que, minutos antes, lo hubiera llenado de miedo. Se 

quedó mirando a la mujer del bar, que parecía hacer 

unas cuentas en un cuaderno de tapas du-ras y cada 

tanto se llevaba a la boca un lápiz para mojar la punta 

con saliva. Trench se sentía obligado a guiar los 

primeros pasos del amigo en territorio incógnito. 

—Como te dije: tres años. 

—¿Y después? 

—No sé. Los que saben ya no pueden contar.”  

Siempre hay un último trago en las narraciones de 

Edgardo Cozarinsky y, aunque se anuncie como en la 

famosa canción, nadie se acaba yendo del todo. Los 

insomnes errantes que aparecen en estos cuentos 

siempre encuentran un bar abierto donde les esperan 

historias asombrosas. En Buenos Aires los muertos 

sobreviven en una precaria segunda vida; en la selva 

guaraní o en las ruinas de Angkor palpitan, invictos, 

los sacrificados. Y en un rincón de Brooklyn atiende 

una vidente que puede transformarse en la madre del 

incauto que se anime a consultarla. Como un 
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caleidoscopio de todos sus registros narrativos, el 

nuevo libro del autor de Lejos de dónde y Dark explora 

las muchas dimensiones de lo imaginario, de la 

memoria afectiva y sus imprevistas confluencias, de 

los distintos rostros que adopta el deseo. 

 

«Cozarinsky es uno de los autores fundamentales de la 

literatura castellana de hoy, discípulo de Bioy Casares y 

de los grandes autores del fin del imperio austrohúngaro, 

como Joseph Roth.» Alberto Manguel, El País 

 

«Uno de los escritores veteranos más "jóvenes", 

originales y audaces en español.» Javier Montes, Abc 

Cultural 

 

“Cozarinsky nos regala una excelencia literaria poco 

reconocida en España. Deberíamos tal vez frecuentarlo 

mis.” J. Ernesto Ayala-Dip, Babelia (El País) 

 

“Quizás haya llegado el momento de que uno de esos 

premios de relumbrón, un Cervantes por ejemplo, ponga 

et foco sobre uno de los (casi) secretos mejor guardados 

de la literatura en español.” César Romero, Diario de 

Sevilla 

 

“Un prodigio de bella sencillez y atinadas elipsis: 

Amigos, Edgardo Cozarinsky merece el viaje (como se 

dijo de Borges).” Luis Antonio de Villena. Expansión. 
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Edgardo Cozarinsky (Buenos Aires, 1939) se instaló en 

París en 1974 y, desde 1988, alterna su residencia entre 

Buenos Aires y la capital francesa. Cineasta además de 

escritor, ha dirigido películas que bordean los límites entre 

ficción y documental y que han merecido premios y 

homenajes en el museo del Jeu de Paume en París y en 

cinematecas internacionales. De su obra literaria destacan 

los libros de relatos Vudú urbano (1985) —prologado por 

Susan Sontag y Guillermo Cabrera Infante—, La novia  de 

Odessa (2001) y Tres fronteras (2006), así como las 

novelas El rufián moldavo (2004), Maniobras nocturnas 

(2007) y, ya en Tusquets Editores, Lejos de dónde (2009, 

Premio a la mejor novela 2008-2010 de la Academia Ar-

gentina de Letras), La tercera mañana (2010), Dinero para 

fantasmas (2012), En ausencia de guerra (2015) y Dark 

(2016).  

En el último trago nos vamos. Novela literaria/Relatos 

de Edgardo Cozarinsky. Tusquets Editores, S.A. 

Colección Andanzas 945. Diseño de la colección: 

Guillemot-Navares. © Edgardo Cozarinsky, 2017. 

Ilustración de la cubierta © Mimadeo – Istockphoto – 

Getty Images. Rústica con solapas - 14,8 x 22,5 cm – 192 

páginas – 18 euros – ISBN : 978-84-9066-693-7 

Félix José Hernández. 

 

 

https://www.planetadelibros.com/autor/edgardo-cozarinsky/000001050
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               Hollar : Art Graphique Tchèque  

                              
 

Paris le 10 juin 2019. 

Le Centre tchèque et la galerie Hollar, association des 

artistes graphiques tchèques vous invitent à explorer le 

travail d’une trentaine d’artistes dans toute sa richesse et 

sa diversité.  

 L’exposition présentée au Centre tchèque de Paris décrit 

les activités de l’Association Hollar des graphistes 

tchèques en illustrant le travail de membres sélectionnés 

et en présentant un large éventail d’idées artistiques, 

d’approches et de techniques graphiques, 

VERNISSAGE : le jeudi 13 juin à 19h30 en présence de 

la commissaire de l’exposition Alena Laufrová 

L’Association Hollar des artistes graphiques tchèques est 

une association intergénérationnelle composée d’artistes 

de tous les âges, les jeunes artistes de 20 et 30 ans 

côtoient leurs aînés dont certains approchent leur 90 ans. 

À l'heure actuelle, il compte près de 200 membres, 
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graphistes - artistes et historiens de l'art et reproducteurs 

d'art. 

Cette exposition est le résultat des échanges et des 

confrontations intergénérationnelles. C’est la 

concrétisation des paroles d'Arthur Novak, auteur du 

dixième anniversaire de Hollar en 1927. Il a exprimé le 

souhait que l’association Hollar «réunisse des artistes 

uniques, ne blesse pas leur individualité, mais donne un 

programme et une forme à leurs efforts et collabore à des 

tâches, au-delà des pouvoirs de l'individu ".  Pavel Piekar 

Président 

Une sélection d’une trentaine d’originaux des meilleurs 

graphistes contemporains sera présentée en collaboration 

avec la galerie pragoise Hollar. Les œuvres de Pošvic, 

Demel, Michálek, Vilhelmová, Janjová, Křen, 

Raudenský, Suchánek, Hoffmeisterová, Hodonský et 

bien d’autres seront à découvrir au Centre tchèque de 

Paris durant la saison estivale. 

L’Association Hollar des artistes graphiques tchèques 

compte près de 200 membres, artistes graphiques, artistes 

et historiens de l’art et reproductions artistiques. Dans sa 

galerie Hollar, il organise des expositions de membres, 

d’auteurs et de participations internationales et vend les 

œuvres de ses membres. Il publie des bibliophiles et des 

publications sur l'art, organise des visites guidées 

d'expositions et de soirées littéraires.   
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 L'Association des graphistes tchèques HOLLAR a été 

fondée en 1917, avant la création d'un État indépendant 

tchécoslovaque. Le nom de l'association est nommé 

d'après le célèbre graveur baroque tchèque Václav Hollar 

(1607-1677). Les membres de l'association étaient Viktor 

Stretti, Vojtěch Preissig, František Kupka et Josef Šíma. 

Au début des années 1970, au moment de la prétendue 

normalisation, l'activité de HOLLAR a été stoppée de 

force. Après la révolution de velours à la fin de 1989, 

l'activité fédérale a été rétablie.  

Après le coup d’Etat tchécoslovaque de février 1948, 

certains artistes restent en France, qu’ils choisissent 

comme domicile. Par exemple Un peintre surréaliste et 

artiste graphique important, Toyen, a vécu à Paris de 

1947 à sa mort en 1980. \ t En 1939, Paris accorda un 

bref asile politique à Adolf Hoffmeister, qui lui revint 

après la guerre comme ambassadeur et consacra de 

nombreux efforts à la restauration de relations culturelles 

réciproques. La mémoire des jeunes hollaristes est restée 

en France en 1961, date à laquelle les fenêtres ont été 

ouvertes sur le monde de la génération des "sixties d'or". 

Cette étape a culminé dans le grand IX. Le congrès 

international de l'Association des critiques d'art de 

l'AICA à Prague en 1966. Lors de l'exposition Graphics 

Praga '66, les membres de Hollar ont confronté leur 

travail à des invités étrangers, parmi lesquels des artistes 

de l'école de Paris. Après 1970, au moment de la soi-
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disant normalisation, les activités de Hollar devaient être 

terminées. La galerie Hollar attendait une nouvelle 

exposition d'art graphique français contemporain jusqu'en 

1994. L'Association des graphistes tchèques Hollar a été 

renouvelée fin 1989. En 2003, le ministre de la Culture 

de la République française a attribué à Charles Demel 

l'art graphique. L’Association Hollar des artistes 

graphiques tchèques compte près de 200 membres, 

artistes graphiques, artistes et historiens de l’art et 

reproductions artistiques. Dans sa galerie Hollar, il 

organise des expositions de membres, d’auteurs et de 

participations internationales et vend les œuvres de ses 

membres. Il publie des bibliophiles et des publications 

sur l'art, organise des visites guidées d'expositions et de 

soirées littéraires.   Outre l'organisation d'expositions à la 

galerie Hollar et la vente des œuvres de ses membres, 

HOLLAR publie des bibliophiles et des publications sur 

l'art, organise des visites commentées d'expositions et des 

soirées littéraires. http://hollar.cz/  

 EXPOSITION : 14 juin - 24 août 2019 

 Ouverture : MARDI-SAMEDI 13h-18h 

 Ouverture en juillet / août : LUNDI - VENDREDI 13h-

18h 

Lieu: 18 rue Bonaparte.75006 Paris. France 
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Date : A partir du : 13 juin 2019 19:30. Jusqu'au : 24 août 

2019 18:00 . 

Organisateur: Centre tchèque. 

Félix José Hernández. 
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            L'intime plaisir de lire d’André Kertész 

 
 

La Lecture, Esztergom, Hongrie, 1915. André Kertész. Ministère de 

la Culture - France / Médiathèque de l’Architecture et du 

Patrimoine / Dist Rmn © Donation André Kertész 

 

Paris le 10 juin 2019. 

 

Qu'il soit dans un jardin, un autobus, un café, une 

bibliothèque ou un salon, sur sa terrasse ou dans son lit, à 

l'école ou à la guerre, debout, assis ou couché, le lecteur 

est ailleurs, dans un autre univers. C'est ce décalage 

spatial et temporel, affectif et spirituel, qu'André Kertész 

a photographié. Il réussit à nous raconter l'histoire de la 
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prise en otage du lecteur capturé par la délectation de ce 

dialogue intime avec le texte. 

 

Exposition organisée par le Jeu de Paume, avec le 

concours de la Médiathèque de l’architecture et du 

patrimoine, ministère de la Culture et de la 

Communication. 

 

Fiche technique : 

 

Expositions prêtes à circuler mises à disposition d'institutions. 

 

60 épreuves argentiques modernes, 1 texte de 

présentation. 55 cadres (53,5 x 43,5cm) 

 

Finition : passe-partout beige avec légendes, baguette de 

bois teinté en brun foncé. 

 

Expédition : 1 caisse en bois / format 81 x 66 x 56 cm. 

 

Félix José Hernández 
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         Poétique des formes de Bruno Réquillart 
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Île de Wight. Angleterre, 1970. Bruno Réquillar.t © Ministère de la 

Culture - Médiathèque de l'architecture et du patrimoine, Dist. 

RMN-Grand Palais / Bruno Réquillart. 

Paris le 10 juin 2019. 

L’exposition, construite en étroite collaboration avec 

Bruno Réquillart (né en 1947 à Marcq-en-Baroeul), 

propose un regard rétrospectif sur une œuvre passée et 

dévoile pour la première fois un travail en devenir. 

Composée de 132 épreuves, le parcours permet de 

comprendre une démarche faite de ruptures et 

d’interstices mais qui, paradoxalement, affiche une 

constance et une richesse peu ordinaires. 

 

Le parcours de Bruno Réquillart débute en 1968 avec des 

reportages témoignant de l’état d’esprit libertaire et 

militant propre à sa génération et à son époque. Sa 

rencontre avec Maurice Béjart et le Ballet du XXe siècle, 

qu’il photographie pendant trois ans, reste à ce titre 

emblématique. Mais l’expérience photographique se 

poursuit bientôt chez lui en marge du document et de la 

commande pour se concentrer sur le quotidien et sur les 

lieux qui lui sont familiers. 

 

Sa démarche se fait alors conceptuelle, relève de 

l’inventaire et de l’accumulation de sujets soi-disant 

insignifiants (les séries s’intitulent Constats et montrent 

des éléments urbains : rideaux de fer, panneaux 
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publicitaires, troncs d’arbres, etc.) : « j’avais à l’époque 

une sorte de boulimie de l’image, je faisais des prises de 

vues mais je ne développais pas mes négatifs », raconte-

t-il aujourd’hui. Mais sa curiosité visuelle est tout aussi 

révélatrice d’une histoire personnelle, d’un retour 

introspectif, d’un besoin « d’état des lieux ». 

L’entreprise, parsemée de quelques voyages en Europe, 

s’arrête brusquement en 1981. Persuadé d’en avoir 

terminé avec la photographie, Bruno Réquillart se 

consacre alors à la peinture « pour essayer autre chose » 

et fait bientôt don à l’État (en 1992) de ses négatifs, de 

ses diapositives et de ses tirages. 

 

Après une absence d’images qui dure presque vingt ans, 

s’opèrent un renouveau et un retour à la pratique. Depuis 

2000, il photographie les paysages parisiens à l’aide d’un 

appareil panoramique. La ville, son lieu de vie, est à 

nouveau scrutée comme un inépuisable matériel visuel 

mais sa représentation, sans doute en raison du format, 

s’est enrichie d’innombrables détails, autant de 

microphénomènes ou d’anecdotes observés lors de ses 

déambulations. 

 

Voir le portrait filmé de Bruno Réquillart : 

 

Commissaires : Michaël Houlette, commissaire 

indépendant, et Matthieu Rivallin, chargé de collections à 

la Médiathèque de l’architecture et du patrimoine. 
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Partenaires : Exposition organisée conjointement par le 

Jeu de Paume, Paris, et la Ville de Tours, en 

collaboration avec la Médiathèque de l’architecture et du 

patrimoine, Paris. 

 

Fiche technique : 

Expositions prêtes à circuler mises à disposition 

d'institutions 

Description : 132 œuvres de 1967 à 2012, diaporamas, 

films et documents. 

Dimensions : 6 cadres 115 x 52,5 / 6 cadres 130 x 48,5 / 

52 cadres 46 x 63 cm / 4 cadres 30,5 x 62 / 6 cadres 35,5 

x 47 / 42 cadres 37,5 x 78 / 5 cadres 48,5 x 105 / 2 cadres 

68 x 95,5 / 6 cadres 62,5 x 23 / 3 cadres 90 x 127. 

Finition : encadrements, passe-partout et baguettes de 

bois blanc. 

Photos : Jet d’encre, tirages mars 2013. 

Expédition : emballage individuel sous bullpack. 

 

Catalogue de l’exposition : Bruno Réquillart. Poétique 

des formes (Édition Bilingue Français/Anglais), textes de 

Marta Gili, Matthieu Rivallin, Michaël Houlette et Bruno 

Réquillart, éd Filigranes - 20 Juin 2013.  

 

Félix José Hernández. 
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“Rondas del Prado: en el jardín de las imágenes”, es 

el título de la Cátedra del Prado 2019 dirigida por 

Antonio Muñoz Molina 

  

                            
 

 Caída en el camino del Calvario Rafael (y taller) 1515-1516     

Madrid, Museo Nacional del Prado 

 

Madrid, 11 de junio de 2019. 

 

Querida Ofelia: 

 

 La Cátedra del Prado 2019 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 
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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 2019 partirá de la idea de la crítica 

ambulante al modo de los “Salones” de Diderot, 

Baudelaire, etcétera, y de los libros de viaje y 

observación de la pintura de Stendhal, para proponer una 

secuencia de rondas o aproximaciones al Museo del 

Prado que tendrán como hilo conductor tanto la 

historicidad de las imágenes en sí mismas, como su modo 

de ser percibidas: procedentes de lugares y orígenes muy 

distintos, dotadas de diferentes funciones específicas, 

casi nunca puramente estéticas – devocionales, votivas, 

propagandísticas, de disfrute secreto, etcétera– las obras 

son unificadas para el espectador en el espacio neutro y 

común de las salas del museo. Pero también la 

contemplación estética, centrada en valores puramente 

visuales, ignora o desdeña los contenidos narrativos que 

eran fundamentales para quienes las encargaban y 

quienes las veían en su momento, basados en códigos 

culturales y religiosos que para la inmensa mayoría de los 

espectadores de ahora son inaccesibles. La indagación en 

los procedimientos narrativos de la pintura – secuencia y 

síntesis, elipsis– ha de completarse con la observación de 

lo que sucede en los márgenes del relato central: los 

segundos planos, las esquinas, los fondos, que es donde 
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se filtra muchas veces lo doctrinal o narrativamente 

superfluo, pero por eso mismo más significativo: los 

indicios de realidad, de vida cotidiana, de trabajo 

doméstico, de apariencia de capricho del artista, que son 

un adelanto de la dirección que irá tomando el arte. Y eso 

conduce a la aproximación final, a la última ronda, que es 

la que intenta acercarse a la materialidad de la obra y al 

oficio del pintor: aquí el itinerario se detiene en los 

autorretratos de artistas en el museo, los velados y los 

explícitos, en lo más parecido a su taller, que es el taller 

de restauración. La mirada deriva así en microscopio: la 

fase final en la observación del arte es la de los 

materiales de los que está hecho.   

  

Todo el proceso tendrá un aire de crónica, y hasta de 

diario y cuaderno de notas: el observador que llega al 

museo día tras día, fijándose en cosas distintas o 

encontrando matices nuevos en lo que miró el día 

anterior, aguzando la mirada por el hábito, trazando 

secuencias de apariencia azarosa que irán acompañadas 

siempre por imágenes, de modo que el hilo de la 

argumentación no se note, o no mucho, deambulando por 

las épocas y los temas igual que lo hace por los 

corredores y las salas, como un aficionado alerta pero no 

metódico, que si acaso se deja atraer por ciertos motivos 

que le permiten transitar por el espacio y el tiempo: san 

Jerónimo, la decapitación del Bautista, el martirio y el 

sacrificio, el trabajo manual, etc.   
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Antonio Muñoz Molina Licenciado en Geografía e 

Historia, en la especialidad de Historia del Arte, por la 

Universidad de Granada. En 1986 publicó su primera 

novela, “Beatus Ille”; al año siguiente obtuvo el Premio 

de la Crítica y el Premio Nacional de Literatura 

(Narrativa) por “El invierno en Lisboa”, y con “El jinete 

polaco” ganó el Premio Planeta (1991) y de nuevo el 

Premio Nacional de Literatura (Narrativa, 1992). En 

2009 publicó “La noche de los tiempos”, un monumental 

trabajo sobre la Segunda República Española y el inicio 

de Guerra Civil. En 2013 le fue otorgado el Premio 

Príncipe de Asturias de las Letras y en 2016 su novela 

“Como la sombra que se va” recibió el Premio 

Iberoamericano de Novela Elena Poniatowska en México 

y en 2018 fue finalista del Man Booker International 

Prize. Algunas de sus novelas, como “Beltenebros” y 

“Plenilunio”, han sido llevadas al cine. Además de 

narrativa, escribe ensayos, artículos y diarios. Dirigió el 

Instituto Cervantes de Nueva York entre 2004 y 2006 y 

es miembro de la Real Academia Española desde 1995 y 

honorario de la Academia de las Buenas Letras de 

Granada desde 2015. Ha sido profesor visitante en la 

University of Virginia y en la City University de Nueva 

York, y en 2010 ocupó la King Juan Carlos Chair en la 

New York University, en cuyo Departamento de Español 

ejerció durante seis años como profesor de escritura 

creativa.  
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Fundación Cultural del Notariado  Constituida en 1995 

por el Consejo General del Notariado, tiene como fines 

esenciales la contribución del notariado al desarrollo 

social, económico y cultural de la sociedad, en particular 

la española, así como de las personas y grupos sociales, 

con especial atención a los valores humanos, su progreso 

y perfeccionamiento.  

  

Cátedra del Prado 2019.  Rondas del Prado: en el jardín 

de las imágenes  

  

Ciclo de conferencias Jueves a las 19.00 h, Auditorio del 

Museo del Prado. Plazas limitadas.  

  

7 de noviembre de 2019 El lugar de la pintura Una 

reflexión sobre los sentidos diversos y la naturaleza 

particular que han tenido las obras de arte a lo largo de la 

historia, antes del nacimiento de la mirada estética y de la 

canonización en el museo: objetos sagrados, incluso 

milagrosos, a los que se rezaba, y que cumplían una 

función distinta según el lugar donde se encontraran; 

declaraciones de propaganda política, y con frecuencia 

representaciones que se preservaban a la vista de casi 

todo el mundo porque tenían un valor de excitación 

erótica. Para nosotros el lugar de la pintura es el espacio 

abierto y a la vez neutro del museo: examinar dónde han 

estado colgadas las obras, con qué grado de visibilidad, 
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nos ayuda a comprender el valor que tuvieron para 

quienes las coleccionaban, según muestran los 

inventarios sucesivos del Alcázar de Madrid o del palacio 

del Buen Retiro, y las diatribas contra la pintura erótica 

del padre Paravicino, entre otros.  

  

14 de noviembre de 2019 Historias visibles e invisibles 

Al menos desde el impresionismo la mirada estética quita 

todo valor al contenido narrativo o simbólico de un 

cuadro, propiciando una percepción a la vez formal y 

subjetiva. Pero a lo largo de la historia los cuadros, las 

imágenes, siempre han contado historias, religiosas, 

políticas, mitológicas, literarias, que eran evidentes para 

los espectadores que las contemplaban. No podemos ver 

de verdad un cuadro sin ser conscientes de lo que veían 

en él sus contemporáneos, y también de los diversos 

grados de ambigüedad y evidencia con los que jugaba el 

pintor, la dificultad calculada que alejaría a un espectador 

no cultivado de contenidos o alusiones muy específicos. 

Desvelar las historias más o menos ocultas en una pintura 

es una ronda más en la aproximación a ella. 

21 de noviembre de 2019 La contemplación de lo real En 

los repertorios de imágenes de la historia del arte la 

observación de lo real no ha sido muy frecuente. Antonio 

López García dice siempre que en muy pocas épocas los 

artistas se han fijado de verdad en lo que tenían delante 

de los ojos. En un país como España los pintores 

trabajaban casi siempre al servicio de la Iglesia y del 
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poder político, y su tarea consistía en representar lo 

sagrado, lo milagroso y lo celeste, la gloria de los reyes y 

de los señores. Las cosas cotidianas y las vidas reales de 

los pobres, los trabajadores, las mujeres, no formaban 

parte del repertorio temático más valorado por quienes 

regían el gusto y encargaban la pintura. Pero por caminos 

diversos, con intenciones o coartadas simbólicas casi 

siempre, detalles concretos de la realidad material, la 

naturaleza, el trabajo, aparecen en la pintura, unas veces 

en segundo término y como al azar, otras con una 

intención abierta, casi siempre burlesca o moralizadora. 

Desde una flor o una planta minuciosamente observada, 

hasta el interior de una fragua o de una cocina, o la 

carnicería real de una batalla, lo real se vuelve tangible 

en las obras del museo, permitiéndonos acceder a 

visiones de mundos desaparecidos.  

  

Jueves 28 de noviembre de 2019 La materia y el oficio 

En esta última ronda el zoom de la contemplación se 

acerca al máximo a lo concreto de la obra de arte, a su 

consistencia material, los pigmentos, el lienzo, el efecto 

del tiempo, los saberes de la restauración, y también el 

oficio y la condición laboral y social de quienes se 

dedicaron a pintar. Con mucha frecuencia, para 

ennoblecer la pintura y subrayar su carácter sagrado, se le 

negó toda condición material: muchos retratos 

milagrosos se pintaros por sí mismos o fueron 

completados por los ángeles o los santos, como cuando la 
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Virgen posó para san Lucas. Por otra parte, los pintores, 

queriendo librarse del estigma de la artesanía, vindicaron 

desde el Quattrocento el carácter intelectual de su trabajo, 

la ausencia casi completa de esfuerzo físico. Pero la obra 

no es esa imagen virtual que parece no tener existencia 

tangible y que se difunde en las reproducciones: es un 

objeto singular, que se ha hecho con procedimientos 

manuales, que tiene una historia, que puede ser 

modificada, restaurada, incluso destruida: la obra es una 

presencia real, y la tarea del museo es custodiarla y 

mostrarla en toda la pluralidad de su naturaleza y de sus 

significados.  

  

Matriculación  Plazo de inscripción: del 14 de junio al 7 

de octubre de 2019 o hasta completar aforo.  

  

Inscripción: 

https://www.museodelprado.es/aprende/escuela-del-

prado   

  

Las solicitudes se atenderán por riguroso orden de 

inscripción. Al final del curso se entregará un certificado 

de asistencia. La obtención de una plaza en la Cátedra 

supone la asistencia obligatoria a las cuatro conferencias. 

A partir del 1 de septiembre, se comunicará, a los 

candidatos seleccionados, los trámites necesarios para 

formalizar la inscripción.  
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Los admitidos confirmados al ciclo de conferencias 

deberán recoger la documentación acreditativa para el 

acceso al curso el jueves 7 de noviembre de 18.00 h. a 

18.45 h en el Mostrador de Educación del Museo del 

Prado, entrada Jerónimos.  

  

Becas Plazo de presentación de solicitudes para becas: 

del 14 de julio al 7 de octubre de 2019 en 

www.museodelprado.es/aprende/escuela-del-prado   

  

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 las 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).  
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A partir del 10 de octubre, se comunicará, a los 

candidatos seleccionados, los trámites necesarios para 

formalizar la inscripción.  

  

Seminarios para becarios seleccionados Viernes del 8 al 

29 de noviembre de 2019 De 10.00 a 14.00 h. Aula I del 

Casón del Buen Retiro  

  

8 de noviembre de 2019 El lugar de la pintura  

  

15 de noviembre de 2019 Historias visibles e invisibles  

  

22 de noviembre de 2019 La contemplación de lo real  

  

29 de noviembre de 2019 La materia y el oficio. 

 

Un gran abrazo desde nuestra querida y culta Madrid, 

 

Félix José Hernández 
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Noticias inventadas y publicadas en las redes sociales 

 

 
 

París, 12 de junio de 2019. 

 

Querida Ofelia: 

 

Cada día me llegan noticias falsas inventadas por mentes 

muy “originales”. A veces por mala fe o por bromas de 

sus autores. Pero muchos las comparten sin verificar 

antes su autenticidad.  
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Por lo general colocan la foto de una persona célebre y 

escriben a su lado una cita de lo más increíble, como por 

ejemplo la de Lincoln que recomienda a los padres que 

tengan cuidado con lo que puedan ver sus hijos por 

medio de las computadoras.  

 

Un señor me envió una foto de José Martí con la 

siguientes palabras, supuestamente escritas por el 

Maestro : “En el siglo XXI un gran presidente de los 

USA volverá a liberar a Cuba y  a Venezuela del 

comunismo.” 

 

Incluso hay quien inventó y publicó que un 

guanabacoense llamado    Guillermo Pérez fue el 

arquitecto de la Torre Eiffel (1), o que el dueño de los 

camellos en los que pasean los turistas alrededor de las 

pirámides de Egipto es un cubano. 

 

Un señor me afirmó que las pizzas (pizze) las habían 

inventado los cubanos. 

 

Otros publican noticias sensacionales como la del 

cocinero pinareño Elio Gutiérrez de la reina Isabel de 

Gran Bretaña (2), a la cual le prepara deliciosos frijoles 

negros y tostones. Precisamente, ilustro la presente con 

una foto de la reina británica junto al señor presidente de 

los EE.UU., acompañada de una supuesta declaración de 

su Majestad. Por mi parte huelgan los comentarios. 

 

Y así va el Mundo por estos y aquellos lares, 

 

Félix José Hernández. 
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Nota bene: Recomiendo leer los artículos de Ivette 

Leyva Martínez : 

 

(1) http://cafefuerte.com/csociedad/1583-medios-

oficiales-cubanos-exaltan-historia-apocrifa/ 

 

(2) http://cafefuerte.com/la-esquina/1000-historia-de-

chef-cubano-en-el-palacio-de-buckhingham-es-

apocrifa/ 

 

 

 

 

 

 

 

 

 

 

 

 

 

 

 

 

 

 

 

http://cafefuerte.com/csociedad/1583-medios-oficiales-cubanos-exaltan-historia-apocrifa/
http://cafefuerte.com/csociedad/1583-medios-oficiales-cubanos-exaltan-historia-apocrifa/
http://cafefuerte.com/la-esquina/1000-historia-de-chef-cubano-en-el-palacio-de-buckhingham-es-apocrifa/
http://cafefuerte.com/la-esquina/1000-historia-de-chef-cubano-en-el-palacio-de-buckhingham-es-apocrifa/
http://cafefuerte.com/la-esquina/1000-historia-de-chef-cubano-en-el-palacio-de-buckhingham-es-apocrifa/
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                Versailles : Visible & Invisible 

                     
 

Versailles le 15 juin 2019. 

Depuis 2008, le château de Versailles organise une 

exposition consacrée à un artiste français ou étranger. 

Jeff Koons en 2008, Xavier Veilhan en 2009, Takashi 

Murakami en 2010, Bernar Venet en 2011, Joana 

Vasconcelos en 2012, Giuseppe Penone en 2013, Lee 

Ufan en 2014, Anish Kapoor en 2015, Olafur Eliasson en 

2016, l’exposition collective Voyage d’Hiver en 2017 et 

Hiroshi Sugimoto en 2018 : tous ces artistes ont établi un 

dialogue original entre leurs œuvres, le château et les 

jardins de Versailles. 

Créé par Louis XIV qui y fit construire un château de 

marbre, aujourd’hui appelé le Grand Trianon, le domaine 

est ensuite transformé par la reine Marie-Antoinette qui 

trouve au Petit Trianon un refuge aux contraintes de la 

cour de Versailles. Elle y fait aménager un jardin de style 

romantique agrémenté de fabriques, d’un théâtre et 

ensuite d’un hameau. 
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 BIOGRAPHIES DES ARTISTES EXPOSES : 

Dove Allouche est né en 1972, il vit et travaille à Paris. 

Son travail consiste essentiellement à entreprendre une 

tâche, avec laquelle et après laquelle il pourra trouver 

quelque chose qui était invisible au premier abord. Il ne 

tente pas de révéler des choses qui sont totalement 

enfouies, oubliées depuis des centaines ou des milliers 

d’années, ni de trouver des choses qui ont été cachées par 

d’autres, un secret que quelqu’un essayerait de 

dissimuler. Il tente de révéler ce qui est à la fois 

immédiatement présent et invisible. Son approche est 

celle d’un presbyte. Il souhaiterait «révéler ce qui est trop 

près de notre œil pour être vu, ce qui est juste à côté de 

nous mais à travers lequel nous regardons quelque chose 

d’autre». Parmi les expositions personnelles récentes : 

Negative Capability, The Contemporary Art Gallery, 

Vancouver ; Des caractères extérieurs, gb agency, Paris ; 

Le beau danger, Peter Freeman, New York.Sélection 

d’expositions collectives : Autofictions – Dessin 

contemporain – Musée Wilhelm-Hack, Ludwigshafen ; 

Histoire(s) d’une collection, Centre Pompidou, Paris ; 

Una Fornace a Marsiglia, Fondazione Querini 

Stampalia, Venice ; The Sun Placed in the Abyss, 

Columbus Museum of Art, Columbus.Dove Allouche est 

représenté par les galeries Peter Freeman Inc. (New 

York) et gb agency (Paris). 



Desde las orillas del Sena 

 475 

Nan Goldin vit et travaille entre New York, Paris et 

Berlin. Nan Goldin reçoit son premier appareil photo à 

l’âge de 15 ans, elle est alors élève à la « hippie free 

school » à Boston et commence à prendre des polaroids 

d’elle-même et de ceux qui l’entourent. En 1977, elle 

obtient son diplôme de l’école du Musée des Beaux-Arts 

de Boston et en 1978 elle s’installe à New York où elle 

continue à documenter sa « famille élargie». Elle va 

rapidement montrer des diaporamas de ses 

photographies, accompagnés d’une bande-son dans les 

boîtes de nuit de la ville. Les images utilisées dans ces 

diaporamas seront regroupées dans un même diaporama 

fondateur et dans un premier livre intitulés The Ballad of 

Sexual Dependency (La ballade de la dépendance 

sexuelle). En 2018, Nan Goldin et ses proches fondent le 

groupe P.A.I.N.* (Prescription Addiction Intervention 

Now – prescription médicale, intervention immédiate 

contre l’addiction), qui préconise les traitements contre la 

dépendance et la prévention, en pleine crise des opiacés, 

et dénoncent la famille Sackler qui a lancé l’OxyContin. 

Nan Goldin est representée par la Galerie Marian 

Goodman (New York, Londres, Paris). 

*L’acronyme P.A.I.N. signifie en anglais douleur, peine. 

Né en 1952, Martin Parr est l’un des meilleurs 

représentants de la photographie documentaire de sa 

génération. Avec plus de cent livres de ses photographies 
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publiés et trente qu’il a édités, sa contribution à l’héritage 

de la photographie est déjà établie. Martin Parr travaille 

également comme curateur. Il a été commissaire de deux 

festivals, Les Rencontres d’Arles en 2004 et la Biennale 

de Brighton en 2010. Plus récemment, il a été le 

commissaire de l’exposition au Barbican, Strange and 

Familiar (Londres). Depuis 1994, Martin Parr est 

membre de l’agence Magnum dont il a assuré la 

présidence de 2013 à 2017. En 2013, il a été nommé 

professeur invité en photographie par l’université 

d’Ulster. Les œuvres de Martin Parr sont présentes dans 

les collections de nombreux musées de premier plan : la 

Tate, le Centre Pompidou et le Museum of Modern Art 

de New York. Martin Parr a créé la Martin Parr 

Foundation en 2017. Martin Parr est représenté par kamel  

mennour (Paris) et l’agence Magnum. 

Eric Poitevin est né en 1961 à Longuyon (France), il vit 

et travaille à Mangiennes (département de la Meuse). Il 

fut pensionnaire de la Villa Médicis de 1989 à 

1990. Qu’il s’attache aux visages d’anciens combattants 

de la Première Guerre mondiale (1985), aux chevreuils 

morts (1995), aux crânes et papillons (1994), aux sous-

bois (1995), aux arrière-trains de chevaux (1999-2000), 

ou aux fragments de corps humains (2001), les 

photographies d’Eric Poitevin résultent d’une prise de 

décisions progressives. Demandant parfois des mois 

d’attente pour que le sujet de la photographie parvienne à 
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se constituer tel qu’il le souhaite, il construit alors avec 

minutie son image. La lumière, parfois naturelle, fait 

souvent l’objet d’un véritable travail. Lumière, format 

papier et cadrage doivent répondre à la densité et à la 

fragilité de chaque sujet représenté. Eric Poitevin est 

représenté par la galerie Albert Xippas (Bruxelles). 

Née en 1972, Viviane Sassen est une artiste néerlandaise 

qui vit à Amsterdam. Elle a étudié le design de mode puis 

la photographie à l’école d’art d’Utrecht (HKU) et à 

l’Ateliers Arnhem. Ses photographies perturbent sans 

cesse nos perceptions habituelles : certaines sont 

soigneusement construites, d’autres présentent des scènes 

fortuites laissant le spectateur incapable de distinguer 

celles qui relèvent des fictions imaginaires de l’artiste ou 

de scènes de vie réelle. Le langage visuel de Sassen est 

nourri d’une profonde conscience des préoccupations 

formelles de la peinture, de la sculpture et de la 

photographie, et également d’un sens aigu de la couleur 

et de la résonnance optique des motifs et de la forme. Des 

expositions personnelles ont été récemment organisées au 

Hepworth Wakefield Museum, UK (2018), 

Deichtorhallen, Hambourg (2017), au Museum of 

Contemporary Photography, Chicago (2017), à l’Atelier 

Néerlandais, Paris (2015). Son travail a été montré dans 

la principale exposition de la 55ème Biennale de Venise, 

The Encyclopedic Palace, en 2013.Viviane Sassen est 

représentée par la galerie Stevenson (Cape Town). 
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Commissaires :  

-Jean de Loisy, directeur de l’école nationale supérieure 

des Beaux-Arts de Paris 

-Alfred Pacquement, commissaire pour l’art 

contemporain à Versailles 

Architecte-scénographe :  Hala Wardé & son studio 

HW architecture  

Félix José Hernández. 
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Le portrait d’Alexandrine Jeanne le Normant 

d’Étiolles à Versailles 

 

Paris le 15 juin 2019. 
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Acquisition d’une œuvre de François Boucher grâce au 

mécénat de la Société des Amis de Versailles en 

partenariat avec la Fondation du patrimoine. 

Le portrait d’Alexandrine Jeanne le Normant d’Étiolles, 

fille de la Marquise de Pompadour, peint en 1749 par 

François Boucher, rejoint les collections du château de 

Versailles. Cette œuvre sur toile est l’une des rares 

représentations de la fille de la favorite du roi Louis XV, 

décédée prématurément avant l’âge de 10 ans. Grâce aux 

donateurs fédérés par la Société des Amis de Versailles, 

ce portrait viendra enrichir la galerie des proches de 

Madame de Pompadour présentée dans les appartements 

qu’elle occupa à Versailles. 

 

 Jeanne Antoinette Poisson épouse en 1741 Charles 

Guillaume Le Normant. De cette union naît Alexandrine 

Jeanne Le Normant d’Étiolles (1744-1754). Lorsque 

Madame de Pompadour devient officiellement la favorite 

du Roi en 1745, elle emmène l’enfant à la Cour de 

Versailles, qui y demeure jusqu’en 1749, date à laquelle 

elle est placée au couvent des dames de l’Assomption, 

rue Saint-Honoré à Paris. À partir de ce moment, 

Madame de Pompadour, très attachée à sa fille, la fait 

venir régulièrement à la Cour. Elle nourrit pour elle de 

grandes ambitions mais Alexandrine décède d’une 

péritonite en juin 1754 avant même d’avoir atteint l’âge 

de dix ans. Son décès est un traumatisme pour Madame 
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de Pompadour qui ne se remettra jamais de la perte de 

cette enfant.  

On connaît peu de représentation d’Alexandrine Jeanne 

Le Normant d’Étiolles. François Boucher exécute 

d’abord le portrait de l’enfant au pastel, puis il en fait 

cette réplique à l’huile. La première œuvre fut léguée au 

marquis de Marigny, frère de Madame de Pompadour et 

directeur des Bâtiments du roi de 1751 à 1773. 

Signée et datée sur la cage f. Boucher 1749, la toile 

acquise pour le château de Versailles présente des traits 

caractéristiques du peintre favori de Madame de 

Pompadour, comme, par exemple, la touche libre qui 

décrit le tissu bleu de la robe, la rose et le brin de muguet.  

De 1745 à mai 1751, la marquise de Pompadour occupe, 

en tant que favorite, un premier appartement situé au-

dessus du Grand Appartement du Roi. Ce premier 

appartement fut restauré et remeublé en 2002. Il abrite 

des tableaux, meubles et objets d’art évoquant la 

décoration d’origine et, d’une manière plus générale, le 

goût élégant en vogue à la Cour du roi Louis XV. Ainsi, 

un portait de Jean-Marc Nattier présente la marquise en 

diane chasseresse, tandis que deux portraits du peintre 

Louis Tocqué évoquent Charles Lenormant de 

Tournehem, oncle adoptif de la marquise, ainsi que le 

marquis de Marigny, frère de la Pompadour.  
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La Société des Amis de Versailles 

La Société des Amis de Versailles a été fondée en 1907 à 

l’initiative de personnalités regroupées autour de 

Raymond Poincaré, futur président de la République, 

pour remédier à l’état de délabrement des châteaux de 

Versailles et de Trianon. 

Elle œuvre depuis plus de cent ans avec passion et 

enthousiasme à la restauration, à l’embellissement et au 

rayonnement du château et du domaine de Versailles. 

Reconnue d’utilité publique en 1913, la Société des Amis 

de Versailles est habilitée à recevoir des legs, donations 

et assurances-vie et bénéficie d'une exonération totale des 

droits de mutation. 

Depuis 2009, l'association a engagé 10,6 millions d'euros 

pour des projets de mécénat au Château, dont la moitié a 

permis de financer des restaurations (salle des Gardes de 

la Reine, Cabinet de la Méridienne...) et l'autre moitié des 

acquisitions, comme la commode livrée par Jean-Henri 

Riesener en 1776 pour le cabinet de retraite de Madame 

Adélaïde et acquise en juin 2018 par la Société des Amis 

de Versailles. 

Forte de plus de 5000 membres et du soutien de 

nombreux mécènes, l’association a créé en 2016 une 

adhésion Jeune Ami (de 0 à 25 ans) pour favoriser 
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l’émergence de nouvelles générations d’Amis et 

d'amoureux du patrimoine. 

Depuis 2015, le partenariat avec la Fondation du 

patrimoine a permis la réalisation de plusieurs opérations 

d’acquisition ou de restauration au profit du château de 

Versailles. Ainsi, le bureau de Louis XIV, le manuscrit 

de 138 Menus d’Héliot et cinq tableaux de la galerie des 

Cotelle au Grand Trianon ont bénéficié de cette 

coopération. 

Pour rejoindre l'association ou soutenir ses projets en 

faveur du château de Versailles 

: www.amisdeversailles.com 

Félix José Hernández. 

 

 

 

 

 

 

 

 

 

 

 

 

http://www.amisdeversailles.com/
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              Doña Elena y el parisino Barrio Latino  

 

Palacio y Jardines de Luxemburgo en el Barrio Latino de París. 

París 15 de junio de 2019. 

Distinguida Doña Elena: 

Al leer su carta he constatado una vez más que aún poseo 

la capacidad de asombrarme. 

Vd. está muy inquieta pues su hija vendrá con una amiga 

a la Ciudad Luz y se hospedarán en un hotel del Barrio 

Latino. Me pregunta si al ser latino no está lleno de 

ladrones, traficantes de drogas, etc., ya que Vd. y su 

familia son supremacistas blancos y no quieren mezclarse 

con latinos ni con negros. 

Su inquietud me extraña distinguida señora, pues al ser 

cubana, sé que Vd. en el país en el que vive es 

considerada como de “raza” latina. Lo cual es una total 
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aberración pues la raza humana es una sola y los orígenes 

étnicos numerosos. Esto ya he tenido que aclararlo varias 

veces.  

Antes de pasar a explicarle lo que es el Barrio Latino de 

París, le deseo recordar o hacer conocer, que latino es un 

adjetivo que proviene del vocablo latinus y que se refiere 

a aquél o aquello que es natural de los pueblos que 

hablan lenguas derivadas del latín, como por ejemplo: 

español, francés, italiano, rumano, portugués, etc.  

La definición más exacta y tradicional de latino, de todas 

formas, está vinculada a aquello perteneciente o relativo 

a la lengua latina o la cultura latina propia del pueblo 

fundador de Roma. La cultura latina, en este sentido, 

abarca la Roma antigua y el Imperio Romano. 

Le Quartier Latin (Barrio Latino), se encuentra en la 

orilla izquierda o sur del Sena. Debe su nombre a que en 

la Universidad de la Sorbona en la Edad Media se 

impartían las clases en latín y por ello los numerosos 

estudiantes del barrio hablaban esa lengua. 

En el Barrio Latino se concentra una gran cantidad de 

símbolos de la Cultura Francesa: La Universidad de la 

Sorbona, el Palacio y los Jardines de Luxemburgo, El 

Panteón, el Teatro del Odeón, el Museo de Cluny, varias 

iglesias de gran valor histórico y arquitectónico, además 

de plazas, fuentes, jardines, boulevares como el Saint 

https://definicion.de/cultura
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Michel y el Saint-Germain repletos de cafés con sus 

animadas terrazas.  

Así es que su hija y su amiga tienen mucha suerte al 

poder hospedarse en ese barrio tan hermoso y culto. 

Reciba mis saludos cordiales desde – para Vd - estas 

lejanas tierras del Viejo Mundo, 

Félix José Hernández. 
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               A Papá en el Día del Padre 2019 

                         

Don Amado Hernández Padrón, Camajuaní, Cuba, 1940. 

París, 16 de junio de 2019. 

Día del Padre. 

Mi querido Padre: 

En un día como hoy te recuerdo más de lo acostumbrado. 

Sé que tengo una cita pendiente contigo y mi madre. 

Ustedes están más juntos que nunca gracias a Dios. 

Aunque yo haya tenido que abandonar nuestra querida 

Cuba en unión de mi esposa e hijo y estemos separados 

físicamente, espero que más temprano que tarde pueda 

llevarte un ramo de flores y lo logre depositar allí en 

donde en paz descansas junto a la mujer de tu vida, mi 

adorada madre. Si Dios no me da vida para que llegue ese 

momento, le pido que nos podamos encontrar de nuevo  

en otro sitio, allá donde  ustedes están. 
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Esta es la más bella canción que conozco dedicada a un 

padre que Dios llamó, su título es "Mon Vieux" (Mi 

Viejo), la interpreta el francés Daniel Guichard: 

 http://www.youtube.com/watch?v=x8l43czQAy4 

Siempre que la oigo me vienes a la mente y las lágrimas 

me nublan la vista. 

Te envío la traducción que te hice: 

Mi Viejo 

Con su viejo abrigo raído 

Se iba en invierno, en verano 

En la pequeña mañana friolera 

Mi viejo. 

Descansaba sólo un domingo a la semana 

Los otros días, trabajaba para la comida 

Que iba a ganar como podía 

Mi viejo. 

En verano, íbamos a ver el mar 

Ves, no vivíamos en la miseria 

Pero no era tampoco el Paraíso 

Era así tan bien que mal. 
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Con su viejo abrigo raído 

Tomó durante años 

El mismo autobús de suburbios 

Mi viejo. 

En la tarde volviendo del trabajo 

Se sentaba sin decir una palabra 

Era del tipo silencioso 

Mi viejo. 

 

Los domingos eran monótonos 

Jamás recibíamos a nadie 

Eso no lo hacía desgraciado 

Yo creo, mi viejo. 

 

Con su viejo abrigo raído 

Los días de paga cuando volvía 

Lo escuchábamos protestar un poco 

Mi viejo. 
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Nosotros, conocíamos la causa 

Contra todos: burgueses, patrones, 

La izquierda, la derecha, incluso Dios 

Con mi viejo. 

En nuestra casa no había televisión  

Era afuera a donde yo iba a buscar 

Durante algunas horas la evasión 

¡Sabes, yo era un imbécil! 

 

Pensar que pasé años 

Al lado de él sin apenas mirarle 

Apenas nos veíamos 

Nosotros dos. 

 

Yo hubiera podido, no fui listo 

Hacer junto él un poco de camino 

Eso quizás lo hubiera hecho feliz 

Mi viejo. 
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Pero cuando se tienen quince años 

No tenemos un corazón bastante grande 

Para alojarlo todo  

Ves. 

Ahora que está lejos de aquí 

Pensando en todo esto, me digo:  

"Me gustaría tanto que estuviera cerca de mí " 

Papá… 

Te envío también este hermoso o regalo que me hizo 

llegar desde los EE.UU. mi amiga poetisa Martha Salazar 

Quintero, acompañada de una bella carta  -como las que 

ella suele escribir-, con motivo del Día del Padre. Es 

parte de su libro “Sueños, ecos y silencios”.  

 

                 “PADRE es aquél…  

Padre es aquél…  

Hombre, que sin sentir el “palpitar”  

De nuevas vidas, se estremece ante los llantos…  

De un “recién nacido”  
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Padre es aquél…  

Hombre, que presuroso, se desvía de “su camino”  

En auxilio y conmovido ante los píos doloridos…  

Del polluelo, en llamado a su madre,  

En momentos de peligro, o si está perdido.  

 

 Padre es aquél…  

Hombre que adivina en la mirada de la mujer,  

El llanto “callado de una madre”, por el hijo perdido  

O, que se fue, y quizás no vuelva, a ver.  

 

Padre es aquél…  

Hombre, que, en instantes…  

¡Olvida su grandeza y su poder de SER!  

Para volver a hacerse niño y ¡jugar…!  

Jugar, olvidado de todo, y de todos…  

 

Padre es aquél… Jugando al lado de “sus hijos”  
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Hombre, que con celo, cuida y vela, Como si fuese “Un 

párvulo Él”  

como “fiel centinela” ¡Olvidando otros deberes!  

Al lado de su mujer, viendo a sus hijos  

 

¡Crecer…! ¡Triunfar!  

Al lado de la llama del amor,  

que no es otro que, ¡Su Hogar!  

© Martha Salazar Quintero 

 

Y yo, después de haber salido de Cuba, le dije a mi 

madre todo lo que la amaba, le supliqué que perdonara 

mis majaderías y torpezas. Incluso en un casete de una 

hora de duración, en un largo monólogo le confesé como 

la extrañaba y todas mis nostalgias. 

No obstante no te dije nunca que te quise, nunca te pedí 

perdón por mis faltas, ni te hice saber cómo te necesitaba. 

Desgraciadamente, como escribió el gran poeta, si un día 

puedo ir a inclinarme ante la modesta tumba de ese 

cementerio perdido en un valle de la Perla de las Antillas, 

ya no tendrá sentido pedirte perdón. 

Mi Cuba me duele, cada día más. Ayer por la mañana vi 

un excelente reportaje sobre Los Zafiros en el sitio 
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internet puertorriqueño. Volví a ver mi calle Soledad y el 

Parque Trillo por donde tantas veces pasé contigo y 

adonde tú llevaba a mi hijo Giancarlo a jugar.  

Por la tarde la tv gala pasó un reportaje sobre las Damas 

de Blanco. Las vi desfilar dignamente con gladiolos en 

las manos desde la esquina de la calle Neptuno y 

Hospital hasta Infanta y bajar hacia el Malecón. Un 

hombre en bicicleta las insultaba, otro gritaba eslóganes a 

la gloria de Castro y de su régimen, un viejo las 

amenazaba. Pero un señor se acercó a una de ellas, tomó 

un gladiolo y le dijo: ¡Qué Dios te bendiga!  

No quiero continuar a contarte mis añoranzas, en esta 

tarde de llovizna parisina, pero deseo terminar 

reproduciéndote dos estrofas escritas por el gran José 

María Heredia, el que escribió el Himno del Desterrado 

(1825). Nació en Santiago de Cuba y murió en México, 

en la pobreza y el desamparo del exilio, con sólo 35 años, 

el 7 de mayo de 1839. 

 

“Cuba, Cuba, que vida me diste, 

dulce tierra de luz y hermosura, 

¡cuánto sueño de gloria y ventura 

tengo unido a tu suelo feliz! 

(...) 
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¡Dulce Cuba!, en tu seno se miran, 

en su grado más alto y profundo, 

la belleza del físico mundo, 

los horrores del mundo moral.”  

Como habrás constatado, la actualidad de ese bello 

poema es asombrosa. 

Recuerdo el abrazo en el aeropuerto José Martí de La 

Habana, cuando nos despedimos en aquel ya lejano 21 de 

mayo de 1981, íbamos a partir hacia Tierras de Libertad. 

Cada año en esa fecha me vienes a la mente junto al 

célebre poema de la gran Gertrudis Gómez de 

Avellaneda: 

 

¡Perla del mar! ¡Estrella de occidente! 

¡Hermosa Cuba! Tu brillante cielo 

la noche cubre con su opaco velo, 

como cubre el dolor mi triste frente. 

 

¡Voy a partir!... La chusma diligente, 

para arrancarme del nativo suelo 

las velas iza, y pronta a su desvelo 

la brisa acude de tu zona ardiente. 

 

¡Adiós, patria feliz, edén querido! 

¡Doquier que el hado en su furor me impela, 
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tu dulce nombre halagará mi oído! 

 

¡Adiós!... Ya cruje la turgente vela... 

el ancla se alza... el buque, estremecido, 

las olas corta y silencioso vuela. 

Papá, te quiero eternamente, hasta más allá del final de 

mi tiempo que se acerca inexorablemente, 

Félix José. 
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            Architectures rêvées de Versailles  

 

Versailles le 17 juin 2019. 
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De l’installation de Louis XIV à Versailles à la 

transformation définitive du palais en musée par Louis-

Philippe en 1837, la demeure royale fut un « chantier 

permanent ». D’innombrables projets, plus ou moins 

ambitieux ou novateurs, naissent à la demande du roi et 

de l’administration des Bâtiments du roi ou dans 

l’imagination des architectes afin d’adapter le château 

aux nouveaux usages, d’y simplifier la vie quotidienne, 

de l’habiller selon les modes esthétiques des époques 

successives, d’accentuer sa monumentalité ou de lui 

donner plus de cohérence architecturale. 

Colbert, surintendant des Bâtiments du Roi, en 1669, ou 

le comte d’Angiviller, directeur général des Bâtiments, 

Arts, Jardins et Manufactures de France, en 1780, lancent 

de véritables appels à idées auprès de nombreux 

d’architectes. Les architectes du roi, en particulier Ange-

Jacques Gabriel, proposent sans relâche des plans 

d’agrandissement spectaculaires. Pourtant, le goût des 

monarques, les circonstances politiques ou la situation 

des finances du royaume ne permirent à aucun de ces 

projets de transformation grandiose de voir le jour.   

Bénéficiant de nombreux prêts français et étrangers, 

l’exposition rassemblera plus de cent dessins, plans et 

élévations d’architecture, projets généraux, constructions 

ponctuelles ou utopies pour une reconstruction globale de 

la façade côté ville. Elle se focalisera sur la question de 

l’« Enveloppe » du château et la façade du côté de la 
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ville, qui fait l’objet de centaines de propositions. Elle 

évoquera également les projets successifs de chapelle et 

de salles de spectacle, et plusieurs exemples 

d’architecture de jardins. 

L’exposition s’appuiera également sur la numérisation 

des plans du Château réalisée dans le cadre du projet  

Verspera piloté par le Centre de recherche du château de 

Versailles, en collaboration avec les Archives Nationales, 

la Bibliothèque Nationale de France et le laboratoire 

ETIS, sous l’égide de la Fondation des Sciences du 

Patrimoine. 

Le public pourra ainsi découvrir un Versailles « tel qu’on 

ne l’a jamais vu mais tel qu’il aurait pu être », 

renouvelant ainsi sa perception du château et mettant en 

valeur ce qui fait aujourd’hui encore sa singularité. 

Versailles. Architectures rêvées 1660-1815 4 mai - 4 août 

2019, Galerie de pierre haute, aile nord. 

Cette exposition s’inscrit dans le cadre de la première 

Biennale d’architecture et de paysage de la Région Ile-

de-France qui aura lieu à Versailles du 3 mai au 13 juillet 

2019. 

Commissaire : Élisabeth Maisonnier, conservateur au 

château de Versailles. 
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Catalogue de l’exposition Versailles. Architectures 

rêvées 1660-1815. Co-édition Gallimard / Château de 

Versailles. 330 pages. 49€. 

Félix José Hernández. 
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               Les salles Louis XIV de Versailles 

                                  

                                  Louis XIV, roi de France. 

Versailles le 17 juin 2019   

Le château de Versailles propose à ses visiteurs une 

nouvelle présentation des salles Louis XIV retraçant le 

règne du souverain. Dans un parcours totalement repensé 

associant une approche chronologique et thématique, 

certains des chefs-d’œuvre des collections dialoguent 

avec des œuvres méconnues issues des réserves et 

d'autres récemment acquises ou restaurées. Ce parcours à 

travers le XVIIe siècle permet aussi de renouveler le 

regard porté sur les collections.  

Situées au premier étage de l'Aile du Nord du château les 

salles Louis XIV évoquent au travers d'une enfilade de 

dix salles le règne du Roi, de l'enfance à sa mort. Les 

artistes contemporains des personnages et des faits 

représentés racontent la vie du souverain, de sa famille et 

de la cour. Ils donnent un visage à leurs protagonistes et 

relatent les grands événements politiques, militaires et 
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artistiques du temps. Les œuvres présentées ici 

constituent des témoignages historiques inestimables sur 

le XVIIe et le début du XVIIIe siècle.  

La nouvelle présentation est née d'une triple volonté : 

reconsidérer les collections du château en présentant des 

œuvres encore méconnues issues des réserves, créer un 

discours entremêlant l'histoire, l'histoire de l'art et 

l'iconographie et enfin mettre en valeur les dernières 

acquisitions du château.  Ces salles témoignent 

également d'une évolution du portrait du siècle de Louis 

XIV, illustrant la diversité des typologies aux 

nombreuses combinaisons possibles – en buste, de trois-

quarts, en pied, intime, officiel ou travesti. Certaines des 

œuvres présentées comptent parmi les créations majeures 

de Le Brun, de Mignard, de Van der Meulen, de 

Largillière ou de Coysevox ; d’autres ont été créées par 

de petits maîtres et témoignent de la richesse de la 

création artistique au XVIIe siècle.  

Le public découvrira certaines des dernières acquisitions, 

telles que La famille royale autour du berceau du duc 

d’Anjou de Charles Le Brun, les quatre petits portraits de 

Louis Elle le Père, celui de Tiberio Fiorilli, dit 

Scaramouche de Pietro Paolini ou encore La Sculpture 

travaillant au buste de Louis XIV de Baudrin Yvart et La 

Fondation de l’hôtel des Invalides en 1674 de Pierre 

Dulin.  
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Les salles Louis XIV permettent aussi de rassembler 

quelques pièces de mobilier provenant d’emplacements 

aujourd'hui disparus comme le médaillier du Cabinet des 

Raretés de Louis XIV. Il comprend des œuvres du Grand 

Siècle ou produites aux siècles suivants dans le même 

esprit. La marqueterie conçue par l'ébéniste André-

Charles Boulle est en effet devenue un type et un style 

dont la mode perdurera jusqu'au XIXe siècle. 

Les salles historiques du XVIIe siècle, autrefois occupées 

par les appartements des princes du sang, ont été 

transformées sous Louis Philippe pour devenir, à partir 

de 1837, le musée de l’Histoire de France. La conception 

de la présentation actuelle remonte à l’après-guerre. 

Même si l’accrochage a été modifié à plusieurs reprises, 

l’esprit initial perdure par la densité des œuvres 

présentées. Les peintures, les sculptures, le mobilier et les 

objets sont présentés sur des tentures de velours gaufré 

dont les coloris rappellent ceux du Grand Siècle et 

suggèrent l’ambiance des appartements du palais tout en 

demeurant des salles de musée. 

Nouvelle présentation des salles Louis XIV. 

Béatrice Sarrazin, conservateur général du patrimoine ; 

Raphaël Masson, conservateur en chef du patrimoine ; 

Lionel Arsac, conservateur du patrimoine ;Élisabeth 

Caude, conservateur général du patrimoine. 

Félix José Hernández. 
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