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A m i  querido e inolvidable Amigo Roberto 

A Solera  
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"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, 10 de junio de 2022. 

 

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 
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aquí, los viajes por 79 países a lo largo de estos 41 años, 

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

la Libertad, las relaciones con personalidades del exilio, 

mi trabajo en el Instituto y en la Universidad como 

profesor de Civilización Latinoamericana, las relaciones 

con colegas, alumnos y 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 

 

ñMis palabras irritar§n a muchos; no importa, el 

pensamiento independiente es casi siempre impopularò. 

Octavio Paz 
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              Inaugurazione de La bellezza ritrovata 

 

 

Siena, 26 ottobre 2021. 

Venerdì 29 ottobre 2021 alle ore 16.00, in occasione del 

V anniversario del terremoto 2016, lôarchidiocesi di 

Spoleto-Norcia inaugura la sala ñLa bellezza 

ritrovataò che ospiter¨ ventidue opere dôarte ferite dai 

terremoti del 2016 e recentemente restaurate grazie al 

lavoro costante e scrupoloso dell'Ufficio Beni Culturali 

Ecclesiastici della Diocesi e della Soprintendenza 

Archeologia, Belle Arti e Paesaggio dell'Umbria. Il 

pomeriggio inizier¨ alla Manna dôOro con i saluti 
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istituzionali e poi si potrà visitare la sala, alla quale si 

accede dallôinterno della Basilica Cattedrale e che sar¨ 

parte del percorso museale ñArte dello Spirito, Spirito 

dell'Arteò. La sala ¯ stata realizzata grazie al contributo 

della ALES (Arte Lavoro e Servizi S.p.A.), società in 

house del MIC Ministero della Cultura, impegnata da 

oltre quindici anni in attività di supporto alla 

conservazione e valorizzazione del patrimonio culturale. 

çLôimpegno generoso di numerosi patrons ï

 afferma Stefania Nardicchi, conservatore del Museo 

diocesano - ha reso possibile il recupero filologico delle 

opere danneggiate. Tutti i restauratori coinvolti hanno 

dimostrato grande professionalità e ingegno, riuscendo a 

ñmettere insiemeò frammenti talvolta pi½ piccoli di un 

francobollo, ricostruendo il pezzo originario senza 

comprometterne la funzionalità e la bellezza». 

Lôarcivescovo di Spoleto-Norcia Mons. Renato 

Boccardo ha fortemente voluto dare un segno di 

vicinanza alle comunità colpite dal terremoto destinando 

questa sala ad ospitare temporaneamente alcune opere, in 

attesa che le stesse possano fare ritorno agli edifici sacri 

di provenienza, non appena conclusi i necessari lavori di 

restauro. Ai residenti nelle zone del cratere è riservata la 

visita gratuita il terzo week-end di ogni mese. 

 

«La Sala ï conclude Nardicchi - è il ponte ideale, 
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lôanello di collegamento fra il Deposito regionale dei 

beni culturali di Santo Chiodo di Spoleto e le chiese sul 

territorio, in modo che tutti possano ritrovare questi 

capolavori ed ammirarli nella loro originaria bellezza. Ci 

auguriamo che questa iniziativa stimoli e favorisca una 

sempre maggiore attenzione al patrimonio artistico-

religioso ferito dai terremoti e che ancora deve essere 

recuperato». 

 La visita alla Sala, inclusa nel biglietto del Museo 

Diocesano, potrà essere effettuata nei giorni di sabato, 

domenica e festivi con tour con partenza alle ore 12.00, 

13.00, 14.00, 15.00, 16.00 e 17.00. 

 Félix José HernÜÎÄÅÚȢ 
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Les coulisses de la haute couture à Lyon au Musée 

Yves Saint Laurent 
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Paris le 5 novembre 2021. 
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Le Musée Yves Saint Laurent Paris présente « Yves Saint 

Laurent, Les coulisses de la haute couture à Lyon ». Fruit 

d'une collaboration étroite avec le musée des Tissus de 

Lyon, qui lôavait accueillie dans ses espaces en novembre 

2019, l'exposition met en lumière les liens privilégiés 

entretenus par le couturier durant quarante ans de 

collaboration avec les fabricants et fournisseurs de tissus 

et étoffes de la région lyonnaise. 1 Yves Saint Laurent 

Les coulisses de la haute couture à Lyon  

 Commissariat  

Esclarmonde Monteil directrice du musée des Tissus de 

Lyon, conservateur en chef du patrimoine  

Aurélie Samuel directrice des collections du Musée Yves 

Saint Laurent Paris, conservateur du patrimoine. 

Lôunivers et le talent hors norme dôYves Saint Laurent se 

mêlent aux sublimes étoffes des emblématiques maisons 

lyonnaises. Le chuchotement des mousselines, le 

chatoiement des façonnés, la douceur des velours se 

dévoilent dans cette exposition, qui illustre plus de 

quarante ans dô®troite et fid¯le collaboration au service 

de la création. À travers une trentaine de modèles haute 

couture accompagnés de documents nombreux et variés, 

lôexposition explore de mani¯re originale le processus 

créatif du couturier. 

Un hymne à la matière  



Desde las orillas del Sena 

 13 

L'exposition retrace avant tout la rencontre entre un 

couturier de génie qui « pourrait faire une robe les yeux 

fermés tant il connait les tissus »  et l'une des industries 

textiles les plus reconnues au monde qui met au service 

de la haute couture parisienne un savoir-faire technique 

et créatif sans pareil.  

Le parcours met ¨ lôhonneur sept maisons lyonnaises sur 

lesquelles Yves Saint Laurent s'est appuyé pour la 

réalisation de ses modèles. L'exposition est aussi une 

invitation à la découverte des secrets des tissus : crêpes, 

mousselines, taffetas, velours, etc. Les caractéristiques 

des matières et techniques offrent une plongée inédite au 

coeur de la création de l'un des plus grands couturiers du 

XXème siècle. 

Un nouveau regard sur le processus créatif d'Yves Saint 

Laurent  

« Questionner le rapport entre le couturier et les 

fabriquants et fournisseurs de tissus de la région 

lyonnaise nous permet d'offrir un nouveau regard sur les 

créations d'Yves Saint Laurent. Nous démontrons que la 

dimension créative et la dimension technique du travail 

du couturier ne sauraient être opposées. Au contraire, 

elles sont indissociables et se nourrissent l'une de l'autre. 

Présenter cette exposition au 5 avenue Marceau, dans le 

lieu historique de la maison de couture, c'est en même 

temps rendre un hommage mérité à l'emblématique 

savoir-faire de tout un territoire, mais c'est aussi 
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permettre à nos visiteurs d'appréhender le processus de 

création du couturier de manière renouvelée. L'exposition 

donne également une nouvelle mesure à la visite du 

studio d'Yves Saint Laurent qui se trouve au coeur du 

parcours. Il était l'antichambre de la création et le lieu 

d'expérimentation de toutes ces magnifiques étoffes qui y 

prenaient vie. » ð Aurélie Samuel, co-commissaire de 

l'exposition et directrice des collections du Musée Yves 

Saint Laurent Paris. 

« Cette exposition est l'occasion de voir des robes 

conservées par le Musée Yves Saint Laurent Paris, peu 

montrées ou qui n'avaient jamais été montrées. On a 

choisi des robes dont on connaissait les fournisseurs de 

tissus, que l'on pouvait identifier à Lyon ou dans les 

environs. C'est aussi l'occasion d'utiliser les savoir-faire 

du musée des Tissus en analyse des textiles. Nous avons 

analysé ces tissus, qui sont du XXème siècle et qui sont 

parfois moins étudiés que les tissus plus anciens. Nous 

montrons que la technicité est très importante et qu'il y a 

des innovations technologiques qui sont mises à profit 

par le couturier pour créer des robes qui n'auraient pas été 

possibles avec des techniques plus anciennes. C'est l'un 

des intérêts majeurs de l'exposition : montrer ce rapport à 

la matière d'un très grand couturier ». ð Esclarmonde 

Monteil co-commissaire de l'exposition Directrice 

générale et scientifique du musée des Tissus de Lyon 

Musée Yves Saint Laurent Paris  
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5 avenue Marceau  

75116 Paris - France  

+33 (0)1 44 31 64 00 

Nouveaux horaires  

A partir du jeudi 17 juin, en raison du contexte sanitaire 

et jusquô¨ nouvel ordre, le mus®e sera ouvert du jeudi au 

dimanche de 11h à 18h uniquement (dernière entrée à 

17h15). Lô®vacuation des salles commence 20 minutes 

avant la fermeture du musée. 

 Afin de contrôler le nombre de visiteurs, la réservation 

en ligne de billets horodatés est obligatoire. 

Tarifs  

Plein tarif :  10 euros 

Tarif réduit 10-18 ans, enseignants et étudiants (sur 

pr®sentation dôun justificatif en cours de validité) : 7 

euros 

Enfants de moins de 10 ans, ®tudiants en histoire de lôart, 

®tudiants en ®cole de mode, demandeurs dôemploi, 

personnes en situation de handicap et leur 

accompagnateur, d®tenteurs dôune Carte dôIdentit® des 

Journalistes Professionnels, de lôICOM-ICOMOS, ou de 

lôAssociation des Amis de la Fondation Jardin Majorelle, 

dôune Carte professionnelle de guide-conférencier (sur 
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pr®sentation dôun justificatif en cours de validit®) : 

Gratuit. 

Félix José Hernández. 
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Maro óura, un tr®sor polyn®sien au Mus®e du Quai Branly  
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 Paris le 5 novembre 2021. 

Lôexposition Maro óura. Un tr®sor polyn®sien raconte 

lôhistoire et lôimportance culturelle de lôun des objets les 

plus prestigieux des grandes chefferies des îles de la 

Société : un fragment de ceinture de plumes récemment 

identifié au musée du quai BranlyïJacques Chirac 

comme lôunique exemplaire connu ¨ ce jour, et 

prochainement mis en dépôt au Musée de Tahiti et des 

Îles. Une découverte majeure.  

Aux îles de la Société, ̈  Raóiatea, Tahiti et Bora Bora, 

seuls les grands chefs sacr®s (ariói nui) pouvaient rev°tir 

les maro óura. Li®es au culte du dieu óOro, ces ceintures 

de plumes rouges mat®rialisaient lôorigine divine de leur 

pouvoir, les oiseaux étant considérés comme des 

émanations des dieux. Ponctuellement, des franges de 

plumes y étaient ajoutées, pour souligner un fait 

marquant ou lors de lôav¯nement dôun nouvel ariói. Elles 

servaient ainsi dôobjets de m®moire aux communaut®s et 

matérialisaient la généalogie des grandes chefferies, 

donnant à voir leur prestige et leur ancienneté. 

Extr°mement rare et pr®cieux, chaque maro óura était 

conserv® ¨ lôabri des regards, probablement envelopp® 

dô®toffe dô®corce (tapa), au sein du plus sacr® des 

sanctuaires. Portés en de rares occasions, la population 

les voyait peu et parmi les premiers voyageurs européens 

à accoster à Tahiti au 18e siècle, seuls quelques-uns les 

ont décrits.  
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Depuis la conversion au christianisme au début du 19e 

si¯cle, toutes traces des maro óura avaient disparues, 

jusquô¨ la r®cente d®couverte au mus®e du quai Branlyï

Jacques Chirac de ce qui semble être le seul fragment 

connu à ce jour - un t®moignage dôune importance 

historique sans ®quivalent. Lôexposition, con­ue en 

partenariat avec le Musée de Tahiti et des Îles ï Te Fare 

Manaha, a pour ambition de mettre en lumi¯re lôhistoire 

de cette îuvre unique, en particulier son importance 

religieuse et politique, tout en révélant le faisceau 

dôindices mat®riels et historiques qui ont permis son 

identification. 

Un objet qui a marqu® lôhistoire tahitienne  

La premi¯re partie de lôexposition sôattache ¨ montrer 

comment lôanthropologue Guillaume Alevêque, alors 

chercheur post-doctorant au musée du quai Branlyï 

Jacques Chirac, a pu identifier en 2016 une pièce textile 

composite autrefois conserv®e au Mus®e de lôHomme, 

comme un fragment de maro óura.  

La pr®sence dô®toffe dô®corce de banian, dôune multitude 

de plumes (blanches, jaunes et rouges) et de drap de laine 

rouge teinté à la garance (procédé tinctorial utilisé par 

lôarm®e anglaise ¨ partir du 17e si¯cle) sugg¯re quôil 

sôagirait dôun fragment de maro óura particuli¯rement 

important dans lôhistoire des ´les de la Soci®t®, c®l¯bre 

pour avoir incorporé le fanion rouge utilisé par le 

capitaine britannique Samuel Wallis lors de sa prise de 
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possession de Tahiti en 1767. Long de près de 4 mètres et 

décrit par des navigateurs tels que James Cook et 

William Bligh ¨ la fin du 18e si¯cle, ce maro óura 

accompagna la prise de pouvoir de la famille P mare sur 

Tahiti et lôensemble des ´les voisines. Cette section met 

également en lumière les matériaux sacrés qui composent 

le maro ôura et donne accès aux différentes analyses 

scientifiques qui ont ponctu® lôenqu°te. 

Instrument du pouvoir dôorigine divine des chefs 

 Depuis la conversion au christianisme de la Polynésie au 

d®but du 19e si¯cle, toutes traces des maro óura avaient 

disparu. Il sôagit donc aussi de remettre en contexte ce 

fragment à la matérialité ténue et de fournir au visiteur 

les éléments qui lui permettront de comprendre ce à quoi 

un tel trésor pouvait ressembler. Grâce à une trentaine 

dôobjets issus des collections du mus®e du quai Branlyï 

Jacques Chirac et du Mus®e dôhistoire naturelle de Lille, 

la deuxi¯me partie de lôexposition restitue le contexte 

polyn®sien dôusage des maro óura et les r®int¯gre ¨ un 

corpus dôexception, celui des objets r®galiens et de tr¯s 

grand prestige que lôon trouvait autrefois en Polyn®sie 

française et Hawaii.  

Continuité et renouveau culturel  

La suite de la pr®sentation se consacre ¨ lô®volution des 

pratiques artistiques aux îles de la Société, notamment 

autour de lôimportance encore aujourdôhui de la couleur 
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rouge, symbole fort pour les Polynésiens, avec une 

pr®sentation des îuvres contemporaines (tifaifai et 

costumes de danse). 

La production de tifaifai, ou patchworks, se développe 

avec lôarriv®e des femmes missionnaires et de la 

cotonnade à Tahiti à la fin du 18e siècle.  

Cette tradition sôest depuis solidement ancr®e dans 

lôartisanat local. Quant ¨ la danse, elle est un art majeur 

en Polynésie française aussi bien par le dynamisme de la 

création contemporaine, que par sa popularité et son 

ancrage dans le patrimoine culturel. Véritable expression 

dôune culture vivante, la danse permet la pr®servation et 

la transmission des savoir-faire et renforce le lien entre 

les générations.  

Le d®p¹t dôîuvre au Mus®e de Tahiti et des Ċles ï Te 

Fare Manaha 

ê lôissue de cette pr®sentation, le fragment de maro óura 

sera déposé au Musée de Tahiti et des Îles pour une durée 

de 5 ans, renouvelable. Le d®p¹t a fait lôobjet dôune 

signature entre le Musée de Tahiti et des Îles et le musée 

du quai BranlyïJacques Chirac le 23 septembre 2019 et 

sôinscrit dans le cadre dôune convention de coop®ration 

muséographique et culturelle ratifiée le 17 octobre 2016. 

Les deux institutions se sont ainsi accordées pour 

collaborer dans les domaines de la recherche, de la 

conservation, la présentation dôexpositions, le pr°t 
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dôobjets, les co-productions de documents dôinformation 

ainsi que lô®change et la formation entre les sp®cialistes 

des musées. 

 Le Musée de Tahiti et des Îles se situe à Punaauia, à 15 

km de Papeete. Il a pour rôle de recueillir, conserver, 

restaurer des collections li®es ¨ lôOc®anie, plus 

particulièrement à la Polynésie, et de les présenter au 

public.  

Une convention, signée le 23 septembre 2019, acte le 

d®p¹t de la ceinture maro óura au Mus®e de Tahiti et des 

Îles dans le cadre de sa r®ouverture en 2022, et ¨ lôissue 

de lôexposition. 

Lôexposition b®n®ficie de la g®n®reuse collaboration du 

Mus®e dôhistoire naturelle de Lille. 

Avec le soutien de la Fondation Martine AubletïAgir 

pour lô£ducation Sous lô®gide de la Fondation de France 

Commissariat Guillaume Alevêque  

sp®cialiste de la Polyn®sie, chercheur associ® ¨ lôIIAC 

(Institut interdisciplinaire dôanthropologie du 

contemporain).  

Stéphanie Leclerc-Caffarel  

responsable de collections Océanie au musée du quai 

BranlyïJacques Chirac.  
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Lô®quipe scientifique du Mus®e de Tahiti et des Ċles ï Te 

Fare Manaha et plus particulièrement Marine Vallée 

assistante de conservation au Musée de Tahiti et des Îles. 

Lôatelier Martine Aublet  

Au sein du musée du quai BranlyïJacques Chirac, 

lôatelier Martine Aublet est un lieu innovant et 

profond®ment ouvert ¨ lôexp®rimentation artistique. Situ® 

sur la mezzanine centrale, au cîur du plateau des 

Collections, cet espace de 170 mètres carrés offre une 

vue exceptionnelle sur les 3 500 îuvres des collections 

permanentes.  

Depuis juin 2012, il présente trois fois par an, des 

installations en lien avec la vie des collections, dans une 

forme permettant de créer des événements inattendus et 

décalés par rapport à la programmation du musée, 

nouvelles acquisitions, invitations ou cartes blanches à 

des artistes contemporains, des scientifiques, portrait 

chinois dôune personnalit®, photographie contemporaine 

non occidentale.   

Lôenjeu consistait ¨ travailler sur une autre échelle 

dôintervention, ¨ cr®er un lieu permettant des ®motions et 

des sensations différentes dans la manière dont on pense 

et vit lôexposition, mais aussi un lieu tr¯s plastique 

pouvant prendre différentes formes » résument ses 

créateurs Gr®goire Diehl et Thierry Payet. Plus quôun 

espace dôexposition classique, lôatelier Martine Aublet 
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est avant tout un cabinet de curiosités offrant la 

possibilit® dôune rencontre entre lôunivers dôune 

personnalité et la collection du musée 

La Fondation Martine Aublet  

La Fondation Martine Aublet a été créée en septembre 

2011 au lendemain de la disparition de Martine Aublet.  

Présidée par Bruno Roger, la Fondation perpétue 

lôengagement de Martine Aublet.  

Elle se montre active dans trois éléments tous liés avec le 

musée :  

/ Lôattribution de bourses ¨ des ®tudiants en Sciences 

Humaine à trois moments - clés de leur parcours 

universitaire : le master, le doctorat et la thèse. Depuis 

pr¯s de 10 ans, ce sont plus dôune centaine de boursiers 

qui ont bénéficié de cette aide à la recherche.  

/ Le financement des expositions de lôatelier Martine 

Aublet créées et produites par le musée. Depuis octobre 

2012, 26 expositions ont été présentées, ce qui constitue 

une performance exceptionnelle en termes de dynamique 

de programmation.  

/ Lôattribution dôun prix litt®raire ¨ une îuvre li®e aux 

cultures non occidentales. 

INFORMATIONS PRATIQUES  
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Du mardi 19 octobre 2021 au dimanche 9 janvier 2022 

Atelier Martine Aublet  

Musée du quai BranlyïJacques Chirac  

37 quai Branly  

75007 Paris. 

HORAIRES DôOUVERTURE DU MUS£E  

Mardi, mercredi, vendredi, samedi et dimanche de 10h30 

¨ 19h. Nocturne le jeudi jusquô¨ 22h. Fermeture 

hebdomadaire le lundi en dehors des petites vacances 

scolaires. 

Félix José Hernández. 
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Des images et des hommes, Bamiyan 20 ans après, au 

Musée National des Arts Asiatiques-Guimet 

 

Image : Main dôun bouddha colossal, 5e-6e siècle, céramique, 

Afghanistan, Bamiyan, MG 18549, MNAAG, © photo RMN-GPles 

photographies de Pascal Convert, dont le Panoramique de la 
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falaise de Bâmiyan et la Grotte sanctuaire de Bâmiyan détruite par 

les Talibans, offriront un regard plus contemporain. 

Paris le 8 novembre 2021. 

Le 11 mars 2001, les Talibans qui avaient pris le pouvoir 

en Afghanistan, organisaient la destruction de deux 

bouddhas monumentaux de 38 et 55 m de haut, sculptés 

dans les roches des hautes falaises de Bamiyan. Des 

îuvres dôune valeur universelle, témoins de 

lôextraordinaire vitalité de lôart bouddhique de cette 

vallée, située sur la route de la soie et ouverte à toutes les 

influences, indienne, grecque, romaineé 

20 ans plus tard, le Musée national des arts asiatiques ï 

Guimet a choisi de commémorer la destruction du site de 

Bamiyan ¨ travers une exposition pr®sentant des îuvres 

archéologiques majeures retrouvées sur cette falaise 

afghane. Des photographies du plasticien Pascal Convert 

éclairent la richesse de ce patrimoine de façon 

contemporaine. Lôexposition rend hommage ¨ Joseph et 

Ria Hackin, archéologues de Bamiyan et conservateurs 

du musée, disparus il y a 80 ans. Le MNAAG présentera 

une s®rie dôîuvres arch®ologiques uniques retrouv®es 

dans cette falaise afghane, du Gandhara à la période 

islamique. On y découvrira notamment deux mains de 

bouddhas monumentaux ayant conservé des restes de 

feuilles dôor. Accompagnant ces îuvres, 

À travers les vestiges archéologiques, les relevés de 

peintures et vestiges de peintures originales, les créations 
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contemporaines de Pascal Convert, les films et les 

documents dôarchives (documents de fouilles, lettre de 

ralliement des Hackin au Général de Gaulle) présentés, 

lôexposition raconte lôhistoire du site de Bamiyan et sa 

vitalité culturelle du 6ème au 13ème siècle, la base 

doctrinale qui a conduit à la destruction du site en 2001 

mais aussi la terrible actualité des faits avec les 

destructions dôautres sites inscrits au patrimoine de 

lôHumanit®. 

Lôensemble des îuvres sera install® au premier ®tage du 

musée, dans la salle sino-tibétaine aménagée pour 

lôoccasion. En attendant la r®ouverture du mus®e, nous 

vous invitons à découvrir lôexposition  

Commissariat : Sophie Makariou, présidente du 

MNAAG, commissaire générale Pierre Cambon, 

conservateur en chef des collections Corée, Pakistan et 

Afghanistan du MNAAG Illustration principale : 

extrait Panoramique de la falaise de Bâmiyân 2. © 

Courtesy Pascal Convert, Galerie Eric Dupont 

 

Tarif  unique 

Collections permanentes et expositions temporaires : 

11,50 ú (plein), 8,50 ú (r®duit) 

Seconde visite gratuite dans les 14 jours qui suivent la 

date dôachat du billet. 

 

Félix José Hernández. 
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                 Adiós a Omar, mi gran amigo de infancia 

 

 

París, 8 de noviembre de 2021. 

Acabo de recibir la mala noticia de que mi amigo de 

infancia Omar Pérez Linares, falleció en Cuba a causa 

del Covid-19. 

Omar vivía al lado de mi casa, en la calle 

Fomento (hoy Raúl Torres), en el pueblo cubano 

de Camajuaní, junto con su hermano Luis y sus 

queridos padres Elena y Antonino.  

Omar y Luis fueron mis compañeros de juegos y 

mis mejores amigos hasta febrero de 1959, 
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cuando mi familia se mudó hacia San Cristóbal 

de La Habana, es decir, durante los diez primeros 

años de mi vida. 

En la acera de enfrente vivían Concha Portal con 

su esposo y   su hija Mercedita. A aquella casa 

acudíamos a ver por las tardes los muñequitos y 

a veces  programas como : ñCasino de la 

Alegr²aò, ñJueves de Partag§sò o ñAqu² todos 

hacen de todoò. àQui®n hubiera podido entonces 

imaginar que Mercedita y Omar se casarían y 

tendrían un hijo fruto de esa historia de amor? 

 Me viene a la mente una bella canción del gran 

Alberto Cortez: ñCuando un amigo se vaò. Sus 

palabras son muy certeras y nos llegan al 

corazón.     

www.youtube.com/watch?v=hjfH2oNsa34 

Querido Omar, descansa en paz por la eternidad 

junto a tus queridos padres muy cerca de Dios. 

Deseo hacer llegar mis más sinceras 

condolencias a Luis, Mercedita, tu hijo y a toda 

la familia.  

http://www.youtube.com/watch?v=hjfH2oNsa34
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Si Dios lo desea, nos volveremos a ver más 

temprano que tarde. 

Félix José Hernández. 
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Mario Castelnuovo-Tedesco ñSospeso tra due 

mondiò  

 
        

 

   Livorno, 8 novembre 2021. 

 

La casa editrice Sillabe e Opera Laboratori  in 

collaborazione con la Fondazione Teatro Goldoni, 

dedicano la serata ñSospeso tra due mondiò, al ricordo 

di uni dei più importanti compositori del secolo scorso, 

Mario Castelnuovo-Tedesco: lôappuntamento, in 

programma mercoledì 10 novembre, alle ore 21 presso 

La Goldonetta (Teatro Goldoni), partirà dalle lettere del 

musicista pubblicate nel libro ñMario Castelnuovo-

Tedesco. Ringrazio il Cielo di essere qui.  Lettere ad 

Alberto Carocci da Larchmont e Beverly Hills 1939/41ò 
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a cura di Alessandro Panajia, edito da sillabe nello 

scorso maggio 2021, con il contributo della 

Fondazione Fausta Cianti - Cesare Orselli di Firenze e il 

patrocinio della Famiglia Castelnuovo-Tedesco e della 

Fondazione Primo Conti di Fiesole. 

 

Con gli interventi dello stesso curatore del libro, 

Alessandro Panajia, intervistato da Paolo Noseda, 

consulente stagione sinfonica Fondazione Goldoni, 

emergerà nitida la personalità artistica ed umana di 

Mario Castelnuovo-Tedesco, sospeso tra la ñsuaò patria, 

lôItalia, e la ñnuovaò patria, lôAmerica: sar¨ lui, 

idealmente, a raccontarsi attraverso le proprie lettere, 

scritte a Larchmont e a Beverly Hills allôamico di sempre 

fiorentino Alberto Carocci, che avremo lôonore di sentire 

narrate dalla voce di Milena Vukotic ,  straordinaria 

artista amata dal pubblico. 

 

E siccome non si può parlare di musica senza ascoltarla, 

le parole saranno affiancate, anzi intervallate dalla 

performance di Angela Annese, pianista internazionale, 

docente del  Conservatorio ñN. Piccinniò di Bari,  autrice 

della prima registrazione integrale della musica pianistica 

di Nino Rota. LôAnnese interpreter¨ alcune delle pagine 

più belle della musica per pianoforte di Castelnuovo-

Tedesco. Un omaggio a questo grande compositore e alla 

nipote Diana, che sarà presente - dagli Stati Uniti  - in 

Teatro per lôoccasione. 
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Uno spettacolo che ci offre un ritratto, semplice e 

puntuale, di un compositore italiano che lasciò la sua 

terra a malincuore con una separazione forzata dalla sua 

amata Firenze e dalle persone che gli erano care.Di 

origini ebraiche, nel 1939, quando il regime fascista 

promulgò le leggi razziali, fuggì negli Stati Uniti, 

trovando lavoro a Hollywood, dove lôindustria 

cinematografica assumeva i migliori professionisti da 

tutto il mondo per realizzare le colonne sonore dei film: 

fu, infatti, ingaggiato dalla MGM come cue di colonne 

sonore. Castelnuovo-Tedesco fu anche un didatta 

straordinario e «maestro dei maestri», avendo come 

allievi Henry Mancini, André Previn e John Williams.  

 

    Mercoledì 10 novembre, ore 21 - La Goldonetta 

(Teatro Goldoni), Livorno con la     partecipazione 

straordinaria di  Milena Vukotic.   ñSospeso tra due 

mondiò ï Mario Castelnuovo-Tedesco. Concerto-reading 

con intervista a Alessandro Panajia  curatore del libro Mario 

Castelnuovo-Tedesco. Ringrazio il Cielo di  essere qui edito 

da s i l l a b e. 

 

Accesso allo spettacolo con green pass. Ingresso 

gratuito fino a esaurimento posti con priorità per chi ha 

prenotato entro lô8 novembre alla seguente mail: 

ufficiostampa@sillabe.it - La consegna del titolo 

mailto:ufficiostampa@sillabe.it
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dôingresso sar¨ effettuata a partire da mezzôora prima 

dellôinizio dello spettacolo 

 

Alessandro Panajia, già Docente in un Liceo fiorentino, 

ha al suo attivo lôedizione di carteggi 

dellôOttocento/Novecento di personaggi legati per 

parentela alle famiglie di Giacomo Leopardi e  

Alessandro Manzoni ed a figure femminili del 

Risorgimento italiano. Ha, inoltre, curato il carteggio tra 

Mario Castelnuovo-Tedesco e Gabriele dôAnnunzio.  

 

Paolo Noseda è Consulente Artistico per la stagione la 

stagione sinfonica del Teatro Goldoni. Al suo attivo 

vanta esperienze in campo discografico con EMI Music 

Italy, EMI Classics, Warner Classics. Ha ricoperto il 

ruolo di responsabile dellôarea commerciale italiana e 

internazionale del repertorio di musica classica ed 

operistica presso RAI, realizzando produzioni nei 

maggiori teatri italiani e collaborando con media in 

ambito internazionale. Vanta collaborazioni con 

lôAccademia Nazionale di Santa Cecilia, il Teatro La 

Scala, il Maggio Musicale Fiorentino, il Teatro Grande di 

Brescia. È ideatore ed organizzatore del Festival degli 

Archivi Musicali, in concorso con il Ministero per i Beni 

Culturali. 

 

Félix José Hernández. 
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Cartier et les arts de lôIslam au Mus®e des Arts 

Décoratifs                                                                    

 

Paris le 13 novembre 2021. 

Le Musée des Arts Décoratifs présente, du 21 octobre 

2021 au 20 f®vrier 2022, ç Cartier et les arts de lôIslam. 

Aux sources de la modernit® è, coproduite par le Mus®e 

des Arts Décoratifs, Paris et le Dallas Museum of Art, 

avec la collaboration exceptionnelle du musée du Louvre 

et le soutien de la Maison Cartier. Cette exposition 

montre les influences des arts de lôIslam sur la production 

de bijoux et dôobjets pr®cieux de la Maison de haute 

joaillerie, du début du xxe siècle à nos jours. Plus de 500 

pièces ï bijoux et objets de la Maison Cartier, chefs-

dôîuvre de lôArt islamique, dessins, livres, photographies 

et documents dôarchives ï retracent ainsi lôorigine de cet 

intérêt pour les motifs orientaux. 

Elle revient notamment sur le contexte parisien de 

lô®poque et les figures de Louis et Jacques Cartier, petits-

fils du fondateur, qui ont joué un rôle significatif dans la 
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naissance dôune esth®tique nouvelle empreinte 

de modernité.  

La sc®nographie de lôexposition est confi®e au Cabinet 

dôarchitecte américain DS+R (Diller Scofidio + Renfro). 

Créée en 1847 par Louis-François Cartier, la Maison est 

initialement spécialisée en vente de bijoux et dôobjets 

dôart. Son fils Alfred reprend la direction de lôactivit® 

en 1874 et y associe son fils aîné Louis en 1898. Cartier 

conçoit alors ses propres bijoux tout en poursuivant une 

activité de revente de pièces anciennes. Au début du xxe 

siècle, Louis Cartier est à la recherche de nouvelles 

sources dôinspiration. Paris est alors le haut lieu du 

commerce de lôart islamique et côest certainement au 

travers des grandes expositions organisées à Paris, au 

Musée des Arts Décoratifs en 1903 puis à Munich en 

1910, que Louis découvre avec passion ces formes 

nouvelles qui imprègnent progressivement la société 

française.  

À travers un parcours thématique et chronologique 

d®clin® en deux volets, lôexposition retrace, dans une 

premi¯re partie, lôorigine de cet int®r°t pour les arts et 

lôarchitecture de lôIslam ¨ travers le contexte culturel 

parisien du début du xxe et explore le climat de création 

autour des dessinateurs et des ateliers, à la recherche de 

leurs sources dôinspiration. La seconde partie illustre le 

r®pertoire de formes inspir® par les arts de lôIslam depuis 

le d®but du xxe si¯cle jusquô¨ nos jours. 
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D¯s lôintroduction, le visiteur est plong® au cîur des 

formes et des motifs : trois cr®ations embl®matiques de la 

Maison Cartier sont mises en regard de chefsdôîuvre des 

arts de lôIslam. Tout au long de la galerie nord, lôenfilade 

de salles invite à explorer le processus de création, à la 

recherche des premi¯res sources dôinspiration des bijoux. 

Les ouvrages conservés dans la bibliothèque de Louis 

Cartier et la collection dôart islamique quôil a réunie sont 

autant de ressources rendues accessibles aux 

dessinateurs. La collection personnelle de Louis, 

reconstituée grâce aux archives de la Maison, est ici 

pr®sent®e au travers de plusieurs chefsdôîuvre r®unis 

pour la première fois depuis la dispersion 

de la collection. Parmi les dessinateurs, figure au premier 

rang Charles Jacqueau, dont le fonds de dessin est ici 

présenté grâce au prêt exceptionnel du Petit Palais, musée 

des Beaux-arts de la Ville de Paris. 

 Lôexposition se poursuit avec les voyages que Jacques 

Cartier entreprend notamment en Inde, en 1911, pour 

rencontrer les princes de la péninsule. Le commerce des 

pierres précieuses et des perles ouvre à Jacques Cartier 

la voie vers ce pays. Ils lui permettent de développer la 

clientèle des maharadjahs et de collecter des bijoux 

anciens et contemporains, pour les revendre en lô®tat, 

sôen inspirer ou les recomposer au sein de créations 

nouvelles. 
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Ces diff®rentes sources dôinspiration et les bijoux 

orientaux qui enrichissent les stocks de la Maison 

contribuent au renouvellement des formes mais aussi des 

techniques de fabrication. Les aigrettes, les pompons, les 

bazubands (bracelet allongé fixé sur le haut du bras) sont 

d®clin®s ¨ lôenvi et adapt®s dans leurs formes, 

leurs couleurs et leurs matières au goût du jour. La 

flexibilité des bijoux indiens donne naissance à des 

innovations techniques, de nouvelles montures et 

assemblages. Lôint®gration de parties de bijoux, de 

fragments dôobjets islamiques, d®sign®s comme 

ç appr°ts è, et lôutilisation de textiles orientaux pour créer 

des sacs et accessoires constituent également lôune des 

marques de création de la Maison en ce début de xxe 

siècle.   

La seconde partie de lôexposition est entièrement 

consacrée, dans la galerie sud, au répertoire des formes 

inspirées par les arts de lôIslam, à travers, notamment, 

des îuvres du Musée des Arts Décoratifs et du musée du 

Louvre. La plupart de ces îuvres ont ®t® pr®sent®es lors 

des premi¯res expositions consacr®es aux arts de lôIslam, 

alors certainement vues par les dessinateurs de la Maison 

ou connues par eux au travers des publications 

conservées dans la bibliothèque de Louis Cartier. 

Célèbre pour sa production de bijoux de style guirlande, 

la Maison Cartier développe, dès 1904, des pièces dont 

les lignes sôinspirent des compositions g®om®triques 
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issues des arts de lôIslam d®couvertes au travers des 

livres dôornements et dôarchitecture. D®cors de briques 

®maill®es originaires dôAsie centrale, merlons ¨ 

degr®sé constituent les bases dôun r®pertoire pr®curseur 

qualifié plus tard dôç art d®co è ï en référence à 

lôExposition internationale des arts décoratifs et 

industriels modernes de Paris en 1925 ï et qui très tôt a 

fait entrer la Maison dans la modernité.  

La production de la Maison sous la direction artistique de 

Louis Cartier est notamment marquée par une inspiration 

issue du monde iranien et des arts du livre. Les motifs qui 

ornent les reliures ï médaillon central cerné de fleurons 

et dô®coin­ons ï sont repris parfois en lô®tat, mais ils sont 

plus souvent décomposés et recomposés de manière à 

créer un motif dont la source devient illisible ¨ tout îil 

non exerc®. Côest le cas des mandorles, palmettes, 

fleurons, rinceaux, sequins, ondulations, ®caillesé Louis 

innove par de nouvelles associations de couleurs et de 

matières, mariant le lapis lazuli et la turquoise, associant 

le vert du jade ou de lô®meraude au bleu du lapis lazuli 

ou du saphir pour cr®er son c®l¯bre ç d®cor de paon è. 

Sous la direction artistique de Jeanne Toussaint, le style 

de la Maison laisse place, dans les années 1930, 

à de nouvelles formes et associations de couleurs 

inspirées essentiellement du monde indien. Tutti Frutti, 

sautoirs, bijoux en volume caractérisent le style 

hautement reconnaissable de la Maison et ses nouvelles 
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productions qui émaillent la seconde moitié du xxe 

siècle.  

Lôespace central de la nef complète ce parcours avec des 

dispositifs digitaux ®labor®s avec les ®quipes dôElizabeth 

Diller, du studio DS+R, destinés à apporter une autre 

dimension aux bijoux.  

Parfois ais®ment identifiables, dôautres fois d®compos®s 

et recompos®s jusquô¨ rendre leur source intraçable, les 

motifs et les formes issus des arts et de lôarchitecture de 

lôIslam int¯grent le langage stylistique des dessinateurs 

jusquô¨ constituer encore ¨ ce jour une partie du 

r®pertoire de la Maison, quôillustrent des pi¯ces de 

joaillerie contemporaine qui achèvent ce parcours. 

Pour la première fois, le processus de cr®ation dôune 

grande Maison de joaillerie est mis en lumière. La grande 

richesse des archives, les nombreux dessins et le fonds 

photographique ont permis de retrouver la source 

originelle de nombreuses créations de Cartier et de 

comprendre lôimportant impact de la découverte des arts 

de lôIslam sur la Maison au début du xxe siècle. Le 

Musée des Arts Décoratifs a ouvert la voie à ces 

recherches sp®cifiques lors de lôexposition ç Purs 

d®cors ? Arts de lôislam, regards du xixe si¯cle è en 2007, 

au moment même où ses collections rejoignaient celles 

du musée du Louvre, pour former, grâce à un dépôt de 

grande ampleur, le département des Arts de lôIslam, 

inauguré en 2012. Ces recherches sont aujourdôhui 
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approfondies dans le domaine de la bijouterie et joaillerie 

¨ travers lôhistoire cr®ative de la Maison Cartier. 

ð Commissariat  

Evelyne Possémé, conservatrice en chef du département 

des bijoux anciens et modernes au Musée des Arts 

Décoratifs à Paris  

Judith Henon-Raynaud, conservatrice du patrimoine et 

adjointe à la directrice du département des Arts de 

lôIslam du mus®e du Louvre 

 Sarah Schleuning, conservatrice en chef par intérim du 

Dallas Museum of Art et conservatrice principale des arts 

décoratifs et du design  

Dr. Heather Ecker, conservatrice de lôart islamique et 

médiéval au Dallas Museum of Art  

ç CARTIER ET LES ARTS DE LôISLAM. 

AUX SOURCES DE LA MODERNIT£ è  

Mus®e des Arts D®coratifs, Paris 21 octobre 2021 Ÿ 20 

février 2022. 

ð Catalogue  

Cartier et les arts de lôIslam. Aux sources de la modernité 

Sous la direction de Heather Ecker, Judith Henon-

Raynaud, Évelyne Possémé et Sarah Schleuning 320 

pages 550 illustrations Relié cartonné 23 x 29 cm 

£ditions du Mus®e des Arts D®coratifs 49 ú. 
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Musée des Arts Décoratifs  

Olivier Gabet, Directeur du musée  

107 rue de Rivoli, 75001 Paris. 

Félix José Hernández. 
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Black film independiente estadounidense en el Museo 

Reina Sofía 

 

           Larry Clark. Pasing Through. Película 1971. 

Madrid, 9 de noviembre de 2021. 

Querida Ofelia, 

BLACK FILMS MATTER (1920-2020) se desarrollará 

desde el 10 de noviembre y hasta el mes de enero en 

ambas sedes, y mostrará películas dirigidas por cineastas 

afroamericanos durante los últimos cien años. 
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El Museo Reina Sofía y Filmoteca Española organizan 

este ciclo que plantea un recorrido por el black film 

independiente estadounidense y lo hace con una 

retrospectiva que, por primera vez, muestra un siglo de 

películas dirigidas únicamente por cineastas 

afroamericanos: desde los pioneros en el nacimiento del 

medio hasta los artistas contemporáneos en la era Trump, 

desde el largometraje más antiguo que se conserva 

dirigido por un cineasta negro, Within Our Gates (Oscar 

Micheaux, 1921), hasta las frenéticas propuestas de 

Arthur Jafa en nuestra década. 

 Con esta condición como requisito, se busca evitar los 

estereotipos raciales en la representación, que 

caracterizaron trabajos de actores y actrices negros 

legendarios. Partiendo de casi 30 sesiones en dos meses 

exhaustivos de programación, se quiere potenciar un cine 

que reclama que se puede y se debe contar otra gran 

historia del medio en Estados Unidos capaz de situar en 

el centro la mirada subalterna y resistente de la minoría 

negra. Y se trata de una historia que obedece a uno de los 

más urgentes y necesarios deseos a lo largo de todo un 

siglo: el de la lucha por la vida. Como recuerdan el 

cineasta Arthur Jafa y el fil·sofo Fred Moten, ñel cine 

negro muestra en toda su historia el mismo poder, belleza 

y alienaci·n que la m¼sica negraò y ambos tienen un 

aspecto común: su relación con las reglas es no 

obedecerlas nunca, sino la de deshacerlas y 

recombinarlas en una lógica intuitiva que anima el blues, 
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el jazz, el hip-hop o el house, pero también las imágenes 

y los sonidos del black film. 

El recorrido no puede por tanto trazarse de manera 

cronológica y lineal, sino más bien en espirales y saltos 

de ida y vuelta, en una composición sincopada que 

gobierna los diálogos entre las proyecciones de ambas 

sedes. La programación de este extenso ciclo está lejos 

del canon o del emblema, por el contrario presenta un 

relato basado en las manifestaciones fílmicas que ya no 

tratan de manera externa u observacional a la población 

negra, sino que están realizadas por esta misma 

comunidad que se muestra como una forma de vida y 

experiencia única. 

BLACK FILMS MATTER es por tanto un ciclo de 

películas singulares con resonancias y confluencias entre 

sí, antes que de programas teóricos. El ciclo consta de 

unidades de sentido que dan forma subyacente a este beat 

de filmes, como la arqueología de los pioneros del cine, 

con los primeros directores afroamericanos de la historia, 

Oscar Michaux y Zora Neale Hurston. Los llamados race 

films de comienzos del siglo XX fueron una industria 

alternativa que se desarrolló en el periodo mudo y 

permanece todavía hoy desconocida por su enorme 

potencial de desestabilización. Within Our Gates de 

Oscar Micheaux es una respuesta antirracista a la 

aberrante monumentalidad xenófoba de El nacimiento de 

una nación (1921) de D.W. Griffith, hito en las historias 
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ortodoxas del cine. Tras este periodo, conectamos con la 

emergencia de la conciencia negra y los movimientos por 

los derechos civiles de las décadas de 1960 y 1970, 

caracterizados por la insurgencia del Black Movement y 

del LA Rebellion, colectivos donde destacan gigantes 

fílmicos como Charles Burnett, Melvin van Peebles o 

Billy Woodberry. A su vez, las políticas de la diferencia 

unen feminismo, negritud e identidades queer en el 

trabajo de Julie Dash, Cheryl Dunye y Cauleen Smith. 

Pero también hay lugar para un cine callejero y popular 

durante todo el ciclo, que aborda el barrio como territorio 

y campo de batalla, como sucede en Gordon Parks, Spike 

Lee, Michael Schulz o John Singleton. Películas dirigidas 

a una nueva audiencia masiva específicamente negra, un 

contrapúblico que transforma el cine de entretenimiento 

norteamericano. Las sesiones de artistas contemporáneos, 

Kara Walker, Arthur Jafa o Kevin Jerome Everson, 

funcionan como contrapuntos fuera de cronología que 

vuelven a momentos fundacionales del black film, como 

los orígenes de los pioneros o las revueltas de las décadas 

de 1960 y 1970. 

En conjunto, buscan reintegrar estas genealogías 

históricas en una conciencia negra contemporánea, que 

incorpore el pasado, pero que a la vez sea capaz de 

manifestar hoy, al unísono con uno de los grandes 

movimientos sociales y esperanzas de nuestro tiempo, 

que las vidas negras, y el cine que las habita, importan. 
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Sedes:  

Museo Reina Sofía. Auditorio del edificio Sabatini - 

Santa Isabel, 52 (Madrid)  

Filmoteca Española. Cine Doré - Santa Isabel, 3 (Madrid)  

Todas las películas se proyectan en VOSE  

Entrada: Sesiones en Museo Reina Sofía: gratuita hasta 

completar aforo, previa retirada de entrada en la web del 

Museo, a partir de las 10:00 h del último día hábil antes 

de la actividad. Máximo 2 por persona. Apertura de 

puertas media hora antes de la proyección  

Sesiones en Filmoteca Espa¶ola: entrada 3 ú por sesi·n  

Comisariado: Chema González (Museo Reina Sofía), 

Carlos Reviriego (Filmoteca Española) y Natalia Marín. 

Con gran cariño y simpatía desde nuestra querida y culta 

España, 

Félix José Hernández. 
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 Ultime combat. Arts martiaux dôAsie au mus®e du 

Quai Branly 

 

Paris le 5 novembre 2021. 

Moines Shaolin, samouraïs, robots futuristes : les 

représentations des disciplines martiales asiatiques sont 

ancr®es dans lôimaginaire collectif. Au-delà de la 

fonction guerrière, les arts martiaux fascinent par leurs 

techniques, leurs spiritualités et leurs histoires teintées de 

l®gende et de fiction. Lôexposition Ultime combat. Arts 

martiaux dôAsie explore la mythologie, lôhistoire, la 

pratique et la représentation des disciplines martiales 

dôAsie depuis les arts classiques jusquô¨ la pop culture. 

Avec plus de 300 îuvres anciennes et contemporaines, 

lôexposition pr®sente une riche galerie de personnages 

historiques et de h®ros de fiction. Son parcours sôarticule 
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en trois chapitres explorant tour à tour les iconographies 

du combat dans les cultures indienne, chinoise et 

japonaise et donne une place centrale au cinéma 

Lôexposition d®bute par le combat mythique illustr® par 

les arts hindous et bouddhiques venus dôInde.  

La classe dirigeante des guerriers, grande patronne des 

arts, finance les reproductions des batailles des dieux 

contre les démons pour donner une dimension divine à 

ses activit®s militaires. Pourtant, lôiconographie du 

combat des divinit®s ne se r®duit pas ¨ lôid®ologie 

politique. Elle porte également une dimension 

métaphorique illustrant la délivrance individuelle à 

travers la dévotion (hindouisme) ou la connaissance 

(bouddhisme). Lôultime combat est int®rieur et accessible 

à chacun.  

La deuxième section explore ensuite les arts martiaux 

chinois popularisés par le cinéma hongkongais de kungfu 

dans les années 1970.  

A côté de leur usage militaire, les écoles martiales 

chinoises sôinscrivent dans des traditions de combats 

rituels et de gymnastiques thérapeutiques fondées sur la 

mise en relation du corps avec les forces de lôunivers. 

Elles développent une éthique du combat associant force 

physique et mentale.  

Les écoles martiales jouèrent un rôle politique en tant 

quôalli®es des arm®es imp®riales ou, au contraire, en tant 
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que forces rebelles agissant parfois en sociétés secrètes 

contre lôempire. Ces luttes historiques ou légendaires ont 

inspiré le cinéma de kungfu au même titre que la 

littérature chevaleresque. Après avoir défendu leur 

monast¯re contre les bandits et servi dans lôarm®e 

impériale chinoise, les moines Shaolin intègrent 

lôentra´nement au combat ¨ leur pratique religieuse et à la 

méditation bouddhique. Les maîtres rescapés de la 

destruction du temple de Shaolin (les « dix tigres de 

Shaolin ») fondent les écoles modernes de boxe chinoise. 

Les acteurs emblématiques du cinéma de kungfu, dont 

Yip Man - le maître de Bruce Lee, sont leurs disciples. 

Grâce à son charisme et à sa philosophie, Bruce Lee 

dépasse le cadre du cinéma et incarne une figure de 

justicier, défenseur des opprimés. Il contribue dès les 

années 1970 à diffuser les arts martiaux dans le monde en 

tant que pratique sportive, en gardant toujours les 

dimensions culturelles et spirituelles qui les caractérisent.  

Place ensuite aux films de sabre, au judo et au karaté qui 

ont fortement marqué la vision actuelle du Japon.  

ê lô®poque f®odale, les guerriers (bushi) assument des 

fonctions politiques qui les conduisent à développer une 

culture lettrée, artistique et religieuse en accord avec leur 

pratique martiale. Ce nôest cependant quô¨ lô®poque Edo 

(1603-1868) que se construit la figure classique du 

samouraµ, homme dô®p®e et dôesprit, p®tri par lôhonneur 

du bushido (la « voie du guerrier »). En perdant leur 
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fonction militaire, les anciennes techniques de combat 

renforcent leurs philosophies et leur théorie. À partir de 

la fin du 19e siècle, elles deviendront les arts martiaux 

modernes (budô), enseignés pour éduquer la jeunesse et 

construire la nation.  

Ultime combat sôach¯ve sur les combats futuristes des 

robots et des super h®ros dont lôiconographie sôinspire 

des sabres et des armures des samouraïs. Une installation 

de 150 robots miniatures ainsi quôun robot g®ant cr®® 

exclusivement pour lôexposition par les Ateliers QFX, 

plasticiens thaïlandais spécialisés dans le décor et les 

effets spéciaux de cinéma, illustrent cette dernière 

section. Lôexposition propose ®galement une section 

interactive de jeux vidéo. 

Sc®nographi®e par Maciej Fiszer, lôexposition donne une 

place centrale au cinéma avec 47 extraits de films 

présentés sur grand écran ou à partir de dispositifs 

scénographiques immersifs. Lôoccasion de (re)d®couvrir 

les prouesses de Bruce Lee dans les films de kungfu de 

lô©ge dôor du cin®ma hongkongais et les sc¯nes de 

combats ®piques des films dôAkira Kurosawa. 

 La mondialisation des arts martiaux et lôinfluence du 

cinéma de sabre et de kungfu sur la culture hip hop sont 

par ailleurs évoquées à travers un environnement sonore 

et la diffusion dôun titre du Wu Tang Clan. 

ULTIME COMBAT. ARTS MARTIAUX DôASIE 
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Exposition temporaire / galerie Jardin Du 28 septembre 

2021 au 16 janvier 2022 

Commissaire Julien Rousseau responsable de lôunit® 

patrimoniale Asie, musée du quai BranlyïJacques Chirac 

Commissaire associé pour le cinéma Stéphane du 

Mesnildot auteur et spécialiste du cinéma asiatique. 

Félix José Hernández. 
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Tadjikist an au pays des fleuves dôor au Mus®e 

national des arts asiatiques Guimet 
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Paris le 8 novembre 2021. 

Le Musée national des arts asiatiques - Guimet présente 

une exposition inédite, placée sous les Hauts patronages 

de Monsieur Emomali Rahmon, Président de la 

République du Tadjikistan et de Monsieur Emmanuel 

Macron, Président de la République française. Le musée 

propose la plus grande exposition jamais consacrée en 

occident au Tadjikistan. Elle révèle la richesse culturelle 

de ce pays méconnu, resté dans l'ombre de ses voisins 

davantage médiatisés que sont l'Afghanistan et 

l'Ouzbékistan, avec des pièces exceptionnelles et rares.  

Par sa situation stratégique sur les voies de passage et de 

conquête entre Moyen-Orient, ancien monde des steppes, 

sous-continent indien et oasis de lôAsie centrale chinoise, 

le Tadjikistan est au cîur des r®seaux dô®changes depuis 

la plus haute antiquité. La richesse de ses ressources 

naturelles, notamment minérales (au nombre desquelles 

le rubis et le lapislazuli) expliquent sans doute 

lôimportance des foyers culturels qui sôy sont d®velopp®s. 

 Organisée en grandes périodes chronologiques, de la 

pr®histoire ¨ lôarriv®e de lôislam, lôexposition sôattache ¨ 

montrer cette richesse culturelle en prenant appui sur les 

vestiges de différents sites archéologiques du pays. Elle 

b®n®ficie pour cela dôimportants et exceptionnels prêts, 

notamment du musée national des Antiquités du 

Tadjikistan et du musée national du Tadjikistan, du 

British Museum, pour les îuvres venant du temple de 
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lôOxus, et de la Biblioth¯que nationale de France, que 

viendront accompagner des pièces issues des collections 

du musée national des arts asiatiques ï Guimet.  

Les vestiges préhistoriques, notamment ceux du site 

archéologique de Sarazm  premier site du pays à avoir été 

class® au patrimoine mondial de lôUnesco ) nous 

rappellent que le Tadjikistan fut un p¹le dô®changes d¯s 

la pr®histoire, ainsi quôun important centre de m®tallurgie 

dès la fin du IVe millénaire av. J.-C.  

Les apports des peuples des steppes puis des 

Achéménides seront suivis, dans les premiers siècles qui 

précèdent lô¯re chr®tienne, par la pr®sence de populations 

hell®nis®es, ainsi que lôillustrent plusieurs ensembles de 

monnaies dôor, dôargent et de bronze, tout comme un 

grand nombre de vestiges du temple de lôOxus ¨ Takht-i 

Sangin.  

Les vestiges monumentaux de Pendjikent, Kukh-i Surkh 

ou Bundjika témoignent pour leur part de la prospérité de 

la région de la Sogdiane aux VIe-VIIIe siècles, à 

lô®poque o½ les Sogdiens, commer­ants de lôAsie ®tablis 

jusquôen Chine et en Asie du Sud-Est, se sont aussi 

ouverts aux influences extérieures. Dans un même temps, 

les sites dôAdjina tepa et de Hisht tepa nous montrent 

lôimplantation du bouddhisme dans lôest du pays, par les 

moines cheminant le long des routes commerciales.  



Desde las orillas del Sena 

 57 

Lôexposition se terminera avec lô®tablissement de la 

dynastie des Samanides et lôintroduction de lôislam dans 

la r®gion, ainsi que lôillustrent les vestiges des sites 

dôHulbuk ou de Sayod, et dôimportants tr®sors 

monétaires 

Présidente du MNAAG  Sophie Makariou  

Commissaire scientifique Valérie Zaleski, conservatrice 

des collections d'Asie centrale du MNAAG  

Catalogue de l'exposition  

Tadjikistan, au pays des fleuves dôor Co®dition MNAAG 

/ £ditions Snoeck, 288 pages, 230 illustrations, 39 ú. 

Tadjikistan Au pays des fleuves dôor  

Du 14 octobre 2021 au 10 janvier 2022. Musée national 

des arts asiatiques ï Guimet 6, place dôI®na 75116 Paris 

Félix José Hernández 
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Népal, Art de la vallée de Katmandou au Musée 

national des arts asiatiques ï Guimet 

  

                                    

Paris le 8 novembre 2021. 

Lôart du N®pal qui, jusque vers le milieu du 18e si¯cle, 

désignait la seule vallée de Katmandou, occupe une place 

majeure au sein des arts du monde himalayen, en dépit de 

la surface modeste du pays. Un art exceptionnel s'y 

développa, trouvant son impulsion première dans celui de 

lôInde mais acqu®rant par son originalit® une r®putation 

qui sô®tendit au Tibet et jusquô¨ la cour imp®riale de 

Chine. L'exposition pr®sente environ 90 îuvres de ce 

pays à la fois mythique et méconnu, provenant des 

collections du musée national des arts asiatiques - 

Guimet, ainsi qu'une s®lection dóîuvres importantes 

appartenant aux collections publiques françaises, réunies 

pour la première fois.  
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L'exposition couvre une longue histoire entre le 10e et le 

19e siècle. Elle présente également des photographies, 

dessins, miniatures, sculptures en bronze et bois, ainsi 

que des objets rituels n®palais dôob®dience bouddhique et 

hindoue. Sô®panouissant parall¯lement dans la vall®e de 

Katmandou, les deux courants religieux se mêlèrent 

parfois en un syncr®tisme tr¯s original, ¨ lôiconographie 

complexe. Les pièces rituelles conservées au MNAAG 

datent pour la plupart des 18e et 19e si¯cles, ¨ lôexception 

de la tiare dôofficiant tantrique, datée 1145, qui figure au 

d®but de lôexposition et constitue lôune des plus belles du 

genre. Parmi les autres objets liturgiques remarquables, 

sont présentés un masque en terre cuite de Shiva 

Bhairava et une précieuse coupe en corne, 

exceptionnellement présentée au public, premier objet 

népalais entré dès 1891 dans les collections du musée. 

 L'exposition associe aux collections du MNAAG 

quelques îuvres majeures pr°t®es par le Coll¯ge de 

France, les mus®es dôarts asiatiques de Nice, de 

Toulouse, et le musée du Quai Branly.  

La collection n®palaise du mus®e Guimet sôest peu ¨ peu 

constitu®e ¨ partir de la fin du 19e si¯cle, au gr® dôachats, 

de dons, de legs, ainsi que deux dations en 1994 et 2012. 

Ne comportant qu'une centaine dôîuvres, allant du 10e 

au 19e siècle, cette collection est néanmoins 

exceptionnelle par sa qualité esthétique, sa diversité et sa 

richesse iconographique.  
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Le d®p¹t en 1955 par lôInstitut de France du fonds B.H. 

Hodgson (1801-1894), résident britannique dans la vallée 

de Katmandou entre 1820 et 1843, enrichit les collections 

du musée Guimet d'un ensemble de peintures, dessins à 

lôencre, ainsi quôune s®rie importante de planches 

architecturales et iconographiques. Lôexposition 

permettra de mieux mesurer lôimportance de ce fonds, 

avec une s®lection d'îuvres expos®es ici pour la premi¯re 

fois, constituant une exceptionnelle documentation, 

encore largement inédite, et un précieux témoignage de 

l'état des monuments de la vallée au début des années 

1820.  

En 1989, la donation par le collectionneur passionné 

Lionel Fournier (1934-2017), fut une autre étape clef qui 

fit des collections himalayennes du mus®e Guimet lôune 

des plus importantes collections dôEurope. Cet ensemble 

comportait une majorit® dôîuvres tib®taines, mais aussi 

seize pièces népalaises remarquables, en particulier des 

peintures anciennes, dont une partie constitue le point 

fort de lôexposition avec la pr®sentation de rouleaux 

peints exceptionnels par leur ancienneté, les premiers 

remontant au 13e siècle.  

Un catalogue complet des collections népalaises du 

Musée national des arts asiatiques - Guimet est publié à 

lôoccasion de cette exposition. 

Commissaires 
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 Sophie Makariou, présidente du MNAAG, commissaire 

générale  

Nathalie Bazin, conservatrice du MNAAG, chargée des 

collections d'art himalayen  

Publication  

Népal. Art de la vallée de Katmandou  

Une coédition MNAAG / Snoeck 288 pages, 200 

illustrations, 42 ú. 

 Tarif unique  

Collections permanentes et expositions temporaires : 

11,50 ú (plein), 8,50 ú (r®duit) Seconde visite gratuite 

dans les 14 jours qui suivent la date d'achat du billet. 

Népal Art de la vallée de Katmandou  

Exposition du 20 octobre 2021 au 10 janvier 2022  

Musée national des arts asiatiques ï Guimet 

 6, place dôI®na 75116 Paris. 

Félix José Hernández. 
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Las Máquinas de Trovar de Pedro G. Romero en el 

Museo Reina Sofía 

 

Madrid, 16 de noviembre de 2021. 

La antológica Máquinas de Trovar repasa la trayectoria 

del artista, comisario y editor Pedro G. Romero (Aracena, 

Huelva, 1964), siguiendo un itinerario cronológico 

inverso, arrancando con los proyectos más recientes, 

hasta llegar a los primeros trabajos de la década de los 

ochenta. Desde que  se inicia en el terreno artístico, sus 

trabajos han sido calificados de singulares, particulares, 

excéntricos. Pero, lejos de buscar una posición solitaria y 

más allá de simplificaciones en torno a lo colectivo, su 

modo de hacer ha consistido en tramar aparatos, índices, 
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dispositivos, en definitiva, máquinas que se vinculan al 

campo del arte.  

En su trabajo, Pedro G. Romero analiza sucesos 

históricos, la vida y la circulación de imágenes, la 

iconografía sacramental, el gesto iconoclasta de las 

vanguardias artísticas del siglo XX y el arte moderno, el 

flamenco, los conceptos e imaginarios sobre las culturas 

populares, la economía, las políticas culturales o las 

formas de especulación urbana. Este vasto acervo se 

resignifica en una obra que se manifiesta a través de la 

concepción de instalaciones, la investigación, la escritura, 

el comisariado y la conexión con el cine y las artes en 

vivo.  

Su permanente reflexión sobre el uso y administración 

ideológica de las imágenes se articula en torno a algunas 

cuestiones fundamentales: ¿Al servicio de quiénes y a 

qué intereses responde la construcción de la imagen, su 

visibilidad o invisibilidad en contextos específicos, su 

apropiación, capitalización y reaparición en el tiempo? 

¿Qué roles desempeñan las clases culturales en tanto 

productoras y/o reproductoras de imágenes que son 

insertadas en la práctica artística contemporánea? ¿Qué 

potencia o capacidad de activación tiene la gestión 

política de esas imágenes en un campo cultural que 

redefine constantemente a sus agentes, incluido el museo 

como espacio público?  
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Pedro G Romero explica así el leitmotiv de la exposición 

que ahora presenta: ñTiene que ver con la idea de que 

cualquier obra de arte está siempre participada por otro, 

de ahí la idea de máquina ya que lo que realmente 

importa es que la estructura de las piezas son una especie 

de puesta en acción de ideas, de materias. Esas máquinas 

son las que dan nombre a la muestra, que viene de un 

texto de Antonio Machado en el que compara la 

vanguardia moderna con el hacer de los cantaores del 

pueblo cuando componen un fandangoò.  

Proyectos más recientes  

El recorrido de la exposición comienza con los trabajos 

emprendidos por Pedro G. Romero en los últimos cinco 

años, como la película Nueve Sevillas (2020), realizada 

en colaboración con el director Gonzalo García Pelayo, 

que actualiza el legado de Vivir en Sevilla, su obra de 

1978. Se incluye también Roma/Romá (2019), que nos 

acerca a una serie de grabaciones realizadas en la capital 

italiana Juan Jim®nez ñBoboteò, bailaor, palmero, cantaor 

ocasional, y registradas con el artista sonoro austriaco 

Stefan Voglsinger.  

Otra obra reciente que su puede ver en la muestra es La 

farsa monea (1917), un proyecto desarrollado con Niño 

de Elche e Israel Galván en el marco de la documenta 14 

de Atenas y Kassel (2017), bajo la dirección artística de 

Adam Szymczyk, con la colaboración, entre otros, de 

Paul B. Preciado.  
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También se exhibe Las espadas (2016) que se construye 

sobre la base de un baile colectivo al modo de la Ezpata-

dantza que se practica en Euskadi y alguna otra región de 

la península ibérica. Aunque de orígenes inciertos, a 

través del uso de las espadas se manifiestan distintas 

formas de gestionar la violencia en los llamados tiempos 

de paz, en este caso a través de los once artistas 

colaboradores: Miguel Benlloch, Marco de Ana, Niño de 

Elche, Javiera de la Fuente, Ines Doujak, Israel Galván, 

Isa²as Gri¶olo, Juan Jim®nez ñBoboteò, Sonia S§nchez, 

Mónica Valenciano e Idoia Zabaleta. Esta propuesta 

empezó a gestarse en los trabajos del Archivo F.X. para 

el proyecto Tratado de paz, (2013-2017, Capital Europea 

de la Cultura Donostia-San Sebastián 2016).  

La exposición incluye además un proyecto realizado 

específicamente para la ocasión, Canciones de la guerra 

social contemporánea II. Se trata de una gran instalación 

a modo de plaza, con escenografía concebida por el 

artista, donde de manera improvisada van a tener lugar 

actuaciones musicales en vivo de reconocidos artistas. 

Pasarán por la sala, Rodrigo Cuevas, Gabriel de la 

Tomasa, Niño de Elche, Pollito de Graná, Oier 

Etxeberria, Julio Jara, Le Parody, Soleá Morente y 

Christina Rosenvinge.  

Esta propuesta parte del cancionero del mismo título 

compilado y preparado por Guy Debord, Alice Beker-Ho 

y otros situacionistas, que fue publicado en 1981 como 



Desde las orillas del Sena 

 66 

panfleto firmado de manera an·nima por òunos 

iconoclastasò. Basado principalmente en el cancionero 

escrito en 1931 por Federico García Lorca para la 

bailaora La Argentinita, incluía coplas folk y flamencas 

así como grabaciones de cantautores. Las 12 canciones 

que se presentan en el recorrido, las mismas del panfleto 

original, suponen una suerte de crónica de la transición 

política española desde el punto de vista de la autonomía 

obrera.  

Los años 90  

Desde finales de la década de 1990, Pedro G. Romero, 

trabaja en dos grandes aparatos: el Archivo F. X. y la 

Máquina P.H. A través de esta última promueve la 

Plataforma Independiente de Estudios Flamencos 

Modernos y Contemporáneos (PIE.FMC) cuyo objetivo 

principal es ampliar el campo de estudio del flamenco 

con herramientas procedentes de la estética, la historia 

del arte, los estudios visuales y las nuevas 

consideraciones que llegan desde los estudios culturales a 

la antropología y la sociología.  

En relación con los imaginarios del flamenco y la cultura 

popular, ha impulsado proyectos a escala europea, como 

forma-de-vida, sobre el trabajo del arte en flamencos, 

gitanos y romaníes para la Bergen Assembly en Noruega 

y la Kunstverein de Stuttgart.  
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En cuanto a Archivo F.X., el proyecto nació como una 

reflexión sobre el fin del arte y constituye un amplio 

conjunto de trabajos en torno a la imagen y la 

iconoclastia que fue redefiniendose en distintos ciclos ð

Política, Economía, Esthesis-.  

En diversos espacios de la muestra s se presta especial 

atención también a lo que Pedro G. Romero llama 

ñrodillasò, ñr·tulasò y ñpatellasò, actividades asociativas, 

colaboraciones con revistas, grupos de artistas o 

instituciones universitarias. Bajo este nombre se 

presentan una serie de actividades, materiales y 

documentos importantes para entender su trabajo, más 

allá del estricto papel que se le asigna.  

Tambi®n se incluye una ñexposici·n dentro de la 

exposici·nò que da cuenta del trabajo de Pedro G. 

Romero como comisario en Máquina de Goya, un 

proyecto relacionado con artistas como Leonardo Alenza, 

Francisco Lameyer y Eugenio Lucas Velázquez que, en 

la estela del artista aragonés, ligaron la tradición 

conceptista con el empuje de lo popular en los albores del 

mundo contemporáneo.  

Primeras incursiones artísticas  

De la época de los años 80, se muestran algunos de los 

trabajos de Pedro G. como crítico de arte de sus primeros 

heterónimos, José Luis Borja o Jota Gracián, así como su 

participación en dos exposiciones capitales, Antes y 
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después del entusiasmo 1972-1992, en la KunstRain de 

Ámsterdam, 1989, comisariada por José Luis Brea y El 

Sueño Imperativo en el Círculo de Bellas Artes de 

Madrid, 1991, comisariada por Mar Villaespesa. 

También su colaboración en la revista Arena 

Internacional del Arte, que dirigían José Luis Brea, 

Kevin Power y Mar Villaespesa, y la membresía del 

colectivo Juan del Campo compartida con Chema Cobo, 

Abraham Lacalle y Luis Navarro entre 1986 y 1993. 

Muchas de las herramientas, posiciones y situaciones del 

trabajo de Pedro G. Romero surgen de la experiencia en 

estas plataformas de participación diversas. Su 

fascinación por los anónimos y heterónimos, a la postre, 

le llevaron a cuestionar la figura romántica del creador 

individual y a interesarse por cómo los hechos sociales 

construyen los enunciados que van a formularse en el 

campo del arte y viceversa. 

Otros proyectos de aquella época recogidos en esta 

antológica son la constitución del grupo de teatro El traje 

de Artaud, para el que escribe El tambor futurista y 

M.A.T.E.M.A.T.I.C.A., así como del grupo musical 

Intonarumori; la creación de la revista R.A.R.O. y la 

consiguiente plataforma editorial; las colaboraciones con 

El muerto vivo, de José María Giro; su participación en 

La Situación en Cuenca, que dirigieron Ángel González 

García y Horacio Fernández; la urdimbre de Manifesto, 

con Julián Rodríguez y Antonio Cervera Pinto en Beja, 

Portugal, así como las colaboraciones con la revista Sub 
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Rosa y con el proyecto en torno a Guy Debord, 

Espectáculo, Disseminação, Deriva e Exílio en la 

Metalúrgica Alentejana. 

FECHAS: 3 de noviembre de 2021 ï 28 de marzo de 

2022 

LUGAR: Museo Reina Sofía (Madrid). Edificio Sabatini, 

3ª planta.  

ORGANIZACIÓN: Museo Reina Sofía en colaboración 

con la Comunidad de Madrid y el apoyo de la Biblioteca 

Nacional y el Museo Nacional del Prado.  

COMISARIO: Manuel Borja-Villel  

COORDINACIÓN: María del Castillo Cabezas y Nieves 

Sánchez Castillo. 

Con gran cariño y simpatía desde nuestra querida y culta 

España, 

Félix José Hernández. 
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La peinture seule de Monet / Raynaud au Musée 

Marmottan Monet de Paris 

                                      

 

         Claude Monet & Jean Pierre Raynaud 

Paris le 15 novembre 2021. 

ç Je nôai pas besoin dô°tre peintre, ni m°me artiste, et je 

nôai pas besoin que Monet soit un artiste, mais jôai besoin 

quôil montre ce quôil est.è Jean Pierre Raynaud 

Avant-propos du catalogue de lôexposition  

Voilà bientôt soixante ans que Jean  Pierre Raynaud est 

apparu sur la sc¯ne artistique accomplissant une îuvre 

qui se d®cline ¨ lôordre exclusif de lôobjet. On peut, ¨ 

juste titre, d¯s lors sôinterroger sur sa participation ¨ cette 

série de dialogues que le musée Marmottan Monet a 

d®cid® de mettre en place en confrontation avec lôîuvre 

du peintre de lôimpressionnisme et des Nymph®as. On 

pourrait facilement gloser sur le fait que Jean Pierre 
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Raynaud a suivi une formation dôhorticulteur - et non de 

beaux-arts - et que la premi¯re îuvre quôil a r®alis®e 

impliquait un pot de fleurs et un pot de peinture. Mais, 

au-del¨ de cette anecdote fondatrice, lôartiste nôa cess® de 

t®moigner dôune posture qui en appelait ¨ la force du 

geste. Côest une pareille force qui a conduit Claude 

Monet à ouvrir, en son temps, différentes voies 

nouvelles, enrichissant lôhistoire de lôart de formulations 

prospectives.   

Si, pour Jean Pierre Raynaud, cette invitation est plus de 

lôordre de la rencontre que dôun dialogue, ¨ proprement 

parler, côest dôabord et avant tout que lôartiste veut ®viter 

tout malentendu: le fait quôil ne soit pas peintre ne 

lôinterdit aucunement ¨ aborder la question de la peinture. 

Côest ce quôil a fait, explicitement, ¨ plusieurs reprises au 

cours de sa carrière et à sa façon. Notamment en 2008, à 

la galerie Patrice Trigano, dans une exposition intitulée 

«RAYNAUD PEINTURE» mettant en jeu des pots aux 

couvercles simplement recouverts de couleur dans des 

volumes en plexiglas transparent. La peinture en amont, 

en quelque sorte. À cette occasion, pour le carton 

dôinvitation, lôartiste avait r®dig® un texte quasi manifeste 

qui éclairait sa réflexion par rapport à ce médium. Il y 

notait: çLe mot peinture est une îuvre en soi, je le 

revendique en tant quôîuvre. Ici lôid®e de peinture 

môappara´t plus forte que la peinture elle-même. Je passe 

avant que celle-ci ne devienne de lôart, avant quôelle ne 

devienne un chef-dôîuvre.è Tout est dit et instruit le 
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choix quôil a fait, dans le cadre de ce quatri¯me çdialogue 

inattenduè, dôune £tude des Nymph®as de Monet, dat®e 

1917- 1919, côest-à-dire dôune peinture ¨ lô®tat dôun 

premier geste, dôune premi¯re pens®e. 

Lôart de Jean  Pierre Raynaud repose sur une esthétique 

qui sôapparente ¨ une forme de minimalisme, port® par 

des projets dont il pourrait se suffire du seul 

commencement, tant côest pour lui çlôinstant parfaitè. ê 

ce propos, il revendique quôil nôy a pas chez lui de style 

Raynaud mais une méthode: «prendre le risque de se 

trouver avec moins que moinsè. Côest ce risque-là que 

lôartiste a choisi de prendre une fois de plus en r®ponse ¨ 

lôinvitation qui lui a ®t® faite ici. Un risque ¨ la hauteur 

de celui auquel il se confronte et dont il reconnaît avoir 

été toujours admiratif de la radicalité de son engagement 

par rapport à la peinture, plus particulièrement autour de 

son projet des Nymphéas. 

Que Jean Pierre Raynaud ait donc choisi de réactiver le 

concept de son «projet peinture» dans une nouvelle 

formulation, encore plus radicale, en accrochant une série 

de ses pots sur une surface dédiée, souligne la pertinence 

dôune posture qui r®fute toute s®duction. Un geste, un 

simple geste. Chez lui plus quôun autre, lôexp®rience de 

lôart assure le regardeur de ne pas en sortir indemne, donc 

dôy gagner un suppl®ment dô°tre. Côest à tout le moins ce 

qui fonde lôîuvre de Claude Monet dans son invention 

plastique et son invitation duelle à la réflexion et à 



Desde las orillas del Sena 

 73 

lô®merveillement. Le projet des Nymph®as compte une 

histoire in®dite qui va du creusement dôun bassin 

artificiel à la construction dôun immense atelier pour 

offrir à la peinture un illimité panoramique. Un lieu, 

voire un milieu qui lui soit propre. La proposition de 

Jean Pierre Raynaud rel¯ve ici dôune m°me volont® 

dôembrasser lôespace par lôid®e de la peinture ï la 

peinture, seule. Dialogue inattendu? Rencontre? Peu 

importe. Le fait est que la peinture est ici, tout à la fois 

prétexte et texte, sujet et objet. Pour le plaisir des yeux et 

de lôesprit. 

Entretien entre Jean Pierre Raynaud et Philippe Piguet 

 Extrait du catalogue de lôexposition  

ç Ici lôid®e de peinture môappara´t plus forte que la 

peinture elle-même » Jean Pierre Raynaud 

Dans le contexte de ce dialogue, vous avez choisi comme 

tableau de référence un grand panneau de Nymphéas, 

daté 1917-1919, qui entre en compte des îuvres 

périphériques à la réalisation des Grandes Décorations 

qui sont au mus®e de lôOrangerie. Quôest-ce qui a 

gouverné ce choix?  

Il y a plusieurs raisons à cela. La première est de montrer 

comment à deux époques différentes, les artistes font 

usage de la peinture. Jôaborde ce dialogue comme si 

cô®tait un peintre qui rencontrait un autre peintre, quand 

bien m°me je ne le suis pas. Côest le mot çartè qui est 
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mis en exergue, ici, dans cette situation. Ce tableau 

pr®sente quelque chose dôune modernit® absolue dans sa 

facture par rapport aux codes convenus. Il est quasiment 

dans le premier degr® de la peintureé  

Le degré peinture de la peinture, en quelque sorte.  

Tout à fait. En aucune façon, le degré zéro. Bien au 

contraire. Par rapport ¨ mon travail, il môa semblé que 

cô®tait le tableau le plus juste qui soit. Un peu comme si 

Monet nôavait peint quôun tableau et que ce serait celui-

l¨. Un tableau qui nôaurait plus dôautre sujet que la 

peinture. Comme chez Mondrian. Certes, on peut y 

repérer un motif mais on est là en amont de la peinture et 

je môy retrouve par rapport ¨ la fa­on dont je 

lôappr®hende moi-même. 

Vous insistez sur le fait que vous nô°tes pas peintre, 

comme si vous teniez à prévenir tout malentendu et à 

justifier votre l®gitimit® ¨ en parleré 

 Si ma pratique nôest pas la peinture, côest un objet qui 

môa toujours int®ress®. Comme la plupart des artistes qui 

nôen font pas dôailleurs. Pensez ¨ Richard Serra, par 

exemple. On ressent bien quôil sôagit de peinture m°me 

sôil ne sôexprime pas par ce m®dium. Dans le cas de cette 

exposition, il nôest pas seulement question de la 

confrontation de deux ®poques, côest aussi une question 

de m®thode dôapprocher la peinture.  
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Votre choix porte sur la période de Monet qui est 

assurément la plus prospective de toute son îuvre au 

regard de ce qui va advenir en matière de modernité et à 

la source dôune r®flexion sur la peinture elle-même. Il 

môest toujours apparu quôentre Impression, soleil levant 

et la s®rie des Nymph®as, lô®cart ®tait consid®rable. En 

fait, ce sont deux mondes différents, même si le premier 

a sonné le glas de toute une histoire de la peinture qui lui 

est antérieure.  

Sôil y a d®j¨ dans Impression, soleil levant la remise en 

question du sujet et le d®but dôun certain l©cher prise par 

rapport au motif, ce nôest pas le pr®texte exclusif du 

tableau alors quôil lôest pleinement et de fa­on affirm®e 

dans la s®rie des Nymph®as. On nôest jamais aussi fort 

que quand on fait un geste.  

(é) 

AUTOUR DE LôEXPOSITION  

CATALOGUE DE LôEXPOSITION 

 Monet / Raynaud. La peinture, seule  

Auteur : Philippe Piguet / 48 pages / Prix 19 ú  

Ouvrage publi® ¨ lôoccasion de lôexposition ç La 

peinture, seule », quatrième opus des Dialogues 

inattendus au musée Marmottan Monet. 

PROJECTION 
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 Projection du film « La Maison de Jean-Pierre Raynaud 

1969-1993 è de Michelle Porte au cin®ma LôEntrep¹t 7-9 

rue Francis-de-Pressensé 75014 Paris : mardi 16 

novembre 2021 à 20h en présence de Jean Pierre 

Raynaud et de Philippe Piguet. 

Félix José Hernández. 
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Julie Manet, la mémoire impressionniste au Musée 

Marmottan M onet                      

 

Paris le 17 novembre 2021. 
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Le musée Marmottan Monet consacre, du 19 octobre 

2021 au 20 mars 2022, la première exposition jamais 

dédiée à Julie Manet (1878-1966). Plus dôune centaine 

dôîuvres: peintures, sculptures, pastels, aquarelles, 

gravures, é provenant des mus®es du monde entier et de 

collections particulières dont de nombreuses pièces 

présentées pour la première fois au public retracent la vie 

de Julie Manet, fille unique de la première 

impressionniste Berthe Morisot et ni¯ce de lôillustre 

peintre £douard Manet. Le propos de lôexposition nôest 

pas seulement dô®voquer la jeunesse de Julie Manet 

parmi les impressionnistes mais aussi de lever le voile sur 

sa vie de femme, dô®voquer lôamour de lôart quôelle 

re­oit en h®ritage, de pr®senter lôextraordinaire collection 

quôelle r®unit avec son ®poux, Ernest Rouart et de mettre 

en ®vidence ce qui fut lôengagement de sa vie: faire 

reconnaitre lôîuvre de sa m¯re et de son oncle. Pour 

retracer huit d®cennies dôune vie sans pareil et r®v®ler ses 

multiples facettes, lôexposition se d®ploie au-delà des 

espaces habituellement dédiés aux manifestations 

temporaires et comprend également les galerie Rouart 

situées au premier étage, donnant une envergure 

exceptionnelle ¨ lô®v®nement.  

Rez-de-jardin: Julie Manet, de lô®ducation ¨ la m®moire 

impressionniste  

La première partie de lôexposition ®voque la jeunesse de 

Julie Manet. Une première section intitulée une éducation 
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impressionniste présente certains des portraits les plus 

illustres de celle que lôon peut qualifier de mod¯le-née. 

Elle sera le modèle de prédilection de sa mère qui la 

croque ¨ lôaquarelle dans lôherbe (Paris, mus®e 

Marmottan Monet), à Bougival (Paris, musée Marmottan 

Monet) près de son père, Eugène Manet pour une toile 

montrée aux expositions impressionnistes. Elle pose 

seule à 8 ans en 1886 pour le Jersey bleu, Rêveuse en 

1894. Renoir lui d®die plusieurs tableaux. Lôenfant au 

chat (Paris, mus®e dôOrsay) est le plus ancien et sans 

doute le plus connu. Il est présenté ainsi que deux 

esquisses, au crayon, au format tableau exposés pour la 

première fois. Sont également présentés un portrait de 

Julie Manet lôun peint et la repr®sentant seule (Paris, 

mus®e Marmottan Monet) et lôautre au pastel avec Berthe 

Morisot (Paris, musée du Petit Palais). Après la mort de 

cette dernière, Renoir veille sur Julie et ses deux cousines 

Jeannie et Paule Gobillard. Toutes trois posent pour le 

ma´tre. Julie et Jeannie, ins®parables sîurs-cousines, 

posent de concert pour Le chapeau épinglé (collection 

particuli¯re). Paule, plus ©g®e de dix ans, fait lôobjet 

dôune sanguine montr®e pour la première fois (collection 

particulière). Deux tableaux évoquent les passions des 

nièces de Berthe Morisot. Berthe Morisot qui enseigna à 

Paule, la présente en peintre (Paule Gobillard peignant, 

Paris, musée Marmottan Monet) tandis que Julie dépeint 

dans une harmonie de tons pastel et irisés, Jeannie en 

pianiste virtuose (collection particulière). Faisant face à 
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ces portraits une section est dédiée à Stéphane Mallarmé. 

Son portrait par Manet (Paris, mus®e dôOrsay), un coffret 

du po¯me dôEdgar Poe, Le Corbeau (collection 

particulière) traduit par le poète et illustré par le peintre 

témoigne de leur complicité. Le bateau de Mallarmé, dit 

La voile Blanche, peint sur la Seine à Valvins par Berthe 

Morisot témoigne quant à lui des liens qui uniront la 

premi¯re impressionniste ¨ lôhomme de lettre. Côest lui 

quôelle choisit pour °tre le subrog® tuteur de Julie, côest 

lui qui offre à sa pupille sa levrette Laërtes que peint sa 

m¯re en 1893, lui encore qui compose dôapr¯s lôultime 

portrait de Julie ébauché par lôimpressionniste (collection 

particulière) le sonnet: Julie au chapeau Liberty. 

Orpheline à seize ans, Julie endosse le triste titre de 

dernière représentante de la branche Manet, aux côtés de 

la veuve du peintre, sa tante Suzanne Leenhoff. Leur 

relation est évoquée par son portrait par Manet, La 

femme au chat (Londres, Tate) présenté non loin des 

dessins et croquis de Manet quôelle lui offre, pour ses 

seize ans notamment. Ces papiers sont présentés pour la 

première fois. Un tableau spectaculaire, Baigneuses en 

Seine (São Polo, MASP) que Julie reproche à sa tante 

dôavoir authentifi®, le fond ayant ®t® repris selon elle vers 

1899, illustre les divergences dôopinion des deux femmes 

quant ¨ lôexercice du droit moral de lôartiste. Vient 

ensuite, le moment de la rencontre amoureuse. ê lôinstar 

de sa mère qui avait rencontré Manet au Louvre, Julie y 

fait, en 1897, la connaissance de son futur époux, le 
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peintre Ernest Rouart. La Vierge au lapin (Paris, musée 

du Louvre) Jupiter et Antiope (Paris, musée Marmottan 

Monet) copi®s par Manet dôapr¯s Titien, Le repas chez 

Simon esquiss® par Berthe Morisot dôapr¯s V®ron¯se 

(Paris, musée Marmottan Monet) et la copie entreprise 

par Ernest dôapr¯s Minerve chassant les Vices du jardin 

de la Vertu de Mantegna (Paris, mus®e dôOrsay) toutes 

exécutées au Louvre illustrent la place singulière du 

mus®e dans lôhistoire familiale. Le 31 mai 1900, Julie 

Manet épouse Ernest Rouart. Julie pose dorénavant pour 

son époux dont on présente plusieurs portraits tels 

Portrait de Julie Manet peignant (collection particulière), 

Portrait de Julie Manet (collection particulière) et 

Lôheure du th®. Lôengagement du couple au service de 

lôart est exemplaire. Julie conserve pieusement 

lôimportant patrimoine artistique quôelle a h®rit® tels les 

portraits de M. etmme Auguste Manet (Paris, musée 

dôOrsay) et deux portraits de sa m¯re par Manet (Lille, 

Palais des Beaux-Arts et Paris ; musée Marmottan 

Monet) et celui de son père, Eugène Manet par Alphonse 

Legros qui est présenté pour la première fois. Dès le 

début du si¯cle, Julie sôattache ¨ promouvoir lôîuvre de 

sa m¯re. Par lôinterm®diaire de ses proches, elle convainc 

plusieurs mus®es dôaccepter le don de tableaux de 

Morisot. Lô®t® est offert au mus®e Fabre de Montpellier, 

Sur le banc au musée des Augustins de Toulouse, La 

fleur aux cheveux au Petit Palais à Paris, Pasie cousant 

dans le jardin de Bougival au musée de Pau et ï grâce à 
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lôentregent des proches de Renoir - Paysanne niçoise est 

acquis par le musée de Lyon. En 1912, le couple se porte 

acqu®reur dôimportantes îuvres provenant de la 

collection du beaupère de Julie, Henri Rouart (1833-

1912). Leurs achats portent aussi bien sur les XVIIe et 

XVIIIe avec Poussin, Fragonard et Hubert Robert que sur 

le XIXe avec Delacroix, Corot, Jongkind, Daumier, Puvis 

de Chavannes, Degasé Redon ou encore Gauguin. Sans 

attendre, Julie Manet et Ernest Rouart procèdent ï en 

accord avec les autres enfants dôHenri Rouart ï à des 

dons majeurs en faveur du Louvre: La Dame en bleu de 

Corot (Paris, musée du Louvre), Crispin et Scapin de 

Daumier (Paris, mus®e dôOrsay) lui sont offertes en 

1913. En 1930, Julie r®alise lôun des vîux les plus chers 

de sa mère faire entrer au Louvre La Dame aux éventails 

de Manet que Morisot avait acquis en 1884 à cet effet. Il 

aura fallu 46 ans de patience, deux générations de 

femmes, la d®termination dôune m¯re et de sa fille, pour 

mener à bien ce projet. Femme de conviction, Julie est 

aussi une femme de foi. Membre du tiers Ordre 

dominicain au même titre que son époux, sa cousine 

Jeannie devenue Madame Paul Valery, son cousin 

germain Gabriel Thomas et Maurice Denis dont elle 

admire le Magnificat (collection particulière) et le 

Baptême du Christ (collection particulière). Posant pour 

son époux, elle prend le pinceau pour faire le portrait de 

ses petits-enfants et r®alise pour lôain® Jean-Michel un 

touchant catéchisme manuscrit et aquarellé. Au soir de sa 
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vie, Julie Manet reste fidèle à elle-même, offre en 1943 

en mémoire de son défunt mari, Tivoli, Les jardins de la 

villa dôEste de Corot (Paris, mus®e du Louvre) et 

conserve la copie que sa mère en avait fait dans sa 

jeunesse (collection particuli¯re). Porteuse dôune 

mémoire impressionniste, elle reste fidèle à ses amis de 

toujours et acquiert en 1957 un grand Nymphéa de 

Monet. Julie Manet incarne bien la mémoire 

impressionniste. 

Galeries Rouart: Julie Manet, peintre et diariste  

On ne peut évoquer Julie Manet sans aborder la question 

de sa peinture et de son c®l¯bre Journal. Lôun et lôautre 

sont présentés au premier étage. Si la fille de Berthe 

Morisot ne sôest jamais consid®r®e comme un peintre ¨ 

part entière, elle maniera crayon et pinceau toute sa vie. 

Les peintures au musée Marmottan Monet se concentrent 

principalement sur la période 1895- 1900 alors que Julie 

travaille sous la houlette de Renoir. Citons Femme avec 

Laërtes exposé au Salon des Indépendants en 1898, 

Avant le bal peint rue de Villejust o½ lôon aper­oit dans 

lôembrasure de la porte son cousin Edm® Pontillon. Les 

Cygnes et La cueillette des pêches reprennent un thème 

cher à sa mère, et se rapproche de son travail par la 

facture. Les différentes éditions du Journal de Julie 

Manet composé entre 1893 et 1899 et publié en 1979 

sont pr®sent®s aux c¹t®s du tapuscrit original et dôun 

manuscrit inédit signé de Jeannie Gobillard. 120 feuillets 
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®voquent la gen¯se des fian­ailles jusquôau double 

mariage, dans lequel Jeannie Gobillard y décrit tout ce 

que Julie Manet nôa pas ®crit: les d®clarations chez M. 

Degas, la visite au cimetière de Passy et le rôle des 

Impressionnistes dans le dessein de leurs vies de femmes. 

Cet ouvrage fera lôobjet dôune publication pr®fac®e, 

annotée et illustrée de photos inédites, coéditée avec les 

®ditions des Cendres, ¨ lôautomne prochain. Au mur, des 

vues du Mesnil signée de son époux et de sa cousine 

Paule illustrent lôatmosph¯re bucolique et chaleureuse 

que Julie sut donner au château du Mesnil, autre 

patrimoine quôelle tint de ses parents. 

Parcours de lôexposition  

REZ-DE-CHAUSSÉE  

Julie Manet (1878-1966)  

De lôenfance ¨ la m®moire impressionniste 

Fille de Berthe Morisot et dôEug¯ne Manet, ni¯ce 

dô£douard Manet, pupille du po¯te symboliste St®phane 

Mallarm®, prot®g®e de Pierre Auguste Renoir et dôEdgar 

Degas, Julie est indéniablement une enfant de 

lôimpressionnisme comme en t®moigne le Journal quôelle 

rédige entre quatorze et vingt et un ans. 

 Lôenfant de lôimpressionnisme (1878-1900) 

 Enfant modèle, Julie pose dès son plus jeune âge pour 

les peintres de son entourage. Autant dôartistes qui 
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forment une famille de cîur qui lôentoure ¨ la mort de sa 

mère en 1895. Mallarmé, Renoir, Degas veillent sur Julie 

ainsi que sur ses deux cousines, Paule et Jeannie 

Gobillard, elles aussi orphelines. Ces derniers se 

préoccupent de leurs mariages. Mallarmé souffle le nom 

de Jeannie à son fils spirituel, Paul Valéry. Degas 

orchestre la rencontre de Julie avec son unique élève, 

Ernest Rouart. Le 31 mai 1900, une double cérémonie, 

célèbre leurs unions. 

La mémoire impressionniste (1900-1966)  

Débute alors une nouvelle phase de la vie de Julie Manet, 

moins connue et pourtant bien plus longue: celle de sa 

vie dô®pouse, de m¯re et aussi dôh®riti¯re. Derni¯re des 

Manet, Julie est le d®positaire dôun patrimoine 

considérable. Les Renoir, Monet et surtout Manet quôelle 

tient de ses parents composent le décor dans lequel elle 

évolue. Aux côtés de son époux, Julie collectionne 

bient¹t. Le couple acquiert de nombreuses îuvres des 

XVIIIe et XIXe .  

Si Julie peint ¨ lôexemple de ses aµeux, elle se sôattache 

surtout ¨ d®fendre lôîuvre de son oncle £douard et ¨ 

faire reconnaitre celle de sa mère, Berthe Morisot. Julie 

Manet multiplie ainsi les dons aux musées, contribue non 

seulement ¨ lôenrichissement du patrimoine commun 

mais aussi à faire vivre leur mémoire. Une mémoire 

impressionniste. 
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Julie, une enfant modèle (1878-1895)  

Eugénie Julie Manet nait le 14 novembre 1878 dans le 

XVIè arrondissement de Paris. Elle y habitera sa vie 

durant. Issu dôun milieu bourgeois, elle re­oit une 

éducation soignée que lui dispense des professeurs 

particuliers sous le regard attentif de sa mère, la peintre 

impressionniste Berthe Morisot. Son emploi du temps est 

r®gl® comme en t®moigne le r¯glement quôelle recopie, 

lôenseignement complet: Julie est initi®e aux lettres 

classiques et ¨ lôanglais une langue dans laquelle on 

entend quôelle sôexprime parfaitement composant dans 

textes en proses et poèmes dès son plus jeune âge. Fille et 

ni¯ce dôartistes, ses proches la prennent imm®diatement 

pour modèle. Son père Eugène Manet, qui manie le 

crayon mais a toujours refus® dôexposer ne r®siste pas ¨ 

dessiner çson Bibiè dans lôun de ses carnets. Sa m¯re 

érige Julie au rang de muse. 

Lôimpressionniste la peint ¨ tous les ©ges : ¨ trois ans 

avec son père à Bougival ou dans les prés, à sept ans à 

ses côtés, jouant de la mandoline à dix ans, Rêveuse à 

seize ans. Alors que Berthe Morisot cherche à capter une 

attitude de lôenfance, quelque chose de ce qui passe et 

nôh®site ¨ cacher le visage de sa fille quôelle esquisse 

parfois à peine, Renoir est chargé de faire son portrait 

aussi fidèlement que possible. A neuf ans, Julie pose à 

plusieurs reprises pour Lôenfant au chat dont les dessins 

préparatoires sont présentés pour la première fois au 
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public. Nul doute que Julie ait alors tissé des liens 

privilégiés avec M. Renoir nouant une relation 

personnelle et sincère qui les liera leur vie durant. 

Stéphane Mallarmé, un poète pour tuteur  

Côest tout dôabord avec lôoncle de Julie, Edouard Manet 

que le poète symboliste Stéphane Mallarmé se lie 

dôamiti®. Lôadmiration des deux hommes est sincère; ils 

collaborent ¨ lô®dition du po¯me de lôam®ricain Edgar 

Allan Poe Le Corbeau traduit par Mallarmé et illustré 

Manet en 1875. Comme pour beaucoup de ses amis, 

Manet offre au poète son portrait pour lequel il pose en 

1876. A la mort du peintre, en 1883, Mallarmé se lie avec 

la mère de Julie. Dès 1888, ses parents déclarent 

lôhomme de lettres, tuteur de Julie, une fonction quôil 

occupe d¯s la mort dôEug¯ne Manet, en 1892. Côest ¨ 

cette période que Berthe Morisot peint sa fille en robe de 

deuil, accompagnée de Laërtes, le lévrier que vient de lui 

offrir son tuteur. Marqué par le dernier portrait que 

Berthe fait de sa fille, une toile inachevée mais dont se 

dégage une présence étonnamment forte, Mallarmé 

compose le quatrain çJulie au chapeau libertyè dôapr¯s 

lequel on titre le tableau. Habituée depuis son enfance à 

séjourner près du poète à Valvins, près de Fontainebleau, 

Julie continue dôy °tre re­ue ¨ la mort de sa m¯re. Elle est 

désormais accompagnée de ses cousines, Paule et Jeannie 

Gobillard, un trio que le poète surnomme sans tarder 

çlôescadron volantè en raison de ses nombreux voyages. 
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Lôescadron volant (1895-1900)  

Berthe Morisot et sa sîur Yves Gobillard ont ®lev® leurs 

filles comme des sîurs. Lôain®e, Paule Gobillard est 

particulièrement proche de sa tante. Comme 

lôimpressionniste, elle deviendra peintre apr¯s avoir ®t® 

son ®l¯ve. Côest ¨ ce titre que Paule pose le pinceau ¨ la 

main dans le salon-atelier de Berthe Morisot à 20 ans. 

Elle suivra ensuite les conseils de Renoir qui fait son 

portrait ¨ la sanguine au tournant dusi¯cle. Sa sîur 

Jeannie Gobillard, de dix ans sa cadette, voit le jour à 

Paris, dans lôappartement de sa tante Berthe Morisot, 

quelques mois avant Julie. Après le décès de leurs 

parents, les orphelines emménagent au 4e  ®tage dôun 

immeuble construit par les parents de Julie au 40 de la 

rue de Villejust (actuelle rue Paul Valéry) dans le XVIe 

 arrondissement. Paule veille sur les plus jeunes, elle est 

lôinterlocuteur du tuteur Mallarm® qui (lôappelle) voit en 

elle la «demoiselle Patronne». 

 Entre 1895 et 1900, çlôescadron volantè ï comme le 

surnomme le poète ï partage son temps entre Paris et la 

province o½ il visite ses proches. Côest ¨ lôoccasion dôune 

de leurs nombreuses visites à Renoir que Julie et Jeannie 

posent pour Le Chapeau épinglé.  

Côest aussi ¨ cette p®riode que Julie pratique la peinture 

avec le plus dôassiduit® sous le regard bienveillant de M. 

Renoir. Le double portrait de ses sîurs-cousines présenté 
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dans cette section est sans aucun doute lôune de ses toiles 

les plus ambitieuses et les plus accomplies. 

La dernière des Manet  

ê la fin du xviiie si¯cle, lôarri¯re-grand-père de Julie, 

Cl®ment Manet sôinstalle ¨ Gennevilliers dont il est le 

premier maire. Lôhomme acquiert dôimportants terrains 

au point quôon dit quôil en est le propri®taire. Ce 

patrimoine foncier est dôabord partag® entre ses quatre 

enfants. Leurs lign®es sô®teignant peu ¨ peu, Julie est, en 

1894, la dernière descendante directe. Elle hérite à ce 

titre de lôensemble du patrimoine réuni par Clément que 

se partagent alors deux branches, la branche de Jouy de 

son parrain et la branche Manet dont Julie est issue. La 

veuve dô£douard Manet, sa tante Suzanne Leenhoff, 

nôayant h®rit® que de dettes, lôensemble du patrimoine 

foncier de la branche paternelle revient à Julie, offrant à 

cette dernière une aisance financière que ni ses parents, 

ses oncles et ses cousins nôauront jamais connue. Julie 

reste proche de sa tante Suzanne. Cette dernière lui offre 

régulièrement croquis et dessins en mémoire de son 

oncle. Elle reçoit ainsi pour ses seize ans la sanguine 

dôapr¯s Andrea del Sarto et les trois gr©ces aquarell®es. 

Toutefois, les idées des deux femmes divergent quant à la 

gestion de lôîuvre de Manet ce qui est source de 

tensions. Les décisions de lôune choquent lôautre; Julie 

sôinsurge lorsquôelle apprend que sa tante a authentifi® 



Desde las orillas del Sena 

 90 

des îuvres de son oncle retouch®es par dôautres, comme 

elle lôaffirme des Baigneuses. 

Mariage au Louvre  

Chez les Manet, le Louvre est le lieu de toutes les 

rencontres et de tous les apprentissages. Dans ces 

familles o½ lôon grandit un crayon ¨ la main, la copie 

dôapr¯s les ma´tres est un passage oblig®. Le Louvre, un 

incontournable. Édouard Manet le premier y fait ses 

gammes, copie La Vierge au lapin et Jupiter et Antiope 

du Titien. Vient ensuite Berthe Morisot qui travaille 

dôapr¯s V®ron¯se. Côest ¨ lôoccasion dôune de ses s®ances 

quôelle est pr®sent®e en 1869 au d®j¨ c®l¯bre Manet pour 

lequel elle pose à de multiples reprises. Berthe Morisot 

étendue est peint peu avant quôelle nô®pouse le fr¯re de 

lôartiste, Eug¯ne Manet.  

Entre Julie Manet et Ernest Rouart, lôhistoire se r®p¯te. 

Julie étant inscrite au Louvre comme copiste, Edgar 

Degas y orchestre, en 1897, une rencontre avec son élève 

qui a posé son chevalet devant Minerve la vertu chassant 

les vices du jardin de la vertu de Mantegna. Le maître fait 

les présentations, Ernest qui est le fils du grand 

collectionneur Henri Rouart reste coi. Pour autant, 

lôentourage de Julie et dôErnest est unanime et voit dans 

cet épisode le début de leur idylle. Leur mariage est 

célébré le 31 mai 1900. Julie pose dorénavant pour son 

mari. Ernest lôimmortalise le pinceau ¨ la main, ®rigeant 

son ®pouse au rang dôalter ego. 
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Catalogue de lôexposition 

Coédition musée Marmottan Monet / Éditions Hazan  

Broché, 22×28,5 cm, 324 pages, 250 illustrations / Prix 

45 euros  

ISBN: 9782754112314  

Ouvrage sous la direction de Marianne Mathieu,  

Historienne de lôart, Directeur scientifique du mus®e 

Marmottan Monet  

Les auteurs 

 Marianne Mathieu,  

Dominique dôArnoult, Docteure en histoire de lôart  

et Claire Gooden, attachée de conservation au musée 

Marmottan Monet  

Le catalogue est édité en français et en anglais 

Commissariat ï scénographie 

Marianne Mathieu  

Historienne de lôart, Directeur scientifique du mus®e 

Marmottan Monet Directrice scientifique du musée 

Marmottan Monet, en charge des premiers fonds 

mondiaux dôîuvres de Claude Monet et de Berthe 

Morisot, Marianne Mathieu a assuré le commissariat de 

nombreuses expositions sur lôImpressionnisme. En 



Desde las orillas del Sena 

 92 

France: «Berthe Morisot» (2012), «Les Impressionnistes 

en privé, cent chefs-dôîuvre de collections particuli¯resè 

(2014), «Impression, soleil levant. Lôhistoire vraie du 

chef-dôîuvre de Claude Monetè (2014-2015) et 

çCezanne et les ma´tres. R°ve dôItalieè (2020). Depuis 

2018 elle assure le commissariat dôexpositions 

patrimoniales ¨ lôInternational, la derni¯re en date est 

«Impression, soleil levant. Monet, Colombet, 

Fromanger», Bund One Art Museum, Shanghai (2020-

2021). Ses derniers ouvrages «Claude Monet en 15 

questions» (2018) et «Berthe Morisot en 15 questions» 

(2019) sont parus aux ®ditions Hazan. Lô®dition ®tablie 

par Marianne Mathieu avec la collaboration de Claire 

Gooden du Journal inédit de Jeannie Gobillard-Valéry 

«Eurêka. Souvenirs & Journal (1894-1901)» paraîtra cet 

automne, une coédition musée Marmottan Monet et les 

Éditions des Cendres. 

Scénographie  

Anne Gratadour  

Scénographe  

Après avoir débuté sa carrière dans le théâtre comme 

scénographe et assistante à la mise en scène, Anne 

Gratadour a con­u depuis 1991 plus dôune centaine de 

sc®nographies dôexpositions en France et ¨ lô®tranger. 

Co-fondatrice de lôagence PLANETE, elle participe ¨ la 

mise en place et au d®veloppement de la librairie dôart en 
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ligne DessinOriginal.com et au site dôactualit® des 

expositions ArtActu.com. Elle travaille pour les musées 

et bibliothèques de la ville de Paris et de Boulogne-

Billancourt, les Musées Nationaux, la Bibliothèque 

Nationale de France (BNF) ainsi que pour les institutions 

culturelles privées. Pour le musée Marmottan Monet, elle 

conçoit depuis 2013 les scénographies des expositions 

parmi lesquelles: çLa Toilette. Naissance de lôIntimeè 

(2015), çLôOrient des peintres. Du rêve à la lumière» 

(2019), «Mondrian Figuratif. Une histoire inconnue» 

(2019-2020) et çLôHeure bleue de Peder Severin Krßyerè 

(2021). 

Musée Marmottan Monet 

2, rue Louis-Boilly  

75016 Paris. 

Félix José Hernández. 
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La modernité mélancolique de Baudelaire à la 

Bibliothèque Nationale de France 

 

Paris le 19 novembre 2021. 

Le 9 avril 1821 naissait à Paris Charles Baudelaire, que 

Rimbaud saluera un demi-siècle plus tard comme « le 

premier voyant, roi des poètes ». La Bibliothèque 

nationale de France célèbre le bicentenaire de sa 

naissance par une grande exposition qui plonge au cîur 

de la création poétique de Baudelaire et de sa modernité, 

invitant ¨ explorer le r¹le capital quôy joue lôexp®rience 

de la mélancolie. Réunissant près de 200 pièces - 

manuscrits, ®ditions imprim®es, îuvres graphiques et 

picturales ï, lôexposition offre lôoccasion de d®couvrir, 

aux côtés des prêts prestigieux dont elle bénéficie, la 

richesse des collections baudelairiennes de la 

Bibliothèque, notamment les épreuves corrigées de 

lô®dition originale des Fleurs du Mal et le manuscrit 
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autographe de Mon cîur mis ¨ nu, saisissant autoportrait 

de la r®volte et du d®chirement int®rieur dôun homme 

dont lôîuvre a chang® le destin de la po®sie.  

Lôexposition de la BnF invite le visiteur à se mettre 

v®ritablement ¨ lô®coute de la parole du po¯te des Fleurs 

du Mal et du Spleen de Paris, plutôt que de suivre pas à 

pas les étapes de sa vie. Embrassant les divers aspects de 

lôîuvre de Baudelaire, elle est avant tout consacrée à son 

univers po®tique et au r¹le primordial quôy tient la 

mélancolie, « toujours inséparable du sentiment du beau 

è, comme Baudelaire lô®crivait lui-même. Inséparable 

aussi de ce quôil appelait la ç modernit® è : non la 

promesse dôun avenir radieux mais la relation vive 

quôentretient lôartiste, somm® ç de tirer lô®ternel du 

transitoire » (Le peintre de la vie moderne), avec le temps 

présent. Cette mystérieuse solidarité de la beauté 

moderne et de la mélancolie, qui est aussi pour 

Baudelaire une mani¯re dôhabiter le monde, guide le 

parcours de visite. Si les manuscrits, éditions et lettres y 

occupent une place centrale, les îuvres graphiques et 

picturales y sont présentes à double titre : pour le rapport 

historique qui les relient ¨ lôîuvre de Baudelaire - telles 

certaines des gravures qui ont été à la source de ses 

poèmes - ; pour la r®sonance particuli¯re quôelles 

entretiennent avec elle et qui permet dôen ®clairer la 

compréhension.  

Mélancolie du non-lieu  
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La première partie est consacrée au sentiment de lôexil si 

fortement éprouvé par Baudelaire dans sa propre vie et 

quôil a lui - m°me appel®, dans Mon cîur mis ¨ nu, ç la 

grande Maladie de lôhorreur du Domicile è : ainsi son 

éphémère engagement auprès des révolutionnaires en 

1848, ses déménagements incessants, ses relations 

familiales...  

Exil et séparation, lieu perdu, séjour impossible à fixer, 

autant de motifs que Baudelaire développe dans sa 

poésie, sous trois aspects particulièrement saillants : le 

thème de la chute, auquel se relie la célébration de la 

figure de Satan, ç Prince de lôexil è ; celui de lôerrance 

(des bohémiens, des saltimbanques et des chiffonniers) ; 

celui de la partance enfin, entendue comme ce qui fait du 

voyage un départ sans destination, une pure « invitation 

». Animés dôun m°me ç go¾t de lôinfini è (Le po¯me du 

haschich), le fumeur dôopium - lôhomme des ç paradis 

artificiels » - et la lesbienne - la « femme damnée » - en 

sont deux incarnations privilégiées. 

 Lôimage fant¹me  

La deuxi¯me partie de lôexposition poursuit lôid®e dôune 

impossible présence au monde, en explorant le thème de 

lôimage telle que la comprend Baudelaire : non pas ce qui 

donne présence aux choses absentes, mais ce qui avive le 

sentiment même de leur absence. « Un éclair... puis la 

nuit ! è : côest la passante, présence fugitive et déjà 

disparue. 
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Sous cet angle est abord®e successivement lôimage du 

monde lointain - lôexotisme baudelairien est la r°verie de 

tout un monde « absent, presque défunt » (La Chevelure) 

- et lôimage du monde pass®, telle quôelle décide du 

traitement poétique de la grande ville, et notamment du 

Paris transformé par les travaux du baron Haussmann, 

espace o½ ç lôair est plein du frisson des choses qui 

sôenfuient ! è (Le Cr®puscule du matin). Loin dôavoir 

quelque vertu consolatrice, lôimage redit lôexil du monde, 

le d®faut de lô°tre, la disparition... Aussi le propos 

sôach¯ve-t-il sur lôimportance particuli¯re quôoccupe 

lôimage de la mort chez Baudelaire.  

La déchirure du moi  

La dernière partie invite à pénétrer au plus vif de la 

m®lancolie baudelairienne, en lôabordant comme 

impossible présence à soi-m°me. Lôexposition rappelle 

dôabord comment la conscience de cette ®tranget® ¨ soi a 

été érigée en critère esthétique qui décide des grandes 

admirations littéraires et artistiques de Baudelaire, de 

Chateaubriand à Edgar Poe, de Théophile Gautier à 

Delacroix, tous repr®sentants de ce quôil appelait ç la 

grande ®cole de la m®lancolie è ; puis elle sôattarde sur 

ces deux formes de la vie m®lancolique que sont dôune 

part le dandysme, de lôautre lôironie ð « la vorace Ironie 

/ Qui me secoue et qui me mord 

(LôH®autontimoroum®nos) ð, telle quôelle sôexprime 
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notamment dans la théorie baudelairienne du rire et le 

goût de la caricature.  

Ce parcours est encadr® dôun prologue et dôun ®pilogue 

qui se font ®cho : lôun qui, exposant la s®rie des 

lithographies de Delacroix sur Hamlet que Baudelaire 

avait affichée aux murs de son appartement en 1843, 

pr®sente le po¯te tel quôil sôest vu dans le miroir du héros 

shakespearien, prince dépossédé, écrasé sous le poids de 

lôid®al et la conscience du n®ant ; lôautre qui, rassemblant 

portraits photographiques et autoportraits dessinés, 

présente Baudelaire au miroir de lui-même ð « Tête-à-

tête sombre et limpide / Quôun cîur devenu son miroir ! 

è (LôIrr®m®diable). 

Exposition  

Baudelaire, la modernité mélancolique 3 novembre 2021 

- 13 février 2022  

Galerie 1  

BnF I François-Mitterrand, Quai François Mauriac, Paris 

XIIIe  

Du mardi au samedi 10h > 19h - Dimanche 13h > 19h - 

Fermeture les lundis et jours fériés  

Entrée 9 euros, tarif réduit 7 euros - réservation sur 

bnf.tickeasy.com et via le réseau FNAC  
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Entr®e gratuite pour les d®tenteurs dôun Pass lecture 

/culture ou recherche. Réservation sur bnf.tickeasy.com  

Commissariat  

Commissaire principal  

Jean-Marc Chatelain, directeur de la Réserve des livres 

rares, BnF  

Commissaires associés  

Sylvie Aubenas, directrice du département des Estampes 

et de la photographie, BnF  

Julien Dimerman, conservateur au département 

Littérature et art, BnF  

Andrea Schellino, ma´tre de conf®rences ¨ lôUniversit® 

Rome-III  

Publication  

Baudelaire, la modernité mélancolique  

224 pages, 100 illustrations, 29 euros BnF Editions  

Exposition en partenariat avec Le Figaro littéraire et Lire 

Magazine littéraire. 

Félix José Hernández. 
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 Sève et pensée de Giuseppe Penone à la Bibliothèque 

Nationale de France 

       

 

Paris le 19 novembre de 2021. 
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La Biblioth¯que nationale de France accueille lôartiste 

italien Giuseppe Penone, figure incontournable de lôart 

contemporain, pour sa première grande exposition à Paris 

depuis 2013.  

Penone, dont le travail questionne, avec force et poésie, 

les liens de lôhomme avec la nature, a réalisé pour 

lôoccasion Pensieri e linfa (S¯ve et pens®e), une 

installation spectaculaire con­ue ¨ partir de lôempreinte 

dôun arbre autour duquel se d®ploie un texte ®crit par 

lôartiste.  

En regard de cette îuvre embl®matique, des pièces 

inédites et monumentales côtoient dessins, 

photographies, livres de bibliophilie et livres dôartistes, 

ainsi quôune exceptionnelle s®rie de 18 gravures 

récemment créées par Penone, qui en a fait don à la 

Bibliothèque.  

Cette carte blanche ¨ lôun des artistes majeurs de notre 

®poque est une invitation ¨ d®ambuler dans son îuvre 

singuli¯re et ¨ interroger le travail dô®criture, les notions 

de trace, du temps et de la mémoire, qui entrent ici en 

résonance avec les collections patrimoniales et les 

missions de la BnF.  

Penone, figure majeure de la scène artistique 

internationale  

Né en 1947 à Garessio, petite commune rurale du 

Piémont italien, Giuseppe Penone étudie la sculpture à 
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lôAccademia di Belle Arti de Turin. ê lô©ge de 21 ans, il 

réalise une série dôactions dans lesquelles il intervient sur 

le processus de croissance dôun jeune arbre. Ce travail 

inaugural est remarqué par le critique Germano Celant 

qui associe le jeune artiste au mouvement de lôArte 

Povera, prônant un art libéré des pratiques et des 

matériaux traditionnels afin de privilégier le processus 

cr®ateur au d®triment de lôobjet fini.  

Penone sôint®resse tr¯s t¹t aux possibilit®s du bronze 

ainsi quôaux empreintes corporelles comme m®moire et 

matrice de lôîuvre. Son travail, que sous-tend lôidée 

dôune interd®pendance entre nature et culture, associe 

explorations formelles des matériaux naturels (bois, 

bronze, marbre, pierre, ®pines dôacaciaé) et fragments 

ou empreintes de corps.  

Célébré dans le monde entier, lauréat du prestigieux 

Praemium Imperiale, lôartiste a notamment repr®sent® 

lôItalie ¨ la biennale de Venise en 2007 et fait lôobjet, en 

France, dôune r®trospective au Centre Pompidou en 2004 

suivie dôune exposition de ses sculptures monumentales 

au château de Versailles en 2013.  

La mémoire et lô®crit au cîur dôune îuvre singuli¯re  

Si Giuseppe Penone interroge depuis toujours dans son 

travail la relation entre nature et culture, sa pensée autour 

de lô®criture, de la trace et de la m®moire est cependant 

moins connue. Côest donc naturellement que la BnF 



Desde las orillas del Sena 

 103 

invite aujourdôhui lôartiste ¨ pr®senter son îuvre sous cet 

angle, faisant ainsi écho aux collections et aux missions 

de la Bibliothèque mais aussi à la symbolique et aux 

caractéristiques architecturales du site François-

Mitterrand.  

Réalisée sp®cialement pour lôexposition ¨ laquelle elle a 

donné son titre, Pensieri e linfa (Sève et pensée) en est 

lôîuvre phare : il sôagit dôune spectaculaire installation 

form®e du frottage, sur fine toile de lin, du tronc dôun 

acacia de 30 m¯tres de long et dôun texte manuscrit de 

lôartiste qui court de part et dôautre de lôempreinte du 

tronc en s®quences r®guli¯res semblables aux pages dôun 

livre ouvert. Le texte de Penone a fait lôobjet dôune 

traduction en français par Jean-Christophe Bailly, auteur 

de nombreux ®crits sur lôart mais aussi de r®cits, po®sies 

et pièces de théâtre. Des extraits de cette traduction, lus 

par Jean-Christophe Bailly lui-même, pourront être 

®cout®s dans lôexposition. 

Se déployant en ramifications à partir de Sève et pensée, 

le parcours dévoile un réseau de filiations entre des 

îuvres chronologiquement ®loign®es, et met en lumi¯re, 

dans lô®volution des formes et des propositions, la 

récurrence des questionnements. On y découvre plusieurs 

pièces inédites telles que les douze monumentaux Alberi 

libro (12 Arbres-livre sculpt®s ¨ la fa­on dôun livre 

ouvert) ou la surprenante série des quatre grands tableaux 

aux doigts Leaves of grass, inspirée de la première 
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®dition du po¯me de Walt Whitman. Des îuvres ç 

historiques è (tel le frottage dôun tronc dôarbre Verde del 

Bosco de 1986), des sculptures (Pensieri di foglie, A 

Occhi chuisi) ou un ensemble de pièces graphiques 

(dessins, photographies, estampes et livres dôartistes) 

issues pour la plupart des collections de la BnF 

éclaireront sous un jour nouveau les liens intimes que 

Giuseppe Penone a tiss®s avec lô®criture et lôimaginaire 

du livre. 

Lôexposition de Giuseppe Penone sôinscrit dans une 

politique de valorisation et de médiation initiée il y a près 

de 40 ans par la BnF pour pr®senter lôîuvre de grands 

artistes contemporains dont elle conserve le travail 

(estampes et livres dôartiste en majorit®). Parmi les 

expositions présentées, on retient notamment : « Georg 

Baselitz, sculptures et gravures monumentales » (1985) ; 

« Louise Bourgeois, estampes » (1995) ; « Tàpies ou la 

poétique de la matière » (2001) ; « Aurélie Nemours. 

Estampes è (2001) ; ç Genevi¯ve Asse, la pointe de lôîil 

è (2002) ; ç Soulages, lôîuvre imprim® è (2003) ; ç Les 

Impressions de Pierre Alechinsky » (2005) ; « Zao Wou-

Ki, estampes et livres illustrés » (2008) ; « Richard 

Prince, American Prayer » (2011) ; « La chambre de 

sublimation. Dessins de Matthew Barney » (2013) ; « 

Anselm Kiefer. Lôalchimie du livre è (2015) ou ç Miquel 

Barceló. Sol y sombra » (2016). 

Exposition  
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Giuseppe Penone. Sève et pensée  

12 octobre 2021 - 23 janvier 2022  

Galerie 2  

BnF I François-Mitterrand  

Quai François Mauriac, Paris XIIIe  

Du mardi au samedi 10h > 19h  

Dimanche 13h > 19h  

Fermeture les lundis et jours fériés  

Entrée 9 euros, tarif réduit 7 euros ï réservation 

recommandée sur bnf.tickeasy.com et via le réseau 

FNAC  

Entr®e gratuite pour les d®tenteurs dôun Pass lecture 

/culture ou recherche ï réservation recommandée sur 

bnf.tickeasy.com  

Le Pass sanitaire est obligatoire pour accéder à 

lôexposition  

Commissariat  

Marie Minssieux-Chamonard, conservatrice à la Réserve 

des livres rares, BnF  

Cécile Pocheau-Lesteven, conservatrice au département 

des Estampes et de la photographie, BnF  
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Publication  

Giuseppe Penone. Sève et pensée (catalogue de 

lôexposition)  

112 pages, 39 euros, BnF Éditions Giuseppe Penone.  

S¯ve et pens®e (texte de lôîuvre r®alis®e pour 

lôexposition, traduit par Jean-Christophe Bailly)  

64 pages, 15 euros, BnF Éditions  

En partenariat avec ARTE, Télérama, La Croix, Beaux-

Arts Magazine et France Culture. 

Félix José Hernández. 
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El Museo del Prado invita a acompañar con música la 

celebración de su 202 aniversario 

 

                           

 
Fantasía sobre Fausto, Mariano Fortuny. Museo Nacional del 

Prado 

 

Madrid, 18 de noviembre de 2021. 

 

Querida Ofelia, 

 

Mañana viernes, 19 de noviembre El Museo Nacional del 

Prado invita a sus visitantes a acompañar con música la 

celebración de su 202 aniversario. 

  

Con motivo de la conmemoración de su 202 aniversario, 

el Museo Nacional del Prado quiere hacer partícipe de 

esta celebración a las personas que lo visiten el 19 de 

noviembre, animándoles a compartir sus habilidades 

musicales en cualquiera de los tres pianos que se 

distribuirán en las salas de la colección permanente.  
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Durante toda la jornada del viernes 19 de noviembre, el 

acceso al Museo Nacional del Prado será gratuito. Las 

entradas se pueden adquirir con pase horario de forma 

anticipada a través del canal online o en las taquillas ese 

mismo día.  

 

Las meninas, Ariadna dormida y las Musas serán testigos 

de excepción de la participación del público en la 

celebración del 202 aniversario del Museo Nacional del 

Prado. Desde las 10.00 y hasta las 20.00 h., en las salas 

donde se exponen estas obras, habrá pianos para que 

quienes lo deseen puedan hacer disfrutar de la música, 

junto a la pintura y la escultura, a las personas que visiten 

el Museo ese día.  

 

Además, toda la jornada del 19 de noviembre, el acceso 

al Museo Nacional del Prado será gratuito. Se 

recomienda adquirir las entradas con pase horario de 

forma anticipada a través del canal online.  

 

En lo que va de año, el Museo Nacional del Prado ha 

recibido más visitas que durante todo 2020, superando la 

cifra de los 935.000 frente a los 888.000 del pasado año. 

El mes de mayor afluencia de público desde el mes de 

febrero de 2020 ha sido octubre de 2021 con un total de 

155.667 personas.  
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Ubicación de los pianos  

Sala de las Musas ï piano de media cola 

 Sala 12 ï piano de media cola  

Sala 74 ï piano de cuarto de cola. 

 

Un gran abrazo desde nuestra querida y culta España, 

 

Félix José Hernández. 
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Calografías de Belkis Ayón en el museo Reina Sofía 

 

                             

 

Nlloro 1991.Colografía sobre papel. 215 x 300 cm. Estate de Belkis 

Ayón. La Habana. 

Madrid, 20 de noviembre de 2021. 

Querida Ofelia, 

La primera retrospectiva de la artista cubana Belkis Ayón 

(La Habana, 1967-1999) en Europa reúne alrededor de 80 

obras producidas entre 1986 y 1999, que profundizan en 

la corta pero intensa trayectoria de la artista, y que 

incluyen una selección de aproximadamente cincuenta 

colografías. Ésta es una técnica de grabado poco usual, 
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basada en matrices construidas a modo de collages, que 

Ayón desarrolló hasta generar un lenguaje artístico único 

caracterizado por una gran riqueza de matices y texturas 

difíciles de obtener por cualquier otro medio.  

La muestra aborda la trayectoria de la artista desde sus 

primeras experiencias con el mito Abakuá, como 

imaginario que la acompaña desde la presentación de su 

tesis en la Academia Nacional de Bellas Artes San 

Alejandro en 1988, hasta las series de marcado carácter 

escenográfico y obras de gran formato que representan 

multitud de personajes y transitan un complejo universo 

visual y simbólico que sincretiza la mitología y el ritual 

Abakuá, con los principales elementos iconográficos de 

la religión católica. Entre medias se verá la transición de 

sus grabados al blanco y negro en los años 90 como 

vehículo de expresión más adecuado para expresar el 

drama existencial que trasluce su obra y en los que 

aborda los temas acuciantes de esa época: la censura, la 

violencia, la intolerancia, la exclusión, las desigualdades, 

los mecanismos de control o las estructuras de poder. 

Ayón alcanzó su madurez como artista en un momento 

de profunda crisis en Cuba provocada por la caída del 

telón de acero y el colapso del socialismo en Europa.  

La Sociedad Secreta Abakuá  

Gran parte de la obra de Ayón se centra en su 

reinterpretación de la iconografía mítica Abakuá, una 

sociedad secreta y de ayuda mutua afrocubana, de cuyo 



Desde las orillas del Sena 

 112 

universo simbólico se apropia para resignificarlo como si 

de una cita postmoderna se tratara. Original de la región 

del Calabar (actual territorio de Nigeria) y llevada a Cuba 

por los esclavos africanos a principios del siglo XIX, la 

hermandad fue creada por hombres y para hombres, y 

estigmatizó y segregó a la mujer.  

Durante toda su trayectoria, el ritual y las creencias de la 

hermética hermandad Abakuá sirve a la artista para crear 

un lenguaje singular que expresa cuestiones éticas, 

estéticas e ideológicas universales. Ayón estudió todas 

las fuentes bibliográficas y testimoniales asequibles, pero 

lo hizo desde su condición de espectadora atea. Dotó a la 

leyenda Abakuá ðde trasmisión básicamente oralð de 

una iconografía sobrecogedora e interpretó el mito desde 

su perspectiva de artista contemporánea, negra y cubana. 

La representación de personajes centrales en el sistema 

de creencias Abakuá, como la diosa Sikán, sacrificada 

por los hombres de su comunidad y considerada alter ego 

de la artista, trasciende el enfoque etnoidentitario o de 

género para abordar un universo complejo de relaciones 

y conflictos tales como el arrepentimiento, la salvación, 

el miedo o la necesidad de trascender en la memoria 

colectiva.  

Sus primeras obras sobre el tema Abakuá datan de 1985, 

cuando la artista aún cursaba tercero de grabado en la 

Academia de San Alejandro de La Habana. La mayoría 

de las obras de este período fueron realizadas en color y 
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siguen formatos y técnicas que respondían a las 

demandas académicas ðlitografía, xilografía, linóleo y 

colografía -. Se trata de composiciones geométricas que, 

con gran economía de medios, traducen visualmente las 

lecturas de la artista sobre el tema Abakuá.  

Las primeras colografías  

En 1988 Ayón realiza por primera vez colografías de 

gran formato ensamblando hasta nueve secciones 

impresas y las presenta en la exposición Propuesta a los 

veinte años celebrada en una galería de La Habana. La 

técnica de la colografía, también conocida como 

colagrafía (del griego colla ðgomað y grapheinð

dibujar, escribir), es una técnica por método aditivo que 

consiste en pegar, a la manera del collage, muy diversos 

materiales a una plancha, generalmente de cartón, que 

debidamente entintada y presionada posteriormente en el 

tórculo da como resultado una gama casi infinita de 

formas y texturas. Dichas piezas eran toda una novedad 

en Cuba, dadas sus dimensiones y el uso de planos de 

color, estos últimos próximos a la estética Pop del cartel 

cubano y a la obra gráfica de Umberto Peña y de Rafael 

Zarza realizada en los años 60 y 70. Pero sobre todo, la 

singularidad del contenido y el enfoque con que era 

tratado anunciaban ya a una artista que transgredía los 

mitos para adaptarlos a su tiempo y circunstancias. 

La obra La cena (1988-1991) resume como ninguna otra 

tres momentos clave que vertebran la trayectoria artística 
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de Ayón. El primero, la elección de la temática Abakuá 

durante su etapa de estudiante y la consiguiente 

articulación de un lenguaje de mediación para conectarse 

con su propio contexto en términos éticos, estéticos e 

ideológicos. El segundo, resulta de la elección de la 

colografía como herramienta técnica que acrecentaba las 

posibilidades expresivas. El tercero, tiene que ver con el 

abandono del color en favor del blanco y negro con sus 

casi infinitas degradaciones de grises, que trasmitían de 

manera más adecuada el drama existencial de sus 

personajes, en cuyo reflejo se vislumbra el suyo propio. 

La cena amplía la lectura que fusiona el mito Abakuá y 

sus protagonistas con otras religiones y sistemas 

simbólicos tales como el cristianismo primitivo y su 

versión institucional católica que comparten códigos de 

representación incuestionables  

El Nlloro, sinónimo de llanto en lengua Abakuá, es el 

ritual funerario que se realiza después de enterrado el 

ekobio (hermano de religión). La alteración por parte de 

la artista del orden del ritual Abakuá consiste en colocar 

al fallecido tendido en el centro del funeral en un acto 

idéntico al ritual católico.  

Nlloro (1991) es una obra compleja en composición y 

simbolismo. A la derecha aparece uno de los personajes 

fundamentales, el espíritu (íreme) Anamangüi, figura 

negra cubierta de Anaforuanas (grafías o firmas) de pie 

frente al fallecido. Este personaje es el responsable de 
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guiar el espíritu del fallecido en su ascenso al cielo. En el 

extremo izquierdo está Mpegó (sacerdote de los 

símbolos) que lleva un tambor y es el encargado de 

«rayar» (dibujar) los Anaforuanas en todas las 

ceremonias. Los personajes con pieles de leopardo 

podrían aludir al dolor que siente toda la comunidad 

Abakuá por la pérdida del hermano. El Nlloro culmina 

cuando se comprueba que el alma del difunto se ha ido 

para siempre.  

La matriz de Nlloro, exhibida ahora por primera vez 

fuera de Cuba, supera en complejidad técnica a las 

anteriores matrices de obras de múltiples secciones 

realizadas en 1988 y es indicativa de que 1991 fue crucial 

en la carrera de la artista. 

Las ceremonias de consagración simbolizan para los 

Abakuá una legitimación de poder que garantiza su 

perpetuidad. Otras religiones también llevan a cabo 

ceremonias de este tipo. En 1991 Belkis Ayón compuso 

La consagración I, II y III, un tríptico para representar los 

niveles fundacionales de la Sociedad Secreta Abakuá en 

Cuba: el nacimiento/iniciación de los aspirantes a 

miembros (Ndisime); el juramento de los jerarcas o 

líderes espirituales (Plazas) y el surgimiento de una 

nueva agrupación (Potencia) que es el núcleo 

organizativo mínimo de esta Sociedad. Este tríptico 

interpreta y escenifica el ritual, representando a los 

personajes fundamentales que se muestran con sus 
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atributos, evidenciando tanto la escala de poder como el 

rol de los distintos miembros que conforman la Sociedad 

en términos estructurales y organizativos.  

Esta estructura de poder piramidal, sustentada sobre una 

amplia base de miembros «simples» organizados en 

núcleos territoriales concatenados entre sí, pero liderados 

cada uno desde su cúspide por figuras elegidas, replica 

Ƅen menor escalaƄ la estratificaci·n del poder pol²tico 

en Cuba desde 1959, bien conocido por la artista y 

vigente hasta hoy.  

La década de los 90  

1993 fue uno de los años más productivos e intensos de 

la trayectoria de Ayón. Es en este momento cuando la 

artista trasciende las connotaciones locales de la religión 

Abakuá ïy del «legado afrocubano»ï acercándose a una 

espiritualidad más universal. Es también el momento en 

que Belkis se inserta definitivamente en el grupo de 

artistas cubanos que emergían de la profunda crisis del 

ñPer²odo Especialò.  

En noviembre de 1995 Belkis presentó en la iglesia de St. 

Barbara de la ciudad alemana de Breinig un conjunto de 

obras titulado Sostenme en el dolor realizadas en su 

mayor parte en ese año 1993 del que hablábamos. La 

artista sustituyó las escenas tradicionales del vía crucis 

católico de la iglesia, ubicadas en la nave central del 

templo, por catorce de sus obras de temática Abakuá. A 
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cada pieza añadió un segundo título referente a pasajes 

bíblicos, dando al mito africano original una nueva 

lectura. El conjunto tomó el título de Vía crucis, según 

consta en la anotación de la artista encontrada en el 

reverso de un cartel de la muestra. Belkis creó así una 

nueva narrativa reemplazando al Cristo bíblico por su 

alter ego Sikán.  

Belkis alcanzó su madurez creativa entre 1991 y 1998 

con colografías de gran formato, llenas de contenidos de 

valor universal que también reflejan ð de forma 

elípticað la crisis existencial que vivió la sociedad 

cubana en la década del noventa. Su interés en romper la 

bidimensionalidad del grabado tradicional le llevó a 

servirse de un número cada vez mayor de ensamblajes de 

múltiples secciones, que confería a sus escenas y 

personajes una escala natural que propiciaba la 

interacción con el espacio y con el espectador. Estos 

grabados ñinstalativosò funcionan como una puesta 

escena para el desarrollo de una acción que invade el 

espacio del espectador en buena medida. A esto 

contribuyen los formatos irregulares y el recurso a la 

arquitectura (formas abovedadas de influencia bizantina 

o construcciones que recuerdan las criptas medievales de 

origen cristiano), pero también el propio montaje de las 

obras en planos inclinados o ángulos que se adaptan a la 

arquitectura o crean la ilusión de una nueva. El 

dinamismo y profundidad que adquirieron las piezas no 

tiene antecedentes en el grabado cubano. A finales de la 
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década de los 90 ïtambién de su vidaï Belkis Ayón 

confiere a los personajes del rito Abakuá una dimensión 

casi épica. Escenas de tono apocalíptico narran una suerte 

de epopeya humana en la que prima el sacrificio, la 

traición, la desobediencia, la reencarnación del espíritu, 

la añoranza del ser perdido y la ascensión a otras esferas.  

La serie de grabados que Belkis Ayón realiza a partir de 

1997 constituye la última producción de una carrera 

truncada trágicamente por el suicidio de la artista en 

1999. En este periodo trabajó intensamente tratando de 

renovar cuestiones formales y temáticas de su obra. Con 

el título Desasosiego/Restlessness (Couturier Gallery, 

Los Ángeles, marzo, 1998) su última exposición en 

solitario reunió una serie de colografías en forma de 

tondos, en las que se eludía el habitual repertorio 

Abakuá, dando paso a imágenes auto referenciales 

asociadas a experiencias personales.  

Historias de amor desgarradoras propias de la canción 

popular latinoamericana conforman el trasunto de piezas 

como la serie My Vernicle (referida al paño de la 

Verónica, personaje bíblico que acompañó a Cristo 

durante todo el vía crucis) que la artista matizó en títulos 

extraídos de vallenatos (canciones populares 

colombianas) en referencia a emociones como la traición, 

la agonía, la soledad, la pérdida de afectos, los miedos 

profundos o la angustia.  
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El espacio impreso de las piezas se redujo a un círculo no 

mayor de 80 cm de diámetro que está ocupado en su 

mayoría por un único rostro femenino. Allí podemos 

identificar a la artista experimentando el desasosiego de 

Sikán en sus propias carnes.  

La artista enfrentaba en esos años, como lo hizo Sikán en 

la leyenda, iguales conflictos y sufrimientos sugeridos 

ahora por los títulos de sus obras: traición, agonía, 

soledad, pérdida de afectos, profundos miedos, 

desasosiego, acoso, y la angustia por encontrar una 

salida. 

FECHAS: 16 de noviembre de 2021 ï 18 de abril de 

2022  

LUGAR: Museo Reina Sofía (Madrid). Edificio Sabatini. 

3ª Planta.  

ORGANIZACIÓN: Museo Nacional Centro de Arte 

Reina Sofía en colaboración con Belkis Ayón Estate 

 COMISARIADO: Cristina Vives  

COORDINACIÓN: María del Castillo Cabeza. 

Con gran cariño desde nuestra querida y culta España, 

Félix José Hernández. 
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Les photos de Masuura Yukihito au Musée Cernuschi 

 

Paris le 23 novembre 2021. 

Du 14 septembre au 12 décembre 2021, découvrez 

le premier accrochage du musée Cernuschi consacré à la 

photographie contemporaine, avec une présentation 

dôîuvres sign®es par l'artiste japonais Masuura 

Yukihito en salle Peinture. 

Reconnu pour ses images de sculptures, Masuura 

Yukihito  (n® en 1963 ¨ TǾkyǾ) se passionne pour la 

photographie depuis lô©ge de douze ans. En 1981, il 

sôinstalle en France, o½ il devient lôassistant de Guy 

Bourdin. En 1987, Masuura remporte un prix au Salon 

dôAutomne pour ses photographies dôîuvres dôAristide 

Maillol. Son regard est également attiré par les créations 

dôAuguste Rodin et dôAntoine Bourdelle, ainsi que par 
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les chefs-dôîuvre de Michel-Ange, dont il saisit la beauté 

révélée par la lumière. 

À partir de 2006, côest la culture traditionnelle japonaise 

qui suscite son int®r°t. Masuura a le privil¯ge dôassister 

aux cérémonies sacrées de reconstruction 

périodique (sengȊ) de deux sanctuaires ShintǾ : lôIse 

jingȊ et lôIzumo ǽyashiro. Le déplacement de la 

demeure des divinit®s a lieu tous les vingt ans ¨ Ise jingȊ 

et tous les soixante ans ¨ Izumo ǽyashiro. Dôapr¯s les 

croyances japonaises, les divinités retrouvent leur 

puissance suite au déménagement dans le pavillon 

fraîchement bâti. 

Cette sélection de neuf photographies appartenant à la 

série Kami no miya témoigne de différents moments 

du 62e sengȊ de lô¯re Heisei (1989-2019) tels que 

les rituels dôoffrandes aux divinit®s ou le transfert des 

objets de culte appelés trésors (shintai), et dévoile 

lôattention de leur auteur pour certains d®tails 

architecturaux. Ces images sont tirées sur le célèbre 

papier réalisé à la main (washi) à Echizen, dans la 

préfecture de Fukui, qui est réputé au Japon pour durer 

plus de mille ans. 

La cérémonie Sengyo à Ise jingȊ marque le d®placement 

des trésors sacrés (shintai) de lôancien sanctuaire vers le 

nouveau pavillon int®rieur (NaikȊ). Le jour suivant du 
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Sengyo, des offrandes sont faites à la déesse du soleil 

Amaterasu avant le d®but de la danse imp®riale ShintǾ 

(Mikagura). Les participants à cette cérémonie sont 

purifi®s ¨ lôaide de branches de sakaki (Cleyera 

japonica). 

Pendant la cérémonie Kensen, des dons de produits de la 

mer, des rivières, des montagnes et des champs sont 

offerts ¨ ǽkuninushi, ç Ma´tre de la grande terre è et 

divinit® tut®laire du sanctuaire Izumo ǽyashiro. En 

portant ces offrandes en hauteur par respect pour le dieu 

et la nature, les prêtres ShintǾ semblent presque ex®cuter 

des mouvements de danse. 

Une procession (sanshin) de pr°tres ShintǾ anime la 

cérémonie Kannamesai lors de laquelle les premières 

récoltes de riz de la saison sont offertes à la déesse 

Amaterasu. Se d®roulant au mois dôoctobre, cette 

c®r®monie repr®sente lôun des rituels les plus importants 

du sanctuaire Ise jingȊ. Côest ¨ cette occasion que des 

prières sont faites pour la prospérité de la famille 

impériale, la paix de la nation et une bonne récolte. 

Le Sengyo représente le moment le plus solennel parmi 

tous les rituels du sengȊ. Sa célébration a lieu à la nuit 

tomb®e, dans lôobscurit® totale, ®clair®e seulement par les 

flammes de quelques torches. Les trésors sacrés (shintai) 

sont transportés sous un textile blanc afin de ne pas 

révéler la forme matérielle des divinités. 
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Chaque élément du nouveau pavillon, comme ces 

ornements de balustrade couverts de feuilles métalliques 

en alliage dôor et de cuivre, atteste la dext®rit® des 

artisans japonais. Grâce au cycle de renouvellement du 

sanctuaire tous les vingt ans, non seulement les rituels, 

mais également les techniques architecturales ancestrales 

sont préservées et transmises de génération en 

génération. 

Musée Cernuschi 

7 avenue Vélasquez 

75008 Paris 

Du mardi au dimanche 

De 10h à 18h 

Le passe sanitaire est obligatoire pour les visiteurs à 

partir de 12 ans. 

Félix José Hernández. 
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       Peindre hors du monde au Musée Cernuschi 

 

  Shen Zhou (1427-1509) « Le jeune Quian lisant » (détail),1483. 

Paris le 23 novembre 2021. 

Cette exposition exceptionnelle présente un ensemble de 

plus de cent chefs-dôîuvre de la peinture chinoise 

ancienne. Ces peintures et calligraphies, exposées en 

Europe pour la première fois, sont nées du pinceau des 

plus grands maîtres des dynasties Ming (1368-1644) et 

Qing (1644-1912). 

Avant dô°tre offertes au mus®e dôart de Hong Kong en 

2018, ces îuvres ont ®t® patiemment rassembl®es par le 

collectionneur Ho Iu-kwong (1907-2006) qui, selon la 

tradition chinoise, leur a donné le nom de Chih Lo Lou, « 

le pavillon de la félicité parfaite ». 
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Trois siècles de peinture chinoise 

Les îuvres de lôexposition Peindre hors du monde ont 

été créées à un moment clé de lôhistoire de la Chine, 

entre le milieu du XVe siècle et le début du XVIIIe siècle, 

une période marquée par une profonde rupture 

historique qui se traduit par une alternance dynastique. 

Au cours de ces trois siècles faits de grandeurs et de 

misères, les aspirations millénaires des sages et des 

poètes à se retirer du monde pour vivre parmi les forêts et 

les montagnes prennent un sens nouveau sous le pinceau 

des peintres. 

Jardins, paysages et quête de sagesse 

Le genre du paysage exerce un rôle majeur dans lôhistoire 

de la peinture chinoise depuis la dynastie des Song (960-

1279). Sous les Ming, paysages et jardins sont investis de 

nombreuses significations, reflets des pratiques 

collectives, mais aussi des aspirations les plus 

personnelles. Ainsi, les jardins du Sud de la 

Chine évoqués par les célèbres peintres de la dynastie 

Ming, comme Shen Zhou (1427-1509) ou Wen 

Zhengming (1470-1559), pr®sentent lôimage po®tique 

dôun id®al partag® par de nombreux lettr®s de leur temps. 

Au sein dôune vie principalement d®diée aux devoirs de 

leurs charges administratives, certains entrevoient dans 

ces coins de nature, des lieux où la quête de sagesse 
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devient possible gr©ce ¨ lô®tude et la m®ditation. Dôautres 

décrivent, sous la forme de vastes paysages qui se 

déploient sur de longs rouleaux, les étapes de voyages 

accomplis en rêve. 

La montagne, refuge et source dôinspiration 

Pour ces lettrés, l'effondrement de la dynastie Ming et la 

conqu°te de lôempire par les Mandchous sont des 

événements profondément traumatisants. La prise de 

P®kin en 1644 et la fondation dôune nouvelle dynastie 

sont suivies de quarante ans de résistance armée. Dans ce 

contexte, nombreux sont ceux qui refusent de servir la 

nouvelle dynastie Qing et sôisolent dans les montagnes. 

Renonçant à la carrière de fonctionnaire et masquant leur 

identité, certains deviennent moines. 

Ce sera le destin des peintres Shitao (1642-1707) et Bada 

Shanren (1626-1705), membres de la famille impériale 

d®chue, qui, en rev°tant lôhabit monastique, ont fait des 

temples leur refuge et de la montagne leur source 

dôinspiration. 

La collection Chih Lo Lou au mus®e dôart de Hong Kong 

Le mus®e dôart de Hong Kong conserve un peu plus de 

7000 calligraphies et peintures chinoises. Parmi les plus 

pr®cieuses dôentre elles, figurent les îuvres de la 

collection Chih Lo Lou, données par le défunt Ho Iu-



Desde las orillas del Sena 

 127 

kwong, collectionneur et philanthrope. La collection, 

initiée dans les années 1950, a permis de préserver un 

patrimoine qui semblait alors promis à la dispersion. 

Quelques décennies plus tard, ces îuvres ont rejoint les 

collections publiques du mus®e dôart de Hong Kong, o½ 

elles ont été présentées ¨ lôoccasion de sa r®ouverture 

après rénovation, en 2019. À la manière des anciens 

lettrés chinois, Ho Iu-kwong a donné un surnom littéraire 

à sa collection puisque Chih Lo Lou désigne « le pavillon 

de la félicité parfaite ». Ce nom évoque à la fois 

la félicité inséparable de la contemplation des chefs-

dôîuvre, mais aussi celle qui na´t de lôaccomplissement 

dôune action g®n®reuse. 

Debout sur son nuage, il accompagne les jeunes visiteurs 

tout au long de leur voyage à travers le parcours de 

l'exposition. Chaque fois qu'il apparaît près d'une 

peinture, une activit® en lien avec l'îuvre vous est 

proposée. 

Munissez-vous de votre carnet de voyage et d'un 

crayon, disponibles gratuitement à l'accueil du musée, et 

partez à la découverte des paysages chinois avec votre 

guide ! 

Cette exposition est organisée conjointement par le 

Mus®e Cernuschi, mus®e des arts de lôAsie de la Ville de 

Paris, et le Mus®e dôart de Hong Kong. 

https://hk.art.museum/en_US/web/ma/home.html
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Musée Cernuschi 

7 avenue Vélasquez 

75008 Paris 

Du mardi au dimanche 

De 10h à 18h 

Le passe sanitaire est obligatoire pour les visiteurs à 

partir de 12 ans. 

Félix José Hernández. 
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Aux frontières de l'humain au Musée de l'Homme de 

Paris 

              

Paris le 24 novembre 2021. 

Explorer nos limites, interroger notre devenir en tant 

quôhumain et, plus globalement, envisager celui de la 

plan¯te, tel est le vaste champ dôexploration que vous 

propose cette nouvelle exposition à découvrir au Musée 

de lôHomme !  

Les progrès technologiques ont permis de réparer notre 

corps biologique et dôaccro´tre nos potentiels physiques 

et intellectuels, mais jusquôo½ peut-on aller tout en 

restant humain, individuellement et 

collectivement ? Nôavons-nous pas compromis notre 

propre avenir en malmenant la plan¯te au nom du progr¯s 

?   
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Un parcours en 6 parties, encadrées par un prologue et un 

épilogue, vous invite à réfléchir à ces grands 

questionnements. Chaque partie vous plonge dans une 

ambiance en lien avec la thématique abordée. Vous y 

retrouverez des îuvres dôart contemporain, des 

objets muséographiques, des dispositifs multimédias 

et des projections audiovisuelles. 

 

Une exposition conçue en partenariat 

avec l'INSEP (Institut national du sport, de l'expertise et 

de la performance) qui a contribué au Commissariat 

scientifique. 

 

JE SUIS UN ANIMAL DôEXCEPTION   

Sommes-nous des êtres à part dans le monde du 

vivant ? Sommes-nous supérieurs aux autres 

animaux ? Alors quôil devient difficile de d®finir le 

propre de lôHomme, les sensibilit®s ¨ lô®gard des 

animaux sôexpriment et leur défense se radicalise.   

JE SUIS UN CHAMPION   

La marionnette de Zinedine Zidane de l'émission "Les 

Guignols de l'info" vous accueille dans cette section 

dynamique : place aux sports, aux performances des 

champions qui repoussent les limites de leur corps 

biologique par lôentra´nement physique et mental, par la 

cr®ativit®, mais aussi gr©ce ¨ lôinnovation technique.   

https://www.insep.fr/fr
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JE SUIS UN CYBORG  

Dans une ambiance futuriste, vous entrez dans le monde 

imaginaire des super héros bardés de métal et dans la 

r®alit® des innovations technologiques : proth¯ses, 

exosquelettes, implants... Le cyborg est un humain 

réparé, augmenté ou connecté. Certaines formes 

dôhybridation sont invasives et modifient le corps de 

lôindividu de mani¯re irr®versible.  

JE SUIS UN MUTANT   

Changement de d®cor : dans cette section aux allures de 

laboratoire, vous atteignez un degr® suppl®mentaire ! Au-

del¨ de la recherche de lôindividu parfait, il pourrait 

devenir possible de modifier lôesp¯ce humaine en ayant 

recours aux biotechnologies. Mais quels sont leurs 

impacts sur lô°tre humain ? Quôen est-il des problèmes 

moraux qui en d®coulent ?   

JE SUIS IMMORTEL  

La science peut-elle nous faire esp®rer lôimmortalit® ? 

Peut-on augmenter les capacit®s humaines jusquô¨ ne 

plus mourir ? La d®mographie, la médecine et 

lôanthropologie sont convoqu®es pour mettre en 

perspective les données scientifiques, les rites funéraires 

et les croyances, jusquôaux promesses dô®ternit® 

des transhumanistes. 

ON VA TOUS Y PASSER  



Desde las orillas del Sena 

 132 

Apr¯s avoir r°v® dôimmortalit®, vous serez ramené à la 

r®alit® dôune plan¯te en si mauvais ®tat que son devenir 

apparaît incertain. Cette dernière partie annonce pour 

lôhumanit® toute enti¯re des lendemains peu enchanteurs 

sur une plan¯te malade, avant toutefois dôenvisager, 

dans lô®pilogue, les possibilit®s dôun avenir commun.  

Commissariat d'exposition 

 

Kinga Grege, muséographe, cheffe de projet 

Judith Naslednikov, muséographe, cheffe de projet 

adjointe 

 

Commissariat scientifique 

 

Frédérique Chlous ï ethnologue, professeure au Mus®um 

national dôHistoire naturelle 

Evelyne Heyer ï anthropologue, professeure au Mus®um 

national dôHistoire naturelle 

Benjamin Pichery ï r®alisateur ï INSEP 

Isabelle Queval ï philosophe, enseignante ï chercheuse ï 

INSHEA 

Patrick Roult ï chef du p¹le Haut niveau - INSEP 

Jean-Fran­ois Toussaint ï m®decin cardiologue - 

IRMES2 

 

Conseillers scientifiques 
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Sabrina KRIEF, Shelly MASI, primatologues, MNHN 

Michel SAINT-JALME, éthologue, MNHN 

Guillaume LECOINTRE, biologiste, MNHN 

Jean LECLERCQ, consultant 

Jean-Michel BESNIER, philosophe 

Maxime DÉRIAN, anthropologue des techniques et de la 

santé 

Bernard ANDRIEU, professeur en épistémologie du 

corps et des pratiques 

Laurence DEVILLERS, professeure en intelligence 

artificielle et éthique 

Carine GIOVANNANGELLI, chercheuse en biologie 

moléculaire, MNHN 

Gilles PISON, anthropologue, démographe, MNHN 

Gilles BOEUF, Guillaume LECOINTRE, biologistes, 

MNHN 

Luc SEMAL, politologue, MNHN 

Jean-Baptiste FRESSOZ, historien des sciences, 

CNRS/EHESS 

 

Aux frontières de l'humain - Catalogue de l'exposition 

 

Jamais l'humain n'a disposé de tant de pouvoirs. 

L'Homme réparé, augmenté, amélioré, qui relevait 

autrefois de la science-fiction, est devenu réalité. De là, 

une tentation de toute-puissance, voire d'immortalité.  

 

Mais tout est-il souhaitable ? Des limites ne devraient-
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elles être réhabilitées au-delà desquelles l'Homme - et 

notre planète - risque de se perdre ?  

 

Le défi de ce livre est de nous placer face à notre miroir. 

Par le prisme de l'histoire naturelle, il interroge notre part 

d'humanité et les contraintes qui contribuent à nous 

équilibrer, en tant qu'individus, membres du collectif et 

habitants de la Terre.  

 

Sous la direction scientifique de Frédérique Chlous, 

Evelyne Heyer et Guillaume Lecointre. 

 

Éditions du Mus®um national dôHistoire naturelle Å 

20,5 x 32 cm Å 175 pages Å broch® Å 25 ú 

Manifeste du Muséum. Face aux limites.  

 

"Face aux limites" est le 4e manifeste du Muséum. Il 

propose une r®flexion sur lôavenir de notre plan¯te. ê 

lôheure o½ la ç collapsologie è tente de sôinviter dans le 

monde universitaire, dôautres modes de pens®e 

perp®tuent lôabsence de prise en compte des limites : 

limites physiques et historiques du corps humain, limites 

des ressources de la planète. 

£ditions du Mus®um national dôHistoire naturelle Å 

11,5 x 18,5 cm Å 97 pages Å broch® Å 7,50 ú 

  

Félix José Hernández. 

https://www.mnhn.fr/fr/manifeste-du-museum-face-aux-limites
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Museo Novecento, Ho letto che lôAnima ¯ Immortale 
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Firenze, 20 novembre 2021. 

In occasione della Giornata internazionale per 

lôeliminazione della violenza contro le donne, il Museo 

Novecento rinnova il proprio impegno contro la 

discriminazione di genere attraverso la testimonianza dei 

versi di Anna Achmatova, Sylvia Plath, Antonia Pozzi e 

Anne Sexton, tra le più significative poetesse del XX 

secolo. Il reading teatrale Ho letto che lôanima ¯ 

immortale, a cura di sei giovani attrici del gruppo INuovi, 

accompagna i visitatori negli spazi della mostra Jenny 

Saville esaltando, tra recitazioni e significativi silenzi, i 

dipinti e i disegni carichi del forte gesto dellôartista 

britannica. 

Dopo il positivo riscontro del 2020, che ha visto 

protagonista di un talk lôartista collettiva Claire Fontaine, 

il Museo Novecento si impegna nella lotta attiva contro 

la discriminazione femminile in occasione della giornata 

del 25 novembre, invitando questôanno il gruppo delle 

giovani attrici e attori INuovi. 

La lettura scenica Ho letto che lôanima ¯ immortale nasce 

dalla convergenza tra la linea curatoriale del direttore 

Sergio Risaliti e la volontà de I Nuovi di proporre eventi 

che siano in grado di far dialogare arti diverse fra loro. 

Il tema della performance nasce da due diversi stimoli: da 

un lato le suggestioni che provengono dalle opere di 



Desde las orillas del Sena 

 137 

Jenny Saville e dallôaltro la ricorrenza di una data 

particolare, il 25 novembre. Il femminile domina quindi 

la genesi e la proposta artistica di questo evento. Gli 

spettatori della mostra potranno fruire di un percorso 

immersivo nel quale le opere pittoriche sostengono le 

voci delle 

attrici coinvolte e viceversa. Il genere letterario che 

meglio può accompagnare questa esperienza è quello 

della poesia. Sono stati selezionati componimenti di 

poetesse che potessero, attraverso il corpo e la voce delle 

attrici, dare parola alle forme, ai colori, al mondo delle 

opere esposte allôinterno della mostra. I componimenti 

scelti appartengono a Antonia Pozzi, Sylvia Plath, Anne 

Sexton e Anna Achmatova. Le sei attrici disposte 

allôinterno delle sale della mostra daranno voce al grido, 

alle contrastanti emozioni della maternità, al pianto, al 

difficile rapporto con un corpo, al coraggio, alla 

solitudine che le poesie raccontano. Ma soprattutto a ciò 

che racchiude in s® tutto questo. Lôessere donna. 

I Nuovi 

I Nuovi sono unôassociazione fiorentina di giovani attori 

e attrici che si occupa di produzione e divulgazione 

teatrale. Nata in seguito alle esperienze formative e 

lavorative dei suoi attori e attrici negli ultimi anni in seno 

alla Fondazione Teatro della Toscana e nello spazio del 

Teatro Niccolini, lôassociazione si pone come obiettivi 
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specifici lôavvicinamento delle generazioni più giovani al 

teatro e la promozione di una rete culturale virtuosa che 

coinvolga il territorio fiorentino. 

In occasione della giornata internazionale per 

l'eliminazione della violenza contro le donne, giovedì 25 

novembre, il pubblico potrà accedere al Museo 

Novecento dalle ore 16:00 alle ore 20:00 per partecipare 

al reading. L'ingresso è libero. 

INFORMAZIONI 

Museo Novecento 

Piazza di Santa Maria Novella, 10 - Firenze 

Orario invernale (1 ottobre ï 31 marzo): Lun - Mar - Mer 

- Ven - Sab - Dom | 11:00 - 20:00 Giovedì | chiuso 

Ultimo ingresso un'ora prima della chiusura. 25 

dicembre: giorno di chiusura Gli ingressi sono 

contingentati e si possono prenotare online 

contestualmente allôacquisto dei biglietti sul sito 

bigliettimusei.comune.fi.it, scrivendo a 

info@musefirenze.it, oppure telefonando allo 

0552768224. 

Museo Novecento 

presenta 
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HO LETTO CHE LôANIMA Ĉ IMMORTALE 

Reading teatrale a cura de I Nuovi Con Maddalena 

Amorini, Maria Lucia Bianchi, Federica Cavallaro, 

Anastasia Ciullini, Claudia Ludovica Marino, Erica 

Trinchera 

Poesie di Anna Achmatova, Sylvia Plath, Antonia Pozzi 

e Anne Sexton 

25 novembre 2021 dalle ore 16:00 alle ore 20:00 

Museo Novecento Piazza di Santa Maria Novella, 10 

Firenze. 

Félix José Hernández. 
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Il Globo celeste, realizzato da Jodocus Hondius Jr. e 

Adrian Veen nel 1613 

                                                       

 

 

 

 

 

 

 

 

 

 

Firenze, 25 novembre 2021. 

Lôintervento, durato sei mesi, ¯ stato reso possibile grazie 

al contributo di Friends of Florence, attraverso il dono di 

Catharin Dalpino, che lo ha dedicato al padre, Lt Col. 

Milton DalPino. Il restauro è stato realizzato da 

LôOfficina del Restauro, sotto la direzione scientifica del 

Museo Galileo e lôalta sorveglianza della Soprintendenza 
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Archeologia Belle Arti e Paesaggio per la Città 

Metropolitana di Firenze e le Province di Pistoia e Prato. 

Il progetto è stato presentato nel 2020 alla V edizione del 

Premio Friends of Florence Salone dellôArte e del 

Restauro e in pochi mesi la Fondazione ha trovato un 

donatore perfetto per avviare i lavori e iniziare una 

proficua collaborazione con il Museo Galileo. I lavori di 

restauro del Globo hanno consentito il recupero della 

piena leggibilit¨ iconografica dellôopera, restituendo 

vividezza ai colori e alle stampe. Hanno inoltre offerto 

lôoccasione per approfondire la conoscenza della tecnica 

esecutiva. 

ñIl Museo Galileo di Firenze è un luogo davvero 

affascinante: attraverso i documenti e gli strumenti che 

conserva racconta quanto la corte toscana, ai tempi dei 

Medici e dei Lorena, sia stata promotrice della scienza 

modernaò, sottolinea Simonetta Brandolini dôAdda. 

ñAttraverso le sue sale espositive, ci narra una storia che 

è parte fondamentale della nostra cultura. Il restauro del 

Globo Celeste, il primo progetto che la nostra fondazione 

ha sostenuto allôinterno del Museo, ¯ stato unôesperienza 

di conservazione e scoperta davvero straordinaria, e 

conferma quanto lôarte e la scienza siano profondamente 

legate. A nome di Friends of Florence ringrazio la 

donatrice Catharin Dalpino per aver sostenuto 

lôintervento, il Museo Galileo per averci offerto 

lôopportunit¨ di salvaguardare unôopera testimonianza 
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della scienza universale, la Soprintendenza per averci 

guidati nel progetto e i restauratori per averlo condotto 

con meticolosa attenzione.ò 

Il Presidente del Museo Galileo, Prof. Francesco Saverio 

Pavone, ha dichiarato: ñIl Museo è felice e onorato di 

aver offerto lôoccasione per questa importante iniziativa, 

resa possibile non solo per lôazione dellôassociazione 

Friends of Florence e della donatrice Catharin Dalpino, 

ma anche grazie ai restauratori che hanno potuto, tra 

lôaltro, fornirci indicazioni uniche sulla fattura 

dellôopera e sulle sue modalità costruttive. Mi auguro 

che tali sinergie fra enti e associazioni, insieme alle 

importanti competenze messe in campo dal Museo e 

dalla Soprintendenza, possano ripetersi in futuro su altre 

opere altrettanto preziose.ò 

 

La collaborazione con il Museo Galileo proseguirà anche 

nei prossimi mesi in occasione del restauro della Sala 

delle Carte Geografiche in Palazzo Vecchio e del Globo 

terrestre di Egnazio Danti lì custodito. Il Museo fornirà la 

consulenza storico-scientifica indispensabile per la 

corretta esecuzione del lavoro di restauro e realizzerà la 

ricostruzione virtuale della Sala secondo il progetto 

originale di Giorgio Vasari e del Globo, pesantemente 

danneggiato da restauri e rifacimenti a partire dal XVI 

secolo. Un sito web dedicato renderà possibile 

lôesplorazione virtuale del Globo e dellôintera Sala. 
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AL MUSEO GALILEO DI FIRENZE UN PREZIOSO 

GLOBO CELESTE DEL XVII SECOLO 

RESTAURATO GRAZIE A FRIENDS OF FLORENC. 

Dedicato ai Signori delle Province Unite del Belgio, il 

Globo celeste, realizzato da Jodocus Hondius Jr. e Adrian 

Veen nel 1613, riporta le stelle osservate da Tycho Brahe 

e quelle antartiche rilevate da Pietre Dierchsz Keyser e 

Frederick de Houtman. 

 

Félix José Hernández. 
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         LôArcheologia della risata de Gigi Proietti 
                                                

 
 

Firenze,  2 novembre 2021. 

 

Ad un anno di distanza dalla morte di uno di più grandi 

mattatori del Teatro italiano, è in uscita il libro a lui 

dedicato, promosso dallôAssociazione Culturale Centro 

Studi di Psicologia dellôArte e Psicoterapie Espressive 
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APS, che, oltre a diffondere la cultura, promuove il 

benessere psicofisico attraverso le arti. 

 

Il libro, al quale i curatori lavorano dal novembre 

2020, rendendone partecipe la moglie, compagna di una 

vita, ¯ edito dallôeditore Sillabe in collaborazione con 

Opera Laboratori, a cura di Paola Dei e Franco Mariotti 

con la prefazione di Nicola Borrelli, e contiene contributi 

di attori, registi, persone che hanno lavorato con lui e lo 

hanno apprezzato, oltre a critici, accademici, estimatori 

del mondo teatrale e cinematografico. 

 

Un caleidoscopio di colori e suoni per un tutto che 

vale più della somma delle singole parti. Fra i personaggi 

che hanno preso parte al ricordo del grande Maestro dello 

spettacolo troviamo Enrico Vanzina, Matteo Garrone, 

Adriano Amidei Migliano, Massimo Wertmüller, Pino 

Quartullo, Cloris Brosca, Gianfranco Jannuzzo, Susanna 

Schimperna, Vince Tempera, Olimpio Riccardi, Luisa De 

Santis, Paila Pavese, Manuela Kustermann, Cristiana 

Paternò di Cinecittà News, Stefano Reali, Giancarlo 

Scarchilli, Francesco Grifoni intervistato da Marino 

Demata, Emiliano Mazzenga, Andrea Canali di ANICA e 

il Direttore dei Teatri di Siena Alessandro Benvenuti. Da 

segnalare anche i sonetti di Enrico Montesano e di 

Pierfrancesco Favino e una intervista di Gloria Satta ad 

Alessandro Gassmann per ñIl Messaggeroò. 

 

Inoltre, arricchiscono il libro i contributi di Giulio 

Baffi, Presidente dellôAssociazione Nazionale Critici 

Teatrali, Franco Montini, Presidente dellôAssociazione 

Nazionale Critici Cinematografici, Valerio Caprara, 
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Paola Tassone di TSN, Massimo Nardin, Alma Daddario, 

Fabio Melelli, Giovanni Curtis, Gerry Guida, Antonella 

Lomonaco, Leila Tavi, Lucia Bruni, Ugo Baistrocchi, 

Sergio Cassella, Maurizio Lozzi, Eliana Lo Castro 

Napoli, Flavio De Bernardinis, Paolo Micalizzi.  

 

Le immagini sono state realizzate da artisti 

dellôAssociazione ALI: Mauro Baroncini, Silvia 

Caramelli, Lorella Consorti, Paola Dei, Emanuela Degan, 

Grazia Di Napoli, Marilena Marisi, Elena Maggiulli, 

Federico Mei, Elena Migliorini e da Maria Pina 

Costanzo, oltre che dal maestro Antonio Sodo e riflettono 

pienamente lôanima ed il carattere del grande attore che 

ha reso universale la sua romanità. Il maestro Antonio 

Sodo, che in passato ha creato un'opera dedicata a 

Mariangela Melato, ha di recente realizzato un busto con 

l'intenzione di donarlo al Globe Theatre di Roma. 

 

Il libro, che è stato inviato prima della stampa alla 

famiglia che lo ha apprezzato, verrà inoltre donato alla 

Fondazione istituita a suo nome. 

 

ñDevo dire che ¯ stata una impresa titanica: ï dice 

Paola Dei, una dei curatori ï fare interviste, inserire i 

meravigliosi disegni realizzati da ALI al posto delle 

classiche foto, trovare una casa editrice che sapesse 

valorizzare lôaspetto artistico, contattare tutti gli attori e 

la famiglia, ritrovare testimonianze di politici e attori che 

avevano lavorato con lui. Ma il grande Gigi è stato 

capace di farci sorridere anche dal cielo. Risate celesti 

che ho voluto ricordare commentando la miniserie Tv 

Preferisco il Paradiso. Una delle più belle interpretazioni 
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di Gigi Proietti dedicata al Santo della Gioia, San Filippo 

Neri. Ho conosciuto Proietti a Siena negli anni ô80 al 

Teatro dei Rinnovati, aveva una vestaglia di raso nero 

con un Topolino colorato davanti, pochi giorni dopo aver 

visto Vittorio Gassman e Alessandro Gassmann in 

Affabulazione di Pier Paolo Pasolini. Fecero il pienone 

per tutte le repliche e, da allora, sono diventata una loro 

fervente ammiratriceò. Con A me gli occhi, please, uno 

dei più acclamati one man show, Gigi Proietti rinnovò lo 

spettacolo italiano. 

 

Dal 2 novembre, anniversario di morte e nascita 

di questo indimenticabile Protagonista del Teatro che ha 

elargito sorrisi e risate a piene mani, il libro sarà 

disponibile in anteprima sul sito della casa editrice 

(www.sillabe.it) e, a seguire, in tutte le librerie italiane.  

 

ñGigi, uno Scorpione che ï come Monica Vitti, 

Roberto Benigni, Carlo Verdone e altri ï ha saputo 

trasformare in arte le piccole manchevolezze dellôessere 

umano, rendendole uniche e insostituibiliò (Paola Dei). 

 

Félix José Hernández. 

 

 

 

 

 

http://www.sillabe.it/
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        Imparare divertendosi allôAcquario di Livorno 

          

 

Livorno, 27 novembre 2021. 

Sabato pomeriggio 4 dicembre (ore 16.30) allôAcquario 

di Livorno si terrà un evento aperto a tutti i bambini, e 

non solo, dedicato allôaffascinante mondo marino e ai 

grandi artisti dellôarte, due mondi che si sono incontrati 

nella bellissima fiaba scritta da Rita Guerrini e 

straordinariamente illustrata da Anita Luperini, con 

tavole ideate ispirandosi ai grandi pittori della storia 

dellôarte, da Botticelli a Van Gogh, da Matisse a Haring, 

da Warhol Chagallé Un progetto editoriale a firma 

Sillabe, Costa Edutainment e Opera Laboratori, da 
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sempre attenti alla tutela e al rispetto del patrimonio 

artistico e naturale.  

Davanti alla stupefacente vasca del relitto con i suoi 

simpatici pesci, ogni bambino potrà ascoltare il racconto 

di un incontro corale fra animali, liberi nel loro 

movimento e felici di ritrovarsi insieme. Tutti accorrono 

al Blue Rave, alla festa del Mare, nel blu profondo delle 

acque, in mezzo alle onde, al vento e alle correnti marine, 

fra originali giochi di parole e rimandi artistici tutti da 

scoprire.  

La voce narrante di Rita Guerrini accompagnerà lo 

scorrere delle immaginiédelfini, balene, gamberi, 

acciughe, cozze, tonni, cavallucci marini saranno i 

protagonisti di questa festa gioiosa che sottolinea quanto 

il mare sia un ecosistema perfetto e sempre da difendere 

e tutelare.  

Dopo la lettura-visione della fiaba, sar¨ lôillustratrice, 

Anita Luperini, a guidare i bambini nella creazione del 

proprio personaggio marino preferito, con carta e matite 

colorate, che potranno portarsi a casa come ricordo di un 

pomeriggio indimenticabile.  

Lôingresso allôevento ¯ libero fino ad esaurimento posti. 

È richiesta la prenotazione al numero 0586/269.111 - Per 

chi volesse visitare lôAcquario di Livorno ricordiamo che 

la struttura è aperta al pubblico dalle 10 alle 18 (ultimo 

ingresso alle 17) con tariffa di ingresso di Euro 16 Adulto 



Desde las orillas del Sena 

 150 

ed Euro 10 Ragazzo (da 1 metro a 140 cm di altezza) 

(gratuito per disabili e bambini con altezza sotto 1 

metro).  

Richiesto greenpass sopra i 12 anni. 

Félix José Hernández. 
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Azucre, un libro sobre los jóvenes esclavos gallegos en 

Cuba 
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París, 28 de noviembre de 2021. 

Querida Ofelia, 

Acabo de leer el excelente libro ñAzucreò de  Bibiana 

Candia, el cual me ha hecho reflexionar sobre todo lo que 

nos han ocultado en Cuba sobre páginas abyectas de 

nuestra Historia, como ésta de los jóvenes campesinos 

gallegos llevados a Cuba y convertidos en esclavos, que 

en el mejor de lo casos lograban huir y llegar a los 

palenques de los cimarrones; así como también nos 

ocultaron el drama de los judíos del barco Saint Louis 

(ver mi rese¶a sobre el libro ñUn barco hacia el Infiernoò 

:  

http://cartasaofelia.com/testing/ mirar.asp?ID=1223 

Le recomiendo a todos esta magnífica novela. Quizás los 

descendientes de Don Urbano Feijóo de Sotomayor, 

descubran el pasado criminal de éste. 

Galicia, 1853. El invierno más lluvioso de la historia ha 

destrozado las cosechas y una epidemia de cólera 

empieza a hacer estragos entre la población. Orestes, el 

Tísico, el Rañeta y Trasdelrío, el Comido, Tomás el de 

Coruña y muchos otros rapaces que anhelan un futuro 

mejor para ellos y sus familias deciden abandonar sus 

hogares y partir rumbo a Cuba para ganarse la vida en las 

plantaciones de caña de azúcar. Pero ese viaje les tiene 
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reservado un calvario que sus cándidas mentes jamás 

habrían sido capaces de imaginar. 

Azucre es el relato novelado de la auténtica historia de 

mil setecientos jóvenes que viajaron a Cuba para trabajar 

y terminaron vendidos como esclavos por obra de 

Urbano Feijóo de Sotomayor, un gallego afincado en la 

isla que, aprovechando la situación de necesidad de sus 

compatriotas, promovió una campaña de colonización 

blanca y sustitución de la mano de obra llevada desde 

África. 

Estas páginas estremecedoramente hermosas, hipnóticas 

y evocadoras, alejadas de informes oficiales y fríos 

análisis, dan voz a los silenciados de este terrible suceso 

que en su momento constituyó un auténtico escándalo y 

que la memoria no puede ignorar. 

«Azucre es un viaje al horror, y tan bien contado que no 

quieres abandonarlo».ðJuan Tallón 

«Hay vidas cuyo destino muestra a las claras la miseria 

del ser humano. Casi siempre se trata de personas 

humildes, por lo que rara vez sabemos de su existencia. 

Por suerte, Bibiana Candia ha tenido el acierto de 

rescatar del olvido la historia de los gallegos 

esclavizados en Cuba en el siglo xix. Detrás de su bella 

prosa, se oye la voz de todas aquellas personas que 

emprendieron aquella travesía sin saber qué les 
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esperaba al otro lado. Más que leerse, Azucre se 

escucha».ðRebeca García Nieto 

«Azucre es un texto sobre la ilusión chocando contra el 

desengaño y haciéndose añicos ante la distancia y sus 

cicatrices, como puentes entre el mundo de ayer y el de 

mañana donde hoy es un lugar a oscuras».ðEmma 

Pedreira 

Bibiana Candia (A Coruña, 1977) es escritora. Ha 

publicado los poemarios La rueda del hámsterLas 

trapecistas no tenemos novio, el libro de relatos El pie de 

Kafka y el artefacto narrativo Fe de erratas. Colabora de 

manera regular con Jot Down, Letras Libres y The 

Objective. Azucre es su primera novela. 

Logroño, septiembre 2021 

Segunda edición 

ISBN 978-84-17386-82-5 

144 págs., 14x21 cms. 

Encuadernación: rústica con solapas 

PVP: 16,90ú 

Precio web: 16,00ú 

 

Un gran abrazo, 

 

Félix José Hernández. 
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          Le luci di Chanukkah illuminano Firenze 

       

 

Firenze, 27 novembre 2021. 

Ha inizio domenica 28 novembre Channukk¨, la ñFesta 

delle luciò, che ricorda la riconsacrazione del Tempio di 

Gerusalemme dopo la sua liberazione dall'occupazione 

ellenistica quando una piccola ampolla d'olio fu 

sufficiente per far ardere il lume del Tempio per otto 

giorni consecutivi. Anche quest'anno la Sinagoga di 

Firenze celebrerà la festa con l'accensione sotto il portico 

d'ingresso della grande Channukkia di bronzo a nove 

braccia. Lôaccensione della lampada avviene secondo la 

tradizione non solo nelle sinagoghe ma in tutte le case 
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ebraiche. Nel corso dei secoli gli artisti si sono sbizzarriti 

nel costruire Chanukkioth di tutti i tipi, di tutte le forme e 

in tutti i materiali, alcune in cui si brucia uno stoppino 

intriso di olio, altre che contengono entro boccioli delle 

candele. 

La celebrazione, che dura otto giorni, darà il via nel mese 

di dicembre ad un calendario di appuntamenti per 

scoprire, con un percorso di visite guidate, la Sinagoga, il 

museo e il cimitero ebraico di Firenze. 

Il 5 dicembre, ultimo giorno di Channukkà, il Museo 

propone alle ore 11 e alle ore 15, due visite dedicate alla 

festa delle Luci, durante le quali saranno illustrate le 

lampade esposte nel museo e saranno illustrati i molti 

significati di questa celebrazione: la vittoria della luce 

sulle tenebre, del monoteismo sul politeismo, della fede e 

della speranza sulla forza fisica. La visita propone anche 

un approfondimento sulle tradizioni e ricette culinarie 

tipiche di questa antica festa, piena di luce e di gioia. 

Il costo sarà di 10 euro a persona, per partecipare è 

necessaria la prenotazione al numero 055290383. 

Gli appuntamenti del Museo ebraico proseguono il 12 

dicembre alle ore 11, con una visita guidata allôantico 

cimitero ebraico di viale Ariosto. A due passi da Porta 

San Frediano e circondato da un altro muro di cinta, il 

cimitero è un luogo nascosto e poco conosciuto che 
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custodisce cappelle e monumenti funerari ottocenteschi 

alcuni di straordinario valore artistico. Tra gli altri, si 

distingue quello a forma di piramide egizia voluto da 

David Levi, benefattore della nuova sinagoga fiorentina 

inaugurata nel 1882. La visita prevede inoltre un 

excursus sugli usi e le tradizioni funerarie ebraiche. 

Infine, il 19 e il 26 dicembre sarà possibile visitare 

accompagnati da guide esperte la Sinagoga e il Museo 

(ore 11, 15, 16). Del grande edificio si illustrerà la storia, 

le sue vicende recenti, gli elementi principali dello spazio 

sinagogale e la loro funzione. Successivamente si 

svolgerà la visita al Museo per introdurre i momenti del 

calendario ebraico, del ciclo delle feste e della vita, 

attraverso il ricco patrimonio di arte cerimoniale. 

Le luci di Chanukkah illuminano Firenze: visite guidate 

alla Sinagoga e al cimitero ebraico 

Félix José Hernández. 
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Un si¯cle dôexcellence 

typographique à la Bibliothèque 

Mazarine                 

 
Paris le 30 novembre 2021. 

Le monde du livre célèbre le 5e centenaire de la naissance 

de Christophe Plantin (vers 1520-1589). Originaire de 

Touraine, form® ¨ la reliure, il sôinstalle vers 1549 ¨ 

Anvers, qui est déjà une plaque tournante du commerce 

international. Il y établit en 1555 les fondements de la 

plus vaste entreprise dôimprimerie que lôEurope dôAncien 

Régime ait connue. 

Génie des affaires et typographe de talent, Plantin 

acquiert une position officielle avec sa nomination, en 

1570, en qualit® dôarchitypographe du roi dôEspagne 
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Philippe II, qui r¯gne alors sur lôensemble des Pays-Bas. 

Son officine, qui a pris pour enseigne ç le Compas dôOr 

è, devient lôun des plus importants soutiens ®ditoriaux de 

la Contre-R®forme, ce qui ne lôemp°che pas de se livrer ¨ 

quelques activités clandestines. À sa mort, elle passe à 

son gendre Jan I Moretus, et reste entre les mains de la 

famille jusquôau XIXe siècle. 

D¯s lôorigine la production de Plantin se signale par son 

élégance. Sa correspondance, comme les archives de 

lôentreprise, exceptionnellement conservées, témoignent 

dôamples ambitions commerciales et dôune grande 

attention accordée aux attentes des publics et des 

marchés. Elles documentent aussi un soin extrême 

apporté à la conception des livres. 

Le premier si¯cle dôactivit® de la maison Plantin 

Moretus, particulièrement brillant, ses stratégies 

®ditoriales et les exigences de sa production sont au cîur 

de cette exposition. Elle montre comment Christophe 

Plantin et ses successeurs ont transform® lôesth®tique du 

livre de la Renaissance et inaugur® lôère baroque de la 

mise en page, en mobilisant un matériel typographique et 

ornemental nouveau, en promouvant la gravure sur 

cuivre, en sollicitant de manière privilégiée le peintre 

Pierre Paul Rubens ou des illustrateurs et graveurs de 

talent (Pieter van der Borcht et les frères Wierix, Charles 

de Mallery ou Cornelis Galle). Dans ce si¯cle dôor, 
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lôofficine plantinienne con­oit plus de 5 000 ®ditions, o½ 

la séduction visuelle rejoint la recherche de lisibilité et 

dôefficacit®. 

Exposition organisée par la Bibliothèque Mazarine et 

Cultura Fonds Library (De Eik nv, Dilbeek) en 

collaboration avec le Musée Plantin-Moretus (Anvers) 

Un si¯cle dôexcellence 

typographique : Christophe Plantin 

& son officine (1555-1655)  

Commissariat de l'exposition : Joran 

Proot, Yann Sordet & Christophe 

Vellet 

 

Du 19 novembre 2021 au 19 février 

2022. 

Entrée libre du lundi au samedi, de 10h à 18h 

23 quai de Conti, 75006 PARIS. 

 

Félix José Hernández. 
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Sharon Lockhart en el Museo Guggenheim Bilba 

  

 

Sharon Lockhart. Rotación notación. Cuatro ejercicios de la 

Notación del Movimiento Eshkol-Wachman, 2011 

Bilbao, 1 de noviembre de 2021. 

Querida Ofelia, 

Del 4 de noviembre al 27 de febrero del 2022, el Museo 

Guggenheim Bilbao presenta Sharon Lockhart. Rotación 

notación, la tercera y última exposición del año 2021 en 

la sala Film & Video, un espacio en el que el Museo 

presenta piezas clave del videoarte, la instalación 

audiovisual y la imagen en movimiento como lenguaje 

artístico. 
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En esta ocasión, se muestra una instalación de vídeo y 

una serie de fotografías de la artista Sharon Lockhart 

(Norwood, EE. UU, 1964), basadas en el encuentro de la 

artista con las obras de la coreógrafa israelí Noa Eshkol 

(Kibbutz Degania Bet, Palestina, 1924ïHolon, Israel, 

2007) poco después del fallecimiento de esta. Este 

descubrimiento impulsó la exploración formal del 

movimiento humano por parte de Lockhart y amplió la 

dimensión colaborativa de su trabajo a través de su 

implicación en la polifacética práctica de Eshkol, cuya 

interpretación depende en gran medida de una cierta 

colectividad. 

El trabajo de Sharon Lockhart pone especial foco en la 

actividad humana y sus modos de organización, ya sea 

social o individual. Sus películas abarcan materias que 

van del trabajo al deporte, del juego infantil a la 

coreografía, abordando específicamente la complejidad y 

la profundidad poética de movimientos aparentemente 

simples. Escuetas e inapelables, sus obras son ejercicios 

de observación en los que la existencia del mundo se 

vuelve tensamente palpable a través del hecho mismo de 

ser documentada. La inmovilidad de la lente pone de 

relieve la aspiración moderna a la objetividad técnica y, 

de este modo, las situaciones parecen presentarse como si 

se estuvieran filmando a sí mismas. 

Lockhart lleva la mecánica del cine hacia una forma de 

autorreflexión meditativa, un encuadre en el que los 
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intérpretes ðactores, individuos, cuerposð se 

manifiestan como portadores concretos de presencia, 

gesto y relación. La atención que presta la artista a la 

consistencia y a los límites de la autoría es intrínseca a su 

investigación de la objetividad y de la reproducción 

automatizada de la realidad visual a razón de 24 

fotogramas por segundo. La realidad crea la película 

tanto como su realizadora y, una vez que movimiento y 

luz se codifican como película, pueden ser reanimadas y 

analizadas a través de una reproducción sin fin.  

El vídeo y las fotografías que conforman la exposición 

ponen de manifiesto la profundidad con la que Lockhart 

contempla los medios artísticos como vehículos de 

acogida y de acción compartida: En la instalación Cuatro 

ejercicios utilizando la notación del movimiento Eshkol-

Wachman (Four Exercises in Eshkol-Wachman 

Movement Notation, 2011), la bailarina Ruti Sela ð

colaboradora de Eshkol y miembro de su Chamber Dance 

Group desde 1969 hasta su reciente fallecimientoð 

ejecuta medidos movimientos entre cuatro volúmenes 

grises idénticos, diseñados por Lockhart como 

referencias del espacio que ocupa el cuerpo de la 

bailarina según se mueve en cada ejercicio. La 

disposición de los volúmenes cambia en cada una de las 

cuatro danzas representadas, y su tamaño se corresponde 

con las medidas de la bailarina. El alto de cada volumen 

es igual a su altura con los brazos alzados, mientras que 

el ancho coincide con su envergadura. En un acto de 
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reconocimiento y apropiación, la cuidada sucesión de 

acciones en la obra de Lockhart encarna el sistema de 

notación que desarrollaron Eshkol y el arquitecto 

Avraham Wachman en 1958. Este riguroso método, 

conocido como EWMN, es capaz de registrar todos los 

movimientos potenciales de un cuerpo y todavía se 

utiliza actualmente para las pautas coreográficas, el 

estudio de la locomoción animal y el diagnóstico de 

algunas alteraciones del comportamiento, como el 

autismo o el síndrome de Asperger. Al desarrollar un 

inventario de dígitos y símbolos, Eshkol y Wachman 

emplearon un conjunto de modelos esféricos que 

permitían inscribir las posibles rotaciones de las 

articulaciones y de las extremidades del cuerpo humano. 

Estas esferas aparecen tratadas en la serie de fotografías, 

titulada Modelos de órbitas en el sistema de referencia, 

sistema de notación del movimiento de Eshkol-Wachman 

(Models of Orbits in the System of Reference, Eshkol-

Wachman Movement Notation System, 2011), situada en 

la entrada de la sala Film & Video. Contenidas dentro de 

una estructura de alambre esférica, varias formas cónicas 

realizadas con malla metálica representan la trayectoria 

de un gesto en el espacio. Las fotografías de Lockhart, 

que poseen resonancias de los estudios 

precinematográficos de cuerpos en movimiento de 

Eadweard Muybridge, plasman las formas 

completamente diferentes que producen estos orbes 

giratorios, algo que puede vincularse con la acción de la 
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protagonista del vídeo, en la medida en que sus 

movimientos materializan varias secuencias de los 

guiones de Eshkol.  

Sharon Lockhart. Biografía 

Sharon Lockhart (1964, Norwood, EE.UU.) vive y 

trabaja en Los Ángeles. A través de una práctica diversa 

que incluye la instalación, la fotografía, el cine, la pintura 

y la escultura, Lockhart crea interacciones cautivadoras y 

complejas, en las que se entrecruzan los distintos medios 

y las formas que emplea, las historias con las que se 

encuentra y las comunidades y las personas con las que 

colabora.  

En 2017, Lockhart representó a Polonia en la 57ª Bienal 

de Venecia con su proyecto multidisciplinar Pequeña 

revisión (Little Review). Entre sus exposiciones 

individuales, cabe mencionar las celebradas en el Los 

Angeles County Museum of Art; Thyssen-Bornemisza 

Art Contemporary-Augarten, Viena; The Jewish 

Museum, Nueva York; el Contemporary Art Center, 

Vilnius, Lituania; el San Francisco Museum of Modern 

Art; la Fondazione Fotografia Modena, Italia; el Museu 

Coleção Berardo, Lisboa, Portugal; y el Kunstmuseum 

Luzern, Suiza. Las películas de Lockhart se han 

presentado en el New York Film Festival, en el Festival 

internacional de Cine de Viena, en el FID de Marsella, en 

el Festival de Cine de Berlín y en el Sundance Film 

Festival. Lockhart ha recibido, entre otras, las siguientes 
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distinciones: el premio Herb Alpert, la beca de la 

Pollock-Krasner Foundation, la beca de investigación de 

la John Simon Guggenheim Memorial Foundation, la 

beca de investigación de la Rockefeller Foundation, la 

beca de investigación D.A.A.D. Artist in Residence 

(Berlín), la beca del Mike Kelley Foundation Artist 

Project y una beca de investigación Radcliffe de la 

Universidad de Harvard.  

Esta exposición es fruto de una colaboración especial 

entre el Museo Guggenheim Bilbao, Thyssen-

Bornemisza Art Contemporary (TBA21) y The 

Wellbeing Project. 

Sharon Lockhart. Rotación notación 

¶ Fechas: 4 noviembreï27 febrero 2022 

¶ Comisario: Manuel Cirauqui 

¶ Sala Film & Video (103) 

Un gran abrazo desde la culta Bilbao, 

Félix José Hernández. 
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    El Arte Americano en el Museo Thyssen- 

Bornemisza 

   

                

George Inness Mañana, hacia 1878. Óleo sobre lienzo adherido a 

cartón. 

Madrid, 2 de diciembre de 2021. 

 

Querida Ofelia,  

 

Como cierre a todo un año de homenaje al barón Hans 

Heinrich Thyssen-Bornemisza (1921-2002) con motivo 

del centenario de su nacimiento, el Museo Nacional 

Thyssen-Bornemisza presenta una exposición que reúne 

la magnífica colección de arte americano fruto de su 
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labor coleccionista durante más de tres décadas. Las 

obras proceden tanto de las colecciones de la familia 

Thyssen y de Carmen Thyssen-Bornemisza como, 

principalmente, del propio museo, un conjunto 

excepcional en el contexto europeo que ha convertido al 

Museo Thyssen de Madrid en punto de referencia 

esencial para el conocimiento del arte estadounidense. 

Arte americano en la colección Thyssen es el resultado 

de un proyecto de investigación, desarrollado con el 

apoyo de la Terra Foundation for American Art, para 

estudiar y reinterpretar estas pinturas con una nueva 

mirada temática y transversal, a través de categorías 

como la historia, la política, la ciencia, el medioambiente 

o la vida urbana, y considerando aspectos de género, 

etnia, clase social o idioma, entre otros, para facilitar un 

conocimiento más profundo de las complejidades del arte 

y la cultura estadounidenses. 

Esta reinterpretación se pone de manifiesto en la nueva 

presentación de las obras en las salas y en el 

correspondiente catálogo, con ensayos de las dos 

comisarias, Paloma Alarcó, jefa del Área de Pintura 

Moderna del museo, y Alba Campo Rosillo, Terra 

Foundation Fellow de Arte Americano, autoras también 

de los textos que acompañan cada sección temática junto 

a las conservadoras de pintura moderna del museo Clara 

Marcellán y Marta Ruiz del Árbol. Una selección de 
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obras cuenta además con los comentarios de los expertos 

en arte americano que han colaborado en el proyecto. Al 

igual que todas las exposiciones y actividades vinculadas 

al centenario del barón Thyssen-Bornemisza, esta 

muestra cuenta también con el apoyo de la Comunidad de 

Madrid. 

Las 140 pinturas reunidas se han instalado en las salas 55 

a 46 de la planta primera del museo, organizadas en 

cuatro secciones temáticas: Naturaleza, Cruce de 

culturas, Espacio urbano y Cultura material, que se 

dividen a su vez en varios apartados en los que se van 

estableciendo diálogos entre cuadros de diversas épocas y 

autores, combinando el arte de los siglos XIX y XX: 

NATURALEZA 

El recorrido empieza con un primer capítulo dedicado al 

paisaje, un tema central tanto en la colección Thyssen en 

general como en el arte americano en particular. El 

concepto de Naturaleza fue esencial en el proceso de 

creación de la joven nación norteamericana, por lo que la 

génesis y el desarrollo del género del paisaje no puede 

desvincularse ni de la historia ni de la conciencia política 

estadounidense. La pintura de paisaje definía el país, al 

tiempo que lo representaba, de forma que el reflejo de la 

naturaleza virgen se estableció como la fórmula más 

idónea de reafirmación del creciente espíritu nacional. 
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América sublime 

Tras la independencia en 1776, y sobre todo a comienzos 

del siglo XIX, los artistas, en su mayoría formados en el 

viejo continente, tomaron conciencia de la grandeza de 

esa tierra. En sus inicios, el paisajismo americano fue una 

adaptación de la tradición romántica europea a la 

exuberancia del Nuevo Mundo, combinada con un 

sentimiento religioso y patriótico. En América sublime se 

estudia la naturaleza como fuente de espiritualidad y 

orgullo, de conectividad, de vida y muerte. Lo vemos en 

la obra de Thomas Cole, el primero en desvelar la 

relación del hombre con la naturaleza bajo las 

convenciones del romanticismo sublime y en plasmar un 

sentimiento religioso; en Frederic Church, que incorpora 

además el espíritu científico propio de su alma de 

explorador, o en George Inness, con una obra visionaria y 

poética que busca despertar la emoción del espectador. 

Pero la huella del romanticismo trascendental trasciende 

barreras cronológicas y permite vincular las obras del 

XIX y el XX. La alegoría de la cruz que vemos en Cole o 

en Church sigue presente en algunos expresionistas 

abstractos como Alfonso Ossorio o Willem de Kooning, 

y los artistas del círculo del fotógrafo y galerista Alfred 

Stieglitz, como Georgia OôKeeffe, recuperaron para la 

modernidad el pasado místico del paisaje americano. Por 

su parte, otros pintores del siglo XX, como Mark Rothko 
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y Clyfford Still, siguieron vinculados a la naturaleza 

sublime a través de la abstracción. 

Ritmos de la tierra 

Desde mediados del XIX, la mentalidad positivista 

postdarwiniana propició un creciente interés científico 

por el entorno natural. Esta segunda generación de 

paisajistas se acercó a la corriente naturalista dominante 

en Europa durante gran parte del siglo XIX, 

interesándose por la historia natural y por el estado de 

transformación permanente de la naturaleza. Asher B. 

Durand, discípulo de Cole y ferviente defensor de la 

pintura del natural, muestra en su obra un realismo de 

minuciosidad científica, lo mismo que John Frederick 

Kensett o James McDougal Hart. 

Tras un largo viaje por Europa, donde estudió los nuevos 

tratados sobre la luz y el color, Frederic Church empezó a 

mostrar su interés por plasmar la transformación del 

paisaje en distintas estaciones y condiciones 

atmosféricas, al igual que Jasper Francis Cropsey, que 

contribuyó a la difusión del formato panorámico que se 

impuso entre los artistas americanos hacia mediados de 

siglo. Un poco más avanzado el siglo XX, pintores como 

Theodore Robinson o William Merritt Chase muestran la 

incipiente influencia de la fugacidad del impresionismo 

francés.  
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Ya en el siglo XX destaca la figura de Arthur Dove, 

atento a la transformación de las fuerzas internas de la 

tierra y las condiciones cambiantes de la atmósfera, que 

busca integrar en su pintura naturaleza y abstracción. Y 

Hans Hofmann, para quien óla naturaleza es siempre la 

fuente de los impulsos creadores del artistaô, cultivando 

una figuración orgánica que armoniza sus raíces y 

formación europeas con las novedades de su experiencia 

americana. También Jackson Pollock manifestó su deseo 

de reproducir los ritmos de la naturaleza; la coreografía 

del artista moviendo su cuerpo y su mano por encima del 

lienzo colocado en el suelo era toda una liturgia 

vinculada al mundo natural. 

Impacto humano 

La tensión entre civilización y preservación de la 

naturaleza penetró de tal modo en la pintura americana 

del XIX que preparó el terreno para la conciencia 

medioambiental moderna. La mayoría de los primeros 

paisajistas americanos se retiraron a vivir al campo y 

aparecen con frecuencia en sus cuadros escenas bucólicas 

de la vida campesina, que simbolizan la abundancia de la 

tierra y la sintonía de los primeros colonos con el entorno 

natural. Otros se interesaron por explorar el paso del 

tiempo a través de la actividad humana, como muestran 

las escenas de los puertos de la costa atlántica pintadas 

por John William Hill, Robert Salmon, Fitz Henry Lane, 

Francis A. Silva y John Frederick Peto, que encuentran 
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su contrapunto en la visión de Charles Sheeler en Viento, 

mar y vela, ya en el siglo XX.  

La herencia de la tradición de la pintura de paisaje la 

recibe, a finales del XIX, Winslow Homer, cuya obra 

refleja la confrontación del hombre con las fuerzas de la 

naturaleza, y continúa en el XX con Edward Hopper; la 

imagen del árbol muerto que se repite en algunos de sus 

cuadros enlaza con los que aparecen en las pinturas de 

Cole o Durand, derribados por el destructor impacto 

humano. 

CRUCE DE CULTURAS 

El título de esta sección hace referencia a los momentos 

de contacto entre las diferentes comunidades y se 

organiza en tres apartados: 

Escenarios 

Este capítulo aborda la representación del paisaje natural 

como el espacio en el que se ha escrito la compleja 

historia norteamericana. Desde mediados del XVIII y 

hasta el siglo XX, son muchas las pinturas que 

reproducen narrativas que presentan la tierra como 

escenario de la asimilación colonial, ensalzando la 

presencia euroamericana frente a la indígena o la 

afroamericana; el paisaje ejerce también de escenario de 

relatos sobre la domesticación humana de las tierras 
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salvajes o de la inevitabilidad de la extinción de los 

indios. Lo vemos en la obra de Charles Willson Peale, 

cuando retrata a los hijos de un rico colono en su 

plantación de melocotones en Maryland; en la de Charles 

Wimar, cuando representa a los indios resignados a su 

desaparición frente al avance colonial, o en la 

apropiación de la cultura indígena que muestran artistas 

como Joseph Henry Sharp, entre otros. 

Hemisferio 

En este apartado se aborda la expansión territorial, 

política y económica de los Estados Unidos hacia el 

oeste, el norte y el sur, en su intento de reemplazar a 

Europa como la esfera de influencia en las Américas. Las 

cataratas de san Antonio, pintadas por George Catlin y 

Henry Lewis, ejemplifican ese espacio natural 

progresivamente ocupado y aparentemente inalterado, 

mientras que los paisajes latinoamericanos de Church, 

Bierstadt o Heade son fruto del descubrimiento de esos 

lugares exóticos, de las expediciones comerciales en 

busca de tierras para el cultivo y de zonas para abrir el 

transporte marítimo intercontinental. Los territorios 

lejanos continúan siendo fuente de experimentación 

artística para Winslow Homer, en la segunda mitad del 

XIX, y Andrew Wyeth, ya en el siglo XX. 

Interacciones 
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En Interacciones se reúnen obras que representan a las 

distintas comunidades estadounidenses ïesclavos, clase 

obrera, judíos migrantes, afroamericanos, asiáticos, 

cosmopolitaséï analizando sus interconexiones, desde 

la alianza hasta el conflicto. Vemos así los famosos 

grabados de poblaciones indígenas realizados por Karl 

Bodmer, junto a los retratos de colonos que posaron para 

John Singleton Copley o a miembros de la alta sociedad 

retratada por John Singer Sargent. La atención a lo 

exótico vuelve a aparecer en la obra de Frederic 

Remington, a comienzos del siglo XX, y el interés por la 

clase trabajadora y la comunidad afroamericana lo hará 

en la de Ben Shahn y Romare Bearden, bien entrado el 

siglo. 

ESPACIO URBANO 

Este capítulo reflexiona sobre la cultura moderna 

norteamericana a través de la mirada de los artistas, sobre 

el crecimiento y transformación del espacio urbano, 

escenario de una nueva sociedad y de desarrollo de la 

modernidad. 

La ciudad 

La masiva migración de población afroamericana hacia 

las ciudades del norte, tras el fin de la guerra civil, 

sumada a la gran inmigración europea, convirtió a las 

ciudades en espacios de encuentro de culturas diversas, y 



Desde las orillas del Sena 

 176 

su paisaje se fue transformando con el desarrollo 

industrial, los transportes, las grandes avenidas y los 

rascacielos, convirtiéndose en fuente de inspiración para 

artistas: Charles Sheeler equipara las calles y avenidas 

con las formaciones geológicas de los cañones; Max 

Weber muestra su experiencia de la urbe bajo el influjo 

del cubismo y el futurismo, y John Marin, vinculado a las 

vanguardias europeas, plasma la energía vital de la 

ciudad. 

En los años 1960, los nuevos realismos vuelven a tratar la 

ciudad a pie de calle, como los famosos paisajes urbanos 

de Richard Estes o los tipos urbanos, la gente que se 

mueve por calles y centros comerciales, que retrata 

Richard Lindner. Fuera de la ciudad, pero vinculada a 

ella, la Autopista de ultramar, de Ralston Crawford, 

funciona como símbolo de la libertad e independencia del 

sueño americano. 

Sujeto Moderno 

Algunos artistas centraron su mirada en los habitantes de 

la ciudad, pero no como urbanitas sino buscando al 

individuo, escondido entre la multitud, convencidos de 

que el latido de la ciudad lo conforma el puzle de sus 

historias personales. Muchas de esas historias están 

protagonizadas por mujeres, tanto en la esfera pública 

como en la privada, reflejando los cambios en la 

sociedad. Así lo vemos en la obra de Winslow Homer, a 
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finales del siglo XIX; en la de Edward Hopper, ya en el 

XX, que muestra su personal visión de la realidad urbana 

como símbolo de la soledad del hombre contemporáneo, 

o en la de Raphael Soyer, que recoge los nuevos roles de 

las mujeres, bien en el desempeño de algún oficio o como 

exponente de los nuevos hábitos de consumo. Otra 

dimensión del sujeto moderno aparece en los cuadros de 

Arshile Gorky, con un estilo a medio camino entre el 

automatismo surrealista y la libertad del gesto 

expresionista, y en los de Willem de Kooning, reflejo de 

la energía vital del ser humano. 

Ocio y arte urbano 

En paralelo a la revolución industrial, crece en las 

grandes ciudades el concepto de ocio, que permite 

dedicar el tiempo libre que deja la reducción de las 

jornadas laborales en descanso y entretenimiento. La 

creación de los primeros parques públicos y la 

popularización del paseo en entornos rurales o en las 

playas cercanas, válvula de escape para los habitantes de 

las ciudades, se convierten en temas artísticos para 

Winslow Homer o para los impresionistas Childe 

Hassam, John Sloan o William Merritt Chase, entre otros. 

Más adelante, los parques de atracciones o la música 

callejera serán fuentes de inspiración para Ben Shahn, 

interesado en retratar la realidad social del país. Desde 

comienzos del siglo XX, la música adquirió un gran 
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protagonismo en la vida de los estadounidenses. De todas 

las nuevas expresiones musicales, fruto de ese cruce 

cultural urbano, el jazz, de origen afroamericano, fue sin 

duda la que alcanzó mayor popularidad y motivo de 

inspiración para muchos artistas, entre ellos, Arthur 

Dove, Stuart Davis, o incluso Jackson Pollock. Ya desde 

comienzos de siglo la música se había convertido en 

modelo para algunos pintores que encontraron en las 

analogías musicales una alternativa alejada de las 

apariencias, como Marsden Hartley o John Marin. 

CULTURA MATERIAL  

Esta sección analiza la renovada atención que ha recibido 

la cultura material en el arte americano, organizándola en 

tres apartados: 

Voluptuosidad 

La celebración de la vida y los sentidos a través de la 

representación pictórica, encapsulada en el término latino 

óvoluptasô, comienza con varios bodegones, desde su 

versión más tradicional, como el de Paul Lacroix en el 

XIX, a las más innovadoras de Stuart Davis, que aspiraba 

a crear un arte nacional moderno a través de lo cotidiano. 

También Charles Demuth, Georgia OôKeeffe, Lee 

Krasner o Patrick Henry Bruce buscaban conectar de 

nuevo el arte con la naturaleza, con un tratamiento formal 

que, partiendo de la realidad, evoluciona 
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progresivamente hacia la abstracción. Por otro lado, la 

interacción de lo humano y lo no humano se convirtió en 

motivo recurrente en la pintura de bodegones que los 

artistas pop explotaron para reflexionar sobre la cultura 

de consumo. Así lo vemos en la obra de Tom 

Wesselmann, Roy Lichtenstein y James Rosenquist. 

Tempus fugit 

La alusión al paso del tiempo y la inevitabilidad de la 

muerte es un concepto común en la naturaleza muerta. El 

humo del tabaco, las cerillas quemadas, las migajas de 

galletas o el periódico aluden a esa transitoriedad de la 

vida en el cuadro de William Michael Harnett, uno de los 

principales representantes y renovadores del género en 

los Estados Unidos a finales del XIX y comienzos del 

siglo XX. La mortalidad fue también un tema recurrente 

para Joseph Cornell, en cuyos assemblages incorpora 

animales o elementos diversos, como las burbujas de 

jabón, para representar lo efímero de la vida. 

Rituales 

Las distintas expresiones culturales de las naciones 

indígenas fueron objeto de interés de algunos artistas 

foráneos, como Karl Bodmer, que en sus grabados ofrece 

todo un inventario visual de instrumentos y objetos 

rituales o bélicos de las distintas tribus, tanto de forma 

aislada como situándolos en su contexto, en escenas 
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cotidianas dentro y fuera de las aldeas, y en paisajes con 

santuarios o recintos funerarios. Otros artistas muestran 

la nostalgia por ese mundo idealizado, como Frederic 

Remington, que retrata una idea romántica del Oeste y de 

sus pobladores. 

ACTIVIDADES COMPLEMENTARIAS 

Con motivo de esta exposición, el Área de Pintura 

Moderna del museo organizará, a finales de enero y en 

febrero, un ciclo de conferencias impartido por el 

director artístico, Guillermo Solana, y por el equipo de 

conservadores del museo, así como un simposio 

internacional que tendrá lugar en el mes de junio, a lo 

largo de dos días, con la participación de expertos 

americanos. 

TERRA FOUNDATION FOR AMERICAN ART 

La Terra Foundation for American Art está dedicada a 

fomentar la investigación, la comprensión y el disfrute de 

las artes visuales de los Estados Unidos por parte del 

público nacional e internacional. Reconociendo la 

importancia de la experiencia directa de las obras de arte, 

la Fundación brinda oportunidades para la interacción y 

el estudio, en primer lugar, con la presentación y el 

crecimiento de su propia colección de arte en Chicago. 

Para promover el diálogo intercultural sobre el arte 

americano, la Fundación apoya y colabora en 
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exposiciones innovadoras, en la investigación y en 

programas educativos. En estas actividades está implícita 

la creencia de que el arte tiene el potencial tanto de 

diferenciar culturas como de unirlas. 

FICHA DE LA EXPOSICIÓN 

Título:  

Arte americano en la colección Thyssen 

Organizador: 

Museo Nacional Thyssen-Bornemisza 

Con el apoyo de: 

Terra Foundation for American Art 

Con la colaboración de: 

Comunidad de Madrid 

Sede y fechas: 

Madrid, Museo Nacional Thyssen-Bornemisza, 

del 14 de diciembre de 2021 al 26 de junio de 

2022 

Comisarias: 

Paloma Alarcó, jefa de Pintura Moderna del 

Museo Nacional Thyssen-Bornemisza, y Alba 

Campo Rosillo, Terra Foundation Fellow de Arte 

Americano. 

Publicaciones: 

Catálogo con textos de las comisarias, Paloma 

Alarcó y Alba Campo Rosillo, de Marta Ruiz del 

Árbol y Clara Marcellán, conservadoras de 

Pintura Moderna del Museo Nacional Thyssen-
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Bornemisza, y de los especialistas en arte 

americano Wendy Bellion, Kirsten Pai Buick, 

Catherine Craft, Karl Kusserow, Michael Lobel, 

David Peters Corbett y Verónica Uribe 

Hanabergh. 

INFORMACIÓN PARA EL VISITANTE 

Dirección: 

Paseo del Prado, 8. 28014, Madrid. Salas 55 a 46, 

primera planta. 

Horario:  

Lunes, de 12 a 16 horas (entrada libre). De martes 

a domingos, de 10 a 19 horas. 

Tarifas:  

Entrada única: Colección permanente y 

exposiciones temporales. Lunes gratis. 

- General: 13 ú 

- Reducida: 9 ú para mayores de 65 a¶os, 

pensionistas y estudiantes previa acreditación; 

Grupos (a partir de 7): 11 ú por persona. 

- Gratuita: menores de 18 años, ciudadanos en 

situación legal de desempleo, personas con 

discapacidad, familias numerosas, personal 

docente en activo y titulares del Carné Joven y 

Carné Joven Europeo. 
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Un gran abrazo desde nuestra querida y culta España, 

Félix José Hernández. 
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El Museo del Prado recupera la totalidad de su 

espacio expositivo 

                           

 

Madrid, 3 de diciembre de 2021. 

Querida Ofelia, 

Con casi un millón de visitantes desde que comenzó 2021 

y una media mensual superior a los 100.000 desde el mes 

de julio, el Museo Nacional del Prado ha ido recuperando 

paulatinamente el espacio expositivo de la colección 

permanente reabriendo las salas del edificio Villanueva.  

Desde mañana, podrán visitarse el Tesoro del Delfín y 

los bodegones de Clara Peeters, junto a obras 

fundamentales de Rubens, Jan Brueghel y David Teniers, 

entre otros artistas, además de pintores representativos de 

la escuela holandesa como Salomón de Bray y Gabriël 

Metsu.  
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Con la incorporación de estos más de 900 m2 al recorrido 

de la visita, el espacio expositivo alcanza ya los 14.765 

m2 que se verán incrementados hasta los casi 15.500 m2 

cuando finalice la rehabilitación arquitectónica de 

algunas de las salas del ala norte de la primera planta.  

Con la relajación de las restricciones frente a la COVID-

19, el Museo Nacional del Prado ha ido recuperando de 

manera progresiva el espacio expositivo habitual. Desde 

mañana mismo, se podrán visitar en la segunda planta 

norte del edificio Villanueva la gran vitrina curva 

continua que contiene el Tesoro del Delfín y las salas 76 

a 84 dedicadas a las colecciones de pintura flamenca y 

holandesa del siglo XVII.  

Se consigue así un incremento de la oferta museográfica, 

presentando más obras de arte en exposición permanente 

y más espacios arquitectónicos de alto valor patrimonial, 

así como plantear un nuevo recorrido de visita, más 

completo, versátil y accesible a todos los públicos.  

Un gran abrazo desde nuestra querida y culta España, 

Félix José Hernández. 
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Presentato a Napoli il progetto della Sezione 

Tecnologica Romana 

 

Napoli, 28 novembre 2021. 

Presentato a Napoli il progetto della Sezione Tecnologica 

Romana. 

Realizzata in collaborazione con il Museo Galileo, la 

Sezione aprirà presso il Museo Archeologico Nazionale 

nellôautunno 2022. 

La conferenza stampa si terrà oggi, lunedì 29 novembre, 

alle ore 12 presso lôAuditorium del Museo Archeologico 

Nazionale di Napoli. 

Il Museo Galileo e il Museo Archeologico Nazionale di 

Napoli danno vita ad una collaborazione per attività di 
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ricerca e valorizzazione della cultura scientifica del 

mondo antico. Lôaccordo firmato oggi tra i due musei 

prevede, oltre alla curatela scientifica per lôallestimento 

della Sezione Tecnologica Romana, due linee di ricerca, 

entrambe finalizzate a porre in evidenza i temi di rilievo 

per la storia della scienza e delle tecniche allôinterno 

delle collezioni del MANN. 

Il percorso espositivo della Sezione Tecnologica Romana 

si articolerà su diversi livelli di comunicazione: i reperti 

archeologici di età romana ï per la maggior parte di area 

vesuviana e selezionati dai depositi del MANN 

(affreschi, meridiane, strumenti di misura e di precisione) 

ï dialogheranno con le ricostruzioni dei principali 

macchinari antichi. Proiettate su grandi schermi accanto a 

ciascuna macchina, le animazioni 3D prodotte dal Museo 

Galileo racconteranno i principi che governano il 

funzionamento di macchine e dispositivi e le ragioni per 

cui quelle tecnologie vennero introdotte. La Sezione avrà 

unôimpostazione marcatamente didattica, rivolta a 

giovani e scuole. 

Il progetto scientifico è curato da Giovanni Di Pasquale 

(storico della scienza antica, Museo Galileo) e da Laura 

Forte (Funzionario Archeologo del MANN). 

Gli apparati multimediali sono realizzati dal Museo 

Galileo, che ha inoltre elaborato i progetti in base ai quali 
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verranno realizzati da Opera Laboratori le ricostruzioni 

delle macchine. 

ñNellôimmaginario collettivo lôantichit¨ ¯ unôepoca di 

straordinaria fioritura artistica e architettonica, letteraria e 

filosoficaò, commenta Giovanni Di Pasquale. ñLa 

presunta marginalità delle conoscenze scientifiche, 

lôincapacit¨ di porre in relazione scienza e tecnica e 

lôampia disponibilità di schiavi hanno costituito i pilastri 

della resistentissima tesi della óstagnazione tecnologicaô 

del mondo antico. Lôallestimento della Sezione 

Tecnologica Romana, frutto della collaborazione tra il 

MANN e il Museo Galileo, permette di confutare questa 

ipotesi. Epoca in cui tutto venne inventato dal nulla, 

lôantichit¨ ha visto la presenza di personaggi capaci di 

costruire e usare strumenti e macchine per portare a 

compimento sfide apparentemente impossibili. La 

documentazione archeologica proveniente dalla 

Campania dimostra che torchi oleari e vinari, gru, ruote 

idrauliche, macine, strumenti e apparati tecnici venivano 

utilizzati con successo gi¨ nel primo secolo d.C.ò. 

ñCome ¯ noto ï dichiara il Direttore del MANN, Paolo 

Giulierini ï ben poco delle conquiste dellôarte del mondo 

antico sarebbe stato possibile senza una corretta 

padronanza delle tecnologie, basti pensare al processo di 

costruzione di un tempio, dalla cavatura delle pietre fino 

allôinnalzamento delle colonne. Le straordinarie scoperte 
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di Pompei hanno accelerato sempre di più il processo di 

ricongiungimento tra musei dôarte e musei tecnologici, 

perché (caso unico insieme al mondo egizio) hanno 

restituito tutti gli oggetti della vita quotidiana che nel 

passato erano stati tenuti in disparte, in oscuri depositi. 

Ne ¯ conseguita spesso unôidea falsata della societ¨ 

antica. In realtà già Amedeo Maiuri intorno agli anni 

Trenta del Novecento ebbe la felice intuizione di dar vita 

a una Sezione Tecnologica nel Braccio Nuovo del 

Museo, poi dismessa, dedicata alle scienze e alle 

discipline applicate, dallôidraulica allôagricoltura, 

allôastronomia. Oggi il MANN, consapevole che la 

società antica non può essere raccontata senza ristabilire 

tale connubio, ha avviato il progetto di riallestimento di 

quella che fu la Sezione Tecnologica, affidandosi alla 

collaborazione con il Museo Galileo, già avviata sin dai 

tempi della mostra óHomo Faberô (1999), dedicata alle 

conoscenze scientifiche in area vesuviana.ò 

Ufficio Stampa Museo Galileo 

Opera Laboratori Fiorentini Piazza dei Giudici 1, Firenze 

.Andrea Acampa. 

Ufficio Comunicazione MANN. Antonella Carlo 

Félix José Hernández. 
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Il Museo Novecento presenta la mostra Leoncillo. 

Lôantico 
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Firenze 2 dicembre 2021. 

 

Museo Novecento presenta al pubblico la mostra 

Leoncillo. Lôantico (3 dicembre 2021 ï 1 maggio 2022), 

il nuovo appuntamento dedicato ai grandi maestri italiani 

del XX secolo che intende mettere in luce lôinteresse del 

grande scultore umbro (Spoleto, 1915 ï Roma, 1968) per 

lôantico, rileggendo le sue creazioni plastiche alla luce 

del rapporto con la grande arte del passato. Concepita 

come un vero e proprio óassoloô, la mostra è la prima in 

un museo italiano dedicata a indagare i profondi rapporti 

che Leoncillo (Leoncillo Leonardi) ha intrattenuto con 

lôantico, arcaico e classico, oltre che con i grandi maestri 

del rinascimento e del barocco, lungo tutto lôarco della 

sua trentennale attività (1938-1968). Come in precedenti 

occasioni viene consolidato il rapporto di collaborazione 

con altri musei e istituzioni fiorentine. Una delle più 

celebri opere di Leoncillo sarà, infatti, esposta al Museo 

Archeologico Nazionale di Firenze a sottolineare la 

continuità di un dialogo fecondo tra arte contemporanea e 

passato, in questo caso con lôespressione artistica degli 

antichi etruschi, le cui creazioni impressionarono 

Leoncillo per la loro profonda comprensione dei 

sentimenti umani sospesi tra amore e morte, vita e aldilà.

     

 

ñDopo le mostre dedicate a Medardo Rosso e Arturo 

Martini, e vista la presenza nella nostra collezione 
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permanente di ben tre ceramiche di Lucio Fontana, non 

potevamo che concentrare la nostra attenzione su 

Leoncillo, uno dei grandi maestri del Novecento, artista 

che con coraggiosa sperimentazione ha tenuto saldo il 

rapporto tra lôarte umanistica e quella arcaica, aprendo 

ai nuovi linguaggi del contemporaneo possibilità 

espressive inedite, che sono state dôispirazione alle 

nuove generazioni dellôArte Povera e non soloò dichiara 

Sergio Risaliti, Direttore del Museo Novecento. ñUna 

mostra assai complessa dal punto organizzativo che ha 

richiesto una preparazione scientifica di oltre due anni. 

Ringrazio i curatori, Martina Corgnati e Enrico 

Mascelloni, tra i massimi esperti della materia che hanno 

dedicato a questo appuntamento la loro specifica e 

appassionata competenza. Il Museo Novecento con il suo 

staff ha superato questi due difficilissimi anni senza 

distarsi e mancare in dedizione al proprio servizio 

pubblico, portando avanti un programma di 

straordinario spessore con le mostre di Henry Moore, Ali 

Banisadr, Jenny Saville e Monte Verità. Adesso siamo 

enormemente soddisfatti per questa nuova impresa e per 

la nuova collaborazione con la Direzione regionale 

Musei della Toscana. Stiamo perseguendo un preciso 

progetto culturale e scientifico con questi dialoghi tra 

antico e contemporaneo, per unôespansione articolata 

della conoscenza e riscoperta di connessioni tra mondi 

solo apparentemente lontani nel tempo e nello spazio. La 

rinascita di temi, forme, iconografie va be al di là di 
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suggestioni o superficiali citazioni, quando i grandi 

artisti dialogano alla pari tra loro. Tutta la storia 

risuona al presente e cô¯ solo arte che parla alle menti e 

ai cuori delle persone. Ringrazio pertanto il Direttore 

Regionale Musei della Toscana Stefano Casciu e il 

Direttore del MAF Mario Iozzo per aver compreso e 

condiviso questi principi, aggiungendo con noi un nuovo 

prezioso tassello a questo percorsoò. 

 

Le opere esposte, una trentina fra sculture, pannelli e 

carte, mettono in evidenza infatti la continuità di sguardo 

che ne attraversa tutto il lavoro, al di là delle 

classificazioni più tradizionali e basate unicamente su 

criteri stilistici: infatti, dagli esseri ibridi e mostruosi del 

1939 sino all'ultimo e celebrato decennio in cui trionfa 

lôesperienza della materia, attraverso la stagione 

neocubista (1946-1955), Leoncillo non rinuncia mai ad 

articolare un confronto intimo ed impegnativo con il 

grande passato della scultura, non soltanto per restituire 

dignit¨ al proprio materiale dôelezione, la ceramica, 

ridotta in genere a semplice strumento da artigiani, ma 

collocandosi implicitamente sullo stesso piano dei 

maestri e delle civiltà artistiche che lôhanno preceduto di 

fronte allo stesso soggetto privilegiato, lôuomo, e allo 

stesso dramma: la sofferenza e la morte. Ne è prova e 

testimonianza diretta la presenza di una delle opere più 

celebri di Leoncillo tra le sale del Museo Archeologico, 

tra antichi sarcofagi di epoca etrusca. 
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ñAnche in occasione della mostra dedicata dal Museo 

Novecento a Leoncillo e lôantico, la Direzione Regionale 

Musei della Toscana ha accolto lôinvito dei curatori a 

creare un legame diretto tra le opere dellôartista e le 

collezioni dei musei fiorentini, per sottolineare affinità, 

ispirazioni, collegamenti, derivazioni tra antico e 

modernoò dichiara Stefano Casciu, Direttore Regionale 

Musei della Toscana. ñIn questo caso, dopo la 

importante esperienza degli interventi site specific di 

Wolfgang Laib nel Museo di San Marco, la presenza di 

alcune significative sculture di Leoncillo a diretto 

contatto con opere etrusche esposte nel Museo 

Archeologico di Firenze, crea un ponte immediato col 

mondo dellôantichit¨, una delle fonti che ha ispirato il 

grande scultore. Grazie quindi a Sergio Risaliti che ci ha 

voluto coinvolgere ancora una volta nello spirito di 

comunità tra i musei cittadini e nella volontà comune di 

ampliare le esperienze e creare connessioni significative, 

a Mario Iozzo, Direttore del Museo Archeologico di 

Firenze, che ha accolto la proposta creando le condizioni 

per realizzarla, e a tutto lo staff del Museo Novecento per 

lôorganizzazioneò.   

 

La mostra, a cura di Martina Corgnati e Enrico 

Mascelloni con la direzione artistica di Sergio Risaliti, 

organizzata da MUS.E, costituisce il primo tentativo 

sistematico di indagine sulle presenze antiche in tutta 
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lôopera del maestro umbro, riunendo tra le altre le tre 

terrecotte policrome invetriate ricordate come i Mostri ï 

creature ibride ispirate al mondo classico realizzate negli 

ultimi anni Trenta, la Sirena, lôErmafrodito e lôArpia, 

prossime agli esempi coevi della Scuola Romana, in 

particolare a Scipione. Le tre opere, già esposte nel 1940 

alla Triennale di Milano, dove Leoncillo era stato invitato 

da Gi¸ Ponti, e pochi anni dopo, nel 1943, nellôambito di 

una collettiva di giovani artisti italiani organizzata presso 

la romana Galleria dello Zodiaco, testimoniano 

ñlôoriginalit¨ della invenzioneò e ñla vitalit¨ della 

deformazione espressionistica e baroccaò che iniziano a 

emergere in Leoncillo, come ebbe a dire il pittore 

Virgilio Guzzi. Seguono poi due esemplari delle note 

Cariatidi degli anni della guerra, il primo probabilmente 

del 1942 e un altro del 1945, insieme a opere meno 

conosciute, come il Tavolo e Figura che corre. La 

selezione di opere esposte al Museo Novecento consente 

inoltre di soffermarsi sullôampiezza dello sguardo che 

lôartista rivolge al passato, spaziando con assoluta libert¨ 

dal mondo greco allôellenismo al Rinascimento; un 

interesse diffuso che non si preoccupa di distinguere fra 

originale classico e interpretazione rinascimentale ma li 

considera entrambi come ritorni dello stesso dramma, 

quello umano. 

 

Durante la stagione postcubista lôinteresse per lôantico 

resta vivo, sebbene ñcostrettoò a convivere con la precisa 
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e a volte geometrica organizzazione spaziale influenzata 

dal Picasso di Guernica. Questi anni sono rappresentati in 

mostra dal Ritratto di Mary e soprattutto dalla 

drammatica Partigiana dalle mani legate, un pezzo che si 

considerava disperso e che riappare adesso nel catalogo 

di Leoncillo.  Invece il pannello del 1957 esposto qui per 

la prima volta in una rassegna museale, bozzetto per una 

grande opera monumentale realizzata a Faenza, anticipa 

la struttura ñparatatticaò, cio¯ sviluppata in orizzontale 

guardando ai sarcofagi romani tardo-antichi tipica dei 

pannelli ultimi, come Racconto di notte II. 

A proposito della realizzazione di un ciclo assai 

importante, le ñsculture orizzontaliò, di notevole impegno 

e di dimensioni monumentali, l'artista scriveva nel suo 

Piccolo Diario Artistico ñper la forma generale pensare 

al frammento di Medusa dormiente del Museo delle 

Termeò.  Del ciclo in questione ¯ presente in mostra 

l'esemplare forse più noto, Vento rosso del 1958, 

caratterizzato dal modellato violento e nervoso della sua 

ultima produzione. Tra tutte le opere di Leoncillo, è 

proprio questo ciclo ampio e articolato lungo un 

quinquennio, a evidenziare l'influsso della statuaria 

romana e a anticipare una modalità di occupazione dello 

spazio carica di futuro: da Pino Pascali a Richard Long e 

Carl Andre. Alla ñorizzontale assolutaò si alternano 

numerose ñverticaliò, esemplificate in mostra da un 

Sebastiano bianco e da un Taglio rosso, preceduti 

nellôallungamento verticale da un'opera del 
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1957, Colonna.  

 

Infine, al Museo Archeologico Nazionale di Firenze è 

esposta una delle opere pi½ importanti dellôultima fase 

della ricerca e della vita di Leoncillo, la straordinaria 

Amanti antichi (1965), che rimanda dichiaratamente, 

nella forma e nell'organizzazione spaziale della materia, 

all'etrusco Sarcofago degli Sposi, conservato nel Museo 

Etrusco di Villa Giulia a Roma, altro luogo frequentato 

abitualmente dallo scultore spoletino insieme alle chiese 

e ai musei romani. Il motivo etrusco, ripensato in senso 

non solo plastico e formale ma anche espressivo, si 

definisce intorno al rapporto fra un doppio elemento 

verticale (i busti sollevati degli sposi) e un unico corpo 

orizzontale allungato (le gambe delle figure e il triclinio, 

cioè in verità il sarcofago). La ricerca verte sul rapporto 

fra corpi orizzontali e verticali, un problema che 

interessava profondamente Leoncillo da anni e che qui 

viene riconosciuto in una soluzione plastica e tematica 

(amore e morte) inventata da anonimi scultori etruschi 

millenni prima.   

 

Durante il periodo di apertura della mostra saranno 

programmate visite guidate speciali ed incontri di 

approfondimento coordinati dal Museo Novecento e 

organizzati da MUS.E. 
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Museo Novecento presenta Leoncillo. Lôantico. 

 

Direzione artistica Sergio Risaliti, a cura di Martina 

Corgnati e Enrico Mascelloni 

 

3 dicembre 2021 ï 1 maggio 2022 

 

Museo Novecento e  MAF - Museo Archeologico 

Nazionale di Firenze 

 

UFFICIO STAMPA E COMUNICAZIONE  

Costanza Savelloni 

Museo Novecento Firenze 

 

INFORMAZIONI  

Museo Novecento   

Tel. +39 055 286132 / info@musefirenze.it  

Piazza di Santa Maria Novella, 10 ï Firenze  

 

 

Orario invernale (1 ottobre ï 31 marzo):  

Lun - Mar - Mer - Ven - Sab - Dom | 11:00 - 20:00  

Giovedì | chiuso  

  

Ultimo ingresso un'ora prima della chiusura.  

25 dicembre: giorno di chiusura  

 

mailto:info@musefirenze.it
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Orario estivo (1 aprile ï 30 settembre):  

Lun - Mar - Merc - Ven - Sab - Dom | 11:00 - 21:00 

  

Giov | chiuso  

 

Ultimo ingresso un'ora prima della chiusura  

 

Gli ingressi sono contingentati e si possono prenotare 

online contestualmente allôacquisto dei biglietti sul sito 

bigliettimusei.comune.fi.it, scrivendo a 

info@musefirenze.it, oppure telefonando allo 

0552768224. 

 

Biglietti:  

Intero ú 9,50 ridotto ú 4,50 

 

MAF Museo Archeologico Nazionale  

Piazza Santissima Annunziata n. 9b - 50122 Firenze 

Tel. +39 055 23575 / drm-tos.musarchnaz-

fi@beniculturali.it 

www.polomusealetoscana.beniculturali.it 

 

Orario:  

Lun - Mar - Mer | 8:30 - 14:00 (ultimo ingresso ore 

13:15). 

Giov e Ven | 13:30 - 19:00 (ultimo ingresso 18:15). 

Sabato e la prima domenica del mese | 8:30 - 14:00 

mailto:drm-tos.musarchnaz-fi@beniculturali.it
mailto:drm-tos.musarchnaz-fi@beniculturali.it
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(ultimo ingresso ore 13:15).  

Chiuso: 2a, 3a, 4a e 5a domenica del mese; 1 gennaio, 25 

dicembre. 

 

I gruppi e le visite guidate saranno consentiti fino a un 

massimo di 25 persone in totale, con prenotazione 

obbligatoria per i gruppi superiori alle 10 unità. 

 

Biglietti (inclusa la Sala Mostre): 

Intero ú 8,00 ridotto ú 2,00. 

Félix José Hernández 
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         Antonio Salvetti, lôuomo e lôartista 

                                 

 

           Antonio Salvetti. Estate sulle rive dellôElsa. 

Siena, 4 dicembre 2021. 

Nella ricorrenza del centenario della fondazione 

dellôAssociazione Amici dellôArte di Colle Val dôElsa, il 

Consiglio Direttivo ha predisposto un programma con 

varie iniziative culturali da realizzare nel corso dellôanno. 

A chiusura delle celebrazioni, come doveroso omaggio 

allôillustre figura di Antonio Salvetti, si terrà un 

Convegno ed una Mostra dal titolo: òAntonio Salvetti, 

lôuomo e lôartistaò. 

Salvetti fu disegnatore, pittore, scultore, architetto, 

restauratore, imprenditore, antiquario, scrittore, cultore di 
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arte e ambiente, politico, fondatore del Museo Civico e 

fondatore e primo presidente della Società degli Amici 

dellôArte. 

Il Convegno si terrà sabato 4 dicembre alle ore 15,00 

presso la Fondazione Intercultura (via Gracco del Secco 

100). 

Interverranno: Prof. Mario Docci: Antonio Salvetti 

grande maestro del disegno e eccellente rilevatore 

dellôarchitettura. Prof.ssa Federica Casprini: Antonio 

Salvetti pittore e scultore. Prof. Gianni Mazzoni: 

Antonio Salvetti ñantiquarioò e restauratore. Prof.ssa 

Marina Docci: Antonio Salvetti architetto del suo 

tempo? Prof.ssa Patrizia Agnorelli: Gli artisti amici di 

Antonio Salvetti. Prof.ssa Gabriella Batignani 

Bagnai: Il pittoresco negli scritti di Antonio 

Salvetti. Prof. Meris Mezzedimi: Lôattivit¨ politica di 

Antonio Salvetti 

Il Convegno sarà presieduto dal Prof. Mario Docci. 

A seguire, negli adiacenti locali del Museo San Pietro, 

sarà inaugurata la Mostra òAntonio Salvetti, lôuomo e 

lôartistaò. 

Lôesposizione rimarr¨ aperta fino al 6 gennaio 2022 nei 

giorni di apertura del Museo: dal 5 al 19 dicembre 2021 

apertura sabato, domenica e giorni festivi, dal 26 
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dicembre al 6 gennaio 2022 apertura giornaliera, orario 

dalle ore 15,00 alle ore 19,30. 

Gli eventi seguiranno quelle che sono le disposizioni 

previste dai protocolli anti covid. 

Per il convegno, considerato il ridotto numero di posti 

disponibili in sala, è necessaria la prenotazione al 

seguente indirizzo di posta 

elettronica: gliamicidellarte@gmail.com oppure al n. 

3487776401. 

Opera Laboratori 

Ufficio Stampa Opera Siena. 

Giacomo Luchini 

Andrea Cerccherinii 

Via delle Cerchia-5 

5300.Siena 

Félix José Hernández. 

 

 

 

mailto:gliamicidellarte@gmail.com
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Aperte in anteprima le iscrizioni per lôedizione 2022 

de LôEroica  

 

Siena, 7 ottobre 2021. 

Sono aperte in anteprima le iscrizioni, allôinterno di 

pacchetti selezionati, per lôedizione 2022 de LôEroica che 

si svolgerà nei giorni 1 e 2 ottobre a Gaiole in Chianti, 

con lôintento di ricercare e diffondere le radici autentiche 

di uno sport straordinario e di far riscoprire la bellezza 

della fatica e il gusto dellôimpresa. Allôampia platea di 

appassionati viene offerta lôopportunit¨ di assicurarsi in 

anticipo la partecipazione alla manifestazione, che ogni 

anno richiama oltre 7 mila partecipanti provenienti da 

tutto il mondo, mediante travels inclusivi di proposta di 

soggiorno, in hotel o appartamenti selezionati, quota di 
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iscrizione allôevento con la comodità della consegna del 

pacco gara in hotel (contenente omaggi e oggetti ricordo 

della manifestazione, numero di gara dorsale da attaccare 

alla maglia e quello per la bicicletta, Road Book sul quale 

apporre i timbri di controllo, mappa Eroica con il 

dettaglio di percorsi, ristori, controlli e assistenza 

meccanica), assistenza durante tutto il soggiorno, 

possibilità di noleggiare biciclette vintage, accesso 

durante la gara ai punti di ristoro, presenti in numero 

diverso in funzione della lunghezza del percorso scelto, 

premio allôarrivo e pasta party alla fine della 

manifestazione. 

Grazie alla partnership tra Eroica Italia SSD e Opera 

Laboratori, gestore esclusivo del marchio e tour operator 

ufficiale Eroica attraverso il suo partner tecnico C-Way, 

il  programma di viaggio potrà essere arricchito anche 

con attività esperienziali alla scoperta dei bellissimi 

paesaggi, dei musei, dei monumenti, delle meraviglie 

culturali e della ricchezza enogastronomica del territorio 

toscano, scegliendo soggiorni a partire dai giorni 

precedenti lôevento. 

LôEroica nasce nel 1997 a Gaiole in Chianti, un piccolo 

borgo nella provincia di Siena. Qui lôideatore Giancarlo 

Brocci, insieme a 92 ñcacciatori di sentimenti ed 

emozioniò - come lui li definì - diede il via alla prima 

edizione di un evento ciclistico magico, che ogni anno 

combina in modo unico percorsi impegnativi, magnifici 
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paesaggi e ristori indimenticabili. Dallôevento originale 

di Gaiole, Eroica è cresciuta fino a diventare un vero e 

proprio movimento, un network di eventi capace di 

coinvolgere appassionati di ogni età in tutto il mondo. 

La sinergia tra Eroica Italia SSD e Opera Laboratori è 

frutto del desiderio comune di progettare visite più vicine 

al mondo esperienziale che turistico e della volontà di 

unire i valori dello sport, del rispetto dellôambiente, 

dellôarte, dellôenogastronomia e del viaggiare lento. 

C-Way ha tra i suoi punti di forza la profonda 

conoscenza e presenza sul territorio italiano, valori da cui 

la nuova realtà è partita per lo sviluppo di una solida 

programmazione di viaggi costruiti "su misura". Nasce 

infatti da un gruppo di esperti nel turismo e da due 

importanti realtà italiane: Costa Edutainment e Opera 

Laboratori, entrambe impegnate nella gestione, nella 

promozione e nello sviluppo di importanti siti legati alla 

cultura, all'arte e all'ambiente in tutta Italia. 

Le iscrizioni garantite associate al soggiorno sono in 

numero limitato e possono essere effettuate direttamente 

sul sito Eroica dove è anche possibile scegliere tra i vari 

percorsi: 

  

Passeggiata del Chianti ï 46km - dislivello 709mt 

https://ufficio-stampa-siena.t.od00.info/sender/t/f91c2f44c5fa1b9b85e0f264babced4e/edf94210e0b1ce0d3f58b29c551ef795/


Desde las orillas del Sena 

 207 

Percorso Corto GALLO NERO ï 81km - dislivello 

1.560mt 

Percorso Cento VAL D'ARBIA ï 106km - dislivello 

1.737mt 

Percorso Medio Crete Senesi ï 135km - dislivello 

2.200mt 

Percorso Lungo ï 209km ï dislivello 3.768mt 

  

UFFICIO STAMPA . Opera Siena                           

                                                             

Giacomo Luchini   

Andrea Ceccherini   

 UFFICIO STA MPA  

Eroica 

Livio Iacovella. 

Félix José Hernández.    
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Mujeres de la abstracción en el Museo Guggenheim 

Bilbao 

                                       

 

Fahrelnissa Zeid. La arena del sol ,1954 Óleo sobre lienzo 196 x 

296,5 cm. Istanbul Museum of Modern Art Collection, Estambul. 

Donaci·n Eczacēbaĸē Group É Raad Zeid Al-Hussein © Istanbul 

Museum of Modern Art  

Bilbao, 8 de diciembre de 2021. 

Querida Ofelia, 

Mujeres de la abstracción  

Å Fechas: 22 de octubre, 2021 a 27 de febrero, 2022  

Å Comisariada por: Christine Macel, Chief Curator, 

Centre Pompidou; Karolina Lewandowska, Directora del 

Museo de Varsovia además de Curator de Fotografía; en 
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colaboración con Lekha Hileman Waitoller, Curator del 

Museo Guggenheim Bilbao  

Å Exposici·n organizada por el Centre Pompidou, Par²s, 

en colaboración con el Museo Guggenheim Bilbao. 

 Å Patrocina: Fundaci·n BBVA  

- Mujeres de la abstracción tiene como propósito escribir 

la historia de las contribuciones que las mujeres artistas 

hicieron a la abstracción a lo largo del siglo XX hasta 

aproximadamente la década de 1980, con alguna 

incursión en el siglo XIX.  

- Según reza el propio título, las artistas incluidas en la 

muestra desempeñan, por derecho propio, el papel de 

autoras y cocreadoras de la modernidad y su legado.  

- La exposición revela el proceso de invisibilización que 

marcó el trabajo de estas artistas, al tiempo que presenta 

sus posicionamientos, con todas sus complejidades y 

paradojas. Muchas de estas autoras adoptaron una 

identidad carente de género mientras que otras 

propugnaron un arte ñfemeninoò. 

 - Este relato pretende ser abierto, y se amplía para 

abarcar la danza, las artes decorativas, la fotografía y el 

cine. Asimismo, ambiciona ser lo más extensa posible, 

incluyendo la modernidad en Latinoamérica, Oriente 

Medio y Asia, sin olvidar a las artistas afroamericanas y 

españolas, que en algunos casos no han recibido el 
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reconocimiento internacional, para configurar una 

historia de múltiples voces y llegar más allá del canon 

occidental.  

El Museo Guggenheim Bilbao presenta Mujeres de la 

abstracción, una exposición patrocinada por la Fundación 

BBVA que aporta una nueva visión de la historia de la 

abstracción desde sus orígenes hasta la década de 1980, a 

través de las obras de más de cien mujeres artistas que 

abarcan las artes plásticas, la danza, la fotografía, el cine 

y las artes decorativas. Con un análisis cronológico, la 

muestra pone de relieve los procesos que condujeron a la 

invisibilización de las artistas y apunta algunos hitos que 

marcaron la historia de la abstracción, a la vez que 

cuestiona los cánones estéticos, sin definir uno nuevo.  

Mujeres de la abstracción va más allá de la idea de una 

historia del arte concebida como una sucesión de 

prácticas pioneras. Al otorgar a las artistas un nuevo 

lugar en esta historia, demuestra la complejidad y 

diversidad de la misma. Esto se hace patente ya desde el 

inicio de la muestra, que comienza con una inédita 

incursión en el siglo XIX, redescubriendo el trabajo de 

Georgiana Houghton de la década de 1860 y poniendo de 

relieve los orígenes cronológicos de la abstracción, 

remontándolos hasta sus raíces espiritualistas. La obra de 

Houghton ilustra el ñsimbolismo sagradoò, uno de los 

temas que se exploran en esta presentación. El 

espiritualismo, que estaba en boga en la década de 1850, 
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constituyó un camino fundamental hacia la abstracción, y 

las mujeres fueron sus precursoras en el siglo XIX: ellas 

fueron las que inventaron una abstracción no 

conceptualizada como tal, sino que definieron un 

simbolismo sagrado a partir de su anhelo de representar 

lo trascendente.  

La exposición también destaca las figuras fundamentales 

a través de una serie de pequeñas fotografías donde 

sobresalen las mujeres artistas que han sido injustamente 

eclipsadas o expuestas en contadas ocasiones en Europa. 

En el catálogo que acompaña a la exposición se abordan 

los contextos educativos, sociales e institucionales 

específicos que rodearon, fomentaron u obstaculizaron el 

reconocimiento de estas mujeres. La muestra revela 

asimismo por qué muchas artistas no buscaron ese 

reconocimiento, y analiza las posturas de las propias 

protagonistas con todas sus complejidades y paradojas. 

Algunas, como Sonia Delaunay-Terk, adoptaron una 

posición no marcada por el género, mientras otras, como 

Judy Chicago, propugnaron un arte femenino.  

Esta versión en femenino de la historia cuestiona el 

estudio de la abstracción limitado únicamente a la 

pintura, una de las razones por las cuales las mujeres han 

sido excluidas, puesto que ese enfoque moderno 

rechazaba las dimensiones espiritualistas, ornamentales y 

performativas de la abstracción. Su perspectiva es 

también global. El dinamismo de la escena parisina de la 
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década de 1950 queda subrayado mediante ejemplos de 

combinaciones estilísticas sorprendentes, con obras de la 

libanesa Saloua Raouda Choucair, la cubano-

estadounidense Carmen Herrera o la turca Fahrelnissa 

Zeid. La exposición también explora la modernidad de 

Latinoamérica, Oriente Medio y Asia, además de la de 

las artistas afroamericanas, cuyas voces solo lograron una 

cierta visibilidad a partir de la década de 1970, cuando 

relataron su historia con múltiples voces yendo más allá 

del canon occidental.  

Otro de los temas que explora esta presentación es el 

papel de los textiles en la historia de la abstracción. A 

partir de los años sesenta, algunas artistas, 

fundamentalmente de Europa del Este y de EE. UU., 

crearon obras textiles, a menudo monumentales, que no 

tenían relación alguna con el muro sino con el dominio 

del espacio, como ocurre con la escultura. El término 

ñNueva Tapicer²aò, que asignaba estos objetos a la esfera 

de la artesanía, fue progresivamente abandonado en favor 

de otros como ñFiber Artò o ñArte textil". La exposici·n 

Wall Hangings presentada en el Museum of Modern Art 

de Nueva York en 1969 fue la primera ocasión en que se 

expusieron obras textiles en un museo de arte. El trabajo 

de la artista catalana Aurèlia Muñoz supone una 

aportación importante en este tema.  

El diseño de la instalación incluye espacios documentales 

dedicados a exposiciones claves, autoras fundamentales 



Desde las orillas del Sena 

 213 

de la abstracción y críticas célebres, especialmente en el 

contexto de las luchas feministas de los años setenta y su 

interpretación posmoderna. También incluye 

publicaciones de referencia y materiales impresos, en 

línea con el enfoque multidisciplinar de la muestra.  

Mujeres de la abstracción plantea asimismo diversas 

preguntas. La primera, en torno al propio tema: ¿qué es 

exactamente la abstracción? Otra de ellas trata las causas 

por las cuales se ha invisibilizado a las mujeres en la 

historia de la abstracción y que continúan existiendo en la 

actualidad. àPodemos seguir aislando a ñlas artistasò 

dentro de una historia independiente cuando en realidad 

querríamos que esta historia fuera coral y no marcada por 

el género? Finalmente, la exposición establece las 

aportaciones específicas de las artistas, fueran pioneras o 

no, pero que en todo caso fueron interesantes en esta 

original y singular historia.  

DIDAKTIKA  

La exposición incluye un espacio didáctico que presenta 

temas fundamentales para entender la producción de las 

mujeres artistas a lo largo de la historia, la influencia de 

la teosofía en la creación de las primeras obras abstractas 

y las múltiples posibilidades de expresión que ofrece la 

abstracción. El espacio didáctico cuenta con el patrocinio 

de BBK. 

Actividades en torno a la exposición 
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Proyección del Instituto Francés (10 diciembre)  

En el marco del programa TopARTE se proyectará el 

documental Point de emergence dirigido por Carole 

Roussopoulos y producido en 1978 con motivo del Salón 

de París de Mujeres pintoras y escultoras. Tras la 

proyección tendrá lugar un coloquio.  

Proyecciones óVoz y rostro de las mujeres de la 

abstracci·nô(21, 22 y 23 enero)  

En este ciclo de cine se descubrirán las apasionantes 

personalidades de una selección de artistas presentes en 

la exposición, como Hilma af Klint, Natalia Goncharova, 

Sophie Taeuber-Arp y Fahrelnissa Zeid, Judy Chicago, 

Mary Heilmann, Barbara Hepworth y Barbara Kasten. 

Catálogo  

En este proyecto resulta clave el ambicioso catálogo que 

incluye cinco ensayos principales, quince temáticos y 

112 textos dedicados a cada una de las artistas, que 

analizan su enfoque de la abstracción y el contexto en el 

que trabajaron. El catálogo también presenta una 

cronología de los hechos y eventos más importantes 

relacionados con la abstracción y con la historia cultural 

y feminista.  

La edición en francés fue realizada por el Centre 

Pompidou bajo la dirección de la Chief Curator Christine 

Macel y la Curator de Fotografía y Directora del Museo 
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de Varsovia, Karolina Lewandowska. La edición inglesa 

fue coeditada por Thames & Hudson; la edición en 

español y euskera ha sido coeditada por el Museo 

Guggenheim Bilbao. La exposición ha sido concebida 

por Christine Macel, Chief Curator, Centre Pompidou; y 

Karolina Lewandowska, Curator de Fotografía y 

Directora del Museo de Varsovia, y organizada en 

colaboración con Lekha Hileman Waitoller, Curator del 

Museo Guggenheim Bilbao. 

Un gran abrazo desde la culta Bilbao, 

Félix José Hernández. 
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El universo visual de Víctor Moscoso en el MUSAC 
 

     

 

León, 10 de noviembre de 2021. 

Querida Ofelia, 

MUSAC, Museo de Arte Contemporáneo de Castilla y 

León, inaugura el sábado 13 de noviembre Moscoso 

Cosmos. El universo visual de Victor Moscoso¸ la mayor 

exposición retrospectiva del autor en España hasta la 

fecha, en la que se presenta una amplia selección del 

trabajo de uno de los diseñadores gráficos más originales 

e influyentes del siglo XX. La muestra, que podrá verse 

en León hasta el 20 de febrero, ha sido producida junto a 
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la Fundación Luis Seoane (La Coruña) y el Centro 

Niemeyer (Avilés) y cuenta con el apoyo de Acción 

Cultural Española y GADIS. 

Moscoso, nacido en Vilaboa (La Coruña), criado en 

Brooklyn (Nueva York) y formado en la prestigiosa 

escuela Cooper Union de arte público y más tarde en la 

Universidad de Yale -donde recibió clases del maestro de 

la Bauhaus Josef Albers-, es una de las figuras clave en el 

movimiento contracultural de los años 60 en Estados 

Unidos. Junto a otros nombres como Wes Wilson, Rick 

Griffin, Stanley Mouse o Alton Kelley, Moscoso marcó 

un giro en el lenguaje visual del siglo XX a través de sus 

dos principales facetas: el diseño de carteles de rock 

psicodélico y de publicidad, y la producción de cómics 

underground. Su arriesgado lenguaje, basado en la 

rotulación distorsionada e ilegible realizada a mano, las 

imágenes descontextualizadas y el contraste cromático 

agresivo, puso en jaque los dogmas del diseño gráfico 

moderno y su influencia reverbera aún hoy en día. 

La exposición Moscoso cosmos, comisariada por David 

Carballal, incluye una extensa selección de obra gráfica 

original de Victor Moscoso ð procedente 

fundamentalmente de la colección del Concello da 

Coruña, la mayor colección pública del artista en 

Europað, la proyección de sus animaciones y una sala 

dedicada a sus espectaculares carteles cinéticos, además 
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de otros elementos que ayudan a comprender las 

particulares aportaciones y método de trabajo del artista. 

Entre las obras en exposición se encuentra su célebre 

serie de carteles de rock psicodélico realizados en apenas 

ocho meses durante los años 1966 y 1967, así como 

catorce números de la revista underground Zap Comix, 

editada a partir de 1968 y a lo largo de más de cuarenta 

años. 

Junto a estos dos ejes se incluye una selección de 

carteles, cubiertas de discos, cómics, ilustraciones para 

libros y revistas, animaciones y fotografías biográficas 

que completan un recorrido marcado por imágenes 

icónicas de la segunda mitad del siglo XX, por las que 

Moscoso recibió el premio Augustus Saint-Gauden de 

Cooper Union y en 2018 la medalla AIGA, uno de los 

galardones más reconocidos en el ámbito del diseño 

gráfico, así como dos premios Clio, uno de los más 

prestigiosos galardones de publicidad a nivel 

internacional. 

Sus obras forman parte de las colecciones permanentes 

del MoMA de Nueva York, la Biblioteca del Congreso 

de Estados Unidos en Washington D. C. o el Victoria & 

Albert Museum de Londres, entre otros. Maestros como 

Milton Glaser le consideran ñel m§s original e ingenioso 

dentro del g®neroò y su obra se revisa constantemente en 

nuevas exposiciones, antologías o ensayos. Sin embargo, 
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él ha vivido ajeno a galerías y agencias durante el último 

medio siglo. Se considera a sí mismo un "artista 

comercial", pero es difícil imaginar a un creador 

actuando con mayor libertad. Actualmente, a sus ochenta 

y cinco años, Victor Moscoso sigue dibujando, haciendo 

collages o pintando en su pequeño estudio en el Valle de 

San Gerónimo (California). 

La muestra Moscoso cosmos se completa con una 

publicación homónima, la monografía más extensa sobre 

Victor Moscoso a día de hoy, que cuenta con la dirección 

de arte del propio autor. 

APARTADOS DE LA EXPOSICIÓN 

De Vilaboa a San Francisco 

Victor Moscoso nace en Vilaboa (La Coruña) el 28 de 

julio de 1936, apenas dos semanas después del 

alzamiento militar contra la República que dio origen a la 

Guerra civil. Durante la contienda su madre, Casilda 

García, se fue a vivir con el pequeño Victor a la casa de 

su abuelo Manolo en Oleiros. Fue en esta granja donde se 

formaron sus primeros recuerdos: paseos a caballo con su 

primo; un lagarto cruzando el río en que su madre lavaba 

la ropa; el palomar de la casa de su abuelo; el enorme 

fuego de la lareira... El padre de Victor, José Moscoso, 

había nacido en Nueva Jersey, hijo de padres emigrantes. 

Finalizada la guerra, en 1939, decidió hacer el viaje de 
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vuelta a Estados Unidos. Un año después, en marzo de 

1940, Casilda viaja con Victor hacia Nueva York a bordo 

del Saturnia. ñMi primer recuerdo de Nueva York no es 

la Estatua de la Libertad, es un enorme tanque de gasóleo 

en los muellesò. 

Trasplantado repentinamente al asfalto de Brooklyn, solo 

podía encontrar vestigios de su primer entorno en los 

árboles de las aceras o en las visitas a Coney Island. Pero 

Nueva York le ofreció también el acceso a la cultura pop. 

En Nueva York, Moscoso descubre la magia de los 

dibujos animados en el estreno de Mr Bug Goes to Town 

en 1942, un largometraje de los hermanos Fleischer. 

Pronto se convierte en uno ávido lector de cómics: Carl 

Barks y Walt Kelly para Disney, las tiras de Barney 

Baxter en el Daily Mirror, Jingle Jangle de George 

Carlson, Steve Canyon de Milton Caniff, Dick Tracy de 

Chester Gould o Sheena de Jerry Iger. Cuando descubrió 

que el dibujo podía convertirse en una manera de ganarse 

la vida, nació su vocación. 

Pasando por Yale 

Sus padres lo apoyan en su intención de ingresar en la 

High School of Industrial Art en Manhattan, y allí 

estudiará hasta 1954. Continúa su formación en la 

Cooper Union, una prestigiosa escuela de arte público. 

ñTuve mucha suerte de que fuera as², porque la mayor 

parte del oficio que aprendí lo aprendí en Cooper Union, 
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y allí decidí que no quería ser un artista comercial. Yo 

quería ser eso que llaman artista plástico, un pintor de 

caballeteò. 

En 1957 se matricula en la Yale School of Art, donde 

asistirá a las clases sobre interacción del color de Josef 

Albers, el maestro de la Bauhaus. Su enseñanza es clave 

para entender lo que será su posterior obra psicodélica. 

La lectura de On the Road había despertado ya su 

curiosidad por la escena beat de la Costa Oeste, pero 

saber de la llamada escuela de pintura figurativa de la 

Bahía supuso el impulso definitivo para dejar Nueva 

York. Moscoso viaja por primera vez a Berkeley en 1959 

y se instala en San Francisco un año después para 

comenzar su carrera como pintor. 

Neon Rose 

Entre 1961 y 1965 Moscoso realiza varias exposiciones 

de pintura en California. Las críticas son buenas, pero las 

ventas le obligan a compaginar diferentes empleos. Uno 

de esos trabajos dará un feliz giro a su carrera. A finales 

de 1965 comienza a surgir en San Francisco el 

movimiento psicodélico, con bandas como The 

Charlatans, Jefferson Airplane, Big Brother and the 

Holding Company o GratefulDead. En paralelo a la 

escena musical aparece también una nueva escena visual: 

los carteles de jóvenes diseñadores como Wes Wilson o 

Stanley Mouse captaron inmediatamente la atención de 
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Victor Moscoso, que comprendió intuitivamente que algo 

histórico estaba a punto de ocurrir. Hacia finales de 1966 

abandona la pintura para dedicarse en exclusiva al diseño 

de carteles de eventos psicodélicos con su propia 

compañía, Neon Rose. Durante los siguientes ocho 

meses, que desembocarán en el Verano del Amor, trabaja 

a un ritmo frenético creando dos o tres carteles a la 

semana para salas como The Avalon Ballroom o The 

Matrix. El arriesgado lenguaje visual de esta serie, 

basada en la rotulación casi ilegible, las imágenes 

descontextualizadas y el contraste cromático agresivo, 

puso rostro a la devastadora ola contracultural que estaba 

surgiendo en San Francisco. 

The Big Five 

Los cinco principales diseñadores de carteles 

psicodélicos ðWes Wilson, Alton Kelley, Stanley 

Mouse, Rick Griffin y Victor Moscosoð fueron 

bautizados por la prensa como The Big Five [Los cinco 

grandes]. En plena efervescencia del Verano del Amor 

celebraron la Joint Show, una exposición para la que 

cada uno de ellos realizó un cartel específico. Los más de 

3.000 asistentes a la inauguración aquel 17 de julio de 

1967 llegaron a bloquear las calles que llevaban a la 

Moore Gallery de San Francisco. ñFue un momento 

cumbre. Yo solía leer en los libros de arte sobre Art 

Nouveau, el Renacimiento, la Secesión vienesa, Picasso 
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en París, cosas así, y me decía «Dios... cómo me gustaría 

haber nacido esas épocas». Y, mira tú por dónde, ¡fui a 

acabar en una de esas épocas!ò. En septiembre de 1967 la 

revista Life publica el art²culo ñThe Great Poster Waveò, 

en el que Victor Moscoso aparece destacado. Unos meses 

después, en enero de 1968, el MoMA de Nueva York 

revisa en la exposición Word and Image la historia del 

cartel desde el movimiento Art Nouveau a través de 300 

piezas, entre las que se incluyen trabajos de Victor 

Moscoso. 

Surfinô con Griffin 

Moscoso vio por primera vez a Rick Griffin en las 

oficinas de FamilyDog durante la primavera del 67. ñVi a 

este tipo que parecía Jesucristo, con una carpeta en el 

regazo. Y me dije, «¡Jesucristo, ahí está con una carpeta 

en el regazo!èò. Enseguida se hicieron buenos amigos y 

llegaron a realizar seis carteles juntos. Hacia abril de 

1968 ya habían comenzado a trabajar en un álbum 

conjunto de historietas psicodélicas en color, una especie 

de ramificación de los carteles en que cada uno dibujaba 

sus viñetas de manera independiente para después 

intercalarlas sin seguir ning¼n hilo argumental. ñTodas 

las colaboraciones que hice con Rick Griffin fueron tan 

fluidas... Me sigue pareciendo increíble lo bien que 

trabajábamos juntos. A veces, cuando colaborábamos, 
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volvíamos sobre nuestros dibujos y no éramos capaces de 

decir qui®n hab²a hecho qu®ò. 

Zap Comix & Co. 

Robert Crumb fue uno de los jóvenes que viajó a San 

Francisco atraído por los carteles psicodélicos. En 

febrero de 1968 comenzó a distribuir por Haight-Ashbury 

el primer número de ZapComix, una pequeña revista 

compuesta enteramente por sus viñetas. En busca de 

colaboradores para el segundo número, se puso en 

contacto con el dibujante S. Clay Wilson y también con 

Rick Griffin y Victor Moscoso. ñCuando Gail y yo 

fuimos a Nueva York en el 67, vi algún trabajo de 

Crumb, como Life Among the Constipated. No sabía 

decir si era un viejo que dibujaba como un joven, o un 

joven que dibujaba como un viejo. Era como los cómics 

de antes, pero puesto de §cidoò. Moscoso no se lo pens· 

dos veces cuando vio la primera entrega de Zap. El 

formato era perfecto: impreso en papel offset a una tinta, 

el precio de producción permitiría hacer una gran tirada 

para venderlo a solo 50 centavos. Si Crumb y S. Clay 

Wilson abordaban descarnadamente temas tabú para 

otras publicaciones, Griffin y Moscoso se permitieron 

inaugurar un nuevo metalenguaje del cómic. Durante los 

siguientes cuarenta años, los miembros de Zap 

publicaron sin someterse a otro juicio que el de sus 

numerosos lectores. 



Desde las orillas del Sena 

 225 

Off the Wall 

La firma de Victor Moscoso es sinónimo de psicodelia, 

pero eso no significa que su trabajo se haya limitado al 

ámbito musical. Sus carteles han anunciado emisoras de 

radio, tiendas de ropa, compañías de cosméticos, 

cineastas, recitales de poesía, obras de teatro, campañas 

públicas y, por supuesto, sus propias exposiciones. Todos 

tienen algo en común: después de cumplir su efímera 

misión publicitaria, permanecen como imágenes 

inolvidables y abiertas a múltiples interpretaciones. 

Poster Dance 

Moscoso no tardó en explorar la interacción entre las 

tintas de sus carteles y las luces de colores, 

imprescindibles en cualquier evento psicodélico. En 

mayo del 67 realiza un cartel en el que sobreimprime dos 

fotogramas de una bailarina: uno en rojo y el otro en 

azul. Cuando el póster se expone a luz roja/verde 

intermitente, las dos imágenes aparecen y desaparecen ð

filtrándose alternativamenteð, produciendo un efecto de 

movimiento. ñHoward Hesseman me dijo: çVictor, en 

ese cartel que hiciste para The Doors, la mujer vuela». En 

cuanto lo dijo, supe lo que había hecho; la primera vez 

fue por puro accidenteò. 

La cubierta de Zap nº 13 iba a ser obra de Rick Griffin, 

pero en 1991 fallece tras sufrir un accidente de 
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motocicleta. Crumb pide entonces a Moscoso que sea él 

quien realice el diseño, y Victor le rinde un homenaje a 

su amigo haciendo una versión de la portada de Rick 

Griffin para Tales from The Tube (1972). En la 

magnífica cubierta de Moscoso, las dos olas ðel agua y 

el fuego, el ángel y el diabloð se citan dibujando un 

coraz·n sobre el atardecer californiano. ñFue uno de los 

artistas más talentosos con los que me crucé. Sigo 

echándolo de menosò. 

PUBLICACIÓN 

Junto a la exposición se ha editado Moscoso Cosmos, un 

libro en tres idiomas (español, inglés, gallego) con 

dirección de arte del propio Victor Moscoso. Incluye una 

introducción del crítico neoyorkino Steven Heller y un 

ensayo biográfico de David Carballal, comisario de la 

exposición, escrito tras una larga serie de conversaciones 

con el artista. Se trata de la monografía más extensa 

sobre Victor Moscoso a día de hoy, con cerca de 200 

imágenes entre obra en catálogo, documentación y 

fotografías biográficas. 

VICTOR MOSCOSO. NOTA BIOGRÁFICA 

Victor Moscoso nace en la localidad coruñesa de Vilaboa 

en 1936 y se traslada junto a sus padres al barrio de 

Brooklyn en la ciudad de Nueva York en 1940. Se forma 

como diseñador y artista en el Industrial Art Institute de 
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Manhattan, en la escuela Cooper Union y en la Escuela 

de Arte de la Universidad de Yale, donde fue alumno del 

maestro de la Bauhaus Josef Albers, cuyas enseñanzas 

acerca de la interacción del color serán fundamentales en 

su obra como grafista. Atraído por el movimiento beat, 

en el año 1959 Victor Moscoso viaja a la Costa Oeste, 

donde continúa sus estudios en el San Francisco Art 

Institute con Richard Diebenkorn y Nathan Oliveira. Se 

gradúa dos años después pasando a ser profesor de 

litografía con piedra. Aunque parecía llamado a 

convertirse en uno de los pintores de la segunda 

generación de la escuela figurativa de la Costa Oeste, su 

actividad como diseñador gráfico dará un giro feliz e 

inesperado a su carrera. 

A finales de 1965 comienza a surgir en San Francisco el 

movimiento psicodélico. En paralelo a la nueva escena 

musical ðcon bandas como The Charlatans, Jefferson 

Airplane, Big Brother and the Holding Company o 

Grateful Deadð aparece también una nueva escena 

visual: los carteles de jóvenes diseñadores como Wes 

Wilson, Alton Kelley o Stanley Mouse captaron 

inmediatamente la atención de Victor Moscoso, que 

comprendió intuitivamente que algo histórico estaba a 

punto de ocurrir. 

Hacia finales de 1966, abandona la pintura para dedicarse 

en exclusiva al diseño de carteles de rock psicodélico. 



Desde las orillas del Sena 

 228 

Durante los siguientes ocho meses ðque desembocarán 

en el Verano del Amorð Moscoso trabaja a un ritmo 

frenético creando dos o tres carteles de eventos a la 

semana para salas como The Avalon Ballroom o The 

Matrix. E 

contracultural de finales de los sesenta en su vertiente 

más ácida y dio a conocer al mundo en tiempo real lo que 

estaba ocurriendo en San Francisco. 

En 1968, mientras los mundos del arte y la moda 

empezaban a asimilar la nutritiva descarga, Moscoso 

abandona la escena para dedicarse ðcasi en exclusiva y 

con cuentagotasð al cómic underground, un campo en el 

que también inauguró caminos inexplorados. Junto a 

artistas como Robert Crumb, S. Clay Wilson o Rick 

Griffin, creó el colectivo Zap, que editaría la revista del 

mismo nombre durante los siguientes cuarenta años. Zap 

Comix fue un rompeolas en la lucha por la libertad de 

prensa en los Estados Unidos durante los años setenta y 

se convirtió en el proyecto más longevo y exitoso de 

cuantos salieron de la efervescente escena underground 

de la Costa Oeste. 

DAVID CARBALLAL. NOTA BIOGRÁFICA  

David Carballal (Santiago de Compostela, La Coruña, 

1970) es licenciado en Bellas Artes y diseñador gráfico 

especializado en diseño editorial y comunicación 
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corporativa. Ha diseñado colecciones de literatura, 

catálogos y monografías para diversas editoriales e 

instituciones. Ha impartido conferencias sobre arte y 

gráfica contemporánea. En 2017 comisarió para la 

Fundación Luis Seoane la exposición Cómo se imprime 

un libro. Grafistas e impresores en Buenos Aires 1936-

1950, un recorrido por la historia de la gráfica editorial 

argentina en los años cuarenta. El proyecto, que daría 

lugar a una publicación del mismo nombre diseñada por 

el comisario de la muestra, se presentó posteriormente en 

el Museo Patio Herreriano de Valladolid, la sede del 

Instituto Cervantes de Madrid y el Museo Emilio Caraffa 

de Córdoba (Argentina). 

INFORMACIÓN PRÁCTICA 

Título de la exposición: Moscoso cosmos. El universo 

visual de Victor Moscoso 

Artista: Victor Moscoso (Vilaboa, La Coruña, 1936) 

Comisariado: David Carballal 

Diseño Juan de la Colina, Juan Gallego y Dolores 

Rodríguez 

Fechas: 13 de noviembre de 2021 ï 20 de febrero de 

2022 

Lugar: MUSAC. Sala 3 
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Producida por: 

Fundación Luis Seoane (La Coruña) 

Ayuntamiento de La Coruña 

MUSAC, Museo de Arte Contemporáneo de Castilla y 

León 

Centro Niemeyer (Avilés, Asturias) 

Con el apoyo de: 

Acción Cultural Española 

GADIS 

Dirección: 

Avda. Reyes Leoneses, 24 

24008 León. 

Un gran abrazo desde nuestra querida y culta España, 

Félix José Hernández. 
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La Mostra ñLôimmagine del Duomo di Siena: 1223 ï 

1944ò  

 

Siena, 6 dicembre 2021. 
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Lôesposizione temporanea, promossa dallôOpera della 

Metropolitana con la partecipazione dellôArcidiocesi di 

Siena ï Colle di Val dôElsa ï Montalcino e la 

collaborazione della Soprintendenza Archeologia, Belle 

Arti e Paesaggio per le province di Siena, Grosseto, 

Arezzo e di Opera Laboratori, ripercorrerà le 

trasformazioni subite negli anni, allôinterno e allôesterno, 

dal Tempio dedicato alla Vergine. La mostra, che si 

suddivide in nove sezioni e prende in esame lôesterno 

della Cattedrale, le processioni, lôinterno del Duomo, la 

Libreria Piccolomini, la Confessione, Il Battistero e la 

Scalinata di San Giovanni, le piazze e i palazzi intorno al 

Duomo, i restauri, le guide e i libri sul Duomo di Siena, 

presenta, attraverso vedute, lôevoluzione della Cattedrale 

tracciando un itinerario umano e spirituale, un cammino 

di passione, di esaltazioni, ma anche di dolori e 

momentidi autentica disperazione; un percorso che inizia 

da lontano, ma che conduce in maniera diretta allôoggi 

che stiamo vivendo.  

Aperta al pubblico tutti i giorni dalle 10:30 alle 17:30 

fino al 24 dicembre 2021 e dalle 10:30 alle 19:00 fino al 

7 gennaio 2022, la mostra óLôimmagine del Duomo di 

Siena: 1223 ï 1944ô,si sviluppa in due luoghi 

significativi: la magnificaóCriptaô, racchiusa tra il 

Battistero e lôantico presbiterio, cuore pulsante della 

Cattedrale, e la sala del Palazzo Arcivescovile, 

straordinariamente aperta ai senesi e a tutti coloro che 

vorranno visitarla.  
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Come dimostra il Libro dei censi e memoriale delle 

offese del 1223 con il podestà Bernardo di Orlando Rossi 

da Parma, già in epoca comunale il Duomo era lôedificio 

più rilevante della città. Ed è proprio da questa miniatura, 

la più antica testimonianza esposta, che inizia il percorso 

di visita: una cospicua selezione di più di cinquanta opere 

finalizzata a rivelare come dal Duecento alla metà del 

secolo scorso la Cattedrale sia stata osservata, 

interpretata e proposta da versatili pittori, disegnatori, 

incisori e valenti fotografi. Le immagini che concludono 

lôitinerario sono due foto con gli ufficiali francesi che, 

nel luglio 1944, liberarono Siena dallôoccupazione 

nazifascista segnando così la fine della seconda guerra 

mondiale, almeno in questa parte della Toscana.  

ñSi tratta di una raccolta di immagini ï dichiara Guido 

Pratesi, Rettore dellôOpera della Metropolitana - che 

consente di seguire la storia del Duomo con opere in 

buona parte inedite e di far vedere, oltre alle diverse 

tecniche artistiche, anche come la Cattedrale senese si sia 

modificata nel corso dei secoliò.  

Nel catalogo, edito da Sillabe, hanno particolare rilievo 

due fotografie che, come osserva il Rettore 

Pratesi,ñémostrano i lavori di messa in sicurezza delle 

opere dôarte a cui partecip¸ un giovane Enzo Carliò.  

La mostra, a cura di Alessandro Leoncini e Chiara 

Nencini, rimarrà aperta al pubblico fino al prossimo 7 

gennaio e farà parte del percorso del Complesso 



Desde las orillas del Sena 

 234 

Monumentale del Duomo di Siena insieme alla 

Cattedrale, alla Libreria Piccolomini, al Museo 

dellôOpera, al Panorama dal Facciatone, al Battistero e, 

appunto, alla óCriptaô e straordinariamente alla sala di 

Palazzo Arcivescovile.  

Con questa esposizione temporanea, lôOpera della 

Metropolitana desidera offrire un omaggio ai senesi 

durante le festività natalizie e un approfondimento in più 

per tutti i visitatori italiani e stranieri che, gratuitamente, 

essendo compresa nel pass unico di accesso a tutti i 

monumenti del Complesso del Duomo, vorranno 

visitarla. 

Lôimmagine del Duomo di Siena: 1223 ï 1944  

óCriptaôdel Duomo e Palazzo Arcivescovile  

Siena 8 dicembre 2021 ï 7 gennaio 2022  

Si inaugura a Siena, martedì 7 dicembre, la mostra 

óLôimmagine del Duomo di Siena: 1223 ï 1944ô 

UFFICIO STAMPA. Opera Siena                                                                                        

Giacomo Luchini   

Andrea Ceccherini 

Via delle Cerchia 5 ï 53100 Siena. 

 

Félix José Hernández. 
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Lumières de Finlande de Albert Edelfelt au Petit 

Palais de Paris 

                                       

 

Albert Edelfelt, Jeunes garçons jouant sur la plage, 1884, Finnish 

National Gallery / Ateneum Art Museum.  

Paris le 21 décembre 2021. 

Après les rétrospectives consacrées aux suédois Carl 

Larsson, Anders Zorn et lôexposition d®di®e ¨ lôĄge dôor 

de la peinture danoise, le Petit Palais poursuit son 

exploration des artistes nordiques. Cette nouvelle 

monographie, organisée avec lôAteneum Art Museum 

dôHelsinki, est d®di®e ¨ Albert Edelfelt, lôune des gloires 

de la peinture finlandaise. Une centaine dôîuvres 

permettront de retracer lô®volution de sa carri¯re et de 

montrer comment cet artiste a largement contribué à la 
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reconnaissance dôun art finlandais ¨ la fin du XIXe 

siècle.  

Né à Porvoo en 1854, sur la côte méridionale de la 

Finlande, Albert Edelfelt est le fils dôun architecte 

dôorigine su®doise. Il suit une premi¯re formation 

artistique ¨ Helsinki, puis b®n®ficie dôune subvention 

dô£tat lui permettant de poursuivre ses ®tudes ¨ 

lôAcad®mie des Beaux-Arts dôAnvers. Souhaitant mener 

une carri¯re de peintre dôhistoire, Edelfelt comme 

beaucoup dôartistes ¨ cette ®poque entreprend un voyage 

¨ Paris pour lancer sa carri¯re et sôy installe.  

Il intègre la prestigieuse École des Beaux-Arts et entre en 

1874 dans lôatelier de Jean-Léon Gérôme. Très vite son 

style, dôabord historiciste, ®volue en sôinspirant des 

tendances novatrices du milieu pasien. En 1875, Edelfelt 

rencontre Jules Bastien-Lepage, grand représentant du 

naturalisme.  

Sa peinture offre une vision nouvelle, mêlant désormais 

impressionnisme et réalisme. Les critiques et le public le 

plébiscitent et louent son art du portrait. En 1886, le 

peintre choisit dôimmortaliser Louis Pasteur, grande 

gloire de lô®poque, qui vient tout juste de d®couvrir le 

vaccin contre le rage. Le portrait, véritable allégorie de la 

Science en marche, rencontre un succès retentissant au 

Salon et lui permet dôacqu®rir une grande renomm®e.  
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En parallèle, il continue de se rendre tous les étés en 

Finlande o½ lôamour de ses paysages sôexprime ¨ travers 

de grandes compositions sensibles. Edelfelt puise son 

inspiration dans la vie rurale et les traditions de sa terre 

natale pour r®aliser de grands tableaux quôil montre 

ensuite au Salon. Sa maîtrise de la lumière crépusculaire, 

la tendresse quôil porte envers ses sujets font de lui lôun 

des plus ardents porte-paroles de son pays.  

Grand patriote, il utilise sa notoriété dans la lutte pour 

lôind®pendance de la Finlande face ¨ lôinfluence de la 

toute puissante Russie. Par son engagement politique et 

esth®tique et sa stature internationale, il sôaffirme comme 

un mod¯le pour la jeune g®n®ration dôartistes finlandais, 

parmi lesquels Akseli Gallen-Kallela, Helene 

Schjerfbeck et Magnus Enckell.  

Cette première rétrospective parisienne devrait marquer 

le retour en gr©ce en France dôun ma´tre, pionnier de lôart 

finlandais, resté très populaire dans tous les pays 

nordiques.  

« La Finlande est un pays pauvre, retiré, dont toute 

lôhistoire sôest pass®e dans lôombre, au milieu des 

tourments de troubles politiques, au milieu de misères et 

de privations de toutes sortes. [é] Nous marchons. Si 

notre pas est encore mal assur®, une explication sôen 

trouve dans le manque absolu de toute tradition plastique 

et dans lôextr°me jeunesse de notre art. Il nôa pas encore 

un demi-siècle, et son premier maître fut Edelfelt »  
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Magnus Enckell, Pr®face. Salon dôautomne.  

Catalogue illustr® de lôexposition de lôart finlandais, 

1908, Paris. Lôexposition est organis®e avec lôAteneum 

Art Museum, Finnish National Gallery, Helsinki  

Commissariat : Anne-Charlotte Cathelineau, 

conservatrice au Petit Palais. 

 Anne-Maria Pennonen et Hanne Selkokari, 

conservatrices ¨ lôAteneum Art Museum dôHelsinki. 

Albert Edelfelt (1854-1905) Lumières de Finlande  

Du 10 mars au 10 juillet 2022. 

Félix José Hernández. 

 

                   

 

 

 

 

      



Desde las orillas del Sena 

 239 

La stanza dei modelli,  Sculture restaurate dal Museo 

Ginori  

 

 Firenze, 22 dicembre 2021. 
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ñIl Marchese Carlo Ginori [é] in pi½ stanze di Doccia 

dispose, 

come tuttôora si vede uno studio di diversi modelli di 

cera, 

terrecotte, gessi, sì di antiche, che moderne statue, 

Gruppi e Bassi rilievi 

Thomas Salmon, Stato presente di tutti i paesi e popoli 

del mondo, 1731-1766, 

vol. XXI 1757ò 

Il Made in Italy della Manifattura di porcellane Ginori è 

stato ambasciatore di arte e bellezza nel mondo fin dal 

Settecento, non solo con gli splendidi serviti che 

decoravano le mense dei palazzi reali e delle casate più 

illustri, ma anche con straordinarie riproduzioni di 

capolavori, diventate preziosi e ricercatissimi souvenir 

del Grand Tour. 

Poco dopo aver fondato a Doccia, nel 1737, la celebre 

Manifattura che porta il suo nome, il marchese Carlo 

Andrea Ginori acquistò dalle botteghe di vari artisti 

fiorentini modelli in terracotta, in gesso e in cera, ma 

anche forme in gesso per dotare lôimpresa di un 
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campionario finalizzato alla realizzazione di sculture in 

porcellana destinate al mercato. 

La scelta dei modelli, materiali dôuso e veri e propri 

strumenti di lavoro che il marchese salvò così da una 

probabile dispersione, rifletteva le preferenze 

collezionistiche del tempo, in particolare il gusto 

antiquario alimentato dai viaggiatori nordeuropei che, in 

Italia per il loro Grand Tour, acquistavano riproduzioni in 

formato ridotto dalla statuaria classica, richiestissime 

dalla clientela internazionale 

La raccolta di modelli costituisce il nucleo più nobile e 

caratterizzante dellôimpresa Ginori: un giacimento di 

materiali a volte poveri e lacunosi, che rappresenta il 

corpus più antico della collezione, fonte inesauribile di 

informazioni sul modus operandi degli artisti nella 

Manifattura e sulle tecniche da loro adottate. Questo 

tesoro si presenta oggi piuttosto danneggiato, con tagli, 

macchie, ingiallimenti diffusi, crettature, cadute, 

incollaggi e stuccature dovute allôutilizzo e al tempo. 

Grazie alla raccolta fondi promossa nel 2018 da 

Artigianato e Palazzo in collaborazione con 

lôAssociazione Amici di Doccia e MiC - Direzione 

regionale musei della Toscana, e al sostegno della 

Regione Toscana, è stato possibile restaurare 44 modelli 

tra quelli più bisognosi di un intervento di recupero: 28 

cere, 4 gessi e 12 terrecotte. 
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Proprio un significativo gruppo di questi modelli è il 

protagonista della mostra organizzata dalla Direzione 

regionale Musei della Toscana ï Villa medicea La 

Petraia, con la Fondazione Museo Richard Ginori e 

lôAssociazione Amici di Doccia, col contributo anche di 

Unicoop Firenze. 

Curata da Giulia Basilissi e Giulia Coco, con la 

collaborazione di Rita Balleri, Livia Frescobaldi e Oliva 

Rucellai, è arricchita da video che illustrano gli interventi 

di restauro sulle opere esposte, così da poter osservare 

nel dettaglio il delicato recupero di questi preziosi 

manufatti. 

Una scelta non casuale quella di ospitare tali opere a 

Villa La Petraia, da secoli strettamente legata al territorio 

di Sesto Fiorentino, il medesimo di appartenenza della 

Fabbrica. 

Non solo. Lôantica residenza medicea e lorenese, quindi 

dei Savoia, oggi museo statale, conserva ed espone 

manufatti Ginori: oggetti dôuso quotidiano ma anche 

raffinati decori che caratterizzavano parte della 

produzione della Manifattura, sviluppatasi anche allo 

scopo di adornare residenze nobili dôItalia e dôEuropa. 

La mostra, allestita negli ambienti appena restaurati, 

parte del nuovo percorso espositivo della Villa, è la 

prima dopo la recente costituzione della Fondazione 
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Museo Archivio Richard Ginori della Manifattura di 

Doccia. Lôesposizione offrir¨ al visitatore la possibilità di 

ammirare opere pressoché inedite, di comprendere 

lôutilizzo e la finalit¨ dei modelli in relazione alla 

produzione della Manifattura e di scoprire il lavoro di 

artisti e artigiani coinvolti nellôImpresa, oltre agli aspetti 

più tecnici e meno noti della creazione e della 

conservazione di queste vere e proprie opere dôarte. 

ñIn questi oggetti oggi restaurati ¯ testimoniata la volont¨ 

del fondatore Carlo Ginori e dei successivi direttori della 

storica fabbrica di radunare e proporre agli artisti e alle 

maestranze della Manifattura esempi dellôultima stagione 

della scultura tardo-barocca fiorentina importanti per stile 

e qualità. - sottolinea Stefano Casciu, direttore regionale 

musei della Toscana - Quella produzione artistica, che si 

era espressa soprattutto in bronzi raffinati di piccolo 

formato, resta legata indissolubilmente al tramonto della 

dinastia medicea e in particolare alla corte di Cosimo III, 

ma servì da trampolino di lancio e da fonte inesauribile di 

ispirazione per forme, soggetti e soluzioni stilistiche, 

ormai pienamente rococò, della più moderna produzione 

in porcellana avviata a Doccia da Carlo Ginori nel 1737.ò 

Gli interessi di Carlo Ginori si orientarono infatti anche 

alla tradizione fiorentina della scultura tardo barocca in 

bronzo in piccolo formato, alimentata dal collezionismo 

mediceo. Tradizione che ebbe uno dei suoi momenti più 
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alti nella commissione da parte di Anna Maria Luisa deô 

Medici, tra il 1722 e il 1725, di una serie di piccoli 

gruppi in bronzo raffiguranti soggetti biblici, realizzati da 

scultori attivi per la corte granducale toscana tra Seicento 

e Settecento. Gli straordinari modelli dei bronzetti del 

David con la testa di Golia di Giovanni Battista Foggini, 

a confronto col modello in cera, e del Sacrificio di Isacco 

di Giuseppe Piamontini esposti in mostra bene 

esemplificano queste tendenze artistiche ancora vive 

intorno alla metà del Settecento. 

Tra le opere in mostra merita una particolare attenzione, 

per la freschezza del modellato e lôoriginale invenzione, 

la terracotta raffigurante il Bacchino ebbro, opera di uno 

dei maggiori maestri bronzisti del tardo barocco 

fiorentino, Massimiliano Soldani Benzi. Il gruppo, 

finissimo esempio dellôarte scultorea di fine Seicento, ¯ 

qui presentato al pubblico per la prima volta. 

Si espone per la prima volta anche il bassorilievo col 

Trionfo di Bacco e Arianna, dopo il paziente restauro che 

ha permesso di recuperarne e ricomporne i vari 

frammenti, restituendo cos³ leggibilit¨ allôopera. 

ñSe il salvataggio del Museo di Doccia ha catalizzato 

lôinteresse e la preoccupazione anche della comunit¨ 

scientifica internazionale, lo si deve proprio alla presenza 

di questi modelliò, afferma Livia Frescobaldi, presidente 

dellôAssociazione Amici di Doccia. 
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ñQuando fu lanciata la raccolta fondi di Artigianato e 

Palazzo che ha permesso di intervenire su 

quarantaquattro degli oltre mille modelli scultorei 

provenienti dallôantica manifattura di Doccia, il museo 

era stato da poco acquisito dallo Stato dopo anni di 

chiusura, ma si attendeva ancora la costituzione della 

Fondazione a cui il Ministero dei Beni Culturali ne 

avrebbe affidato la gestione. Oggi anche questo 

passaggio è ormai compiuto e il Museo Ginori ha potuto 

collaborare alla realizzazione della mostra. Sono felice 

che il ódebuttoô del rinato museo avvenga proprio con 

unôiniziativa dedicata al nucleo originario della 

collezione, cioè alla raccolta dei modelli, che è uno dei 

suoi tesori pi½ preziosiò, dichiara Andrea Di Lorenzo, 

direttore del Museo Ginori. 

"Favorire lôaccesso alla cultura, promuovere la 

valorizzazione del bello, in questo caso il restauro delle 

sculture e dei modelli Ginori, e allargare la fruizione di 

mostre e musei: sono alcuni degli obiettivi che si pone 

Unicoop Firenze, per cui cultura è una delle parole 

chiave dellôimpegno sociale. Siamo quindi felici di 

sostenere questa mostra che rappresenta l'occasione di far 

conoscere un territorio e "la fabbrica della bellezza" che 

ha ospitato: in mostra ci sono opere pressoché inedite e la 

visita sarà per tutti un modo per scoprire il lavoro di 

artisti e artigiani" sostiene Unicoop Firenze. 
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Nel nuovo percorso museale della Villa medicea La 

Petraia si inaugura 

la mostra ñLa stanza dei modelliò. Sculture restaurate 

dal Museo Ginori. 

21 dicembre 2021 - 21 giugno 2022. 

Visite guidate e incontri di approfondimento su temi 

legati alla storia, alla tecnica e al restauro dei modelli 

accompagneranno la mostra fino giugno a partire da 

mercoledì 29 dicembre e mercoledì 5 gennaio alle ore 

10.30 (ingresso esclusivamente su prenotazione a 

info@amicididoccia.it per un massimo di 15 persone) 

ñLa stanza dei modelliò. Sculture restaurate dal Museo 

Ginori. 21 dicembre 2021 - 21 giugno 2022 

Orari di apertura 

Da martedì a domenica dicembre, gennaio e febbraio 

8.30-13.00 e 14.30-16.30 marzo 8.30-13.00 e 14.30-

17.30 aprile - giugno 8.30-13.00 e 14.30-18.30 Chiusa: 

Lunedì 1 gennaio, 25 dicembre. Ingresso gratuito 

esclusivamente con Green Pass, senza prenotazione per 

massimo 15 persone 

Uffici stampa, Promozione e Comunicazione Opera 

Laboratori Fiorentini Andrea Acampa 
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MiC - Direzione regionale musei della Toscana - Ufficio 

comunicazione e promozione Paola Pace, Fabrizio 

Vallelonga. 

Unicoop Firenze Donatella Corsini, Maria Serena 

Wiedenstritt. 

Villa medicea della Petraia Via della Petraia 40, Località 

Castello, 50141 Firenze.  

Félix José Hernández. 
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          Museo Novecento presenta Vinicio Berti 

 

Firenze, 22 dicembre 2021.  

In occasione del centenario della nascita di Vinicio Berti 

(Firenze 1921-1991), il Museo Novecento presenta una 

selezione di dipinti del grande maestro fiorentino, parte 

della raccolta di circa 600 opere donate alla città di 

Firenze dalla vedova dellôartista, Liberia Pini, insieme a 

numerosi manoscritti, documenti e lavori grafici. Dopo il 

convegno AVANTI POPOLO! tenutosi la scorsa estate 

tra Palazzo Vecchio e Museo Novecento, le celebrazioni 

per i 100 anni dalla nascita di Vinicio Berti proseguono 

allôinsegna del tributo con il quale si intende omaggiare il 

celebre maestro fiorentino: per lôoccasione, infatti, viene 

eccezionalmente esposto un trittico ideale, oggetto di un 
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restauro portato a termine proprio per la mostra, 

organizzata da MUS.E e in corso fino al 1 maggio 2022. 

ñCome ci eravamo ripromessi in occasione del convegno 

dedicato a Vinicio Berti nel giugno scorso, inauguriamo 

il progetto espositivo dedicato al celebre pittore 

fiorentino nelle sale del secondo piano del museoò 

dichiara Sergio Risaliti, direttore del Museo Novecento. 

ñDal cospicuo fondo di opere donate dal Comune di 

Firenze abbiamo studiato e poi scelto tre tele che sono 

state riconosciute come appartenenti a un trittico. Al 

centro di questa composizione svetta la falce e martello, 

icona di una fede politica cui Berti aveva aderito fin dalla 

giovane età senza mai confutarne le ragioni storiche e 

lôimpegno civile. La tempra politica, piuttosto che 

indebolire gli aspetti formali dellôopera di Berti, 

arricchisce di tensione e valori lôinvenzione di un 

linguaggio sospeso tra figurativo e astratto. Una qualità 

artistica che ha reso sicuramente Berti uno dei 

protagonisti della storia dellôarte novecentesca fiorentina 

e italianaò. 

Attraverso la selezione di tre dipinti inediti del 1951, è 

oggi possibile gettare nuova luce su una fase 

particolarmente delicata della vita personale e 

professionale dellôartista, che proprio in quei mesi inizia 

ad affrontare un percorso strettamente individuale, 

lasciandosi alle spalle la stagione militante delle lotte 
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collettive, condotte insieme ai compagni del gruppo 

Astrattismo Classico. 

Le opere qui presentate sono state individuate sulla base 

di affinità stilistiche e di materiali, oltre che di datazione. 

In esse Vinicio Berti sembra rielaborare chiave del tutto 

personale, la triade cromatica che aveva contraddistinto 

la ricerca dei grandi maestri dellôavanguardia russa, uno 

su tutti Kazimir Maleviļ, le cui composizioni si 

fondavano sul dialogo tra bianchi, rossi e neri. 

I dipinti, realizzati a tecnica mista su faesite, vengono 

mostrati come pannelli di un trittico ideale, che guida lo 

spettatore in un racconto di angoscia e di riscatto. La 

narrazione prende le mosse da Costruzione realtà totale, 

óscena vuotaô in cui le fitte geometrie visive disegnano 

paesaggi inospitali e ostili e il nostro sguardo non riesce a 

penetrare. Siamo a chiamati a percorrere il serrato 

susseguirsi di elementi lineari alla ricerca di una luce e di 

uno spiraglio, ma lôambiente idealmente costruito appare 

saturo e il nostro vagare costantemente ostacolato. Fa da 

contraltare, a questa costruzione, lôaffiorare di figure nel 

pannello di fronte, intitolato Presenze umane. Come in un 

cortocircuito, la realtà tipizzata e resa astratta accoglie, 

come delle apparizioni, delle immagini di donna con 

bambino rese con un tratto incisivo, quasi espressionista. 

Vere e proprie pietà contemporanee, queste figure 

inseriscono nella composizione un elemento narrativo 
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che sembra quasi stridere con lôindicibile costruttivit¨ dei 

segni rossi e neri di matrice astratta. 

Solo lôutopia comunista, che da sempre guida la ricerca 

di Vinicio Berti, appare, pur nelle sue dolorose 

contraddizioni, un faro nella complessità della vita 

quotidiana. È così che la grande falce e martello, al 

centro dellôopera Simbolo di verit¨, pu¸ essere 

considerata un ideale compimento dellôindagine svolta da 

Berti sullôesistenza e sulla societ¨. 

VINICIO BERTI 

Nato a Firenze da una famiglia di umili origini, Vinicio 

Berti (1921-1991) compie studi di tipo tecnico-

industriale ed artistico, avvinandosi alla pittura allôinizio 

degli anni Quaranta con opere dal sapore tardo-

espressionista, in cui sviluppa i motivi adottati 

inizialmente nella grafica e nella tipografia. 

Inizia così la sua partecipazione al processo di 

rinnovamento dellôarte contemporanea italiana, presto 

articolatosi attorno al dibattito tra astrattismo e 

figurazione. Nel 1945, insieme a Bruno Brunetti, 

Fernando Farulli, Gualtiero Nativi e al poeta Alberto 

Caverni, d¨ alle stampe il periodico ñTorrenteò, con 

lôintento di aggiornare il panorama culturale cittadino. 
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Tra i principali animatori del movimento Arte dôOggi, 

nel 1947 approda ad una pittura di tipo astratto-

geometrico, dopo aver attraversato una fase di personale 

rilettura del cubismo e del futurismo. Vicino a Giovanni 

Michelucci e ai critici Ermanno Migliorini e Giusta 

Nicco Fasola, ¯ tra i fondatori dellôAstrattismo Classico, 

di cui sottoscrive il Manifesto ne 1950 insieme a Bruno 

Brunetti, Alvaro Monnini, Gualtiero Nativi e Mario Nuti. 

Dopo questa breve fase, caratterizzata da un intenso 

lavoro collettivo, preferisce rivolgersi ad una ricerca più 

strettamente individuale, in cui porta alle estreme 

conseguenze la propria indagine sul gesto e sul segno 

pittorico. 

Agli anni della maturità risalgono le opere delle serie 

Espansione dellôAstrattismo Classico (1951-1955), 

Cittadelle ostili (1955-1956), Cittadelle di resistenza 

(1966-1967), spesso incentrate sul tema della città e sul 

rapporto conflittuale instaurato con essa. Nel corso degli 

anni Sessanta si cimenta inoltre nella realizzazione di 

lavori maggiormente grafici e pi½ vicini allôinformale. 

La sua ricerca, sostanziata da un instancabile impegno 

politico e contraddistinta da una speciale attenzione per 

le problematiche della scienza e della società 

contemporanee, prosegue con uguale intensità negli anni 

Settanta e Ottanta, durante i quali sistematizza 

lôinserimento di frasi scritte allôinterno delle 
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composizioni pittoriche e non smette di dedicarsi ad altre 

pratiche, quali la grafica e lôillustrazione. Appassionato 

fumettista, nel corso della sua lunga attività disegna e dà 

alle stampe numerose storie per ragazzi, narrando le 

vicende di Pinocchio o di altri personaggi inventati, tra 

cui Atomino. 

Negli ultimi anni di attività, la sua tavolozza si riduce 

spesso a pochi colori puri, stesi direttamente, con 

veemente rapidità, sul supporto pittorico. Vinicio Berti si 

concentra così, con forza e decisione, su alcuni motivi 

ricorrenti, al centro di alcune delle sue serie più 

conosciute, tra cui Realtà antagonista 

(1970- 1980) e Guardare in alto (1981-1991). 

Ufficio Stampa 

Costanza Savelloni Museo Novecento Firenze  

Informazioni 

Museo Novecento Piazza di Santa Maria Novella, 10 ï 

Firenze  

Orario invernale (1 ottobre ï 31 marzo): Lun - Mar - Mer 

- Ven - Sab - Dom | 11:00 - 20:00 Giovedì | chiuso  
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Ultimo ingresso un'ora prima della chiusura. 25 

dicembre: giorno di chiusura. 

 Gli ingressi sono contingentati e si possono prenotare 

online contestualmente allôacquisto dei biglietti sul sito 

bigliettimusei.comune.fi.it,  

Uffici stampa, Promozione e Comunicazione Opera 

Laboratori Fiorentini Andrea Acampa 

Félix José Hernández. 
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Visite guidate gratuite al Bargello per la mostra: ñLa 

mirabile visione. Dante e la Commedia 

nellôimmaginario simbolistaò 

                      

 

Firenze, 23 dicembre 2021.  

Otto appuntamenti alla scoperta della mostra ñLa 

mirabile visione. Dante e la Commedia nellôimmaginario 

simbolistaò in programma al Museo Nazionale del 

Bargello fino al 9 gennaio 2022. 

Si moltiplicano le occasioni, nellôanno in cui ricorre il 

settimo centenario dalla morte del poeta, per 

approfondirne la figura e lôesposizione, a cura di Carlo 
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Sisi e Ilaria Ciseri, che indaga la complessa percezione di 

Dante e della Divina Commedia nel contesto artistico e 

letterario tra Otto e Novecento. 

Lunedì 27 dicembre, giovedì 30 dicembre e lunedì 3 

gennaio, suddivisi in due turni di visita uno alle ore 10 e 

uno alle ore 11,30 si terrà il percorso guidato da operatori 

professionisti di Opera Laboratori per un massimo di 12 

persone (disponibilità fino ad esaurimento posti) munite 

di regolare biglietto del Museo. Punto di ritrovo con 

lôoperatore didattico sar¨ nel cortile del Bargello. 

Analogamente giovedì 6 gennaio sempre due turni di 

visita, ma nel pomeriggio alle ore 15 e alle ore 16,30. 

La mostra, realizzata con il contributo e il patrocinio del 

Comitato Nazionale per le Celebrazioni dei 700 anni 

dalla morte di Dante Alighieri, il patrocinio del Comitato 

ñ700 Danteò coordinato dal Comune di Firenze e il 

contributo di Fondazione CR Firenze, presenta una 

selezione di opere che, dalle correnti naturaliste agli 

influssi europei del Simbolismo, illustrano lo 

straordinario catalogo di immagini che il poema dantesco 

era in grado di offrire al mondo dellôarte. Il percorso ¯ 

stato concepito come una narrazione tematica e 

interdisciplinare, allôinterno della quale le opere formano 

una stringente sequenza che collega fra loro dipinti, 

sculture e rimandi concettuali e letterari impliciti nella 

vicenda biografica e poetica di Dante. Esposte al Museo 
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Nazionale del Bargello i visitatori troveranno 57 opere 

tra pitture, sculture, stampe, incisioni, fotografie, 

provenienti da musei, biblioteche e istituti di cultura 

internazionali (tra cui il Mus®e dôOrsay, il Mus®e Rodin, 

il Museo del Prado, la Pinacoteca di Brera, le Gallerie 

degli Uffizi, le Gallerie dôArte Moderna e 

Contemporanea - Museo dellôOttocento di Ferrara e il 

Museo Etrusco di Villa Giulia) oltre che da alcune 

importanti collezioni private. 

Visitabile fino al 9 gennaio 2022, la mostra organizzata 

in collaborazione con Firenze Musei, ha avuto il 

patrocino e un contributo del Comitato Nazionale per le 

Celebrazioni dei 700 anni dalla morte di Dante Alighieri, 

ed è stata realizzata anche grazie ai contributi versati, 

tramite Art Bonus, al Museo Nazionale del Bargello 

nellôanno di Dante ed. Il progetto scientifico è di Carlo 

Sisi che, con Ilaria Ciseri, e insieme al comitato 

scientifico - costituito da Emanuele Bardazzi, Ilaria 

Ciseri, Flavio Fergonzi, Laura Melosi ï ha curato il 

catalogo della mostra edito da Polistampa. 

Uffici Stampa: 

Opera Laboratori, Andrea Acampa. Musei del Bargello, 

Ludovica Zarrilli. Fondazione CR Firenze, Riccardo 

Galli  

Félix José Hernández. 
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A Sparkling Life from London to Beverly 

Hills    

 

Firenze, 29 dicembre 2021.  
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Segnaliamo il volume ñCollecting is a message. Sir 

Arthur Gilbert. A Sparkling Life from London to 

Beverly Hillsò edito da Sillabe e in uscita a 

dicembre dedicato al grande collezionista inglese di 

origine ebreo-polacche. Scritto da Anna Maria 

Massinelli ï docente di Storia dellôarte moderna presso 

lôAccademia di Brera, esperta di arti decorative e 

scultura, curatrice per il LACMA della collezione di 

mosaici e legata a Sir Gilbert  da una profonda amicizia 

ï, il libro, interamente in inglese e corredato da ben 300 

immagini di grande formato, relative a elementi 

biografici e a opere, si presenta come unôopera di grande 

pregio e una lettura davvero piacevole per collezionisti, 

storici dellôarte ma anche per gli appassionati di storie 

biografiche. Questo lavoro unisce al racconto di una 

straordinaria vicenda umana, lôattenta disamina dei 

singoli pezzi della sua ricchissima collezione dôarte. 

Inframezzando a tale attenta analisi il racconto vivace 

degli incontri con i più importanti collezionisti e 

personaggi pubblici dellôepoca essa ci restituisce il 

ritratto brillante del carattere estroverso, geniale e in un 

certo senso anticonformista di un personaggio che ha poi 

voluto donare la sua collezione ï la sua ñsplendida 

ossessioneò ï ad un museo perché tutti potessero 

goderne. 

 Ufficio Stampa - Firenze Musei. Andrea Acampa. 

Palazzo Pitti, Piazza Pitti, 1 ï 50125 Firenze. Félix José 

Hernández. 

https://opera-ufficio-stampa.t.od00.info/sender/t/643d33122188fe9e1e466033cd256877/fa4d059f4821e9893c3b3a11b5f42ac3/
https://opera-ufficio-stampa.t.od00.info/sender/t/643d33122188fe9e1e466033cd256877/fa4d059f4821e9893c3b3a11b5f42ac3/
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Del Fauvismo al Surrealismo en el Museo 

Guggenheim Bilbao  

 

Maria BLANCHARD. La Española , ca. 1910 - 1913 Óleo sobre 

tabla 54 x 50 cm  É Mus®e dôArt Moderne de Paris 

París 29 de diciembre de 2021. 

Querida Ofelia, 



Desde las orillas del Sena 

 261 

Å Fechas: 11 de febrero a 22 de mayo, 2022  

Å Comisariada por: Fabrice Hergott, Director del Mus®e 

dôArt Moderne de Paris, en colaboraci·n con H®l¯ne 

Leroy, curator del Mus®e dôArt Moderne de Paris, y 

Geaninne Gutiérrez-Guimarães, Curator del Museo 

Guggenheim Bilbao  

Å Exposici·n organizada por el Museo Guggenheim 

Bilbao y el Mus®e dôArt Moderne de Paris, Paris Mus®es  

Å Patrocina: Fundaci·n BBVA  

- La audaz expresión de libertad que mostraron los 

artistas fauvistas y cubistas en el nacimiento de ambos 

movimientos en la primera década del siglo XX supuso 

una revolución en la representación tradicional del 

retrato, el paisaje y la naturaleza muerta que se consideró 

escandalosa.  

- La sala denominada óEncuentro en Par²sô re¼ne a 

pintores y escultores figurativos que contribuyeron 

activamente al florecimiento de una nueva escena 

artística en París durante el período de entreguerras.  
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- El Surrealismo promueve la liberación, lo irracional y 

lo revolucionario, e influyó en todos los ámbitos de la 

creación artística originando innovadores procedimientos 

técnicos y artísticos.  

El Mus®e dôArt Moderne de Paris (MAM) y el Museo 

Guggenheim Bilbao presentan Del Fauvismo al 

Surrealismo: obras maestras del Mus®e dôArt Moderne de 

Paris, una exposición patrocinada por la Fundación 

BBVA que incluye una selección de 70 obras maestras 

realizadas por artistas fundamentales, recorriendo la 

historia de la colección del MAM con el fin de ofrecer 

una visión panorámica de los movimientos de vanguardia 

que florecieron en París en las primeras décadas del siglo 

XX.  

El MAM fue construido con motivo de la histórica 

Exposición Internacional (1937) para albergar los fondos 

de arte moderno y contemporáneo de la ciudad de París, 

que se ampliaron en los años siguientes con importantes 

adquisiciones de obras de autores relevantes de la escena 

artística parisina. Sin embargo, el MAM no se convertiría 

en museo hasta 1961. Los mecenas supusieron un apoyo 
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clave para el proyecto, especialmente el Dr. Maurice 

Girardin, cuya donación al museo en 1953 se convirtió en 

el núcleo de la colección de maestros modernos, en la 

que se incluían autores fauvistas y cubistas, así como 

representantes de la Escuela de París.  

Organizada cronológicamente en tres apartados, que 

abarcan desde comienzos del siglo XX hasta el período 

que siguió a la Segunda Guerra Mundial, esta muestra 

constituye una panorámica histórica de los grandes 

protagonistas de los movimientos artísticos clave de esta 

época. Se inicia con piezas representativas del Fauvismo 

y del Cubismo, cuya audacia y libertad revolucionaron el 

arte y cambiaron la Del Fauvismo al Surrealismo: las 

maestras del Mus®e dôArt Moderne de Paris obr 

percepción tradicional del paisaje, la figura humana y la 

naturaleza muerta. Continúa con la exhibición de la obra 

de una generación de creadores procedentes de todos los 

rincones del mundo, quienes, atraídos por la 

efervescencia art²stica parisina, conformaron la ñEscuela 

de Par²sò en el período de entreguerras junto a varios 

conocidos artistas franceses de la época. Y finaliza con el 
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trabajo de autores vinculados al Surrealismo, movimiento 

que lideró el poeta André Breton desde su fundación en 

la sede histórica de París.  

Hasta el momento actual, MAM ha buscado la 

ampliación y la difusión de su colección a través de una 

política científica y cultural que consiste en dotarse de 

conjuntos de obras ilustrativos de los movimientos de las 

vanguardias históricas. Muchas de las obras de esta 

exposición se presentan ahora en Bilbao por primera vez.  

RECORRIDO POR LA EXPOSICIÓN  

Sala 305. Fauvismo y Cubismo: escandalosamente 

modernos  

El Fauvismo y el Cubismo nacieron en París durante la 

primera década del siglo XX. Antes de convertirse en 

auténticos hitos de la historia del arte, la crítica adoptó 

términos poco favorables para referirse a ellos con el fin 

de desacreditar a los nuevos desarrollos plásticos que se 

presentaban en los Salones parisinos. Los fauvistas 

hallaron una nueva forma de expresión pictórica en el 

empleo de colores vivos y no naturalistas, y de una 



Desde las orillas del Sena 

 265 

pincelada espontánea, mientras que los cubistas se 

propusieron representar los objetos y figuras desde 

diferentes perspectivas simultáneamente. Esta audacia se 

consideró escandalosa y supuso una revolución en la 

representación tradicional del retrato, el paisaje y la 

naturaleza muerta.  

Tras contemplar el trabajo de Henri Matisse y André 

Derain en el Salón de Otoño de París en 1905, el crítico 

de arte Louis Vauxcelles calificó a estos pintores como 

ñfauvesò (fieras), aludiendo a su atroz ruptura con las 

convenciones artísticas. El Fauvismo tomó del 

Impresionismo y el Puntillismo la disolución de las 

formas en color, y se caracterizaba por el empleo de una 

paleta de colores muy vivos. En su búsqueda de nuevos 

procedimientos formales para expresar las emociones, 

estos artistas pusieron de relieve el potencial expresivo 

del color y dieron a los temas de sus obras un tratamiento 

radicalmente novedoso. Entre los autores incluidos en 

este movimiento, con destacadas obras presentes en esta 

sección, se encuentran Derain, Robert Delaunay, Matisse, 

Maurice de Vlaminck y Louis Valtat.  
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El Cubismo nació a partir del análisis que hicieron Pablo 

Picasso y Georges Braque de las obras de Paul Cézanne, 

cuyo trabajo era reverenciado por los pintores jóvenes de 

principios del siglo XX. El estilo de estos pioneros fue 

inicialmente ridiculizado por la crítica, que reprobaba 

que sus pinturas estuvieran constituidas por pequeños 

ñcubosò. Otros artistas vinculados con el Cubismo 

crearon composiciones fragmentadas, así como 

esculturas que representaban simultáneamente diferentes 

puntos de vista de la realidad, trastocando profundamente 

las reglas de la perspectiva heredadas del Renacimiento. 

En esta sección se encuentran artistas de este movimiento 

cuyas como Braque, Albert Gleizes, Natalia Goncharova, 

Juan Gris, Fernand Léger, André Lhote, Jean Metzinger y 

Picasso.  

Sala 306. Encuentro en París  

Esta sección reúne a pintores y escultores figurativos que 

contribuyeron activamente al florecimiento de una nueva 

escena artística en París durante el período de 

entreguerras. La selección de obras destaca el papel de 

artistas internacionales que se instalaron en la capital 
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francesa y que, junto a algunos autores franceses célebres 

de la época, como Henri Matisse, Suzanne Valadon y 

Marie Laurencin, dieron lugar al nacimiento de la 

Escuela de París.  

La denominación Escuela de París, acuñada por el crítico 

André Warnod en 1925, no hace referencia a un 

movimiento artístico, sino a una generación de creadores 

de diversas nacionalidades que formaron parte de la 

intensa vida artística parisina desde el cambio de siglo y 

que se desplegó en barrios concretos de la ciudad. Entre 

1900 y la Primera Guerra Mundial, Montmartre fue la 

cuna de estas figuras de la vanguardia; más tarde, en las 

décadas de 1920 y 1930, Montparnasse se convirtió en 

nuevo epicentro de la bohemia artística; y, tras la 

Segunda Guerra Mundial, Saint-Germain-des-Prés pasó a 

ser el núcleo principal de la actividad creativa.  

Los cafés, talleres, salas de baile y cabarés de estos tres 

distritos fueron los nuevos lugares de encuentro de una 

comunidad artística cosmopolita, que atraía, asimismo, 

una animada vida social. Entre los artistas exiliados que 

los frecuentaron, y que también se incluyen en esta sala, 
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están Marc Chagall, Chana Orloff, Chaim Soutine y 

Ossip Zadkine, de Rusia; Jules Pascin, de Bulgaria; 

Amedeo Modigliani, de Italia; María Blanchard, de 

España; Kees van Dongen, de los Países Bajos; y 

Léonard Foujita, de Japón.  

Sala 307. Desarrollos del Surrealismo  

El Surrealismo nace en París en la década de 1920 a 

partir de los escritos de los poetas Guillaume Apollinaire, 

André Breton, Louis Aragon, Philippe Soupault y Paul 

Éluard. Este movimiento artístico y literario germina en 

el contexto de la posguerra con el anhelo de derribar los 

valores del orden y la razón, y la necesidad de volver a 

fascinar al mundo. Como teórico del grupo, Breton sienta 

las bases de una nueva estética que se inspira en nuevas 

fuentes, como las teorías freudianas y el psicoanálisis, los 

mitos y los símbolos, el inconsciente, los sueños y sus 

manifestaciones, el gusto por lo maravilloso, y el azar y 

la adivinación.  

Esta corriente influyó en todos los ámbitos de la creación 

artística y dio origen a innovadores procedimientos 

técnicos y artísticos. Autores como Man Ray, Breton y 
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Max Ernst pusieron en práctica fructíferos juegos entre la 

realidad y su transfiguración. Las obras surrealistas se 

prestan a la hibridación y a las superposiciones, como 

evidencian las piezas de Victor Brauner y Francis 

Picabia. Se abordaron nuevos temas a caballo entre el 

esoterismo y el simbolismo, lo que permitió a algunos 

artistas, como Claude Cahun, Anton Prinner y Brauner, 

explorar nociones relacionadas con la androginia y la 

fluidez de género.  

El Surrealismo promueve lo irracional, lo revolucionario, 

la liberación de la mente. Las ideas asociadas con este 

movimiento se desarrollaron a lo largo de varias décadas 

y fueron difundidas, adoptadas y reinventadas a través de 

redes internacionales de intercambio. Artistas expuestos 

como Wifredo Lam, Vera Pagava y Leonor Fini, por 

ejemplo, investigaron en su trabajo distintos aspectos del 

totemismo, la Antigüedad rediviva y un simbolismo de 

tintes arcaicos, respectivamente. Otros autores de esta 

sala, como Breton, Ernst, André Masson y Matta, dejaron 

Europa y se trasladaron a Nueva York, donde pudieron 

conocer en la galería de Peggy Guggenheim Art of This 



Desde las orillas del Sena 

 270 

Century los efectos del Surrealismo en EE. UU. 

Finalizada la Segunda Guerra Mundial, el Surrealismo 

siguió estando muy presente en París, donde los artistas 

del grupo se mezclaron con las nuevas generaciones. 

Desde la inauguraci·n del Mus®e dôArt Moderne de París 

en 1961, sus colecciones reflejan la evolución de este 

histórico movimiento.  

DIDAKTIKA. Arte y Técnica, La Vida Moderna  

El espacio didáctico de la exposición incluye información 

sobre el origen del MAM y las conexiones entre los 

artistas del París de las vanguardias y destaca la 

emblemática obra de la Colección MAM El hada 

electricidad (La Fée Électricité, 1937) de Raoul Dufy, 

que presenta una historia mitológica y alegórica en torno 

al concepto de electricidad, cuyas aplicaciones fueron 

clave para modernizar la vida y el arte en París.  

Actividades en torno a la exposición  

Charla inaugural (9 febrero)  

Charla introductoria de las comisarias de la exposición, 

Geaninne Gutiérrez-Guimaráes, del Museo Guggenheim 
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Bilbao y Hélène Leroy, del Musée dôArt Moderne de 

Paris.  

Reflexiones compartidas*  

En estas visitas presenciales los profesionales del Museo 

Guggenheim Bilbao ofrecen diferentes puntos de vista 

sobre los contenidos de la exposición:  

- Visión curatorial (11 febrero): Geaninne Gutiérrez-

Guimaráes, curator del Museo Guggenheim Bilbao, 

realizará un recorrido por las principales obras de la 

muestra.  

- Conceptos clave (16 febrero): Luz Maguregui, 

Coordinadora de Educación e Interpretación del Museo, 

dialogará con los asistentes en las salas sobre las claves 

didácticas de las obras. *Patrocina Fundación Vizcaína 

Aguirre.  

Catálogo  

El catálogo de la exposición constituye una inmersión en 

la vibrante eclosión de estilos que en la capital francesa 

tiene lugar de la mano del Fauvismo, el Cubismo, la 



Desde las orillas del Sena 

 272 

Escuela de París y el Surrealismo en las primera décadas 

del siglo XX. Con textos introductorios redactados por 

los comisarios de la exposición, el volumen examina las 

nuevas corrientes y movimientos ilustrados por 

extraordinarios ejemplos de la colección de MAM que 

rompen con muchas de las convenciones de la historia 

del arte y anuncian los desarrollos estéticos que se 

adoptarán en el futuro en Europa y EE. UU. 

Un gran abrazo desde la culta Bilbao, 

Félix José Hernández. 
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            Itinerarios XXVI en el Centro Botín  

 

Santander, 12 de noviembre de 2021. 

Querida Ofelia, 

Å Itinerarios XXVI representa una oportunidad ¼nica para 

acceder a los debates artísticos más actuales por medio de 

las propuestas de Olga Balema, Eli Cortiñas, June 

Crespo, Mario Espliego, Antoni Hervàs, Salomé Lamas, 

Anna Moreno y Bruno Pacheco.  

Å Los trabajos que componen esta muestra son, en su 

conjunto, una interesante visión de las preocupaciones y 

de la investigación formal llevada a cabo por una 

generación de artistas cuyas obras generan sutiles 

vínculos, invitándonos a reimaginar los lazos de 
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codependencia existentes entre nosotros y todo tipo de 

organismos: políticos, sociales y orgánicos.  

Å La muestra, que llega con un a¶o de retraso por la 

pandemia, permanecerá abierta al público en la primera 

planta del Centro Botín hasta el 15 de mayo de 2022.  

Itinerarios es la exposición anual que muestra los trabajos 

de los artistas que reciben una de las Becas de Artes 

Plásticas de la Fundación Botín, un programa de ayudas 

que se inicia en 1993 con el objetivo de apoyar a estos 

artistas a crear y a dar a conocer sus más ambiciosos 

proyectos, aquellos en los que se fusionan la 

investigación y la producción, al mismo tiempo que se 

les da la oportunidad de completar y profundizar en su 

formación. Este ciclo expositivo, que ya cumple un 

cuarto de siglo, es una plataforma única para que estos 

creadores presenten su obra al mundo en un contexto 

institucional, así como un espléndido escaparate en el que 

el público tiene la oportunidad de conocer y tomar 

contacto con lo más novedoso de la creación 

contemporánea. Unos trabajos, realizados en disciplinas 

y localizaciones muy variadas, que quedan además 

recogidos en un catálogo editado por la Fundación Botín.  

Mañana sábado 13 de noviembre abre al público 

Itinerarios XXVI, una exposición que reúne las obras de 

los artistas seleccionados en la XXVI Convocatoria de 

Becas de Artes Plásticas de la Fundación Botín. La 

selección fue realizada entre un total de 592 solicitudes 
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de 52 países diferentes (317 procedentes de España, 35 

de México, 31 de Argentina, 22 de Brasil, 20 de 

Colombia, 17 de Portugal, 13 de Italia, 12 de Alemania, 

11 de EEUU y 10 de Perú) por un jurado multidisciplinar 

y externo compuesto por Stefanie Hessler, Javier 

Hontoria y los artistas Fernanda Fragateiro y Asier 

Mendizabal (ambos exbecarios de la Fundación Botín). 

Como viene siendo habitual, los creadores -que en esta 

ocasión proceden de España, Portugal y Ucrania- 

aprovechan la oportunidad que les brinda la Fundación 

Botín para desplegar nuevos proyectos e impulsar otros 

ya en marcha. Itinerarios llega con un año de retraso, ya 

que esta XXVI edición quedó interrumpida 

temporalmente por la pandemia. Una época en la que, 

como explica Alejandro Alonso Díaz en el catálogo que 

acompaña la muestra, más allá de la suspensión de 

nuestras vidas y del dolor, nos hemos visto obligados a 

reimaginar nuestra artificial concepción del cuerpo 

humano como una entidad autónoma y hermética y, en su 

lugar, abrazar los enredos de codependencia latentes 

entre todo tipo de organismos (políticos, sociales y 

orgánicos) que conforman nuestra existencia. Las piezas 

expuestas generan sutiles vínculos sensibles entre ellas, 

fracturando formal y conceptualmente esta ilusión de 

independencia que esta erosionado nuestros hábitats, 

nuestra vitalidad y nuestra imaginación. 

 Itinerarios XXVI permanecerá abierta al público hasta el 

15 de mayo de 2022 en la primera planta del Centro 
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Botín. La muestra irá acompañada de un catálogo que 

contiene un ensayo de Alejandro Alonso, así como 

imágenes y textos inéditos sobre cada artista.  

Itinerarios XXVI - Artistas  

OLGA BALEMA (Lviv, Ucrania, 1984)  

Olga Balema obtuvo una de las becas de la XXVI 

convocatoria de Artes Plásticas de la Fundación Botín 

con un trabajo que mantiene una trayectoria conceptual 

muy clara. Para su realización viajó dos veces a Lviv 

(Ucrania), su lugar de origen, y visitó y documentó varias 

salas de espera de la ciudad, así como otros lugares que 

tienen que ver con las disonancias entre interiores y 

exteriores de edificios. Tras el viaje, realizó acuarelas y 

esculturas intentando aplicar esa disonancia que 

descubrió en su viaje a los materiales de trabajo que 

utilizó: tapicería, papel pintado, maderas industriales o 

gomaespuma.  

Olga Balema es una artista que vive y trabaja en Nueva 

York. Estudió Nuevos Géneros en la Universidad de 

California tras obtener una beca en Bellas Artes y 

Escultura en la Universidad de Iowa. Ha participado en 

exposiciones colectivas nacionales e internacionales en 

lugares como Haus der Kunst, Múnich (2018); 

Kunstmuseum St. Gallen, Sankt Gallen (2018); High Art, 

París (2017); Croy Nielsen, Viena (2017) y Moderna 

Museet, Estocolmo (2016). Sus muestras incluyen The 
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Baltic Triennial 13, Vilnius (2018); 2015 Trienal de 

sonido envolvente, New Museum, Nueva York (2015); y 

la Bienal de Whitney (2019), Museo Whitney of 

American Art, Nueva York. Balema también ha realizado 

exposiciones individuales en lugares como Hannah 

Hoffman, Los Ángeles (2017); Instituto suizo, Nueva 

York (2016); y Kunstverein Nürnberg, Nürnberg (2015).  

ELI CORTIÑAS (Las Palmas de Gran Canaria, España, 

1976)  

Rendezvous de Masques es el título del proyecto 

presentado por Eli Cortiñas. Lo que se planteó como un 

ensayo audiovisual de unos 30 minutos, derivó en dos 

obras que pueden considerarse capítulos consecutivos o 

un díptico: Walls Have Feelings (Los muros tienen 

sentimientos), vídeo ensayo mono-canal de 12 minutos 

de duración; y The Excitement of Ownership (El encanto 

de la propiedad), una instalación de vídeo de dos canales 

en dos monitores. A pesar de la unión temática que 

presentan los trabajos, ambas piezas conservan una 

autonomía en su carácter conceptual, lo que las hace 

funcionar de manera autónoma.  

En la muestra podrá verse Los muros tienen sentimientos, 

un vídeo-ensayo que comienza observando el 

microcosmo de las oficinas de dictadores y figuras 

políticas para mostrarnos su arquitectura e interiores. Las 

escenas filmadas se alternan con primeros planos de 

rostros de políticos, material histórico y de archivo, y 
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vistas de paisajes de interiores, revelando gradualmente a 

los protagonistas del film: salas, paredes de oficinas y 

muros que contienen, ocultan y refuerzan formas 

invisibles de poder. Un poder que proviene del 

capitalismo industrial y las dictaduras, y que a su vez 

influyó en la producción económica neoliberal actual. El 

vídeo se hace eco de las formas de explotación presentes 

y pasadas, corporales y cognitivas. Escenas familiares de 

trabajadores que salen de la fábrica se mezclan con 

laboratorios que producen robots demasiado humanos, 

creando con ello un bucle hipnótico. Los muros tienen 

sentimientos se establece como un archivo abierto en 

proceso, que no solo habla de los poderes políticos, sus 

responsables y la opresión resultante, sino que también 

procesa la estética a través de la cual operan estos 

poderes. Al mostrar eventos perdidos e invisibles, a 

través de imágenes reelaboradas, la obra profundiza en la 

memoria visual, retando a la memoria cultural colectiva y 

cinemática.  

Eli Cortiñas vive y trabaja en Berlín. Estudió en la 

Academia de Artes de los Medios de Colonia y en el 

European Film College Ebeltoft, en Dinamarca. Algunas 

de sus exposiciones individuales incluyen: Siempre 

muerde la mano que te da de comer, Convent Space for 

Contemporary Art, Gante (2018); Remixers never die, 

Contemporary Art Center, Vilnius (2018); Five Easy 

Pieces and Some Words of Wisdom, Soy Capitán, Berlín 

(2015); Awkward Studies and a Decent Take on Serious 
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Matters, en Rokeby, Londres (2013); Love Is Worn 

Around The Neck en Kunstraum Innsbruck (2012). 

También ha participado en numerosas colectivas, como 

Büro komplex - Die Kunst der Artothek im politischen 

Raum, Kunsthaus NRW, Aachen (2018); Fotografía de la 

película. Bildnerische Augenblicke mit filmischen 

Bezügen, Museo de Fotografía Braunschweig (2017); 10 

artistas emergentes. Películas experimentales 

contemporáneas y videoarte de Alemania, Goethe 

Institute, Canada (2017); Double Feature, Schirn 

Kunsthalle, Frankfurt (2017) y Les Rencontres 

Internationales, Centre Pompidou, París (2011).  

JUNE CRESPO (Pamplona, España, 1982)  

Su trabajo escultórico establece analogías formales y 

funcionales con el cuerpo, prestando atención a la 

percepción interna que tenemos del mismo por encima de 

la apariencia anatómica. Las esculturas que forman el 

grupo OMBLIGO / BÓVEDA / CANAL / COLUMNA 

son el resultado del ensamblaje de diferentes elementos: 

cáscaras traslúcidas de resina y fibra de vidrio, escayola, 

textiles, flores e impresiones fotográficas. Elementos 

como depósitos y huevos aparecen descontextualizados, 

fragmentados y convertidos en elementos abstractos, 

alterados en su escala y apariencia. Sometidos a un juego 

de formas cóncavas y convexas, así como a una 

combinación de materiales rígidos y flexibles, junto a 

diversas opacidades y pesos, las piezas responden a la 
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voluntad de traducir formalmente sensaciones físicas, así 

como procesos de descomposición o digestión. Las 

esculturas guardan una relación con la escala humana, 

resuenan con posturas corporales básicas y despiertan 

sensaciones como la suspensión o la gravitación. A 

menudo recuerdan a conductos, membranas, órganos, 

lugares de circulación y paso, orificios y huecos activos.  

June Crespo vive en Bilbao, donde se licenció en Bellas 

Artes. Trabaja y expone también en otros contextos 

internacionales, centrando su práctica en el terreno de la 

escultura. Cuenta con exposiciones individuales como: 

No Osso, A Certain Lack of Coherence, Porto (2019); 

Ser dos, Galería CarrerasMugica, Bilbao (2017); Chance 

Album nº1, etHALL, Barcelona (2016); Kanala, 

programa Intertextual, en MARCO, Vigo (2016); o Cosa 

y Tú en la galería CarrerasMúgica, Bilbao (2015). Entre 

las numerosas exposiciones colectivas en las que ha 

participado destacan, en 2019, 9kg de oxigénio, Galería 

Municipal do Porto; En caída libre, CaixaForum, 

Barcelona; Assistants of the void, Galerie Nächst St. 

Stephan-Rosemarie Schwarzwälder, Viena; Una 

dimensión ulterior, Museo Patio Herreriano, Valladolid; 

La Plaça, Hospitalet de Llobregat, Barcelona; 

Parentescos, Galería Nordenhake, Ciudad de México; y 

Drowning in a sea of data, Casa Encendida, Madrid. En 

2018: Querer Parecer Noche, CA2M, Madrid; internal 

view, Piotr Janas ï June Crespo, galería Stereo, Varsovia. 

y escucho tus pasos venir, Galería Heinrich Ehrhardt, 
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Madrid; Premio Paulo Cunha e Silva, Galería Municipal 

de Porto, Oporto. En años anteriores destacan Deep State, 

De Ateliers, Amsterdam (2017); Generación 2017, La 

Casa Encendida, Madrid (2017); HYPERCONNECTED, 

Moscow Museum of Modern Art (2016); 

fluxesfeverfuturesfiction, Azkuna zentroa, Bilbao (2016); 

Wild Things, The Green Parrot, Barcelona (2014); 

Hitting it off, P Exclamation, New York (2014); Pop 

Politics, CA2M, Madrid (2012); Antes que todo, CA2M, 

Madrid, (2010), entre muchas otras. En los últimos años 

ha obtenido varios reconocimientos como el VII Premio 

Internacional de Arte Fundación Mª José Jove (2019) o el 

Premio Ojo Crítico de RNE (2018).  

MARIO ESPLIEGO (Guadalajara, España, 1983)  

El punto de partida de la obra de Mario Espliego es la 

problemática de «lo monumental», entendiendo como 

monumento al contenedor de los conflictos sociales y de 

las relaciones con el poder. Se trata de una indagación en 

la construcción de la historia y la conformación de la 

hegemonía. A través de su trabajo, el artista ofrece 

nuevas puestas en escena de la realidad construida, 

relecturas o alternativas utópicas a lo que consideramos 

certezas. El título del proyecto de Espliego, Por la uña 

del león, proviene de uno de los tratados de escultura más 

relevantes del siglo XV, escrito por el humanista italiano 

Pomponio Gaurico, el cual aseguraba que en una obra 

cualquiera era capaz de distinguir, a través de un mínimo 
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detalle, su época, contexto, estilo o autor, entre otros 

datos.  

Por la uña el león se articula como un detrito de 

fragmentos ornamentales de diversos estilos y diferentes 

contextos. Su presencia totémica, vertical y escalonada, 

remite a un elemento sagrado. Es un cúmulo 

fragmentario de artefactos culturales específicos que se 

unen creando una argamasa globalizante y postidentitaria 

que ha perdido su unicidad. Las analogías, 

superposiciones y antagonismos que suscitan la relación 

del fragmento con su totalidad crean al aglutinarse un 

espectro cultural. El reconocimiento de algunos de los 

elementos parece sugerir su proveniencia; las piezas 

delatan estratos, que lejos de pertenecer a una 

clasificación, desvelan, a través de capas cutáneas, la 

complejidad del objeto. Es un monstruo multicéfalo, un 

pastiche irreconocible, signo de la compleja 

multiculturalidad.  

Mario Espliego es un artista visual radicado en 

Guadalajara. Su práctica, vinculada al programa de la 

escultura monumental, se resuelve en diversos medios y 

procedimientos, incluyendo de manera habitual la 

escritura. Doctor en Bellas Artes por la Universidad 

Complutense de Madrid, analizaba en su tesis distintas 

problemáticas ligadas a la violencia producida desde y 

hacia el formato monumental. Como investigador ha 

impartido lecturas en el MNCARS, La Casa Encendida, 
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Matadero Madrid o la Fundación Eugenio Almeida. Su 

trabajo artístico ha sido expuesto en Fundación 

BilbaoArte (Bilbao), Museum Arnhem (Netherlands), 

ARTIUM (Vitoria), MACBA (Barcelona), Temp 

ArtSpace (New York), CA2M (Móstoles), MEIAC 

(Badajoz), Casa Velázquez (Madrid) y Tabacalera 

(Madrid), entre otros. 

 ANTONI HERVÀS (Barcelona, España, 1981) 

 El proyecto Sausages, desarrollado por Hervàs, es una 

investigación para la reinterpretación de la tragedia 

Medea, de Euripides, según el género teatral de las 

Pantomimas inglesas. El artista realizó un meticuloso 

análisis de la estructura y peculiaridades de la obra 

griega, estableciendo un sistema de relaciones con las 

artes escénicas británicas.  

Durante la investigación, Hervàs llevó a cabo varias 

piezas y experimentaciones que transforman el lugar 

expositivo mediante una serie de esculturas y elementos 

colocados en una instalación que convierte la escena en 

una especie de ñest·magoò que el espectador puede 

recorrer. El visitante, como ocurre en estos espectáculos, 

puede interactuar y transitar con esta pieza, una obra en 

la que la sátira, la fiesta o el disfraz ayudan a romper 

convenciones sociales.  

Antoni Hervàs estudió Bellas Artes en la Universitat de 

Barcelona (2006) y realizó un ciclo en grabado y 
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estampación en Escola Llotja. Entre sus exposiciones 

individuales destacan: Antoni Hervàs: The Rubbery, 

1646, La Haya, Países Bajos (2017); Agón, Galería 

ETHall, Barcelona (2016); Kakanoures i kitschades, 

galería SIS, Sabadell (2015); y Hércules en la luna, Espai 

Cultural Caja Madrid, Barcelona (2012). Hervàs ha 

participado en numerosas colectivas, entre las que se 

incluyen Humor absurdo: Una constelación del disparate 

en España, CA2M Centro de Arte Dos de Mayo, Madrid 

(2020); Generación 2018, La Casa Encendida, Madrid 

(2018); PUNK. Sus rastros en el arte contemporáneo, 

CA2M Centro de Arte Dos de Mayo, Madrid (2015) y 

Museu d'Art Contemporani, Barcelona (2016); 

Deshaciendo el texto, La Casa Encendida, Madrid 

(2016), o Capítulo II. Huidas. La ficción como rigor 

dentro del ciclo «El texto: Principios y Salidas», Fabra i 

Coats Centre d'Art Contemporani, Barcelona (2014). 

Como parte de su práctica artística ha dirigido Fénix 

(2013ï2016), el programa educativo del Centro Sant 

Andreu Contemporani, involucrando a diversos artistas 

de la ciudad. También ha realizado proyectos editoriales 

autogestionados, como Grapandmopotheper (2009), 

Tributo a Ray Harryhausen, DeGénero Ediciones (2014) 

o La trama para Mataró Art Contemporani (2015). En 

2010 recibió el Premio INJUVE a la Creación en la 

categoría de ilustración.  

SALOMÉ LAMAS (Lisboa, Portugal, 1974)  
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La película que se muestra en la exposición, 

©Fatamorgana (2018-2019), forma parte de un extenso 

trabajo de investigación, y es tanto una parodia política 

como una comedia especulativa, en la que personalidades 

históricas y contemporáneas narran la historia global y la 

geopolítica posterior a la Segunda Guerra Mundial a 

través de una red de referencias y citas directas.  

©Fatamorgana (2018-2019) transforma la investigación, 

la experiencia de texto y la producción de la obra teatral 

Fatamorgana (2017) en un film que toma los elementos 

centrales de la producción teatral original y los traslada al 

espacio del cine a través de una densa mezcla de 

imágenes fijas y en movimiento, texto y sonido. El tema 

principal de la obra de teatro es el sentido, la ilusión y la 

verdad, y su argumento gira en torno a Fata Morgana, 

diosa de la ilusión, cuyo papel principal es engañar a los 

humanos. La dimensión alegórica implica una toma 

gradual de conciencia de estas ilusiones donde la clave es 

educar a la mente para lograr ver la verdad en estas 

apariencias.  

Salomé Lamas estudió cine en Lisboa y Praga, Artes 

Visuales en Amsterdam y es candidata a doctora en 

estudios de Arte Contemporáneo en Coimbra. Su trabajo 

ha sido proyectado en encuentros de arte y festivales de 

cine como Berlinale, BAFICI, Museo Arte Reina Sofía, 

FIAC, MNAC - Museu do Chiado, DocLisboa, Cinema 

du Réel, Visions du Réel, MoMA - Museo de Arte 
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Moderno, Museo Guggenheim Bilbao, Harvard Film 

Archive, Museum of Moving Images NY, Jewish 

Museum NY, FID Marseille, Das Arsenal - Institut für 

Film und Videokunst, Viennale, Culturgest, CCB - 

Centro Cultural de Belém, Hong Kong FF, Museu 

Serralves, Tate Modern, CPH: DOX , Centre d'Art 

Contemporain de Genève, Bozar, Tabakalera, ICA 

London, Fundación TBA 21, Mostra de São Paulo, CAC 

Vilnius, MALBA, FAEMA, SESC São Paulo, MAAT, 

La Biennale di Venezia Architettura, entre otros. Lamas 

ha recibido varias becas a lo largo de su trayectoria, 

como la beca Gardner Film Study Center - Harvard 

University; The Rockefeller Foundation - Bellagio 

Center; Brown Foundation - Dora Maar House; Beca de 

Artes Plásticas de la Fundación Botín; Fundação 

Calouste Gulbenkian; Sundance; Bogliasco Foundation; 

The MacDowell Colony; Yaddo; Berliner 

Künstlerprogramm des DAAD; y colabora con la 

Universidad Católica Portuguesa, la Elias Querejeta Zine 

Eskola, y la productora O Som e a Fúria. Está 

representada por Galeria Miguel Nabinho y 

Kubikgallery. 

 ANNA MORENO (Sant Feliu de Llobregat, Barcelona, 

España, 1984)  

El proyecto de Moreno, Plastic, Marble, and Helicopters, 

convierte la arquitectura utópica de los años 70 en un 

mito especulativo que nos aborda desde un futuro 
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atemporal y cercano. La artista desestabiliza nuestra 

tendencia hacia la nostalgia y, con ella, nuestro deseo 

perenne de mirar hacia atrás desde un presente eterno, 

realizando una crítica sobre la constante mistificación 

que presenciamos hoy en día de las utopías progresistas 

de los años 70.  

Plastic, Marble and Helicopters esla culminación de una 

investigación de un año de duración sobre Global Tools, 

un proyecto pedagógico pionero iniciado en 1972 por 

varios estudios de arquitectura del movimiento «Diseño 

radical italiano», encabezado por Ettore Sottsass, que 

surgió como reacción directa a la crisis política, 

ecológica y socioeconómica de la Italia del momento. 

Global Tools operó de manera abstracta y antididáctica, 

defendiendo la «refundación del trabajo manual» y el uso 

de «técnicas pobres» y «tecnología simple», invocando al 

cuerpo como forma última de la arquitectura: un lugar 

con potencial político y creativo oculto. El proyecto de 

Moreno recupera algunas de las enseñanzas extraídas de 

estos grupos de trabajo para volver a proponerlas como 

eventos, happenings o encuentros, de manera crítica. Por 

medio de acontecimientos y colaboraciones, los eventos 

son puestos en escena, documentados y editados, 

paralelamente a la construcción de props arquitectónicos 

basados en elementos de mobiliario extraídos de los 

grupos de diseño radical y su relación con la cultura del 

consumidor.  
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La pieza que se muestra en esta exposición consiste en la 

documentación obtenida después de los eventos, editada 

en formato videoinstalación, junto a una serie de objetos 

basados en la investigación paralela sobre los materiales 

y las «técnicas pobres» fomentadas por Global Tools, 

haciendo evidente el choque entre la calidad anarquista 

del experimento del grupo y el advenimiento de los 

plásticos en los años 60 y 70. Esta posición contradictoria 

podría ejemplificarse con el sofá Superonda 4 5 de 

Archizoom (1968), la Serie Misura de Superstudio 

(1969-1972) y otras piezas producidas por firmas de 

diseño de alta gama como Poltronova, Olivetti, Zanotta o 

Gufram. Así, acompañando a los vídeos en la instalación 

se podrán ver el sofá modular de cuatro piezas que 

Moreno diseñó y produjo con apoyo de Poltronova, para 

usar como prop performativo en la discoteca Space 

Electronic de Florencia (donde Global Tools realizó 

varios de sus experimentos) durante el evento del 50 

aniversario de su inauguración; y una serie de lámparas 

producidas con tubos de acero, poliestireno, pintura, 

barniz y papel maché, que funcionan como objetos de 

diseño independientes y funcionales o como esculturas.  

Anna Moreno vive y trabaja entre Barcelona y La Haya. 

Es investigadora y artista visual residente en la Academia 

Jan Van Eyck, en Maastricht. Ha impartido clases en el 

KABK de La Haya y en la Academia Minerva en 

Groningen, y ha formado parte del simposio Artistic 

Research, así como de think tanks (laboratorios de ideas). 



Desde las orillas del Sena 

 289 

 BRUNO PACHECO (Lisboa, Portugal, 1974)  

La temática de la pintura de Pacheco abarca un abanico 

que va desde objetos prosaicos, como plantas o 

sombreros, a composiciones de ambiguos escenarios con 

múltiples figuras. A menudo desarrolla sus motivos a 

partir de imágenes encontradas, pero eludiendo poner el 

acento en su contenido icónico. Describe su 

aproximación a la pintura como una «neutralización» de 

la naturaleza gráfica inmediata del tema tratado, un acto 

de reducción que se logra uniendo forma y fondo y 

alterando la jerarquía convencional de los elementos que 

construyen una imagen. En su (re)presentación de objetos 

y escenas a través de la pintura, Pacheco busca restar 

certidumbre a su interpretación e implicar al espectador 

en el acto de mirar.  

El artista altera con sus pinturas la jerarquía convencional 

de los elementos que construyen una imagen. En sus 

obras las figuras parecen aisladas y se mueven a través de 

paisajes no identificados. Marvel (2019) es un óleo sobre 

lienzo que representa a unos manipuladores de obras 

artísticas moviendo un cuadro, El sueño de San 

Marcos(c. 1585), de Domenico Tintoretto, en el que 

destaca el dramático movimiento de un ángel 

sobrevolando a un durmiente San Marcos. Hay otras dos 

pinturas presentes en la escena: San Marcos salvando a 

un sarraceno (1562ï1566) y Traslación del cuerpo de San 

Marcos(1562ï1566), de Jacopo Tintoretto; en ambas se 
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ve la acción de un cuerpo movido por otro. El tratamiento 

pictórico que Pacheco realiza de los cuerpos y el espacio 

aleja el foco de los detalles concretos del acontecimiento 

para centrarlo en los gestos y movimientos que evoca la 

escena.  

Bruno Pacheco vive y trabaja a caballo entre Lisboa y 

Londres. Estudió pintura en la Escuela de Bellas Artes de 

Lisboa y en Goldsmiths, University of London, donde 

completó un Máster de Bellas Artes en 2005. Entre sus 

exposiciones individuales más recientes destacan head 

(red) hand, Hollybush Gardens, Londres (2019); Vaivém, 

Galeria Quadrum, Lisboa (2018); y Red was the Tone, 

Galeria Filomena Soares, Lisboa (2016). También ha 

participado en numerosas muestras colectivas 

internacionales, como la Bienal de Sharjah 14 (2019); 

Van Abbemuseum, Eindhoven, Países Bajos (2017); 

Museu Calouste Gulbenkian, Lisboa (2017); Guildhall 

Art Gallery, Londres (2017); Museu de Arte 

Contemporânea de Serralves, Oporto; XXXI Bienal de 

São Paulo (2014); y III Bienal Internacional de Arte de 

Beijing (2008). Sus obras están presentes, entre otras 

colecciones, en las de la Fundação Calouste Gulbenkian, 

Lisboa; Sharjah Art Foundation, EAU; Museum of 

Contemporary Art Chicago, EEUU; Van Abbemuseum, 

Eindhoven, Países Bajos; Kadist Art Foundation, París; 

Museu de Arte Contemporânea de Serralves, Oporto, 

Portugal; National Art Museum of China, Beijing y 

United Bank of Switzerland, Londres.  
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Becas de Artes Plásticas de la Fundación Botín  

El ciclo de exposiciones Itinerarios es el resultado del 

trabajo desarrollado por los artistas durante el periodo de 

disfrute de las Becas de Artes Plásticas de la Fundación 

Botín, unas investigaciones que año tras año, desde los 

últimos veintiséis, quedan plasmadas en un catálogo a 

modo de expositor de los distintos proyectos. El 

programa de Becas de Artes Plásticas impulsa la 

formación, la investigación y el desarrollo de proyectos 

de creadores internacionales. Desde sus inicios en 1993, 

esta iniciativa ha servido para descubrir y apoyar la 

carrera de cientos artistas, algunos de los cuales gozan ya 

de gran reconocimiento 

Centro Botín  

El Centro Botín, obra del arquitecto Renzo Piano, es un 

proyecto de la Fundación Botín que aspira a ser un centro 

de arte privado de referencia en España, parte del circuito 

internacional de centros de arte de primer nivel, que 

contribuirá en Santander, a través de las artes, a 

desarrollar la creatividad para generar riqueza económica 

y social. Será también un lugar pionero en el mundo para 

el desarrollo de la creatividad que aprovechará el 

potencial que tienen las artes para el desarrollo de la 

inteligencia emocional y de la capacidad creadora de las 

personas. Finalmente, será un nuevo lugar de encuentro 

en un enclave privilegiado del centro de la ciudad, que 

completará un eje cultural de la cornisa cantábrica, 
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convirtiéndose en un motor para la promoción nacional e 

internacional de la ciudad y la región.  

Un gran abrazo desde nuestra querida y culta España, 

Félix José Hernández. 
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Young Curators Residency Programme en el Círculo 

de Bellas Artes 

 

Madrid, 14 de diciembre de 2021. 

Querida Ofelia, 

La Fundación Sandretto Re Rebaudengo Madrid presenta 

por segundo año consecutivo el Young Curators 

Residency Programme en España. El proyecto cuenta con 

el patrocinio de Reale Foundation, y se desarrolla sobre 

el modelo de residencia que ya tiene lugar en Italia desde 

2006, organizado por la Fondazione Sandretto Re 

Rebaudengo de Turín. 

En esta segunda edición, a cargo del 

comisario Alejandro Alonso Díaz, se han s tres 
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comisarios: Anouchka 

Rajendran (India), Akis Kokkinos (Grecia) y Yonma 

Osman (USA), procedentes de las principales academias 

de comisariado del mundo. Los tres han realizado un 

período de inmersión en la escena artística española y al 

término de su estancia, la sala Minerva acoge la 

exposición colectiva en torno a su investigación. Los 

artistas seleccionados son: Adrián Alemán , Cristina 

Mejías, Dennis Dizon, Florencia Rojas, iki yos piña 

narváez funes, Jokkoo Collective y Raisa Maudit. 

El proyecto con el que concluye la II edición 

del YCRP explora la erupción volcánica como un 

proceso de curación de las economías coloniales y 

extractivistas de raza, género y naturaleza. Para ello, 

reúne las voces sutiles de siete artistas radicados en 

España que reimaginan las gramáticas de la geología ï

como ciencia y estudio colonial de la tierraï y disuelven 

las clasificaciones estructurales y taxonómicas de 

cuerpos oprimidos. 

Tras el terremoto que hizo que el 19 de septiembre de 

2021, Cumbre Vieja, la cima volcánica de la isla de La 

Palma, entrase en erupción, el proyecto considera el 

fenómeno natural más destructivo y transformador 

de la historia reciente de España, cuyo flujo de lava 

cubrió más de 670 hectáreas de terreno, provocando la 

evacuación de aproximadamente 7.000 humanos. Así, la 

https://www.circulobellasartes.com/biografia/anushka-rajendran/
https://www.circulobellasartes.com/biografia/anushka-rajendran/
https://www.circulobellasartes.com/biografia/akis-kokkinos/
https://www.circulobellasartes.com/biografia/yomna-osman/
https://www.circulobellasartes.com/biografia/yomna-osman/
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exposición se adentra en la erupción volcánica de La 

Palma para desplegar los debates geopolíticos actuales, 

los sistemas de pensamiento existentes y sus secuelas 

ético-políticas. Como una herida abierta, los vasos 

sanguíneos de la tierra suben a la superficie de la piel, y 

cuando el sangrado se detiene y comienza la curación, 

sobre las costras surgen nuevos territorios. En ellos, los 

artistas invitados crean nuevas geografías espacio-

temporales que constituyen un futuro liberador para 

aquellas islas que potencialmente emerjan más allá de las 

temporalidades antropocéntricas. 

Este proyecto es la culminación de la II edición 

del Programa de Residencias para Jóvenes 

Comisarios puesto en marcha por la Fundación en 2020, 

con el patrocinio de la Reale Foundation. El objetivo del 

programa es crear una conexión para los comisarios entre 

la fase final de los estudios y el ingreso en el mundo 

profesional. Crear redes y ayudar a los jóvenes 

comisarios y comisarias de diferentes países a 

profundizar en el conocimiento del tejido artístico 

español y a la difusión internacional del mismo son dos 

de las claves de este programa de residencias, que se 

estructura como una actividad de formación autónoma; 

un itinerario artístico y de investigación que conecta 

instituciones, museos, fundaciones, galerías y, por 

supuesto, artistas con jóvenes profesionales del mundo 

del arte. 
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Fecha: 

15.12.2021 > 16.01.2022 

Horario:  

Martes a domingos 

11:00 > 14:00 

17:00 > 21:00 

Lunes cerrado 

Sala: 

Sala Minerva 

Precio: 

[entrada libre hasta completar aforo] 

Comisariado: 

Anouchka Rajendran, Akis Kokkinos y Yonma 

Osman 

Organiza: 

Fundación Sandretto Re Rebaudengo y CBA 

Colabora: 

Patrocina: Reale Foundation. 

Un gran abrazo desde nuestra querida y culta 

España, 

Félix José Hernández. 
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Banda de conciertos de Caibarién (Primera Parte 
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  Madrid, 2 de enero de 2022. 

 

Querida Ofelia, 

 

Sin lugar a dudas Alberto T. Rodríguez Acuña es un 

músico muy singular y de gran cultura. Su hermosa 

pluma nos ofrece este magnífico libro, que cuenta con 

numerosas fotos y documentos, que recorre lugares y 

recuerdos de la cultura en su querido pueblo cubano de 

Caibarién. ¡Un extraordinario viaje nostálgico y musical! 

A finales del ario 1904, en Caibarién, pequeña 

ciudad costera del centro norte de Cuba, el músico 

José María Montalván Raimundo, proveniente de 

una familia de larga tradición musical en la vecina 

ciudad de Remedios y asentado en Caibarién, decide 

formar una banda de música infantil, a semejanza a 

la que su hermano Desiderio Montalván fundaba en 

Remedios. La municipalidad no posera recursos para 

financiar obras de la cultura, la cooperación popular 

permitía dotar a los pequeños que tenían entre 7 y 13 

años, de instrumentos y local para academia. Ya el 

20 de mayo de 1905 ofrecieron su primer concierto. 

En 1907 a petición del maestro José María 

Montalván, el Ayuntamiento aprueba contratar a un 

director que le diera a la institución un mayor nivel 

de calidad interpretativa, y es así como en 1908 

entra a dirigir la banda et músico español Ernesto 

Jarque Gómez, quien tantos conocimientos aportó y 
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tanta gloria dio a la ciudad en los concursos nacional 

y provincial en 1911. La laureada Banda Municipal 

de Caibarién le rindió homenaje en sus 115 años de 

su fundación. 

 

El clarinetista, profesor y director de orquesta cubano-

español, Alberto Rodríguez Acuña (1950), radicado en 

España, acaba de publicar "Banda de conciertos de 

Caibarién, un ícono de la música cubanaò, un libro bajo 

el sello de Roque Libros, narra la historia centenaria de la 

banda de música de la ciudad de sus orígenes y una de las 

más antiguas de Cuba fundada en 1904.  

 

El periodista Jesús Díaz Loyola entrevistó al autor en 

Madrid, ciudad donde reside hace 25 años. 

A continuación podrás mleer la entrevista: 

 

ñð ¿Qué lo ha llevado a escribir este libro sobre 

la historia de una de las bandas de música más 

legendarias de Cuba?  

 

Además de haber sido la institución donde recibí mis 

primeras nociones de música y mis primeras 

motivaciones artísticas, el principal motivo ha sido el de 

contribuir a la preservación de la valiosa documentación 

histórica aún existente sobre esta centenaria institución, 

cada día contamos con menos fuentes primarias para 

examinar, debido a su mal estado de conservación, 
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muchas de ellas perdidas para siempre, como 

documentos, partituras, instrumentos etc. Es importante 

que no se pierdan las fuentes secundarias que aún 

podemos consultar. Siempre he tenido claro la 

importancia de esta investigación y la necesidad de que 

se conozca lo que significó la Banda infantil primero, y 

luego municipal, para el desarrollo de las bandas en 

Cuba. 

 

 

ð ¿Qué representa para usted el libro que acaba de 

publicar?  

 

Una gran satisfacción, ha sido la culminación de muchos 

años de investigación, es algo que te hace sentir que 

haces algo útil por el lugar de tus orígenes.  

 

 

ð Por circunstancias de la vida, usted vive fuera de 

Cuba. Aún así, ¿qué le mueve a fijar ese interés en 

armar historias pasadas de su país de origen? 

 

Los orígenes. 

Creo que para la mayoría de mis compatriotas, haber 

nacido en Cuba es un orgullo. Uno es cubano para 

siempre, independientemente del lugar geográfico donde 

se viva. Yo me siento orgulloso de ser cubano y de haber 

nacido en Caibarién, pequeña ciudad costera del centro 
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norte de Cuba, que tantas personalidades de la cultura ha 

dado, cuna de una de la bandas más legendarias y 

laureadas del país. De sus filas han salido en estos 

últimos 116 años innumerables musicos que han 

engrosado las filas de importantes orquestas del país y 

del extranjero. 

Es importante no perder los orígenes, que las nuevas 

generaciones tengan conocimiento de la historia de su 

lugar de nacimiento para que se sientan orgullosos y 

continúen preservándolo. 

 

ð¿Se fue usted para siempre de Cuba?  

 

Las motivaciones para irse son tan variadas como los 

propios inmigrantes; algunos se marchan en busca de 

oportunidades, algunos por aventura, por razones 

familiares, etc. La emigración siempre ha existido, y 

despues de tantos años fuera del país de origen, y de 

integrarse completamente en el país anfitrión, unido a 

factores como la vivienda, empleo, o la familia, afectan 

el regreso. En mi caso, lo que si está claro es que nunca 

dejaré el contacto con la poca familia que aun me queda 

en Cuba, amigos, compañeros de profesión, como lo 

demuestra el libro que acabo de publicar.  De Cuba uno 

no se va nunca completamente. 

 

 

ð ¿Le une a España la historia de su libro? 



Desde las orillas del Sena 

 302 

 

España siempre estará en el corazón de los cubanos, y si 

nos referimos a la música, más concretamente a la 

música de bandas, con más razón. Maestros españoles 

fueron los primeros en introducir la tradición bandística 

en Cuba. Excelentes directores y músicos durante 

generaciones se establecieron en Cuba, aportando sus 

conocimientos y divulgando la música española. La 

Banda de Caibarién siempre se ha caracterizado por la 

buena interpretación de esta música. 

Ha sido en España donde más documentación he podido 

consultar sobre la investigación que nos atañe, gracias a 

sus excelentes archivos, hemerotecas y el cuidado del 

patrimonio, no solo español sino de Latinoamérica. 

 

ð ¿Qué tiempo ha invertido para escribir esta 

historia?  

 

Siendo aún estudiante en la Banda Municipal, ya me 

interesé por profundizar en su historia. El hecho de que 

mi primer maestro y director de la banda, Roberto Urbay 

Carrillo, fuera uno de aquellos niños que participaron en 

su fundación, me ayudaron a conocer de primera mano la 

historia de la institución, despertando en mí el interés de 

conocer cada día más sobre su historia. En un principio 

solo fue un interés personal por saber más de la 

institución a la que pertenecía. Sin embargo, después de 

la jubilación del maestro Roberto Urbay en 1970, la 
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banda pasó por etapas de inactividad casi total, no 

desapareciendo gracias a las iniciativas de algunos de sus 

miembros que tomaron su dirección. Viendo el poco 

interés de las instituciones por preservar la institución y 

su legado, comencé la investigación documental, hasta el 

día de hoy acerca de estos hechos históricos por espacio 

ya de más de 40 años. 

 

 

ð ¿Cuáles son las citas más importantes de su libro? 

 

ñLas bandas de música municipales tienen su origen en 

las bandas militaresò. 

 

ñLa llegada a Caibari®n del profesor espa¶ol Ernesto 

Jarque Gómez como director de la Banda Municipal, fue 

el momento más importante en la historia de la 

instituci·nò. 

 

ñLos conciertos populares tuvieron gran trascendencia 

social en el desarrollo de la vida musical de sus 

poblacionesò. 

 

ñCiudades como Remedios, Santa Clara y Caibari®n en la 

antigua provincia de Las Villas, fueron ejemplo del 

desarrollo de sus bandas de m¼sica......ò    
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Redactor de la Revista Bohemia sobre Caibarién: (.....) 

ñpoblaci·n que presta apoyo a la m¼sica, y que se 

interesa por su desarrollo, es población culta, y ha de 

merecer consideraci·n y simpat²as generalesò 

 

ñEl gran triunfo de la banda de Caibari®n consistió en 

que, a pesar de competir como banda infantil, obtuvo 

mayor puntuación que la de Bomberos de La Habana, 

primer premio entre las de mayoresò 

 

 

ð ¿Habla de momentos buenos y malos en la historia 

musical que construye? 

 

A lo largo de la construcción de este libro, durante mi 

etapa de investigación en Cuba, he tenido que afrontar 

muchas dificultades, mal estado de los archivos, no poder 

consultar la mayoría de la prensa de la época, debido al 

mal estado de conservación. Además, el hecho de no 

estar digitalizados la mayoría de los archivos, no facilita 

la investigación, aunque en los últimos tiempos se ha 

avanzado en ello. 

En ocasiones nos hemos encontrado con algunos archivos 

personales con excesos de celo a la hora de permitir el 

acceso a la documentación. Es necesario una mayor 

flexibilidad en ello y concienciar que el patrimonio 

necesita ser divulgado. 
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Mi agradecimiento a las personas que, sensibilizadas con 

la importancia de esta investigación de tipo 

historiográfica, nos han brindado su ayuda en la 

preservación de toda esta documentación. 

 

 

ð ¿En qué medida su libro o usted mismo reconocen 

los errores de Cuba con sus músicos?  

 

Creo que los estudiantes, no solo de música de mi 

generación, fuimos unos previlegiados de haber podido 

estudiar en la Escuela Nacional de Artes (ENA), 

principalmente en sus primeros años. Tuvimos los 

mejores profesores posibles tanto en música como en 

otros estudios escolares. Excelentes planes de estudios, 

dirigidos por profesionales de muy alta calificación e 

ilusión en todas las especialidades. Todos sabemos como 

se fue dejenerando todo aquello, y solo mantenido por la 

tenacidad de muchos de las nuevas generaciones de 

profesores que lo han mantenido en la medida de sus 

posibilidades. Con la creación del ISA, hoy Universidad 

de las Artes, tenemos una nueva esperanza en el futuro. 

En referencia al sistema imperante de catalogar a las 

bandas como municipales, provinciales, con normativas 

que les impide crecer en números de miembros 

profesionales según su categoría. Soy de la opinión que 

es un error, ya que limita sus posibilidades de 

crecimiento y competividad entre ellas. Es importante 
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también que los municipios apoyen a las Academias de 

sus bandas, bases para la formación de músicos 

aficionados que con el tiempo puedan llegar a ser 

profesionales.   

 

 

ð ¿Cómo recuerda su pasado cubano y su formación 

como músico?  

 

Fue una gran suerte haber comenzado mi formación 

musical en la Academia de la Banda Municipal de 

Caibarién, donde se respiraba en todo momento un 

ambiente musical y de superación. Posteriormente, mi 

continuación en la Escuela Nacional de Artes (ENA) en 

La Habana fue una experiencia maravillosa. Su claustro 

de profesores y los planes de estudio eran de una calidad 

irrepetible, creo que todos los que estudiamos en esa 

época pueden corroborar esta afirmación. 

Fue un gran acierto la integración de las diferentes artes 

(Música, Artes plásticas, Artes dramáticas, Ballet y 

Danza) que nos dio la oportunidad de interactuar, 

enriqueciendo nuestra formación cultural. 

 

ð ¿En qué medida la Banda de Conciertos de 

Caibarién, fue su refugio y nutrió su formación para 

que usted creciera músico?  

 



Desde las orillas del Sena 

 307 

La laureada Banda de Caibarién fue tradicionalmente una 

institución inspiradora para los estudiantes de música. Su 

historia, sus excelentes músicos que ejercían no solo en 

la banda sino en diferentes instituciones de Cuba y el 

extranjero, motivaron en todo momento el orgullo de 

pertenencia y los deseos de superación. 

 

ð ¿De cierto modo, el libro que acaba de escribir es 

también parte de su propia historia? 

 

Sí, es parte de mi propia historia, siempre dedicada a la 

música y a los deseos de saber cada día más sobre su 

historia, de la que me considero parte. 

 

ð ¿Se puede hablar de un idilio artístico entre usted 

y la banda de Caibarién? 

 

Correcto 

 

ð ¿Cuál es la mayor enseñanza que guarda de la 

banda que le vio crecer?  

 

Durante nuestra enseñanza musical recibidas por parte 

del maestro Roberto Urbay, debo destacar que no fue 

solo musical, sino también sus enseñanzas sobre ética, el 

amor por la ciudad que nos vio nacer, el espíritu de 

sacrificio. Creo, que fue una escuela de vida. 
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¿Qué legado le dejaron sus maestros? 

 

Pienso que todo maestro, sin necesidad de ser una 

celebridad en cualquier especialidad del conocimiento, es 

capaz de transmitir a sus alumnos importantes valores 

para su crecimiento personal, una palabra de apoyo en el 

momento adecuado, un consejo prudente con sencillez y 

humildad, que en ocaciones en nuestros años de 

adolescentes no comprendimos en toda su magnitud, hoy 

lo agradecemos. Este es mi caso, tengo de la gran 

mayoría de mis profesores un grato recuerdo y siempre 

los recoradaré con agradecimiento. 

 

 

ð La Banda de Conciertos de Caibarién es una 

escuela de músicos. ¿Quiénes han pasado por su 

batuta y qué músicos ïademás de usted- se han 

formado en ella y hoy alcanzan trascendencia en 

Cuba y en el mundo como músicos y directores de 

orquesta reconocidos? 

 

Efectivamente, la Banda de Conciertos de Caibarién, 

siempre ha sido una escuela de músicos, todos los 

directores que han pasado por ella, desde su fundador 

José Pilar Montalván Raimundo, Ernesto Jarque Gómez, 

Armando Raggi Rodríguez, José María Montalván 

Reguera, Roberto Urbay Carrillo, hasta Marcos Antonio 
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Urbay Serafín, entre sus prioridades estuvo la enseñanza 

en la Academia. Sería interminable citar a todos los 

músicos formados en sus inicios en la Academia de la 

Banda que han tenido trascendencia, desde el maestro 

Ernesto Jarque hasta la actualidad: Arturo Bonachea 

Huguet, Rogelio Zamora (El Divino), Antonio Jiménez, 

Luis Hernández, Martín Quiñonez, Juan Bruno Tarraza 

Montalván, Enrique Pardo Fuentes, Joaquín Benítez 

Current, Esteban Cabiedes Pescoso, Guillermo Penela 

Lage, Florencio Gelabert Pérez, Marcos Antonio Urbay 

Serafín, José Ramón Urbay Serafín, Manuel Coya, 

Emilio Heredia Pi, Hector Manresa Gómez, Manuel 

Álvarez Porrua, Adolfo Cabiedes Hernández, entre otros. 

Lista que se verá ampliada con las nuevas promesas de 

jóvenes que integran la banda en la actualidad. 

 

ð Marcos Antonio Urbay Serafín, uno de los últimos 

directores de la Banda que inspira su libro, hijo de 

uno de sus decanos músicos y directores, Roberto 

Urbay Carrillo, vivi ó una dejadez imperdonable. Las 

autoridades se mostraron con él, de un antagonismo 

increíble. Estuvo un tiempo deambulando con la 

banda, ensayando debajo de los árboles del parque de 

la ciudad. Después de 100 años no tenían local de 

ensayo. 

En el crepúsculo de su vida recibió un gesto de 

gratitud hacia su obra legendaria cuando le 

entregaron el Premio Nacional de la Música 2018 que 
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apenas disfrutó porque dos meses después, murió. 

¿No cree que ha sido lo que ha pasado un poco 

también con el conjunto de la Banda de Música de 

Caibarién? 

 

La férrea voluntad e ilusión del maestro Marcos Urbay 

por la conservación de la Banda, además de su prestigio a 

nivel nacional, poseedor de innumerables 

reconocimientos y condecoraciones por la Cultura 

Nacional, entre ellas el de hijo distinguido de Caibarién, 

Premio Nacional de Música entre otros, en cierta manera 

pudo influir en que las autoridades locales atendieron a 

algunas de sus peticiones. Después de un largo período 

sin tener un local fijo donde ensayar, durante cerca de 15 

años, la Banda andaba nómada por distintos lugares, en 

los altos del Ayuntamiento de donde salieron por peligro 

de derrumbe. Luego en el cine América hasta el 2010, en 

que se les concedió el local actual. 

En septiembre de 2017, durante el paso del huracán Irma 

por la costa norte, causó grandes estragos en Caibarién, 

afectando al local de ensayos de la Banda, el cual hasta el 

día de hoy no está completamente restaurado, afectando 

al normal funcionamiento de la Banda. 

Esperemos que su legado y el amor por la banda de los 

profesores que la integran, continúe influyendo en 

mantener los logros de la Banda Municipal. 
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ð ¿Cuál es la situación actual de la banda de 

conciertos de Caibarién y sus músicos? 

 

Gracias a la dedicación del maestro Marcos Urbay y 

otros profesores de la Banda en revivir la enseñanza en la 

Academia y la formación de la Banda Infantil, fue 

posible engrosar nuevamente la Banda Municipal de 

nuevos músicos, que hoy la integran. En la actualidad 

aún persisten las dificultades con su local de ensayos. El 

futuro del mantenimiento de una banda infantil es 

incierto, esperemos que sea posible normalizar la 

enseñanza en la Academia que asegure su futuro. 

 

ð ¿Cuándo fue la última vez que estuvo con ellos?  

 

Mi última participación con la banda de Caibarién fue 

durante el IV Festival Roberto Urbay in Memoriam en 

1986. 

 

ð ¿Alguna anécdota que le haya ocurrido en su etapa 

de músico en Cuba y que no haya olvidado jamás? 

 

Una de las anécdotas que recuerdo sucedió durante la 

grabaci·n del ñLago de los Cisnesò con la Orquesta del 

Gran Teatro de La Habana. Estas se realizaban por las 

noches buscando el mayor silencio posible, a mitad de la 

grabación una cigarra decidió incorporarse con su canto a 
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la orquesta, lo cual obligó a alargar la grabación por 

varias horas mientras se trataba de localizar su ubicación. 

Solo agregar que la grabación se pagaba por horas de 

permanencia en el Teatro. Todos agradecidos al insecto.   

 

 

 

ð ¿Hay algo que recuerda de su infancia y juventud 

cubanas y que le gustaría volver a vivir algún día? 

 

Reunirme con mis viejos compañeros de estudio y de 

profesión, volver a interpretar las obras inolvidables que 

interpretamos de jóvenes en la Banda. 

 

ð ¿Qué piensa de las actuales generaciones de 

cubanos y en la música propiamente, y cómo están 

encarando su realidad? 

 

Cuba es un país muy musical, es increíble cómo a pesar 

de todas las dificultades, siempre han surgido nuevas 

generaciones de excelentes músicos, y la generación 

actual no será una excepción.  

 

ð ¿Cómo valora la suerte de la música cubana hoy? 

 

La música, al igual que la cultura en general, no es algo 

estático, es el resultado de las interacciones sociales, un 

proceso dinámico. Al igual que sucediera a lo largo de su 
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historia, la música cubana hoy se renueva 

constantemente, combinando lo tradicional con 

elementos del Jazz, de otras culturas, la electrónica, 

innovando y aportando al mundo un sincretismo de 

nuevos elementos rítmicos, melodías, y estas influencias 

están presentes tanto en la música popular como en la 

llamada cl§sica.ò  

 

FIN DE LA PRIMERA PARTE 

 

Un gran abrazo desde La Ciudad Luz, 

Félix José Hernández. 
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Banda de conciertos de Caibarién (Segunda Parte) 

 

 
 
Concierto de Kaufman. Solista Alberto Rodríguez, Orquesta 

Camerata Filarmónica. Praga. Director, Tsutomu Masuko,  Japón.  

 

 

Madrid, 2 de enero de 2022. 

 

Continuación de la entrevista concedida por el autor en 

Madrid al periodista Jesús Díaz Loyola:  

 

ñð ¿Qué le hizo decidirse por España y en concreto 

Madrid para reorientar su vida? 
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Anteriormente a España, viví en Praga, ciudad donde 

estudié en la Academia Superior de Artes (AMU), 

posteriormente pertenecí a la orquesta de la Ópera 

Mozart y a la Orquesta Sinfónica Bohemia. A España 

había venido anteriormente invitado a impartir cursos y 

en 1993 recibí una oferta para impartir clases en Valencia 

que acepté, posteriormente me trasladé a Madrid hasta la 

actualidad. 

 

ð¿Cómo ha influido esta etapa de su vida, tanto para 

su carrera musical como para su vida personal? 

 

Mi etapa en España, particularmente en Madrid, ha sido 

muy positiva. He encontrado estabilidad, he formado una 

familia y he podido desarrollarme profesionalmente 

como músico. 

 

ð ¿Cómo ve a Cuba desde la distancia? 

 

Cuba se extraña, la inmensa mayoría de los cubanos, sin 

importar el lugar del mundo en que nos encontremos, 

traemos consigo los recuerdos de nuestra familia, amigos, 

costumbres, la alegría de su música. Profesamos un amor 

incondicional por nuestras raíces. Cuba es una fuente 

inagotable de talentos artísticos, repartidos por todo el 

mundo con mucho futuro. 
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ð¿Cómo la ves musicalmente o clarinetísticamente 

hablando? 

 

En los últimos años han surgido numerosos talentos en 

diferentes instrumentos, no solo en el clarinete, pero no 

olvidemos que Cuba es un país muy musical y que de 

todas las generaciones han surgido excelentes músicos en 

todos los instrumentos y géneros. 

 

ð ¿Espera presentar su libro en Cuba, en su pueblo? 

 

Es mi gran deseo, esta historia les pertenece, y espero la 

primera oportunidad para hacerles llegar los libros. 

 

Hablemos de su vida y su carrera como músico. 

 

ð ¿Con qué edad empezó a tocar? 

 

A los 8 años comencé en la Academia de la banda 

municipal el estudio del solfeo, posteriormente con el 

instrumento. 

 

ð ¿Por qué eligió el clarinete? ¿Qué le atrapó del 

instrumento? 

 

Desde pequeño siempre me llamó la atención su sonido, 

su importancia en las bandas. Caibarién era cuna de 

excelentes clarinetistas que llegaron a formar parte de las 
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grandes bandas como la de la Policía Nacional, de la 

Marina Nacional, la Municipal de la Habana y orquestas 

como la Filarmónica y de los que siempre se hablaba con 

orgullo.  

 

ð Si tuviera que describir el clarinete a alguien que 

nunca lo hubiera escuchado ¿cómo lo haría? 

 

El clarinete es un instrumento muy versátil y expresivo, 

su timbre es muy rico en matices. Entre sus 

características podemos citar su gran agilidad de 

ejecución, posee diferentes registros con sus 

características bien definidas que le permite gran 

flexibilidad de expresión. Es utilizado en todo tipo de 

música. 

 

ð ¿Quién fue su mayor inspiración para hacerse 

músico? 

 

Desde pequeño mis padres me llevaban a escuchar las 

bandas de Caibarién y Remedios, algo que me fue 

motivando, aunque quien más influyo en mi 

determinación de estudiar música fue mi primo Antonio 

Gutiérrez del Río, éramos vecinos y siempre lo veía 

estudiar el clarinete, él fue quien me introdujo en la 

Academia de la Banda. 

 

ð ¿En su familia prolifera la tradición de músicos? 
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Mi familia ha sido muy amante de la música, aunque no 

de músicos profesionales.   

 

ð ¿Ha tocado siempre el clarinete? ¿Por qué? 

 

En algún momento también toqué el saxofón, 

principalmente el tenor, pero siempre me he mantenido 

fiel al clarinete, es el instrumento en el que mejor me 

siento. 

 

ð ¿Hay diferencia entre tocar el clarinete y dirigir 

una orquesta? 

 

Soy de la opinión de que el director de orquesta primero 

tiene que dominar, al menos un instrumento No se 

concibe el estudio de la dirección solo como tal, y lo 

perfecto sería el conocer un instrumento de cuerda y otro 

de viento para saber a quienes diriges y saber sus 

características antes de exigir al intérprete. 

 

ð Además de músico y director de orquesta, usted es 

profesor en Madrid. ¿Dónde lo ejerce y qué es lo que 

más le gusta de enseñar? 

 

Siempre me ha gustado la docencia, también es una 

forma de aprendizaje. En Madrid, he sido profesor del 

Nivel Superior en la Universidad ñFrancisco de Vitoriaò 
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y en la actualidad profesor de Clarinete y Música de 

Cámara desde hace más de 25 años del Centro Superior 

de M¼sica ñKatarina Gurskaò y de las ñEscuelas 

Municipales de M¼sicaò del Ayuntamiento de Madrid. 

 

ð En su experiencia docente, ¿Cómo cree usted que 

se puede ayudar a un alumno a desarrollar su 

musicalidad? 

 

Desarrollar la musicalidad del alumno es un aspecto 

fundamental en el estudio de la música, que debe 

comenzar a desarrollarse, favoreciendo el contacto del 

niño con la música en vivo de calidad desde edades 

tempranas, al igual que se hace con sus habilidades 

motrices y el lenguaje, reforzadas con las vivencias 

musicales y sonoras dentro del hogar, la música que llega 

al niño por medio de la radio, la televisión etc., influyen 

decididamente en el desarrollo de su musicalidad. 

 

 

ð Cada año, la música lo mueve entre Madrid y 

Praga. ¿Por qué Praga? 

 

En Praga realicé mis estudios superiores, viví años y he 

podido realizarme al mayor nivel como músico. Fui 

clarinete solista en las orquestas de la Ópera Mozart y en 

la Orquesta Sinfónica Bohemia, además de la música de 

cámara. Desde hace muchos años soy profesor de los 
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Cursos Internacionales de M¼sica de C§mara ñAmeropaò 

y en el Internacional de Orquesta ñFilharmoniettaò, y 

miembro de ñPraga Cl§sicaò, por lo que tengo que viajar 

a Praga en calidad tanto de intérprete como de profesor 

durante el año. 

 

ð ¿Cuál ha sido el hecho más importante en su vida 

profesional o alguna anécdota que le haya ocurrido 

como músico, en un concierto por ejemplo? 

 

Posiblemente uno de los hechos que influyeron más en 

mi vida profesional fue mi estancia en la Academia 

Superior de Artes Musicales de Praga, durante mis años 

de estudios tuve la oportunidad de conocer y trabajar una 

gran cantidad de repertorio no solo de mi instrumento, 

sino de orquesta y de música de cámara en los seminarios 

de interpretación con los profesores Frantisek Hanták y 

Karel Pivoñka, posteriormente ya como profesional, en 

varias orquestas como la Orquesta Sinf·nica ñBohemiaò, 

Orquesta de la Ópera Mozart de Praga, y como solista 

con orquestas como la Filarmónica de Kosice, Eslovakia, 

y orquestas de C§mara como ñBrixiò. 

 

Algunas anécdotas: 

 

Durante mi época como estudiante en Praga, recuerdo 

una vez que un amigo y clarinetista no podía ir a un 

concierto con la orquesta en la que tocaba, y me pidió 
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que le sustituyese. Yo acepté y le pedí las partituras sin 

saber qué tipo de orquesta sería, resultando ser la 

orquesta de música tradicional checa de la cantante 

estrella de la época Zorka Kohoutová, así que, al día 

siguiente, camuflado con un traje típico tradicional 

checo, salí al escenario como uno más de los intérpretes. 

Creo que todo salió bien, sin darse cuenta el público que 

uno de los clarinetes era un cubano. Fue una anécdota 

digna de recordar. 

 

Otra anécdota sucedió en Viena durante una gira del 

Quinteto de Viento de la Habana. Nuestro concierto 

oficial estaba señalado para por la noche, pero nos 

propusieron participar en un Festival Internacional de 

Música de Naciones que se celebraban al aire libre en 

parques de la ciudad. Poco antes de salir a escena, 

comenzó a formarse una tormenta de verano. Los 

organizadores del evento nos pidieron salir 

inmediatamente, ya que si comenzaba a llover después de 

tocar la primera nota se daba como realizado el concierto 

y su correspondiente pago. Efectivamente al poco de 

comenzar el concierto de música cubana comenzó a 

diluviar. Todos contentos, objetivo conseguido. 

 

 

ð ¿Cómo acabaría estas frases? 

 

ÅPara ser un gran músico se debeé.. 
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Ante todo, amar la música, tener una gran voluntad, 

paciencia y perseverancia, además del talento creatividad 

y sensibilidad, no darse por vencido ante las primeras 

dificultades. Es fundamental tener un buen conocimiento 

técnico, y humildad que le permita su constante 

aprendizaje en el tiempo. 

 

ÅUn clarinetista nuncaé.. 

......debe desanimarse por los obstáculos propios que ha 

de enfrentarse con su instrumento, como las cañas, que 

requieren de mucha paciencia y disciplina, asi como no 

olvidar que el dominio de la columna de aire es la base 

para obtener un sonido homogéneo en todos los registros. 

 

ð Si le diesen la posibilidad de conocer a un 

personaje de la historia de la música ¿a quién 

escogería? 

 

Escogería a Mozart. 

 

ð ¿Un artista con el que se identifica?  

 

Cada artista es único, no me siento especialmente 

identificado con uno en concreto, más bien con un 

conjunto de profesionales con los que a lo largo de mi 

carrera me he compenetrado. 
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ð Mozart dio al clarinete categoría de instrumento 

de primera línea. ¿Qué maestro lo ha influenciado 

más en su carrera? 

 

Mozart mantuvo una estrecha relación con Mannheim. 

Su orquesta, fundada por Carl Stamitz, junto con la 

atmósfera musical de la ciudad, tuvo gran influencia en 

él. Fue aquí durante su segundo viaje a Mannheim, en 

1778, donde escucho por primera vez el sonido del 

clarinete, quedando tan impresionado que desde ese 

momento se convirtió en uno de sus instrumentos 

preferidos, elevándolo a la más alta categoría.  

 

No puedo hablar de la influencia de un solo profesor. Si 

nos referimos concretamente al clarinete, tuve la suerte 

de recibir clases de los mejores, tanto en Cuba, donde 

puedo citar a Enrique Pardo, Juan Jorge Junco y Roberto 

Sánchez como en la Academia Superior Praga (AMU) 

citando al legendario profesor Vladimir Riha y también 

los profesores Milan Dlouhy, Milan Kostohriz y Milan 

Etlik. Cada uno con sus diferencias me han servido como 

modelos a seguir, de inspiración, que fueron capaces de 

sacar lo mejor de todos los que fuimos sus alumnos. 

 

 

ð ¿Cuál es su obra favorita? 
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Hay varias, pero siempre estará presente el concierto en 

La Mayor, K622 de Mozart. 

 

 

ð ¿A lo largo de su carrera ha tocado en infinidad de 

escenarios y con grandes músicos y agrupaciones? 

¿Puede citar algunos de los momentos más célebres?  

 

Recuerdo especialmente algunos escenarios como la Sala 

de los Espejos del Cuerpo Diplomático en Praga donde 

interpreté el Concierto en La K622 de Mozart con 

orquesta. Los conciertos con la Orquesta Filharmonietta 

de Praga en la sala Rudolfinum, sede de la Filarmónica 

Checa, de una acústica increíble. La participación en 

Festivales Internacionales de Música de Cámara con el 

Quinteto de Vientos de La Habana en Kiev (Bielorrusia), 

en la sala del Conservatorio Superior y donde el 

compositor Guba nos invitó a su casa a cenar y nos 

dedicó su obra para órgano y quinteto de viento, 

invitándonos a estrenarla en Kiev en el próximo festival. 

En Riga (Letonia), compartiendo con la Orquesta de 

Cámara de Munich y el célebre flautista András Adorján; 

Moscú, Bratislava y Kosice, donde grabamos para la 

radio eslovaca principalmente música cubana del 

compositor Felix Darío Morgan; Viena y Praga en la sede 

de los compositores checos, interpretando composiciones 

de compositores checos y cubanos. Los dobles conciertos 

realizados con el clarinetista Julius Klein con la Orquesta 
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Filarmónica Eslovaca de Kosice, las giras con la 

Orquesta de Cámara de Pisek a Inglaterra y Bruselas y 

con la Orquesta Sinfónica Bohemia a Países Bajos. 

La interpretación del Quinteto K581  de Mozart con el 

Cuarteto de Cuerdas de Sao Paulo, Brasil, en el anfiteatro 

de la Casa de América de Madrid. 

Las giras como director con la orquesta de viento ĂEl 

Caprichoñ a Par²s, Sarlat, Berl²n, Roma, Milan,Viena, el 

Tirol. 

Pero siempre recuerdo con especial cariño mi 

participación en el IV ROBERTO URBAY CARRILLO 

IN MEMORIA en 1986, donde interpreté el Concertino 

Op. 26 de Carl Mª von Weber con la Banda Municipal de 

Caibarién, dirigiendo el maestro Marcos Urbay, en el 

Teatro América y especialmente en la mítica Glorieta del 

parque. 

 

ð ¿Cómo inspirar o motivar a una orquesta? 

 

Al director, ya sea al frente de una orquesta o de 

cualquier otro conjunto instrumental, le corresponde 

saber motivar y transmitir su interpretación de la 

partitura. Debe de introducirse en el mensaje que el 

compositor ha plasmado en notas y comunicarlo con la 

mayor exactitud, tanto a los intérpretes como al público.  
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ð ¿Cuál es la obra que posiblemente ha dirigido 

más? ¿Hay alguna en particular que prefiere 

interpretar?  

 

En los últimos tiempos me he dedicado a la dirección de 

agrupaciones de viento, me interesan los arreglos 

adaptados a las características de las agrupaciones que 

dirijo, donde he dado prioridad a la música cubana y 

española, tanto tradicional como contemporánea. 

 

ð ¿Es correcto reinterpretar la música clásica o es 

necesario reproducirla exactamente como fue 

concebida por los autores del pasado, respetando la 

tradici ón? 

 

El intérprete siempre tiene un margen para aportar su 

propia interpretación de la obra, pero siempre 

manteniendo las características básicas del estilo, ya sea 

director o instrumentista. Tiene que respetarse el espíritu 

del compositor, estudiando la época en que fue 

concebida. Otra cosa es el desarrollo técnico de los 

instrumentos, principalmente los de viento, que en la 

actualidad permiten un mayor virtuosismo.  

 

ð ¿Qué consejo ha sido el que más le ha servido en su 

vida? 
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 Más que un consejo, ha sido la referencia de mis padres 

y profesores que con sus ejemplos me inculcaron la 

constancia en el trabajo, conocerte bien a ti mismo y 

aprender de los fracasos. Estos son lecciones del 

aprendizaje que enriquecen nuestra experiencia. 

  

 

 

ð ¿Qué consejo daría a los jóvenes músicos? 

 

Los mismos que recibí en mis inicios, la constancia en el 

trabajo, ser siempre tú mismo y aprender a escuchar 

distintas fuentes antes de tomar una decisión, ya sea 

relacionado con una interpretación, un aspecto técnico o 

en cualquiera de los aspectos de la vida. 

 

ð En los tiempos que corren, ¿cómo valora el público 

la música clásica? 

 

La música clásica siempre tendrá su público, y de la 

educación musical que les brindemos a los jóvenes 

dependerá su apreciación de los diferentes géneros. 

Atravesamos en la actualidad una situación marcada por 

la crisis que está repercutiendo en todos los campos. Es 

necesario buscar nuevas maneras que faciliten el 

acercamiento del público al género, como conciertos 

didácticos, dirigido principalmente a los jóvenes y a un 
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público poco habituado a asistir a conciertos, propiciando 

como estrategia de aprendizaje su conocimiento. 

 

ð ¿Envejece sin remedio el público que consume 

ópera y asiste a los teatros? 

 

Es cierto que entre las generaciones más jóvenes el 

interés por el género ha disminuido. Esto, unido al 

periodo complicado de recortes por el que estamos 

atravesando hacen imprescindibles iniciativas por parte 

de los teatros, como la introducción de nuevas 

tecnologías, diversificación del repertorio, potenciar y 

favorecer su difusión en centros de estudio y 

universidades, que vayan encaminadas a diversificar su 

público, favoreciendo su renovación y evitando su 

envejecimiento.  

 

    

ð ¿Qué cree de la música actual en general y el 

concepto de cultura? 

 

La música es una forma de expresión que está en 

constante evolución, es reflejo de la sociedad, siempre 

después de grandes depresiones, de guerras, hemos 

asistido a cambios evolutivos en los diferentes medios de 

expresión, no siendo la música ajena a ello. En la 

actualidad, nos enfrentamos a un Post-Covid muy duro, 

con una economía muy golpeada y con un público con 
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menor poder adquisitivo, las ofertas van a superar a la 

demanda, mermada como consecuencia de la pandemia, 

ha puesto a la música en una situación difícil. Lo que sí 

tengo claro es de que no volveremos a ser los mismos, 

pero soy optimista de que la música sabrá salir airosa de 

estos nuevos retos, con creatividad y sacando beneficios 

de las nuevas tecnologías.  

El concepto científico de cultura con el que más me 

siento identificado es: Los conjuntos de saberes, 

creencias y pautas de conducta de un grupo social, 

incluidos los medios materiales que usan sus miembros 

para comunicarse entre sí y resolver necesidades de todo 

tipo. No es una información transmitida genéticamente 

sino transmitida por aprendizaje social. 

 

 

ð ¿Por qué es importante la música?  

 

La música es de gran importancia para el hombre, forma 

parte de nuestras vidas, ya que le permite expresar sus 

diferentes estados de ánimo, canalizar sus sentimientos, 

influye sobre las emociones y el estado de humor de las 

personas. Sabemos que es un gran estimulador de la 

actividad cerebral, estimula la concentración, influye en 

el estrés, promueve una experiencia estética en el oyente. 

Por todo ello, el estudio de la música tiene gran 

importancia para la educación desde edades temprana. 

Sus beneficios son múltiples, mejora la capacidad de 
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atención y concentración, estimula los hemisferios del 

cerebro, responsables de las habilidades comunicativas o 

la lógica. 

 

 

ð ¿Cuál es el mayor triunfo u orgullo de su vida 

como músico? 

 

El haber llegado a las metas que me propuse con 

sacrificio y constancia en el trabajo, orgulloso de  haber 

contribuido como profesor a la formación de buenos 

músicos y personas.   

 

 

 

ð Después de más de 20 años un su poder, la historia 

de la centenaria Banda de Conciertos de Caibarién 

(Cuba) sale a la luz en formato digital y en edición 

impresa, con una estética muy cuidada y gran 

cantidad de material iconográfico. ¿Cómo lo 

consiguió finalmente? Y, ¿dónde se puede adquirir el 

libro? 

 

La realización del proyecto fue posible gracias a la 

editorial Roque-Libros. Su director, Juan Carlos Roque, 

se implicó personalmente en hacer realidad la edición, 

cuidando cada detalle del libro con mimo y esmero, es 

algo que se lo agradeceré siempre.  
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El libro es posible adquirirlo en edición impresa o en 

formato digital en Amazon: 

 

https://www.amazon.es/dp/B08YQQWS1V  

 

 https://www.amazon.es/dp/B08YX55KFB/  

 

 

¡Enhorabuena! 

Gracias. 

Dr. ALBERTO RODRÍGUEZ ACUÑA  

Nació en Caibarién estudió el clarinete en la Academia 

de la Banda Municipal con el profesor Roberto Urbay, 

continuándolos en el Conservatorio Provincial de Santa 

Clara, posteriormente se gradúa en la Escuela Nacional 

de Artes (ENA) en La Habana. Es Graduado de la 

Academia Superior de Artes Musicales de Praga (AMU) 

donde además realizó estudios de posgrado en educación 

musical, psicología y metodología de enseñanza. Realizó 

estudios de posgrado en el Conservatorio Superior de 

Brno (República Checa). Ha sido profesor y jefe de 

cátedra en el Conservatorio Municipal de La Habana 

(Amadeo Roldán), en la Escuela Nacional de Artes 

(ENA) y de la Facultad de Música del Instituto Superior 

de Artes (ISA), y jefe de su Departamento de viento por 

sustitución y Asesor Nacional del Ministerio de Cultura 

para la educación del clarinete, y presidente de los 

https://www.amazon.es/dp/B08YQQWS1V
https://www.amazon.es/dp/B08YX55KFB/
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jurados en los Concursos Nacionales de Clarinete. En 

1980 participa en el Concurso Internacional Primavera de 

Praga y en 1989 formando parte del jurado del Concurso 

Internacional Karol Kurpinski en Polonia. En España 

organiza y jurado del Concurso Nacional de clarinete 

Ciudad de Cullera, Valencia en 1996. 

Ha impartido clases magistrales en Cuba, la República 

Checa, Eslovaquia, Polonia, el Reino Unido, Francia y 

España. Ha sido clarinetista en la Orquesta Sinfónica 

Nacional de Cuba, de la Banda Nacional de Conciertos y 

de la Orquesta del Gran Teatro de Ópera y Ballet de La 

Habana. 

Fundador del grupo de cámara Nueva Camerata y 

posteriormente el Quinteto de Viento de La Habana, 

perteneciente a la Agrupación Nacional de Conciertos, 

con el cual se realizaron giras a todas las provincias del 

país e internacionales a Austria, Rusia, Letonia, 

Bielorrusia, Eslovaquia y Chequia. Se grabaron dos 

discos en los estudios de la EGREM. 

 En la República Checa fue clarinete solista en la 

Orquesta de la Ópera Mozart de Praga, fundador de su 

quinteto de viento y clarinete solista de la Orquesta 

Sinfónica Bohemia.  

Ha realizado gira de conciertos por Austria, Italia, 

Alemania, Francia, Eslovaquia, Polonia, Rusia, Ucrania, 
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Letonia, Bulgaria, el Reino Unido, República Checa, 

Marruecos, Bélgica y los Países Bajos.  

En la actualidad reside y trabaja en Madrid, donde ha 

sido profesor en la Universidad Francisco de Vitoria de 

Madrid hasta 2012. Actualmente es profesor de clarinete 

y música de cámara en el Centro Superior de Música 

Katarina Gurská y de las Escuelas Municipales de 

Música de Madrid.  Es fundador y director del Ensemble 

de Clarinetes de Madrid y de la Orquesta Solistas de 

Cámara de Madrid, cofundador de los Cursos 

Internacionales de Clarinete Julián Menéndez y de la 

Asociación Española para el Estudio y Desarrollo del 

Clarinete. Regularmente imparte clases magistrales en los 

Cursos y Festivales Internacionales de Música de Cámara 

Ameropa y de los Cursos Orquestales Filarmonietta en 

Praga, República Checa y miembro de Praga Clasica. 

Es actualmente presidente de la Asociación de Música de 

Cámara de Madrid y ha sido fundador y director artístico 

de los cursos internacionales de música de cámara y 

orquesta: Boccherini en 2005, Mozartissimo en 2006 y 

CHAMBERart desde 2007 hasta la actualidad.ò 

Es Doctor, Cum Laude por la Universidad Autónoma de 

Madrid, España. y Consultor científico ad honorem de la 

Cátedra UNESCO. 

Banda de conciertos de Caibarién 
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Autor: Alberto T. Rodríguez Acuña. 

230 páginas. 14 x 21 centímetros. 

Roque Libros: https://roquelibros.wordpress.com. 

ISBN:9798720418502 

Un gran libro que le recomiendo a todos los que se 

interesen por nuestra música, tradiciones musicales y/o 

por Caibarién, pueblo que forma parte de mis más bellos 

recuerdos de infancia. Recuerdo cuando iba a él a casa de 

mis tíos desde Camajuaní y continuábamos hasta Cayo 

Conuco o Los Ensenachos. 

Un gran abrazo desde La Ciudad Luz, 

Félix José Hernández. 

 

 

 

 

 

 

 

 

 

https://roquelibros.wordpress.com/


Desde las orillas del Sena 

 335 

The Exhibition Stanley Kubrick en el Círculo de 

Bellas Artes 

 

Madrid, 19 de diciembre de 2021. 

Querida Ofelia, 

El 21 de diciembre el Círculo abrirá sus puertas a la gran 

muestra internacional STANLEY KUBRICK. The 

Exhibition. La exposición, que contará con más de 600 

piezas de toda la carrera cinematográfica de uno de los 

más importantes referentes culturales del siglo XX, 

invitará a sumergirse en la mente del genio y descubrir el 
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universo propio que fue construyendo en cada una de sus 

películas. 

La exposición permite un itinerario singular repleto de 

claves para entender la trascendencia de Stanley Kubrick 

como director de cine y propone un recorrido que activa 

la capacidad de sorpresa: cómo sería adentrarse en el 

cerebro del director y descubrir las claves de su obra 

cinematográfica. A través de una selección de más de 

600 piezas de diversa índole (material audiovisual, 

fotografías, atrezzo, cámaras, maquetas, objetivos, 

guiones, ilustraciones, storyboards, cartas, vestuario, 

claquetasé), se ir§n desglosando las l²neas tem§ticas de 

sus películas, así como los distintos aspectos formales de 

su filmografía. 

Asimismo, la trayectoria artística de Kubrick estará 

representada al completo: sus inicios como fotógrafo 

en Look, sus primeros pasos tras la cámara con sus 

documentales, las películas de aprendizaje como El beso 

del asesino, los largometrajes que fueron construyendo 

su prestigio: Lolita o ¿Teléfono rojo? Volamos hacia 
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Moscú y sus grandes obras maestras, 2001: una odisea 

del espacio o El resplandor. Sin descuidar aquellas 

películas que nunca llevó a cabo, como Napoleón, que 

perfilan su infinito potencial creador. 

Los seguidores de Stanley Kubrick se encontrarán 

con decenas de piezas sobre su universo: desde la silla de 

director, al disfraz de simio de 2001: una odisea del 

espacio (1968), pasando por el vestuario o la icónica 

mesa del Korova Milk Bar en La naranja 

mecánica (1971), la máquina de escribir o los vestidos de 

las inquietantes gemelas de El resplandor (1980), hasta la 

capa del doctor Bill Harford durante la secuencia de la 

orgía en Eyes Wide Shut (1999). 

STANLEY KUBRICK. The Exhibition cuenta además con 

objetos para aquellos que quieran profundizar un poco 

más en el proceso creativo. Por ejemplo, a través de 

la correspondencia u otro tipo de material como planes de 

rodaje, guiones o cuadernos de notas es posible 

vislumbrar cómo Stanley Kubrick fue conquistando el 

control total de su obra. Y no hay mejor manera de 

conocer su talento artístico que con un variado material 

audiovisual que permitirá admirar una de las elipsis 
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temporales más llamativas en la historia del cine 

en 2001: una odisea del espacio, o disfrutar de la mítica 

secuencia censurada de las ostras y los caracoles 

de Espartaco. No faltarán escenas de cada una de sus 

películas con momentos que forman parte de la memoria 

colectiva: como el coronel Dax recorriendo las trincheras 

en Senderos de gloria o los nobles, muy maquillados y 

con pelucas, jugando alrededor de una mesa bajo la luz 

de las velas en Barry Lyndon. 

En el marco de los actos con motivo de la exposición 

sobre Stanley Kubrick, una semana antes de su 

inauguración, el 16 de diciembre a las 19:30 horas, el 

Cine Estudio del Círculo de Bellas Artes acogerá 

el preestreno de La naranja prohibida, la nueva 

producción original de TCM dirigida por Pedro González 

Bermúdez, que cuenta como narrador y colaborador con 

el actor Malcolm McDowell, protagonista de La naranja 

mecánica, que este año conmemora los 50 años de su 

estreno internacional. Asimismo, a partir del 26 de 

diciembre, el Cine Estudio presenta una 

amplia retrospectiva de películas de Stanley Kubrick. 

"Stanley Kubrick: The Exhibition" [tráiler] 

www.youtube.com/watch?v=fgvsvYnKd4c&t=2s 

 

Comisariado: 

 

https://www.circulobellasartes.com/ciclos-cine/stanley-kubrick-the-exhibition-naranja-prohibida/
https://www.circulobellasartes.com/ciclos-cine/stanley-kubrick-retrospectiva/
http://www.youtube.com/watch?v=fgvsvYnKd4c&t=2s
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Comisariado en Madrid: Isabel Sánchez. 

Diseño de espacios: AV Diseño de Espacios Culturales. 

 

Fecha: 21.12.2021 > 08.05.2022 

 

Horario: De martes a domingo de 10:00 a 21:00h. 

Lunes cerrado excepto festivos | Último pase 1 hora 

antes del cierre 

 

Organiza: ñSTANLEY KUBRICK. The Exhibitionò 

está organizada en Madrid por Sold Out y el Círculo de 

Bellas Artes (CBA), con la colaboración del Centre de 

Cultura Contemporània de Barcelona (CCCB). 

ñSTANLEY KUBRICK. The Exhibitionò es una 

exposición de DFF ï Deutsches Filminstitut & 

Filmmuseum, Frankfurt am Main, Christiane Kubrick, 

Jan Harlan y The Stanley Kubrick Archive de la 

University of the Arts London, con el apoyo de Warner 

Bros Entertainment Inc., Sony-Columbia Pictures Inc., 

Metro Goldwyn Mayer Studios Inc., Universal Studios 

Inc. y SK Film Archives LLC. 

Un gran abrazo desde nuestra querida y culta España, 

Félix José Hernández. 
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La pintura italiana de los siglos XIV al XVIII de la 

colección del barón Thyssen-Bornemisza en el MNAC  

Madrid, 2 de enero de 2022. 

Querida Ofelia, 

Cuando en 1992 se inauguró el Museo Thyssen-

Bornemisza, una importante y representativa sección de 

casi 80 obras de las escuelas italiana y alemana fue 

depositada para su exposición en el Monasterio de 

Pedralbes de Barcelona, gracias a un acuerdo firmado por 

el barón Hans Heinrich Thyssen-Bornemisza y el alcalde 

de la ciudad, Pasqual Maragall. En 2004, el conjunto se 

traslad· al Museu Nacional dôArt de Cataluyna (MNAC), 

en cuyas salas se sigue exponiendo en la actualidad. 

Coincidiendo con la conmemoración en 2021 del 

centenario del nacimiento del Barón, diez de estas obras 

se presentan temporalmente en Madrid, donde tablas y 

lienzos de artistas como Taddeo Gaddi, Giambatista 

Piazzetta o Giacomo Ceruti, pueden verse en las salas de 

pintura antigua de la colección permanente. Entre la 

selección se incluye La Virgen de la Humildad, de Fra 

Angelico, una de las obras maestras de la colección 

Thyssen que sólo se ha podido ver en dos ocasiones en el 

museo, en 2006 y en 2009. 

Sala 1: Primitivos italianos 
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Fra Angelico. La Virgen de la Humildad, hacia 1433-1435. 

Colección Thyssen-Bornemisza, en depósito en el Museu Nacional 

dôArt de Catalunya (MNAC) 

El recorrido comienza con tres tablas de Bicci di Lorenzo 

(1373-1452), El ángel de la anunciación, La crucifixión 

con la Virgen y san Juan y La Virgen de la 

anunciación (hacia 1430), un conjunto procedente de la 

colección escocesa Somerwell que pudo formar parte de 

un políptico, inédito hasta su subasta en 1970 en 

Sothebyôs. En 1976 fue adquirido por el Bar·n para la 

colección Thyssen- Bornemisza. A continuación, se 

exhibe La natividad (hacia 1325), de Taddeo Gaddi 

(activo hacia 1325-Florencia, 1366), una tabla que pudo 

estar destinada a un pequeño oratorio de uso privado. La 

pintura de Gaddi es un compendio del arte de su maestro, 

Giotto, en cuyo taller estuvo trabajando 24 años, y de las 

novedades que fue introduciendo a medida que 

desarrollaba su propio estilo. Es probable que 

antiguamente fuera más amplia y se completara con la 

escena del anuncio a los pastores, ya que en la zona de la 

izquierda aparecen una oveja y parte de un bastón, y un 

ángel mira en esa dirección mientras señala hacia el 

portal. Estuvo depositada en el Museum of Fine Arts de 

Boston, entre 1876 y 1977, y pertenece a la colección 

Thyssen desde 1979. 

La tercera obra de esta sala es La Virgen y el Niño en el 

trono con seis ángeles (hacia 1415-1420), de Lorenzo 
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Monaco (1370/1375-1425/1430), uno de los mejores 

representantes del gótico tardío en Florencia. Esta tabla, 

registrada en una colección florentina en 1887, pasó por 

varias colecciones privadas en Escocia, Glasgow y 

Londres y por la de Rudolf Heinemann antes de llegar en 

1981 a Villa Favorita (Lugano), residencia y galería de 

arte del barón Thyssen. Por sus dimensiones y tema, 

pudo formar parte de un altar, como pieza central 

flanqueada por parejas de santos. Las figuras de Monaco 

son esbeltas y estilizadas, de expresiones suaves, y su 

paleta de colores brillantes. Su faceta de iluminador se 

traduce en su pintura en la atención a los detalles y el 

predominio de líneas definidas. El marco de la obra es 

original, aunque presenta una serie de adiciones 

modernas en su carpintería, como la predela, las 

columnas laterales y la decoración que ocupa la zona 

superior de la estructura. 

Por último, se presenta en esta sala La natividad y otros 

temas de la infancia de Cristo (hacia 1330), de Pietro da 

Rimini (activo entre 1315 y 1335), una tabla de pequeñas 

dimensiones que formó parte de un gran conjunto 

desmembrado antes de 1819 y del que se han identificado 

otras piezas en distintas colecciones. El estilo de Da 

Rimini obedece a modelos bizantinos en los fondos 

dorados y en el carácter decorativo de algunos detalles. 

Sin embargo, su pintura incorpora novedades, como el 

intento de dar profundidad a la escena mediante la 
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representación en perspectiva del paisaje rocoso, o la 

búsqueda del realismo y la comunicación de los 

personajes a través de la expresividad en sus gestos y 

rostros. Esta tabla, que formó parte de la colección 

británica Dixon, fue adquirida por el barón Thyssen en 

1979. 

Sala 4: Pintura italiana del siglo XV 

 

La Virgen de la Humildad (hacia 1433-1435), una obra 

maestra del monje dominico Fra Angelico (hacia 

1395/1400-1455), se convierte en la pieza central de la 

sala dedicada a la pintura italiana del siglo XV. Datada al 

inicio del periodo de madurez del artista, la escena está 

repleta de detalles simbólicos, como las azucenas que 

aluden a la pureza de María y las rosas rojas y blancas 

que hacen referencia a la pasión de Cristo. Frente a la 

frontalidad y al uso del dorado típicos del siglo anterior, 

Fra Angelico introduce en esta obra un tipo de luz y una 

paleta de colores que suponen una novedad adoptada 

durante el Quattrocento. Además, el artista recurre a 

técnicas innovadoras, con las que ya había 

experimentado en otras pinturas, como la utilización de 

incisiones que le ayudan a crear los volúmenes de los 

paños. Perteneció a la colección del rey Leopoldo I de 

Bélgica y, entre 1909 y 1935, a la colección Pierpont 

Morgan de Nueva York. En 1935, fue adquirida por el 

padre del Barón, Heinrich Thyssen-Bornemisza, y, tras 
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su muerte, fue su hija, la condesa Margit Batthyáni, quien 

la recibió en herencia hasta que su hermano, el barón 

Hans Heinrich, se la compró para su colección en 1986. 

Sala 6: Galería de Villahermosa 

 

En esta galería se exponen La lapidación de san Esteban, 

(hacia 1525), atribuida a los hermanos Dosso y Battista 

Dossi, (1490-1541/1542 y 1490/1495-1548, 

respectivamente), y La adoración de los Reyes (hacia 

1520), de un pintor anónimo denominado Maestro de la 

Adoración Thyssen, activo en Baviera y Austria hacia 

1520. En la primera obra confluyen importantes 

características de dos de las grandes escuelas pictóricas 

de la colección: la italiana y la flamenca. El paisaje es 

una evocación de los fondos de los artistas del norte de 

Europa, en especial de Patinir, mientras que determinadas 

figuras recuerdan modelos italianos de Rafael y Giulio 

Romano. En la segunda se observan muchas 

características de la escuela renacentista del Danubio y 

de dos de sus maestros más importantes, Wolf Huber y 

Albrecht Altdorfer, del que toma el tratamiento de la 

vegetación, el canon alargado de las figuras y la 

arquitectura como fondo. 

Sala 15: Pintura italiana del siglo XVII 
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San Miguel arcángel venciendo a Lucifer (hacia 1656) es 

una obra única en la producción del artista barroco 

Francesco Maffei (1605-1660): está realizada sobre una 

lámina de piedra y trata un tema inédito dentro de su 

repertorio. El veneciano crea una escena cargada de 

movimiento, gracias a la virtuosa representación de las 

alas desplegadas y a los numerosos pliegues del manto 

del arcángel, y resuelve el fondo con maestría, mediante 

pinceladas sueltas y un intenso juego de luces y sombras. 

Sala 18: Pintura italiana del siglo XVIII  

El recorrido finaliza en la sala 18 con Grupo de mendigos 

(hacia 1737), la primera obra del artista lombardo 

Giacomo Ceruti (1698-1767) que se incorporó a la 

colección, en 1975, y El sacrificio de Isaac (hacia 1715), 

una obra de época temprana que resume la pintura 

tenebrista del veneciano Giambattista Piazzetta (1682-

1754). El lienzo de Ceruti es una de las obras maestras 

del artista y un magnífico ejemplo en el que sintetiza el 

humanismo con el que trató a las clases desfavorecidas. 

Piazzetta, por su parte, modela las figuras con fuertes 

contrastes de luces y sombras, con tonos ocres, marrones 

y pardos, como los de Ceruti, pero incluyendo un toque 

de azul intenso. 

 FICHA DE LA EXPOSICIÓN 

Título:  
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Pintura italiana de los siglos XIV al XVIII de la 

colección del barón Thyssen-Bornemisza en el 

MNAC. 

Organizador: 

Museo Nacional Thyssen-Bornemisza. 

Con la colaboración de: 

Comunidad de Madrid. 

Sede: 

Madrid, Museo Nacional Thyssen-Bornemisza. 

Comisaria: 

Mar Borobia, jefe de Pintura Antigua del Museo 

Nacional Thyssen-Bornemisza. 

Número de obras: 

10. 

INFORMACIÓN PARA EL VISITANTE 

Dirección: 

Paseo del Prado, 8. 28014, Madrid. Salas de la 

colección permanente (1, 4, 6, 15 y 18). 

Horario:  

De martes a domingos, de 10 a 19 horas. Lunes, 

de 12 a 16 horas, con acceso libre. 

Tarifas:  

Entrada única: Colección permanente y 

exposiciones temporales. 

- General: 13ú. 
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- Reducida: 9ú para mayores de 65 a¶os, 

pensionistas y estudiantes previa acreditación; 

Grupos (a partir de 7): 10ú por persona. 

- Gratuita: menores de 18 años, ciudadanos en 

situación legal de desempleo, personas con 

discapacidad, familias numerosas, personal 

docente en activo y titulares del Carné Joven y 

Carné Joven Europeo. 

Un gran abrazo desde nuestra querida y culta España, 

Félix José Hernández. 
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Mi último Día de Reyes en Camajuaní fue el de 1959 

 

Foto tomada en Camajuaní, Cuba, 1957. De izquierda a derecha: 

mi hermano Juan Alberto, nuestro padre Amado y Félix José. 

París, 6 de enero de 2022. 

Querida Ofelia, 

 Viví mi infancia en un pueblo cubano llamado 

Camajuaní, situado en un verde valle tropical cruzado por 

los ríos Sagua y Camajuaní, así como por arroyos y 

donde numerosas palmeras ofrecen sus penachos al 

viento para que los haga mecer, junto a cañaverales y 

vegas de tabaco.  

En un día como hoy muchos recuerdos vienen a mi 

mente en este frío París, con su cielo gris y la llovizna 

que no cesa desde ayer.  
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Mi familia era pobre, mi madre despalilladora explotada 

desde la edad de 7 años por The General Cigars, ganaba 

solo 22 pesos al mes y mi padre policía ganaba 105 

pesos. Sin embargo, mi infancia, transcurrió muy feliz, 

íbamos en un jeep que le prestaba un gran amigo a mi 

padre hasta Caibarién y allí tomábamos la lancha para ir 

a Los Ensenachos y/o Cayo Conuco. También íbamos a 

la Playa Militar de Caibarién, al "charco" de la finca de 

Ismael, a la piscina de la finca de los Riestra, etc.  

Asistíamos a las Parrandas y a las procesiones de la 

Semana Santa de Remedios. No perdíamos las 

procesiones, parrandas, verbenas, changüis, etc., de 

nuestro pueblo. Solíamos ir a los bailes de Piscina Club y 

Patio Club, a pasear los domingos al Parque. Veíamos las 

películas de estreno en los cines Rotella y Muñiz.  

Nos gustaba merendar en el Café Cosmopolita, que 

estaba en la planta baja del homónimo hotel. Al Super 

Bar y a La Marina ïambos frente al Parque-, íbamos a 

tomar un refresco cuando había fiesta en el pueblo, sobre 

todo los 19 de marzo, el Día de San José, santo patrono 

de nuestro Camajuaní.  

Me gustaba comprar los chiclets y los caramelos 

salvavidas (aquellos redondos con un huequito al centro) 

en la vidriera de El Gato Negro, estaba en la esquina a un 

costado del Hotel Cosmopolita; también comprar las 

paleticas de helado en el carrito que se situaba en la 

esquina de enfrente del lado del Parque y que sonaba sus 
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campanitas cuando veía pasar a las parejas con niños, 

sobre todo cuando salíamos de la matiné dominical del 

cine Muñiz.  

En el pueblo vivían mis tíos: Faustino, Zoilo, Eusebia 

(Biba), Lutgarda (Luga); mis primos: Celia Rosa, María 

Aurelia, Claudito, María Teresa, Aurelita, etc. Teníamos 

vecinos extraordinarios como: Elena Linares, su esposo 

Antonino y sus hijos Luis y Omar; Digna González, su 

esposo Buxeda, con sus hijos Joseíto y Teresita, etc. 

Vivíamos en una modesta casa de madera en la calle 

Fomento (hoy Raúl Torres), entre Luz Caballero y Santa 

Teresa, en el barrio de La Loma. El Día de los Fieles 

Difuntos, todo el pueblo se desplazaba hacia el 

cementerio a colocar flores sobre las sepulturas de los 

seres queridos que ya habían sido llamados por el Señor.  

Durante: Las Flores de Mayo, El día de San José, 

Semana Santa y La Misa del Gallo, nuestra iglesia se 

llenaba completamente de fieles.  

El mes de diciembre era mi preferido, pues mi madre 

armaba un gran árbol de Navidad que hacía ella misma 

con papel crepé. En el almacén de la cerveza Hatuey de 

la esquina, le prestaban un cajón, que ella forraba con 

"papel ladrillo", sobre el cual encaramaba el árbol. Le 

cubría la base con algodón y también le ponía sobre las 

ramas. En lo alto había una estrella dorada con una 

lucecita al centro. Por Nochebuena podíamos comer 

productos muy exóticos que no existían durante el resto 
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del año: nueces, avellanas, higos, dátiles, manzanas, 

uvas, peras, etc.  

Recuerdo ver en las bodegas de los Torres o Rulo, las 

manzanas y uvas en papelitos morados.  

El Baile del 25 de diciembre era muy esperado por los 

jóvenes. Las chicas se vestían como Cenicienta antes de 

las 12 p.m. Se celebraban en Piscina Club, Patio Club, La 

Colonia Española, El Liceo, en La Nueva Era, etc.  

Pero sin lugar a dudas los momentos más bellos eran los 

preparativos para El Día de Reyes. Íbamos a ver a las 

tiendas de la Calle Real, a La Campana, a La Casa Valber 

(frente al Parque) y a otras cuyos nombres no recuerdo. 

Juan Alberto, mi hermano menor y yo solíamos pedir dos 

juguetes, aunque siempre en casa de los tíos maternos de 

Camajuaní y los paternos que vivían en Santa Clara, los 

Reyes Magos nos dejaban regalos. El 5 de enero me 

acostaba bien temprano, aunque era inútil, pues la 

emoción de saber que esa noche, la más bella del año, 

Melchor, Gaspar y Baltasar pasarían por mi casa, me 

impedía conciliar el sueño.  

Cada 6 de enero, al despertar, mi hermano y yo 

encontrábamos el Árbol de Navidad encendido y sobre el 

sofá nuestros juguetes junto a los globos en colores que 

servían de decoración.  

Mi último Día de Reyes fue el de 1959, pues un mes 

después nos tuvimos que ir hacia La Habana, en medio 
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de una crisis económica familiar sin precedentes. Había 

llegado el Coma-Andante y había mandado a parar.  

Hogaño constato el alto nivel de vida y la cantidad de 

juguetes que poseen mis nietos franceses y aunque no 

digo nada, pienso en cuántos niños pobres en el Mundo 

no tienen esa suerte y al amanecer del Día de Reyes no 

tendrán ni un solo juguete.  

Al mismo tiempo me entristece recordar cuando el 

Coma-Andante en jefe decidió que no se debía celebrar el 

nacimiento del Niño Jesús, sino el de su Revolución y de 

esa forma desaparecieron para los cubanos La 

Nochebuena, La Navidad y el Día de Reyes. Los tres 

juguetes, en muchos casos de pacotillas: ñb§sico, no 

b§sico y adicionalò formaron parte de los festejos del 26 

de julio. Hubo muchos que estuvieron de acuerdo y de 

esa forma le robaron los sueños y la creación de 

hermosos recuerdos de infancia a generaciones de niños 

cubanos. 

Un gran abrazo desde París con gran cariño y simpatía, 

Félix José Hernández. 

 

 

 

 



Desde las orillas del Sena 

 354 

           El tormento y la devoción de Sorolla  

Madrid, 8 de enero de 2022. 

Querida Ofelia, 

El Ministerio de Cultura y Deporte, el Museo Sorolla y la 

Fundación Museo Sorolla presentan desde el 13 de julio 

de 2021 al 9 de enero de 2022 la exposición Sorolla. 

Tormento y devoción, una muestra que propone un 

recorrido por el trabajo más desconocido e inédito de 

Joaquín Sorolla Bastida, la pintura religiosa.  

Aunque no estamos habituados a pensar en Sorolla como 

un pintor de temática religiosa sí fue un género que 

cultivó, sobre todo, durante los primeros años de su 

carrera, y en el que demostró su joven y prometedor 

talento.  

Comisariada por el conservador del Museo Sorolla Luis 

Alberto Pérez Velarde, la exposición presenta una 

cuidada selección de obras, fruto de una intensa y 

sistemática investigación. En su mayor parte inéditos 

para el gran público, los cuadros que se exponen nos 

ofrecen una completa representación del tema religioso 

en la pintura de Sorolla. Nos permite recorrer con detalle 

y desde una nueva perspectiva, los primeros años de su 

carrera y descubrir una selección de pintura de Sorolla 

nunca antes reunida para el público.  
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Ilustración: El buen ladrón crucificado. San Dimas, 1885 Óleo 

sobre lienzo Diputación de Valencia 

El título de la muestra nos acerca a dos facetas claves 

para comprender los inicios de su carrera pues, aunque 

Sorolla gozó de toda la fama y el reconocimiento 

internacional a la que un pintor podía aspirar, a la gloria 

no se suele llegar sin esfuerzo, sin sacrificio, sin 

padecimiento.  

Sorolla dedicó más de un año de trabajo a pintar El 

entierro de Cristo, 1885-1887. Una obra ambiciosa, 

inmensa, de siete metros, pero llena de vacilaciones, de 

indecisiones  y arrepentimientos y en la que deposita 

todas las esperanzas de un joven pintor. En la duda 

encuentra la desgracia su camino, la crítica fue 

despiadada  con Sorolla. Todo el esfuerzo y las 

aspiraciones se desvanecen, comienza el tormento, la 

angustia de un artista que busca su verdad. Con su esposa 

Clotilde García del Castillo se refugia en Asís, reflexiona 

sobre su fracaso y se propone encontrar una nueva senda, 

la que le conduce hacia la luz, hacia el éxito. 

En estos primeros años que Sorolla pasa aún estudiando 

en Roma, reflexivo en Asís y finalmente asentado en 

Madrid, la pintura de devoción le acompaña. Son obras 

que tienen buena acogida en el mercado. Unas veces se 

realizan motivadas por encargos de mecenas y 

protectores, otras, principalmente los cuadros de 

costumbrismo religioso, buscan en la anécdota la excusa 
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para representar escenas costumbristas, cotidianas, con 

las que cosecha sus primeros éxitos en exposiciones  

nacionales e internacionales.  

La exposición se compone de 46 obras, de las cuales 30 

son préstamos, de colecciones particulares y entidades 

eclesiásticas de muy difícil acceso, y de las instituciones 

que generosamente han colaborado con el Museo Sorolla 

en esta exposición: Ayuntamiento de Valencia, Civici 

Musei di Udine, Diputación de Valencia, Fundación 

Bancaja, Museo de Bellas Artes de Asturias, Museo de 

Bellas Artes de Bilbao, Museo de Bellas Artes de 

Valencia, Museo Nacional del Prado y Real Academia de 

Bellas Artes de San Carlos.  

Podrá verse por primera vez desde que se exhibiera en la 

Exposición Nacional de Bellas Artes de 1887, una 

recomposición de El entierro de Cristo (1885-1887). 

Abandonada en su estudio por el pintor, la obra sufrió 

grandes daños y solo se conservan tres fragmentos. Tras 

un complejo proceso de restauración llevado a cabo por 

el equipo del Museo podrá verse en un espectacular 

montaje que aspira a transmitir la importancia y la 

ambición depositada por Sorolla en este cuadro.  

Además, en la exposición participará la acuarela ñEstudio 

de monjeò firmada en 1881 que el Estado ha adquirido 

recientemente para la colección del Museo Sorolla.  La 

acuarela, hasta ahora en colección particular, perteneció a 

Enriqueta García del Castillo, cuñada del pintor.  
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La exposición aspira a devolver a estas pinturas la 

visibilidad perdida ya que son obras prácticamente 

desconocidas en la producción de Sorolla, no sólo para el 

gran público sino, incluso, para muchos historiadores, 

para ello ha contado con el generoso patrocinio de la 

Fundación Iberdrola España y de la Fundación Mutua  

Madrileña y la colaboración especial de la Fundación 

Masaveu.  

La muestra se acompaña de un ambicioso catálogo en el 

que, además de reproducir  todas las obras expuestas, se 

recoge la investigación realizada con artículos de Luis 

Alberto Pérez Velarde, Blanca Pons-Sorolla, Pedro José 

Martínez Plaza, Isabel Justo Fernández y Vicente Samper 

Embiz. 

Recorrido por la exposición Sorolla. Tormento y 

devoción se organiza en tres ámbitos:  

1. Primeros años (1880-1890)  

2. Costumbrismo religioso  

3. Devoción 

Primeros años (1880-1890)  

Sorolla abordó el asunto religioso en las numerosas obras 

durante sus primeros años de consolidación como artista. 

Sus ansias de triunfo se vieron recompensadas en la 

Exposición Regional de Valencia de 1883, donde obtuvo 

con Monja en oración su primera medalla de oro.  
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El 1 de enero de 1885 Sorolla partió a Roma para 

continuar su formación. Allí esbozó numerosos temas de 

historia y se enfrentó al género religioso, que había 

experimentado por estos años un notable resurgimiento. 

Sin duda, El entierro de Cristo, 1885-1887 es la obra 

fundamental para comprender esta etapa y el devenir de 

su carrera. Ya refugiado en la ciudad medieval de Asís, 

pinta numerosas notas de color y obras de herencia 

bizantina como la Santa Clotilde, 1888 (Museo Nacional 

del Prado) o el cuadro Toma de hábito (Colección 

particular) cuyas jóvenes novicias evocan la pintura 

italiana antigua. 

Costumbrismo religioso 

A finales de la década de los ochenta Sorolla abandonó 

Italia y, tras una brevísima estancia en Valencia, se 

instaló en Madrid. En ese momento, las escenas de 

costumbres religiosas causaban furor entre los artistas 

españoles.  

Sorolla se inclinó hacia un costumbrismo refinado y 

elegante en el que destacan los pasajes de religiosidad 

popular. Las escenas, muchas veces en interiores de 

iglesias, como Mesa petitoria, c. 1892 (Museo de Bellas 

Artes de Bilbao), representan temas de la vida cotidiana y 

están protagonizadas por gente anónima que recibe 

sacramentos o participa en ceremonias litúrgicas. 
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A pesar del carácter abocetado de algunas pinturas como 

Duelo, 1892 (Museo Sorolla), son obras en las que 

muestra su virtuosismo como pintor y los avances en sus 

indagaciones sobre la luz. Son buenos ejemplos de los 

intereses del pintor por estos años y documentos 

excepcionales para comprender el laborioso proceso de 

su trabajo. Demuestran también la temprana maestría del 

joven Sorolla en la descripción ambiental de la escena y 

en la representación de los tipos populares que reflejan su 

habilidad en la captación del instante.  

A partir de 1894 el estilo de Sorolla experimentó una 

transformación; comenzó lo que se ha denominado 

ñcostumbrismo marineroò. En sus primeras obras de mar, 

el interés de Sorolla se centró en el mundo del trabajo, 

especialmente en las actividades de los pescadores en las 

playas de Valencia, como en La bendición de la barca, 

1895 (Museo de Bellas Artes de Asturias). 

Durante su estancia en Roma, los pensionados debían 

continuar con los estudios de la Antigüedad clásica y 

enviar a Valencia informes periódicos de sus avances. 

Desde sus primeros pasos como pintor Sorolla mostró su 

inclinación hacia el costumbrismo popular y su vertiente 

religiosa. Aunque Sorolla pintó en estos años desnudos 

académicos, como era de rigor para cualquier 

pensionado, es en la pintura religiosa  donde, en realidad, 

concentra su mayor esfuerzo y esperanzas como se 
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advierte en El buen ladrón crucificado. San Dimas, 1885 

(Diputación de Valencia). 

Al igual que otros pintores de su generación, trató de 

reinventar la pintura de carácter espiritual y religioso ante 

la necesidad social de un nuevo imaginario. La religión 

se convierte de nuevo en un posible viaje, donde el 

mundo imaginado se antepone a la necesidad de 

transmitir una doctrina. Por ejemplo, La Virgen María, 

1885-1887 (Museo de Bellas Artes de Valencia) 

responde a un tipo de obras de inspiración religiosa, que 

comenzaron a prodigarse en la pintura española desde 

principios de la década de 1890 y que derivan de 

modelos italianos, en especial de Domenico Morelli y de 

artistas florentinos. 

EXPOSICIÓN ORGANIZADA POR:  

Museo Sorolla y Fundación Museo Sorolla  

Se compone de 46 obras, en su mayoría inéditas, de las 

cuales 30 son préstamos de colecciones particulares, 

instituciones religiosas e instituciones culturales.  

FICHA TÉCNICA  

COMISARIADO Y COORDINACIÓN:  

Luis Alberto Pérez Velarde  

DISEÑO Y DIRECCIÓN DE MONTAJE:  

Vélera  
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MONTAJE  

Feltrero División Arte  

TRANSPORTE  

Mapa  

SEGURO  

Esta exposición está cubierta mayoritariamente por la 

Garantía del Estado y Poolsegur  

CATÁLOGO  

Ediciones El Viso. 

Un gran abrazo desde nuestra querida y culta España, 

Félix José Hernández. 
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El San Jerónimo de Murillo en el Museo Lázaro 

Galdiano 
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Madrid, 9 de enero de 2022. 

 

Querida Ofelia, 

 

Ya se puede disfrutar, en la sala 10 del Museo Lázaro 

Galdiano, del San Jerónimo (ca. 1650) de Bartolomé 

Esteban Murillo . Obra prestada temporalmente por 

el Museo del Prado. 

 

"Este lastimero pero conmovedor San Jerónimo 

penitente se constituye en la obra maestra que mejor 

representa la admiración y regocijo del joven Murillo a 

los pinceles del gran pintor José de Ribera." 

 

San Jerónimo medita ante un crucifijo en la soledad de su 

retiro. A su alrededor se despliega una amplia variedad 

de objetos que hacen alusión a diferentes facetas de su 

vida. Los libros, papeles y recados de escribir remiten a 

su gran actividad intelectual; la calavera a sus penitencias 

y el sombrero encarnado a su dignidad cardenalicia.  

Este lastimero pero conmovedor San Jerónimo 

penitente se constituye en la obra maestra que mejor 

representa la admiración y regocijo del joven Murillo a 

los pinceles del gran pintor José de Ribera. En efecto, la 

autoría de esta obra ha sido tradicionalmente muy 

discutida por la crítica especializada, a la vista de la 
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portentosa ejecución en detalles tan excelsos como el 

tratamiento de la naturaleza muerta ïlos libros, el 

crucifijo, la pluma, la calavera-, el rostro arrugado y las 

manos curtidas del santo.  

Asimismo ïcomo veremos- está íntimamente relacionada 

con las representaciones de santos penitentes de Ribera, y 

en concreto con el San Pedro arrepentido de la Colegiata 

de Osuna, que Murillo muy probablemente pudo haber 

visto. Curtis en 1883 fue el primero en atribuir el San 

Jerónimo a Murillo, adscribiéndolo a su segunda manera; 

luego Mayer hará lo mismo entre 1936 y 1940, 

admitiendo la influencia de Ribera; finalmente lo hará 

Angulo, en 1981, con ciertas reservas. 

 De cuerpo entero, Murillo presenta la figura de San 

Jerónimo arrodillado, en actitud de recogimiento, con las 

manos juntas mientras contempla el crucifijo que yace 

sobre un roquedo. El ambiente lúgubre y tenebrista del 

cobijo, ayudado por un potente haz de luz procedente del 

exterior del cuadro, hacen la figura más potente y 

escultural. La intensidad del rostro del santo, concentrado 

en oración, y los objetos de escritorio, desparramados en 

dos niveles, evidencian la capacidad del artista para 

pintar al natural. Al fondo, en la embocadura de la gruta, 

se puede adivinar un sobrio celaje, desprovisto de todo 

exorno paisajístico que pueda distraer nuestra atención.  

Hoy en día, despejadas las dudas sobre su atribución, se 

puede reafirmar con palabras de Pérez Sánchez que este 
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San Jerónimo es un auténtico homenaje del pintor 

sevillano al mejor arte del ñspagnolettoò.  

Palomino, a propósito de la biografía de Velázquez, 

ofrece información acerca del cauce por el que el joven 

Murillo pudo llegar a contemplar en Sevilla obras del 

pintor valenciano: ñTra²an de Italia a Sevilla, algunas 

pinturas [é] eran de aquellos art²fices que en aquella 

edad florecían: un Pomarancio, Caballero Ballioni, el 

Lanfranco, Ribera, Guido y otrosò. A¶os antes, Francisco 

Pacheco, en su ''Arte de la pintura'', refiriéndose a las 

virtudes de la pintura caravaggista afirma: ñAs² lo hac²a 

Micael Angelo Caravacho [é] as² lo hace Jusepe de 

Ribera, pues su figuras y cabezas entre todas las grandes 

pinturas que tiene el Duque de Alcal§ parecen vivaséò. 

En esta reflexión, el tratadista sevillano apunta a la 

magnífica colección de pintura italiana de Don Fernando 

Enríquez de Afán de Ribera, tercer duque de Alcalá, 

virrey de Nápoles y Sicilia y gran mecenas del pintor de 

Játiva.  

En el inventario de Alcalá, figuran, entre otras obras, el 

famoso retrato de Magdalena Ventura y de una serie de 

filósofos, posibles copias de la famosa serie de los 

Sentidos, pintada en Roma hacia 1615 para el español 

Pedro Cosida.  

Asimismo, don Pedro Téllez Girón, tercer duque de 

Osuna, y su esposa fueron protegidos de Ribera. Muestra 

de ello son los diez cuadros del pintor donados a la 
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Colegiata de Osuna en 1627. Por otro lado, son bien 

elocuentes las palabras que aparecen en el inventario de 

los bienes del comerciante flamenco Nicolás de Omazur, 

gran amigo y protector de Murillo, para entender hasta 

qu® punto la obra de ambos artistas era semejante: ñYten 

dos liensos el uno de Sn Pedro Penitente, y el otro de 

Santa María Magdalena tambi®n penitenteé que el dho 

lienso de la Magdalena es orijinal del dho Murillo y el de 

Sn Pedro se esta en duda si es de Espa¶oletoò. En este 

contexto, no podemos olvidar el decisivo impacto que 

tuvieron estas obras de componente caravaggiesco-

riberesco en los pintores sevillanos del primer tercio del 

siglo XVII.  

Primero Velázquez, Cano y Pacheco, luego Zurbarán y 

Francisco Herrera el Viejo, todos acusaron en este orden 

el influjo naturalista, pero será este último quien más 

influirá en el joven Murillo, sobre todo a partir de 1650. 

No obstante, y como ejemplo de las fuentes visuales de 

Murillo, no está de más señalar la cercana dependencia 

que hay entre la figura de San Jerónimo y la estampa del 

mismo asunto del pintor y grabador genovés Bartolomeo 

Biscaino (1629-1657).  

Recordemos lo aficionado que era nuestro Murillo a 

transmitir ese espíritu amable y delicado que le 

proporcionaban ciertas estampas italianas y flamencas, 

lejos de ese otro pietismo, frío y distante, visto en los 

santos ermitaños de Ribera. Este San Jerónimo podría ser 
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el que sean menciona en su ''Diccionario histórico'' al 

referirse a los dos cuadros comprados por Carlos IV en 

Sevilla (quizás el adquirido por Carlos IV en Sevilla, 

juntamente con una ''Inmaculada'' de análogas 

dimensiones (P972), y que más tarde aparecen 

documentados en el inventario del Palacio Real de 1814. 

Nada sabemos sobre su procedencia anterior, aunque no 

sería descabellado pensar que, en su origen, formara 

parte junto a una de las Magdalenas penitentes u otro 

santo en esa misma actitud, práctica harto frecuente en 

este momento. (J. L. R. BL: en Catálogo de la Exposición 

ñEl joven Murilloò, 2010). Catálogos Museo del Prado: 

1910-1996, nº 987. 

Hasta febrero de 2022De martes a domingo, de 9:30 a 15 

horas 

Sala 10 del Museo Lázaro Galdiano 

Calle Serrano 122 (Madrid) 

Precio: Incluida con la entrada al Museo 

Un gran abrazo desde nuestra querida y culta España, 

 

Félix José Hernández. 
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El retrato de la bailaora Josefa Vargas en el Museo 

Nacional del Romanticismo 

 

La bailaora Josefa Vargas, 1850. Óleo sobre lienzo. Fundación 

Casa de Alba. Palacio de las Dueñas, Sevilla. 
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Madrid, 13 de enero de 2022. 

Querida Ofelia, 

Obra Invitada: óLa bailaora Josefa Vargasô  

¶ El retrato de la bailaora Josefa Vargas, propuesta del 

Museo Nacional del Romanticismo para su Obra 

Invitada. Hasta el 27 de febrero. 

 ¶ Exhibición del retrato de la célebre bailarina bolera 

pintado por Antonio María Esquivel, conservado en el 

Palacio de Las Dueñas y prestado por la Fundación Casa 

de Alba.  

El Museo del Romanticismo, perteneciente al Ministerio 

de Cultura y Deporte, presenta un a¶o m§s la óObra 

Invitadaô, un programa que pretende profundizar en el 

conocimiento del Romanticismo, ampliando los 

contenidos de la exposición permanente a través de la 

muestra temporal de piezas de otros museos y 

colecciones privadas, contextualizando también así su 

propia colección. Precisamente, este programa comenzó 

su andadura en 2012 con el retrato de Eugenia de 

Montijo de Franz Xaver Winterhalter, cedido igualmente 

por la Fundación Casa de Alba. También han formado 

parte de él obras emblemáticas como el retrato de 

Gustavo Adolfo Bécquer realizado por su hermano 

Valeriano, del Museo de Bellas Artes de Sevilla (en 

2013) o, como otro caso de retrato de artista, el de la 

actriz María Guerrero en el papel de doña Inés, obra de 
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Raimundo de Madrazo, prestado por el Museo del Prado 

(en 2017).  

Siguiendo esta estela, y en el marco del año temático de 

la danza que celebra el Museo, desde el próximo 23 de 

noviembre podrá verse en la Sala XXV el retrato de la 

bailaora Josefa Vargas. Pintado en 1850 por Antonio 

María Esquivel y Suárez de Urbina (1806- 1857), 

pertenece a la colección de la Fundación Casa de Alba y 

se conserva en el Palacio de Las Dueñas de Sevilla. Se 

trata de un excelente ejemplo de la producción retratística 

de uno de los artistas románticos más destacados en este 

género, que además goza de una amplia representación 

en el Museo. Esquivel se acerca en esta obra al 

costumbrismo, muy del gusto de la burguesía, principal 

cliente del pintor. 

Por otro lado, en consonancia con el reconocimiento y 

los triunfos de ñla Vargasò, protagonista del retrato y una 

de las bailarinas más destacadas en los coliseos de 

mediados del siglo XIX, esta nueva Obra Invitada 

ofrecerá a los visitantes un montaje marcadamente 

escénico, dotado de gran teatralidad para la ocasión. 

Jugando con las inspiraciones de la indumentaria bolera, 

recogerá el ambiente y al público para la contemplación 

de la obra. Se acompaña, además, de una propuesta 

musical en forma de ñplaylistò para una mejor 

contextualización de la pieza (https://cutt.ly/7Tfgnzh). 

https://cutt.ly/7Tfgnzh
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La danza bolera alcanzó una gran popularidad a 

mediados del siglo XIX, convirtiéndose en el baile 

nacional por excelencia en el Romanticismo. Se basaba 

en los bailes populares andaluces, destacando su "braceo 

a la española", en combinación con las posiciones del 

ballet clásico en las piernas y pies, presentando también 

influencias de los bailes cortesanos. Llevaba asociada 

una indumentaria específica, con una falda más corta y 

zapatillas de danza clásica, elementos que están presentes 

en la efigiada, junto con el uso de las castañuelas 

acompañando el movimiento de los brazos.  

Nacida en 1828 en Cádiz, Josefa Vargas despuntaría 

tempranamente, triunfando por la geografía española y 

trabajando desde 1849 en Teatro de la Comedia de 

Madrid. La prensa de la época difundiría sus éxitos, 

expresividad, buen gusto y el lujo de sus trajes, 

comparándola con otras grandes bailarinas boleras que en 

aquel momento actuaban en los teatros de la ciudad: 

extranjeras como Marie Guy-Stéphan y españolas como 

Manuela Perea, la Nena. De esta última el Museo del 

Romanticismo ya expuso este 2021 una estampa como 

Pieza del Trimestre; un ejemplo de cómo está presente la 

temática de la danza bolera en la institución. 

 Además, la exposición de esta obra preludia al Congreso 

Internacional óUn siglo de danza en Espa¶a (1836-1936). 

Identidades, repertorios, imaginarios y contextosô, que 

tendrá lugar en el Museo del Romanticismo del 1 al 3 de 
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diciembre. Viene, por tanto, a poner el broche final a una 

programación cultural que durante este año ha estado 

orientada al baile en el siglo XIX, con visitas temáticas y 

actividades destinadas a diferentes públicos.  

La bailaora ñregresaò as² a Madrid, trat§ndose de una 

oportunidad para conocer de cerca esta obra adquirida en 

1977 por la XVIII duquesa de Alba, Cayetana Fitz-James 

Stuart, y que sale del Palacio de Las Dueñas para 

exponerse en un marco y un momento idóneo para 

comprender a la artista representada, al autor del retrato 

y, en suma, el contexto y desarrollo de la danza bolera en 

el siglo XIX. 

Obra Invitada: óLa bailaora Josefa Vargasô  

Hasta el 27 de febrero de 2022  

Sala XXV  

Museo Nacional del Romanticismo. C/ San Mateo, 13.  

28004, Madrid.  

HORARIO: Horario de invierno (de noviembre a abril)  

De martes a sábado: de 9:30 a 18:30  

Domingos y festivos: de 10:00 a 15:00. 

Un gran abrazo desde nuestra querida y culta España, 

Félix José Hernández. 
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Lady Constance Lloyd. Lôimportanza di chiamarsi 

Wild e di Laura Guglielmi 

 Firenze, 14 gennaio 2022. 

 Fu una donna libera, colta e impegnata in battaglie 

sociali importanti con unôinsaziabile sete di conoscenza. 

Lady Constance Lloyd. Lôimportanza di chiamarsi Wilde 

di Laura Guglielmi è il romanzo ispirato alla vita della 

moglie del celebre scrittore Oscar Wilde che verrà 

presentato al pubblico martedì 18 gennaio alle ore 18:00 

presso la Sala Cinema del Museo Novecento (Piazza di 

Santa Maria Novella 10, Firenze). Lôincontro, introdotto 

e presentato dal Direttore del Museo Novecento, Sergio 

Risaliti, si svolger¨ alla presenza dellôautrice Laura 

Guglielmi. 

Colta, ironica e attraente, Lady Constance Lloyd 

(Dublino, 1858 ï Genova, 1898), scrittrice, giornalista e 

attivista, è una figura femminile che deve ancora trovare 

la sua giusta collocazione nella Storia. Oscurata dalla 

fama e dagli scandali del marito, dal quale ebbe due figli 

Cyril e Vyvyan, Constance è una donna che merita di 

essere riscoperta. Femminista e progressista, è stata 

paladina di una rivoluzione culturale che voleva migliori 

condizioni di vita e istruzione per tutte le fasce ñdeboliò 

della società inglese, a partire proprio dalle donne. Ai 

suoi tempi era conosciuta quasi quanto Wilde per il suo  
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impegno nella rigida, e spesso ipocrita, società vittoriana. 

Erano la coppia più in vista della scena londinese. 

Un intero capitolo del romanzo, ñFinalmente in Italiaò ¯ 

dedicato al suo agognato viaggio a Firenze. Appassionata 

di Dante e dei pittori Preraffaelliti, la sua relazione con 

Wilde è già in crisi quando visita la città con la zia e le 

cugine. Sa bene dove andare e scatta diverse foto con la 

sua Kodak. Rimane colpita dal quadro del Botticelli, 

"Pallade e il Centauro". Visita con attenzione Santa 

Croce, leggendo i "Sepolcri" del Foscolo. Sosta a lungo 

sotto la statua di Dante. A Firenze, viveva per diversi 

mesi lôanno una folta comunit¨ di inglesi. Constance ¯ 

ospite di amici, tra cui la pittrice Laura Troubridge, che 

con il marito Adrian Hope diventeranno i tutori dei figli 

di Constance e Oscar. 

Nel 1896, dopo lo scandalo che investì il marito, 

Constance si trasferì in Italia, nella Riviera Ligure, dove 

viveva lôamica Lady Margaret Brooke, la sua 

ñprincipessa asiaticaò: prima a Nervi e poi a Villa Elvira 

a Bogliasco. È sepolta nel cimitero monumentale di 

Staglieno a Genova. 

Sinossi ï Tre atti, come la celebre commedia, 

Lôimportanza di chiamarsi Ernesto, che decret¸ il 

successo di Oscar Wilde. 
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La vita di Lady Constance Lloyd, però, non fu leggera e 

scoppiettante come una pièce dello scrittore che scelse 

per marito, ma nemmeno infelice. Di origine irlandese, 

come Wilde, crebbe in una famiglia agiata, con una 

madre insoddisfatta e violenta e un padre assente ed 

egoista. Molto più dotata del fratello Otho, non ebbe 

accesso alla sua stessa formazione perché le donne non 

potevano frequentare lôuniversit¨. Conobbe Wilde in un 

salotto in cui lei, timida e bellissima, leggeva in italiano 

un canto della Divina Commedia. Lôamore fu immediato 

e reciproco: insieme avrebbero conquistato Londra e 

incarnato un modello di coppia innovativa e originale. 

Ma il sogno è destinato a infrangersi contro i continui 

debiti contratti da Wilde e con lôaffacciarsi, nella loro 

vita, di Lord Alfred Douglas, Bosie. La relazione 

omosessuale tra Oscar e il giovane aristocratico sfocerà 

nel famoso processo per ñsodomiaò e ñatti osceniò, che 

vedrà Wilde come protagonista e unico condannato. Pur 

essendo lôartista pi½ famoso del suo tempo, Wilde verr¨ 

messo allôindice dalla bigotta societ¨ vittoriana, che 

prima lo aveva acclamato. Ma Lady Constance non 

abbandonerà mai il marito e saprà anche difendere i suoi 

figli dalla pesante eredità del nome che portano e 

reinventare se stessa, fuggendo dallôInghilterra. 

Innamorata dellôItalia, dopo un viaggio a Roma e a 

Firenze, diversi soggiorni in Svizzera e Germania, si 
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stabilisce nella Riviera Ligure. Forte e coraggiosa, 

nonostante i suoi problemi di salute, continuerà fino 

allôultimo a credere in se stessa e nelle sue capacit¨, 

vivendo anche una nuova intensa relazione. 

LôAutrice 

Laura Guglielmi ̄  nata a Sanremo ma vive a Genova, 

dopo aver trascorso alcuni anni a Roma, Dublino e 

Londra. Ha lavorato per le pagine culturali de «Il Secolo 

XIX» e ha diretto il web magazine www.mentelocale.it. 

Ha collaborato anche con Radio Rai, «D-la Repubblica 

delle donne», e «TuttoLibri ï La Stampa». 

Si  ̄specializzata nel rapporto tra letteratura e paesaggio 

e ha curato una mostra fotografica su Italo Calvino, che  ̄

approdata anche alla New York University. Nel 2019 ha 

pubblicato, per la Newton Compton, Le incredibili 

curiosità di Genova. Suoi racconti sono usciti su 

antologie e riviste. Esperta di giornalismo culturale e di 

media digitali, insegna allôUniversit¨ӡ di Genova. La 

trovate anche sul suo sito www.lauraguglielmi.it. 

Ingresso libero fino a esaurimento posti. Si ricorda 

lôobbligo del Green Pass rafforzato con la presentazione 

di un documento di identit¨ e lôuso della mascherina ffp2 

per la partecipazione allôevento. 
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Museo Novecento presenta ñLady Constance Lloyd. 

Lôimportanza di chiamarsi Wildeò di Laura Guglielmi. 

Presentazione del libro alla presenza dellôautrice. 

Martedì 18 gennaio 2022 ore 18:00 

Museo Novecento Firenze. 

UFFICIO STAMPA E COMUNICAZIONE 

Costanza Savelloni  

Museo Novecento Firenze  

INFORMAZIONI  

Museo Novecento  

Piazza di Santa Maria Novella, 10 ï Firenze  

Orario invernale  

(1 ottobre ï 31 marzo): Lun - Mar - Mer - Ven - Sab - 

Dom | 11:00 - 20:00  

Giovedì | chiuso  

Ultimo ingresso un'ora prima della chiusura. 25 

dicembre: giorno di chiusura 
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Gli ingressi sono contingentati e si possono prenotare 

online contestualmente allôacquisto dei biglietti sul sito 

bigliettimusei.comune.fi.it, scrivendo a 

info@musefirenze.it, oppure telefonando allo 

0552768224. 

Biglietti: Intero ú 9,50 ridotto ú 4,50. 

Félix José Hernández. 
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El Colisevm, fantasía arquitectónica en el Museo 

Cerralbo 

 

          Foto del Salón de Baile del Museo Cerralbo 

Madrid, 15 de enero de 2022. 

Querida Ofelia, 

El próximo 25 de enero tendrá lugar en el Museo 

Cerralbo la apertura inaugural de la exposición temporal 

ñEl Colisevm, fantas²a arquitect·nicaò, organizada por la 

Fundación Jacinto e Inocencio Guerrero y comisariada 

por Alberto González Lapuente.  

La muestra, en la que participan importantes instituciones 

prestadoras, se celebra en el seno de las Jornadas de 
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zarzuela 2022 dedicada genéricamente a los "espacios 

singulares" del teatro musical y coincide con el 90º 

aniversario de la inauguración del teatro, producida el 10 

de diciembre de 1932.  

A través de esta muestra el Museo Cerralbo participa en 

una nueva edición de Madrid Design Festival, en este 

caso con la arquitectura como protagonista. ¶ La 

exposición, de acceso gratuito, permanecerá abierta hasta 

el 18 de marzo. 

La muestra está dedicada al edificio Colisevm como 

espacio singular y representativo de la Gran Vía 

madrileña, a su arquitectura y a su desarrollo como 

espacio escénico. La actividad se incluye en la 

programación de las Jornadas de zarzuela 2022 dedicada 

genéricamente a los "espacios singulares del teatro 

musical" y coincide con el 90º aniversario de la 

inauguración del teatro, producida el 10 de diciembre de 

1932. La exposición continúa la fructífera colaboración 

entre instituciones iniciada en 2020 con la exitosa "Lírica 

en los muros: carteles de zarzuela", organizada por la 

Fundación Jacinto e Inocencio Guerrero y celebrada en el 

Museo Cerralbo. 

El edificio Colisevm (1932) es un ejemplo singular de la 

arquitectura madrileña. Fue construido en el tramo final 

de la Gran Vía, cuyo desarrollo urbanístico estaba aún 

completándose. El compositor Jacinto Guerrero (1895- 

1951), uno de los últimos grandes representantes del 
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secular teatro musical español, promovió su construcción 

con el fin de dotar a la capital de un teatro cómodo, 

moderno y técnicamente audaz en un momento en el que 

el espectáculo seguía siendo una forma de ocio y negocio 

perfectamente integrada en la sociedad de la época. Fue 

diseñado por los arquitectos Casto Fernández-Shaw 

(1896-1978) y Pedro Muguruza (1893-1952) quienes 

realizaron un edificio destacable por su factura y estética. 

La mirada a Nueva York y sus rascacielos definió el 

sentido vertical de la construcción, apreciable en su 

fachada, estrecha, desnuda y aparentemente modesta en 

el entorno monumental de la Gran Vía madrileña. La 

planta del edificio, forzada por la singularidad del solar, 

es un ejercicio de habilidad constructiva. El Colisevm fue 

también un proyecto integral. La participación de los 

arquitectos se aprecia en detalles decorativos próximos al 

art decó, incluso en la integración de elementos de 

vanguardia como los muebles de acero tubular. El 

trazado de limpio expresionismo que la arquitectura del 

teatro contrasta también con otros elementos de carácter 

costumbrista que aportan al total un eclecticismo 

derivado, sin duda, de la participación de dos arquitectos 

con personalidades bien marcadas. 

La exposición propone un primer espacio dedicado a 

contextualizar los antecedentes del edificio: el trazado del 

último tramo de la Gran Vía, la realidad teatral madrileña 

en las primeras décadas del siglo xx, y el bagaje estético 
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y profesional de Fernández-Shaw y Muguruza. El 

segundo espacio ahonda en la construcción y sus 

particularidades, en coincidencia con acontecimientos 

que alteraron su desarrollo: de forma concreta, las 

huelgas en el ambiente de inquietud social de la 

República y el estallido de la Guerra Civil, de nefastas 

consecuencias para el Colisevm. Finalmente, un tercer 

espacio ahonda en el mundo del espectáculo: con una 

primera y pujante etapa durante los años treinta; 

convirtiéndose casi en exclusividad en cinematógrafo ya 

avanzada posguerra, lo que hizo del Colisevm un 

escenario de referencia, y, finalmente, integrándolo en el 

apogeo del musical que contemporáneamente se ha 

consolidado como elemento de definición de la Gran Vía. 

DATOS PRÁCTICOS  

Exposición abierta al público desde el 25 de enero hasta 

el 18 de marzo de 2022.  

Organiza: Fundación Jacinto e Inocencio Guerrero  

Comisario: Alberto González Lapuente  

Documentación: Alberto Honrado Pinilla  

Diseño expositivo: Ruiz Ampuero Arquitectos  

Montaje: Amar XXI Entrada gratuita  

Horario de apertura: Martes a sábado: 09.30 - 15.00 

horas. Jueves tarde: 17.00 - 20.00 horas.  
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Domingos y festivos: 10.00 - 15.00 horas 

MUSEO CERRALBO  

C/ Ventura Rodríguez, 17 

 28008 Madrid 

Un gran abrazo desde nuestra querida y culta Madrid, 

Félix José Hernández. 
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La esclavitud y el legado cultural de África en el 

Caribe 

 

 

Madrid, 17 de enero de 2022. 

Querida Ofelia, 

ENERO  

Sábado 22 - 12.00 hrs.  

Seminario: ñMovimientos de resistencia y abolici·n de la 

esclavitudò  

Los esclavizados no fueron sujetos pasivos. Desde los 

primeros años de su llegada a América se opusieron a su 

nuevo destino. Junto a la rebelión, la huida o el 

cimarronaje, que forman parte de las estrategias  de la 

resistencia, también apelaron a la ley buscando los 
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derechos que les protegían. Las transformaciones 

políticas y económicas y las conquistas de los esclavos 

fueron construyendo las bases del movimiento 

abolicionista que terminó a finales del siglo XIX con la 

esclavitud.  

José Luis Belmonte (Universidad de Sevilla)  

Luis Miguel García Mora (Fundación Mapfre)  

Modera: Consuelo Naranjo Orovio (Instituto de Historia-

CSIC 

FEBRERO  

Sábado 5 - 12.00 hrs.  

Seminario: ñLos legados de la esclavitudò  

En América los africanos reprodujeron parte de su 

cultura. Su presencia dejó un legado cultural rico y 

diverso heredado por sus descendientes, que está presente 

en varias facetas y prácticas culturales de las sociedades 

americanas. Las artes plásticas, la religión, la música, el 

baile, la comida o el uso de plantas medicinales son 

algunos ejemplos en los que se encuentra la huella de las 

culturas africanas.  

Luis Méndez (Universidad de Sevilla)  

Leida Fernández Prieto (Instituto de Historia-CSIC)  

Modera: Miguel Ángel Puig-Samper (Instituto de 

Historia-CSIC) 
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La esclavitud y el legado cultural de África en el 

Caribe 

Programa de seminarios asociados a la exposición. 

Coord. Consuelo Naranjo Orovio Instituto de Historia del 

CSIC  

Museo de América, octubre 2021-febrero 2022. 

Un gran abrazo desde nuestra querida y culta España, 

Félix José Hernández. 
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Un ciclo di incontri sui rapporti tra letteratura e 

scienza  

                                       

 

Firenze, 21 gennaio 2022. 

Mercoledì 26 gennaio si terrà la prima conferenza del 

ciclo di incontri sui rapporti tra letteratura e scienza co-

organizzato da Museo Galileo e Gabinetto scientifico 

letterario G.P. Vieusseux nellôambito della mostra 
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ñDallôInferno allôEmpireo. Il mondo di Dante tra scienza 

e poesiaò (Firenze, Palazzo Pitti, 14 dicembre 2021 ï 6 

marzo 2022). 

ñLôiniziativa ï come ricorda il Direttore Esecutivo del 

Museo, Roberto Ferrari ï nasce nellôambito di un recente 

accordo di collaborazione sul piano scientifico, didattico 

e di valorizzazione tra il Museo Galileo e il Gabinetto 

Vieusseux, con particolare riguardo ai rapporti tra 

scienza, poesia e letteraturaò. Un modo per ñcondividere 

esperienze e competenze delle due prestigiose istituzioni 

ï sottolinea la Direttrice del Gabinetto Vieusseux, Gloria 

Manghetti ï nel nome di una interdisciplinarietà che da 

sempre appartiene alla tradizione di entrambeò. 

Il ciclo prevede tre incontri, il primo dei quali (26 

gennaio) si terrà solo online, mentre gli altri due si 

svolgeranno in presenza presso il Museo Galileo e in 

streaming. Per gli incontri in presenza è necessaria la 

prenotazione su www.vieusseux.it (link attivo una 

settimana prima di ciascun incontro). 

Le tre conferenze saranno introdotte da Filippo 

Camerota, Direttore scientifico del Museo Galileo e 

curatore della mostra ñDallôInferno allôEmpireoò, e da 

Gloria Manghetti, Direttrice del Gabinetto Vieusseux. 

Mercoledì 26 gennaio, ore 17.00 
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Paola Italia, Gadda filosofo naturale Online sul canale 

YouTube del Gabinetto Vieusseux: 

https://www.youtube.com/c/VieusseuxIt 

Ingegnere, filosofo, scrittore. Carlo Emilio Gadda, lo 

scrittore che ha rivoluzionato la lingua letteraria 

aprendola ai dialetti, ma soprattutto ai ñcontributi 

espressivi delle tecnicheò, che ha introdotto gli integrali e 

le equazioni differenziali nella letteratura italiana, ha 

unito nella propria ñingombranteò persona e nella sua 

opera scienza, filosofia e letteratura, come i grandi 

filosofi naturali, da Cardano a Leonardo. 

Mercoledì 9 febbraio, ore 17.00 

Museo Galileo 

Domenico Scarpa, Primo Levi: ñcucire molecoleò, 

ñcucire paroleò 

In presenza e online sul canale YouTube del Museo 

Galileo: 

https://www.youtube.com/user/museogalileofirenze 

Già negli anni dellôuniversit¨, e poi durante i mesi passati 

ad Auschwitz, Primo Levi coltiva lôidea di raccontare un 

atomo di carbonio: la realizzerà molto più tardi, in dieci 

pagine memorabili. Quellôantico desiderio ci dice quanto 
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è stato forte, nella sua vita di chimico e di scrittore, il 

legame fra il gesto di ñcucire molecoleò e il gesto di 

ñcucire paroleò. 

Mercoledì 23 febbraio, ore 17.00 

Museo Galileo 

Massimo Bucciantini, La letteratura cosmica di Italo 

Calvino 

In presenza e online sul canale YouTube del Museo 

Galileo:  

https://www.youtube.com/user/museogalileofirenze 

Quale significato ha avuto il progetto cosmicomico 

calviniano? Perch®, dopo il successo della ñtrilogia 

fantasyò (Il visconte dimezzato, Il barone rampante, Il 

cavaliere inesistente), Calvino decise di cambiare 

radicalmente strada? Come venne accolto dai suoi lettori 

questo suo nuovo modo di fare letteratura? E perché non 

smise mai di lavorarci, proseguendo per tutta la vita a 

nutrirsi di scienza? 

Ufficio Stampa 

Opera Laboratori Fiorentini  
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Andrea Acampa 

Museo Galileo Gabinetto Vieusseux 

Piazza dei Giudici 1, Firenze  

Gabinetto Vieusseux 

Palazzo Strozzi, Piazza Strozzi, Firenze. 

Félix José Hernández. 
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 Una giornata dedicata alla scoperta del      

Cimitero Ebraico Monumentale di Firenze 

 

Firenze, 21 gennaio 2022. 

A due passi da Porta San Frediano, nascosto da un 

alto muro di cinta, si apre il cimitero monumentale 

ebraico di viale Ariosto, un angolo nascosto e 

sconosciuto anche alla maggioranza dei fiorentini 

stessi. 

Domenica 30 gennaio Opera Laboratori e la 

Comunità Ebraica di Firenze e Siena hanno 

organizzato due visite guidate alle ore 11 e alle 

12,30 alla scoperta di questo luogo che custodisce 

cappelle e monumenti funerari ottocenteschi, 

alcuni di straordinario valore artistico. Tra gli altri, 


