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             A mis queridos amigos italianos  Giò & Mariangela Scaglione. 
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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, 30 de diciembre de 2023. 

 

Queridos amigos: 

 

El origen de Cartas a Ofelia está en las narraciones surgidas inicialmente a partir de las cartas 

que escribía cada semana a mi madre, Ofelia Valdés Ríos, contándole mis experiencias del 

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

exposiciones, los libros que leo, las relaciones con los galos, la sociedad francesa, la política, 

Cuba vista desde aquí, los viajes por 80 países a lo largo de estos 42 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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                                        Un libro di marmo  

                

 Firenze, 8 giugno 2023.  

Nella Sala degli Arazzi, allôinterno del Palazzo del Governo (Sede della Prefettura), Venerdì 

16 giugno, alle ore 18.00, alla presenza del Prefetto di Siena, Matilde Pirrera , sarà presentato 

il nuovo libro di Marilena Caciorgna sul Pavimento del Duomo di Siena, realizzato grazie al 

progetto culturale di Opera Laboratori , risultato di una costante valorizzazione dello 

straordinario monumento, ed edito dalla casa editrice Sillabe in due versioni, in lingua italiana 

e in inglese. 

Interverranno Augusto Paolo Card. Lojudice, Arcivescovo Metropolita di Siena - Colle di 

Val dôElsa ï Montalcino, sempre pronto a invitarci a seguire il messaggio di accoglienza e di 

fede trasmesso dal tappeto di marmo, e il Prof. Giovanni Minnucci , Rettore dellôOpera della 

Metropolitana di Siena, che supporta studi e ricerche sul Complesso monumentale del 

Duomo, grazie anche alla consolidata collaborazione con lôUfficio Beni Culturali Ecclesiastici 

dellôArcidiocesi di Siena-Colle di Val dôElsa-Montalcino. 

Il volume Un libro di marmo è un lavoro ampio e articolato, che riunisce i numerosi studi 

filologici dedicati, nellôarco di tre decenni, al celebre capolavoro eseguito a commessi 

marmorei, da Marilena Caciorgna, la quale svolge, nellôUfficio Cultura di Opera Laboratori, 

attività di ricerca, organizzazione di mostre, progettazione culturale ed editoriale per la 

valorizzazione del patrimonio artistico ed è docente di Iconografia e tradizione 

classica dellôUniversit¨ degli Studi di Siena (Dfclam).  
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Il titolo esplicita lôintento del contributo scientifico, che oltre a trattare gli aspetti storico-

artistici, guida alla lettura delle tematiche affrontate, dei simboli e delle numerose iscrizioni a 

corredo delle tarsie, cogliendone il significato più profondo, quello di un cammino di sapienza 

e di fede, di unôesperienza interiore senza pari. Il Pavimento del Duomo di Siena, come 

ricaviamo dal testo introduttivo dellôautrice, non suscita difatti unôimpressione soltanto estetica, 

ma è un libro di marmo da leggere in chiave spirituale: il Duomo come un libro aperto. 

Dietro alle figurazioni, dietro ai tanti colori preziosi riconosciamo motivi filosofici e religiosi, 

una trama di allegorie, i personaggi del Vecchio e del Nuovo Testamento, ma anche del mondo 

antico: Sibille come la Cumana, profeti del mondo pagano quali Ermete Trismegisto, filosofi 

come Socrate, Cratete di Tebe, Aristotele, Zenone di Cizio, Epitteto, Seneca che ci conducono 

in un viaggio alla scoperta dei valori pi½ alti dellôuomo di ogni tempo e di ogni spazio 

geografico. Il visitatore riconoscerà i vari ñtasselliò marmorei e narrativi trasformandoli in un 

percorso interiore, alla ricerca di una ñvia giustaò per superare gli ostacoli, le traversie che si 

incontrano nel cammino dellôesistenza. In ogni epoca e contesto, religione o pensiero 

filosofico, da sempre lôessere umano ¯ alla ricerca di un equilibrio interiore, una sicurezza che 

possa concedere la serenit¨ dellôanimo: una pietra quadrata, un porto sicuro, una fonte di 

salvezza. 

Opera Laborartori Siena: Giacomo Luchini, Andrea Ceccherini, Andrea Acampa. 

Félix José Hernández.     
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        Il busto in marmo raffigurante Napoleone Bonaparte di Lorenzo Bartolini 

                          

Firenze, 7 giugno 2023. 

Una nuova opera entra a far parte delle collezioni della Galleria dellôAccademia di Firenze. Il 

nuovo allestimento della Gipsoteca accoglie, dal 5 giugno, grazie a una recente acquisizione, 

un busto in marmo di Napoleone Bonaparte, realizzato da Lorenzo Bartolini. 

ñLa scelta di questôopera ¯ un mio regalo personale a Lorenzo Bartolini - commenta Cecilie 

Hollberg, direttore della Galleria dellôAccademia di Firenze - che è stato, durante tutta la sua 

carriera, un fan entusiasta di Napoleone, del quale, per altro, non avevamo nessun ritratto. La 

nostra Gipsoteca conserva numerosi busti in gesso dei familiari di Napoleone ma non uno che 

lo rappresenti. Questa effigie che lo vede raffigurato senza le insegne imperiali, reso nella sua 

individualità, viene a colmare finalmente questa mancanza.ò 

Lôopera ¯ stata individuata presso lôantiquario milanese Carlo Orsi, in occasione della XXXII 

Biennale dellôAntiquariato, tenutasi a Firenze lo scorso settembre. 

Lorenzo Bartolini eseguì numerosi ritratti di Napoleone. Con il trasferimento, nel 1808, 

allôAccademia di Belle Arti di Carrara, ebbe lôincarico di ñdirettore della banca Elisiana per la 

parte della statuariaò e si occup¸, appunto, della riproduzione in serie dei busti di Napoleone, 
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ispirandosi al prototipo di quello colossale in bronzo, realizzato, nel 1805, per lôingresso del 

Muse® Napol®on, comôera denominato allôepoca il Louvre. Con la Restaurazione, lôartista 

continu¸ nella riproduzione dellôeffigie dellôimperatore su richiesta di committenti nostalgici e 

privati ammiratori. Questo busto, firmato sul lato destro L. Bartolini, corrisponde a questo 

periodo: è, infatti, molto diverso dai grandi busti ufficiali, dove Napoleone veniva presentato 

con attributi eroici, coronato di alloro, con chiari riferimenti alle sculture antiche. In questo caso 

è spoglio di ogni elemento celebrativo, distante dalle tradizionali idealizzazioni, mostra 

lôattenzione che lôartista poneva in quegli anni al dato naturale per catturare i tratti del volto 

attraverso una modulazione raffinata, restituendo alla figura di Napoleone uno sguardo 

malinconico e meditabondo. 

Lôunico altro busto in marmo di Bartolini, presente nel museo, ¯ quello ritraente Giovanni 

Battista Niccolini, donato nel 2017 dallôAssociazione degli Amici della Galleria 

dellôAccademia. 

Lôacquisto dellôopera segue le direttive del MiC - Ministero della Cultura  riguardo alle 

politiche di acquisizione finalizzate alla valorizzazione del nostro patrimonio. 

Galleria dellôAccademia di Firenze 

Via Ricasoli, 58-60 ï Firenze. 

Ufficio Stampa Davis & Co. | Lea Codognato | Caterina Brigant 

Ufficio stampa Opera Laboratori | Andrea Acampa. 

Félix José Hernández. 
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                          Sala SantôAnsano, Santa Maria della Scala, Siena 

  

 

         Siena, 6 giugno 2023. 

La Società di Esecutori di Pie Disposizioni, erede della compagnia dei Disciplinati 

di Santa Maria sotto le volte dello Spedale, uno dei più antichi e importanti 

sodalizi confraternali senesi le cui origini risalgono alla fine del Duecento, ha 
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ancora la sua sede storica, utilizzata fino ai primi anni del Novecento, allôottavo 

livello (-3 sotto il piano stradale) del complesso monumentale dello Spedale Santa 

Maria della Scala, costituita dallôoratorio e sagrestia, dalla sala del Consiglio e da 

altri locali, inseriti nel percorso museale del Santa Maria (fig. 1). Una ripida scala 

sette-ottocentesca congiunge lôarea della Corticella (-2s) alla compagnia dei 

Disciplinati (-3s) al piano sottostante attraversando un ambiente dalla struttura 

irregolare, che è completamente affrescato con il ciclo della Tebaide, cosiddetta 

perché ambientata nel deserto di Tebe in Egitto (fig. 2-3). 

Tra il 1999 e il 2000 durante i lavori di ristrutturazione funzionale e di restauro 

dello Spedale per destinarlo a centro museale su progetto dellôarch. Guido Canali 

sono stati rinvenuti casualmente sulle pareti e sulla volta di questo ambiente 

eccezionali affreschi a monocromo, a prevalente terra rossa e gialla, distribuiti su 

tre registri con storie di vita dei primi Padri della Chiesa, un tema celebrativo del 

mondo eremitico di consolidata tradizione figurativa medievale in virtù della 

diffusione dei testi di Jacopo da Varazze e della volgarizzazione della vita dei 

Padri del deserto di fraô Domenico Cavalca (fig. 4). Il precedente più celebre è la 

Tebaide dipinta nel Camposanto di Pisa da Buonamico Buffalmacco intorno al 

1336 circa. La vita degli eremiti dedicata alla preghiera, alla penitenza, al lavoro 

nei campi e alle opere di misericordia costituiva un esempio di spiritualità da 

seguire. Nel ciclo senese sono rappresentate le attività lavorative nei campi (fig. 

5, 6, 7 parete sud), dallôaratura alla mietitura, dalla cura dellôorto con la 

vangatura, la zappatura e la messa a dimora delle piantine poi i momenti di 

preghiera e di  meditazione, il rapporto pacifico con gli animali e la natura, le 

opere di carità come il seppellimento dei morti, assistenza agli ammalati perfino 

le tentazioni fino agli episodi dedicati a importanti santi eremiti come San Paolo, 

SantôAntonio abate, San Girolamo e la penitente Santa Maria egiziaca.  Questi 

ultimi affreschi, collocati nella volta e nelle pareti del vano al di là della scalinata, 

riscoperti rimuovendo il controsoffitto e vari strati di scialbature a calce, sono i 

dipinti più degradati e frammentari (fig. 8). I murali sopra la scala presentano 

invece un buono stato di conservazione perché non sono mai stati imbiancati ma 

nascosti nellô intercapedine sopra la volta a botte della scalinata, che ¯ stata 

parzialmente rimossa. Si apprezza così la qualità straordinaria dei dipinti con 

storie di anacoreti realizzate con sapiente gusto narrativo e una efficace 

caratterizzazione dei volti dei personaggi e con la resa plastica vigorosa dei corpi 

ammantati degli anacoreti. 

Il paesaggio non è brullo ma abitato da alberi a larga chioma con fronde luminose 

e da grotte, cappelle e chiese allungate in una prospettiva empirica ma con una 

attenzione speciale ai particolari costitutivi. Sono esemplificative in tal senso 

alcune scene (fig.4): i due eremiti che incontrano i giovani cacciatori beffardi e 

gaudenti; i due monaci che cercano di convincere lôanacoreta barbuto dubbioso 

della reale presenza di Cristo nellôEucarestia che nellôatteggiamento di 

raccoglimento e di preghiera indica che ha compreso la verità di fede; altri due 
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monaci che soccorrono un eremita morente allôingresso di una grotta poi scoprono 

che si tratta di una donna travestita da monaco; il barcaiolo con i capelli al vento 

che trasporta un vecchio monaco barbuto e accigliato (fig. 9). 

Il ciclo della Tebaide conservato in uno degli ambienti di pertinenza della Società 

di Esecutori di Pie Disposizioni rappresenta una delle più importanti scoperte 

dellôultimo ventennio dello straordinario patrimonio artistico senese custodito nel 

grande complesso monumentale dellôantico Spedale. Nel primo studio su questo 

ciclo figurativo (2001) lo storico dellôarte Alessandro Bagnoli ritenne 

prudentemente di presentare i dipinti come opere di un anonimo óMaestro della 

Tebaideô, pittore che aveva fatto tesoro dellôinsegnamento di Ambrogio e Pietro 

Lorenzetti e poteva corrispondere allôattivit¨ del giovane Lippo Vanni o a quella 

di Niccolò di ser Sozzo e pure a quella del cosiddetto Secondo Maestro di 

SantôEugenio. Successivamente (2009) lo stesso studioso ha attribuito i dipinti 

murali a Lippo Vanni, pittore che è noto a partire dal 1341 come miniatore per lo 

Spedale e per i libri di coro dellôOpera del Duomo e della collegiata di San 

Gimignano. La Tebaide si può datare ai primi anni quaranta del Trecento, in 

particolare tra il 1341 e il 1345, prima della grande peste del 1348, per 

lôabbigliamento dei due giovani ricchi e baldanzosi che testimonia il mutamento 

della moda avvenuto proprio in quegli anni (Bagnoli 2001) (fig.10). 

Dopo venti anni dalla scoperta e vari tentativi di reperire i fondi necessari per il 

recupero del ciclo pittorico finalmente si procede al restauro e alla valorizzazione 

di tutto lôambiente con il restyling della scala con un nuovo parapetto in vetro e 

acciaio (fig. 11)  grazie al generoso sostegno finanziario di mr. Robert Cope, 

presidente della Fondazione Vaseppi, mecenate inglese appassionato dellôarte 

italiana e già da alcuni anni impegnato nella salvaguardia del nostro patrimonio 

culturale (finanziamento del restauro del trittico dellôIncoronazione della Vergine 

di Taddeo di Bartolo a Montepulciano, contributo agli scavi archeologi del Bagno 

Grande di San Casciano Bagni). 

Il progetto della Tebaide ha visto nel 2021-2022 una fase propedeutica di indagine 

archeologica curata dallôarcheologo Alberto Agresti con la rimozione dei 

numerosi detriti dietro il parapetto della scala attuale probabilmente depositati al 

tempo della sua costruzione dopo la seconda metà del Settecento, con esiti molto 

rilevanti. Sono emersi: a) resti della prima rampa della scala trecentesca 

contemporanea agli affreschi, costituita da 13 gradini in laterizio, che saliva 

addossata alla parete est fino a un pianerottolo da cui partiva la nuova rampa in 

direzione ovest;  negli studi recenti (Gabbrielli 2018, 2021) sono già state rilevate 

le tracce di questa scala nel piccolo vano del sottoscala  con dipinti alle pareti 

coevi al ciclo pittorico trecentesco);  b) ritrovamento di nuovi dipinti  murali sulla 

parete nord  e sulla volticina (monaco orante del ciclo della Tebaide e figura con 

aureola, cielo stellato) e sulla parete est, su cui erano addossati i detriti, una sorta 

di finta balaustra graffita e dipinta a specchi marmorei che segue  lôandamento 

della scala antica (fig. 12; c) la sagoma di un grande arco tamponato, comparso 
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sotto le pitture trecentesche della stessa parete est, forse corrispondente 

allôaccesso primitivo duecentesco dellôoratorio dei Disciplinati (vedi scheda 

tecnica allegata di Alberto Agresti) (fig.12). Queste nuovi elementi architettonici 

e pittorici aprono nuove prospettive e potranno contribuire a chiarire la 

conformazione originaria della sala della Tebaide e la sua destinazione primitiva, 

al momento ritenuta ñuna sorta di anticappella o comunque un andito di accesso 

a locali pi½ interniò della antica compagnia dei Disciplinati (Corsi 2016). 

Il restauro degli affreschi e della scala con progetto approvato dalla 

Soprintendenza Archeologia Belle Arti e Paesaggio di Siena, Grosseto e Arezzo, 

cui spetta la vigilanza sullôesecuzione delle opere, ¯ gi¨ iniziato e sar¨ completato, 

salvo imprevisti, entro un anno, alla fine della primavera del 2024. Il restauro 

degli affreschi è stato affidato a Massimo Gavazzi, restauratore di comprovata 

professionalità, con la collaborazione di Luca Bellaccini, la direzione dei lavori 

allôarchitetto Alessandro Bagnoli, la direzione artistica alla storica dellôarte Laura 

Martini. 

Per coadiuvare lôattivit¨ di ricerca e restauro ¯ stata costituita una commissione 

scientifica della quale fanno parte tre docenti del Dipartimento di Scienze storiche 

e dei Beni culturali dellôUniversit¨ degli studi di Siena (Alessandro Bagnoli, 

Fabio Gabbrielli, Michele Pellegrini). 

Con le recenti scoperte e il restauro di questo capolavoro dellôarte senese si avvia 

una nuova fase di studi che verosimilmente condurrà a far luce sul programma 

iconografico, sulla funzione originaria del vano affrescato e sulla sua 

committenza, aggiungendo nuovi capitoli alla ricchissima e complessa storia del 

Santa Maria della Scala e delle istituzioni che in essa ancora convivono. 

      Opera Laboratori Siena: Giacomo Luchini, Andrea Ceccherini , Andrea Acampa.   

     Félix José Hernández.      
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 Lavori urgente per la Sinagoga di Firenze 

 

 

                                                               La Sinagoga di Firenze 

Firenze, 10 giugno 2023. 

Servono 80mila euro per mettere in sicurezza la torre sinistra, contributi importanti da 

Fondazione CR Firenze e Opera Laboratori 

La sua cupola da 140 anni svetta nella skyline fiorentina diventando parte integrante del 

patrimonio cittadino. La Sinagoga di Firenze, ha bisogno di lavori urgenti, per garantire la 

sicurezza del Tempio Ebraico è stata lanciata una campagna di fundraising sulla piattaforma 

GoFundMe. Ad intervenire in maniera tempestiva ¯ stata LôAssociazione Opera del Tempio 

ebraico di Firenze, fondata nel 1996 da Enzo Tayar, oggi guidata dal suo presidente, lôarchitetto 

Renzo Funaro, che si occupa fin dalla sua costituzione, oltre venticinque anni fa, della 

conservazione dei beni ebraici in Toscana ed in particolare della manutenzione del Tempio di 

Firenze, costantemente sotto controllo. Nel corso del cantiere per il restauro della facciata 

principale, in particolare nella seconda ed ultima fase di lavori, è stato riscontrato sul retro, nella 

parte alta della torre sinistra, il cedimento di uno degli otto pilastri su cui poggia il cupolino che 

costituisce la sommità della torre. Il cedimento consiste nello spanciamento verso lôesterno del 

pilastro fino a raggiungere una delle otto colonnine poste in corrispondenza dei vertici 
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dellôottagono. Contemporaneamente si sono riscontrate fratture sia allôinterno che allôesterno 

del pilastro, oltre a movimenti verso lôesterno dei pilastri adiacenti. La conferma ¯ arrivata delle 

indagini endoscopiche svolte dal laboratorio SIGMA SRL di Firenze che ha evidenziato la 

formazione di vuoti allôinterno del pilastro tra i diversi conci che costituiscono il pilastro. 

Ulteriori indagini e misurazioni sono state affidate al laboratorio Materiali Lapidei del 

Dipartimento Scienze della Terra dellôUniversità degli Studi di Firenze per la verifica della 

stabilità geo-meccanica e dello stato fessurativo mediante misurazioni Soniche/Ultrasoniche sia 

del pilastro oggetto di consolidamento sia di un altro in buono stato. 

Il seguente progetto di messa in sicurezza, invece, è stato redatto dallo Studio Associato 

dellôIng. Enrico Sodi e prevede il consolidamento della pietra, seguito dal riempimento di tutti 

i vuoti interni e la realizzazione di piastre sagomate poste allôinterno ed allôesterno del pilastro 

oggetto di cedimento e dei due adiacenti. Le due piastre saranno tra loro collegate al fine di 

garantirne la rigidezza e saranno verniciate dello stesso colore della pietra. 

La realizzazione del progetto di consolidamento prevede un impegno di spesa di oltre 80mila 

euro per i quali sono previsti due importanti contributi della Fondazione CR Firenze e Opera 

Laboratori, mentre contemporaneamente si svolge una campagna di crowdfunding a sostegno 

dellôintervento che a 25 giorni dallôinizio del Fundraising su GFM. Circa 20mila euro i fondi 

raccolti, metà tramite GoFundMe e il restante attraverso il sito web della Comunità con 26 

donazioni di cittadini privati da tutto il mondo, in particolare dal Canada e dagli Usa. 

Una campagna simile di crowdfunding venne lanciata 5 anni fa e consentì il restauro oltre che 

la messa in sicurezza della storica cupola del Tempio Ebraico in via Luigi Carlo Farini a 

Firenze. Un intervento di urgenza che nel 2017 divenne necessario in seguito di cadute di piccoli 

manufatti lignei dalle grate e dal rosone centrale. Anche allora, come oggi, la campagna di 

raccolta fondi avviata a novembre del 2017 venne accolta da un notevole successo. 

Il Tempio Ebraico di Firenze è stato progettato e realizzato tra il 1874 e il 1882 dagli architetti 

Marco Treves, Mariano Falcini e Vincenzo Micheli. Lôedificio costituisce un esempio tra i pi½ 

significativi di architettura monumentale in cui si ricorre ad uno stile eclettico di ispirazione 

moresca, per caratterizzare e rappresentare simbolicamente lôemancipazione ebraica nella citt¨ 

di Firenze e la liberazione dal ghetto. Lôedificio fu oggetto di lavori di consolidamento tra il 

1945 ed il 1950 a seguito dei danni causati dallôesplosioni delle mine dei nazisti e dei 

repubblichini che hanno fatto saltare parte del colonnato interno. Dopo i danni provocati 

dallôalluvione del 1966, la Soprintendenza ai monumenti ha realizzato restauri a ambienti 

interni ed esterni e tra ilo 1995 e il 2010 lôedificio ¯ stato oggetto di importanti lavori di restauro 

di tutte le coperture, facciate e decorazioni interne che non hanno però interessato, per carenza 

di finanziamenti, la cupola interna. 

Opera laboratorio Firenze.  

Andrea Acampa. Palazzo Pitti, Piazza Pitti, 1 -50125 Firenze. 

Félix José Hernández. 
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                                          Firenze, la mostra Rachel Feinstein  

 

                                                                                        

Firenze, 5 giugno 2023. 

Museo Novecento è lieto di annunciare Rachel Feinstein in Florence, una mostra monografica 

di Rachel Feinstein (Fort Defiance, Arizona, 1971) che presenta una serie di opere esposte per 

la prima volta a Firenze in alcuni dei luoghi simbolo della città: Museo Stefano Bardini, Palazzo 

Medici Riccardi e Museo Marino Marini (dal 9 giugno al 18 settembre 2023).   

La mostra ï promossa da Città Metropolitana di Firenze e Comune di Firenze, organizzata da 

MUS.E ï a cura di Sergio Risaliti e Stefania Rispoli, ¯ la prima monografica dedicata allôartista 

americana allôinterno di istituzioni museali italiane.   

ñAncora una volta Firenze diventa ópionieraô del contemporaneo, con la prima monografica in 

ambito museale in Italia di Rachel Feinstein, una delle figure più innovative e interessanti della 

scena attuale. ï evidenzia la vicesindaca e assessora alla Cultura Alessia Bettini ï Questo 

progetto espositivo mette a confronto i lavori di questa straordinaria artista con le collezioni già 

presenti nei tre luoghi che li andranno ad ospitare, costruendo un dialogo ideale e innovativo 

tra autori diversi. Significativo poi andare a valorizzare in questi contesti una voce femminile 

di primôordine dellôarte dei giorni nostriò. 
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"Rachel Feinstein ha elaborato una sintesi originale tra personaggi rinascimentali, architettura 

dai tratti neoclassici, così come è caratteristico in importanti località statunitensi, veicoli della 

contemporaneit¨ò dichiara Letizia Perini, consigliera della Città Metropolitana di Firenze 

delegata alla Cultura. ñQuesto dialogo che si esprime all'interno delle sue opere, sia pittoriche 

che nelle sculture, viene a concretizzarsi direttamente in Palazzo Medici Riccardi tra le opere e 

gli ambienti da lei richiamati. 

I suoi specchi si riflettono significativamente negli spazi del percorso museale, così come le sue 

statue si collocano quasi naturalmente in quelli aperti della Limonaiaò.  

 

ñAnni fa, prima della pandemia, ho percorso le sale del Museo Stefano Bardini insieme a Rachel 

Feinstein, artista che ammiro da tempoò afferma Sergio Risaliti, Direttore del Museo 

Novecento. ñLa sua concentrazione e il suo entusiasmo di fronte alle opere presenti nella 

straordinaria collezione del Museo Stefano Bardini, mi hanno fatto capire quanto bisogno 

abbiamo dello sguardo di un artista per rigenerare la nostra percezione del patrimonio, che 

troppe volte consideriamo come mero oggetto del passato. Invece, proprio grazie allôarte 

contemporanea, questi manufatti tornano a essere cose vive, presenti, che dialogano con noi e 

ancora oggi ci ispirano. E Rachel è un artista che riesce a stare dentro alle avanguardie, al 

modernismo, ma al tempo stesso non è ideologicamente e formalmente chiusa a un confronto 

generoso con la tradizione iconografica del passato. In questo senso, la mostra instaura una 

sorta di osmosi e dialettica con ognuno dei tre musei, cogliendo in ciascuno di essi qualcosa di 

peculiare e risvegliando in noi interessi sopiti e meno approfonditi: la linea anticlassica del 

rinascimento e del manierismo al Museo Bardini; lôinfluenza della scultura primitiva e 

policroma al Museo Marino Marini; il sofisticato e fantastico mondo rococò a Palazzo Medici 

Riccardi. Cos³ continua il viaggio fuori dalle mura delle ex Leopoldine del Museo Novecentoò.  

Rachel Feinstein (Fort Defiance, Arizona, 1971) è tra le artiste contemporanee più interessanti 

del panorama internazionale. I suoi lavori, che spaziano dalla scultura alla pittura, hanno una 

dimensione onirica che trae ispirazione tanto dallôarte classica e dalla pittura rinascimentale 

quanto dalle favole moderne e dai cartoons. ñSono sempre stata interessata a rappresentare un 

mondo fiabesco, per poi mostrare che quel tipo di narrazione ¯ completamente costruitaò ha 

dichiarato lôartista. ñCi sono sempre messaggi oscuri nascosti dietro la bellezza, e l'atto di 

scolpire significa ascoltare quella voce interiore che ti avverte che qualcosa si nasconde sotto 

la superficieò. Nelle sue opere, infatti, il mondo immaginifico del fantasy si fonde con 

riferimenti allôarte medievale e moderna, al barocco e al rococ¸, allôiconografia religiosa e alla 

letteratura. In questo modo i riferimenti al sacro si intrecciano al profano, il romanticismo al 

pittoresco e il sobrio al kitsch, divenendo la cifra stilistica di un linguaggio unico nel suo genere 

che affonda le sue radici tanto nella rilettura delle espressioni artistiche del passato quanto nella 

lezione delle avanguardie storiche, una tra tutte il surrealismo.  

I curatori hanno scelto di mettere in dialogo le opere di Rachel Feinstein con le collezioni del 

Museo Stefano Bardini, di Palazzo Medici Riccardi e del Museo Marino Marini, inaugurando 

cos³ un dialogo serrato tra i capolavori custoditi allôinterno di questi luoghi e le opere realizzate 

dallôartista americana: ñSono molto entusiasta di esporre a Firenze perch® Donatello ¯ il mio 
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riferimento assolutoò ha dichiarato Feinstein. Vengono quindi presentate una serie di opere 

pittoriche e scultoree, alcune di esse di nuova produzione, che guardano alla tradizione gotica 

e rinascimentale, a quella fiorentina e nordica e traggono ispirazione dalle collezioni dei tre 

musei, giocando sul confronto generoso e aperto con capolavori dei maestri del passato da 

Donatello a Michelozzo, fino alle sculture di Marino Marini.                 

 

Accanto ai capolavori del Museo Stefano Bardini, sede della collezione dellôomonimo 

antiquario e connoisseur che tra i suoi tesori conserva opere di Donatello, Della Robbia, Tino 

da Camaino, Tintoretto e molti altri, sono esposti alcuni lavori che riflettono sulla figura 

femminile o sono ispirati a santi e icone, parte dellôindagine dellôartista sul consumo delle 

immagini religiose. Queste figure, allôapparenza scolpite a bassorilievo su legno, paiono 

ispirarsi tanto alle madonne della tradizione fiamminga quanto a quelle donatelliane esposte 

proprio allôinterno del museo. ñCome un artefice del Cinquecento, eccentrica e manierista, 

Feinstein è in grado di cogliere la relazione tra Donatello e gli artisti del Rinascimento nordico, 

quali ad esempio Baldung Grien, Gregor Erhart o Tilman Riemenshneiderò spiega Sergio 

Risaliti, direttore del Museo Novecento e curatore della mostra. ñUn tipo di abbinamento che 

fecero anche artisti come Pontormo o Rosso Fiorentino. E come quegli artisti eretici anche la 

Fenstein prende di mira le strutture ideologiche che ingabbiano la sensibilità e la passione, il 

corpo e lo spiritoò. Partendo da disegni a carboncino che riproduconoi dettagli di alcune 

sculture, Feinstein sviluppa pastelli in scala reale su pannelli di legno, per poi dipingere le 

immagini su superfici specchiate, rappresentando queste figure sia singolarmente che in gruppo. 

Gli occhi non vengono appositamente dipinti, evocando così l'inquietante sensazione di 

diventare un tutt'uno con lo sguardo dello spettatore, lasciando lo spazio per lôempatia e 

lôidentificazione.  

     

A Palazzo Medici Riccardi, luogo simbolo della dimora principesca rinascimentale e sede della 

prima residenza della famiglia Medici, gli ambienti del giardino e delle sale accolgono alcune 

sculture in ceramica e una serie di dipinti che ben dialogano con la dimensione artistica 

tardobarocca del museo, legata al gusto dei Riccardi e agli artisti dellôepoca, tra cui Luca 

Giordano. Fiore allôocchiello dell'edificio, il giardino mediceo - un tempo luogo di ritrovo, 

svago e centro pulsante della vita di palazzo - vede allestite quattro sculture in maiolica di 

Rachel Feinstein che richiamano alla mente atmosfere rococò che ci calano nella dimensione 

cortigiana di una vita fatta di sfarzi, banchetti e conversazioni cortesi.  

Nelle sale degli appartamenti medicei, invece, una serie di dipinti su supporto specchiante 

raffigurano sontuose ville immerse in rigogliosi giardini dove uomini e donne conversano 

amabilmente. Allôinterno di questi paesaggi lôartista accosta elementi molto distanti fra loro, 

come architetture moderne ispirate a ville lussuose della West Coast, dame e cavalieri in abiti 

medievali, cortigiane e macchine sportive. Di fronte a questo spettacolo, lo spettatore prova un 

senso di straniamento e finisce per essere trasportato in una dimensione onirica. Questo 

ambiente, quasi immersivo, evidenzia ulteriormente gli effetti distorsivi del desiderio legato al 

consumo che l'artista intende evocare. Tra questi paesaggi si inseriscono anche due ritratti di 

signora dal sapore rococò, come testimoniano le grandi capigliature, gli abiti e le pose che 

suscitano al contempo un senso di meraviglia e di grottesca anacronia. 
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Nella cripta del Museo Marino Marini vengono presentate alcune sculture che testimoniano 

lôintensa sperimentazione anche materica di Rachel Feinstein, poste in dialogo diretto con i 

capolavori dello scultore toscano. Allôinterno del suggestivo allestimento museale in cui si 

alternano cavalli e cavalieri, figure femminili di danzatrici e le celebri Pomone ï figure mitiche 

e archetipiche che incarnano un ideale di femminilit¨ ripreso dallôiconografia della dea della 

fertilità etrusca ï si inserisce una serie di sculture policrome dalla femminilità dirompente e 

dalla bellezza grottesca, quasi disturbante, a tratti pasticciata. Gli Angels sono ispirati alle 

omonime modelle del famoso marchio americano di lingerie, Victoria's Secrets, e appaiono 

come sacerdotesse di un nuovo canone di bellezza. In luogo delle forme ideali delle figure 

classiche o delle linee altrettanto irraggiungibili dei corpi da passerella, l'artista presenta nuovi 

angeli che cannibalizzano le nozioni di bellezza convenzionale attraverso un linguaggio 

plastico esuberante e potente. Fanno da compendio a queste opere due sculture in maiolica, che 

nelle forme sinuose ricordano architetture tardobarocche, e una Danzatrice in gesso di Marino 

Marini. Al carattere primitivo e quasi tribale di questôultima, caratterizzata da segni policromi, 

sembrano guardare i corpi dipinti, materici e colorati, delle figure di Feinstein.  

 

In un dialogo serrato con gli spazi dei tre musei, da sempre deputati alla celebrazione e alla 

memoria del poter maschile, esercitato nei secoli ed evocato nella magnificenza delle opere del 

passato, le opere di Rachel Feinstein creano una rottura senza precedenti. La loro carica 

espressiva rompe lôequilibrio delle forme, portando a riflettere su temi come il pathos e lôeros 

attraverso la rappresentazione del corpo femminile e lôimpudente confronto tra spiritualit¨ e 

desiderio.                  

   

La mostra è accompagnata dalla terza puntata del podcast di Letizia Fuochi Labirinto900. 

Lôepisodio ¯ intitolato Rachel Feinstein - La perturbante esperienza della visione ed è 

ascoltabile su Spreaker. 

 Un ringraziamento speciale a Palazzo Tornabuoni, Firenze.   

Main sponsor Gucci.  

 

MUSEO STEFANO BARDINI 

Via dei Renai 37, Firenze 

ORARI: 

Venerdì / Sabato / Domenica / Lunedì 

11:00 ï 17:00 

(Ultimo ingresso ore 16:00) 

 

 

PALAZZO MEDICI RICCARDI 

Via Cavour 3, Firenze 

ORARI: 

Tutti i giorni 

9:00 ï 19:00 

(Ultimo ingresso 18:00) 
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Chiuso il mercoledì 

 

MUSEO MARINO MARINI 

Piazza San Pancrazio 

ORARI: 

Sabato / Domenica / Lunedì 

10:00 ï 19:00 

(ultimo ingresso ore 18:00) 

 

Martedì / Mercoledì / Giovedì / Venerdì 

il Museo è aperto su richiesta e con prenotazione anticipata per singoli, gruppi privati e gruppi 

scolastici. 

 

Museo Novecento Firenze: Lara Facco,Claudia Santrolli , Costanza Savelloni. 

Félix José Hernández.  
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                           Expo Formes au Mus®e Yves Saint Laurent 

 

        

 

Paris le 8 juin 2023. 

Avec lôexposition YVES SAINT LAURENT ï FORMES, la modernit® du couturier Yves Saint 

Laurent trouve un nouvel ®cho. Par une mise en espace, lôartiste Claudia Wieser dialogue avec 

les pi¯ces textiles et les arts graphiques issus des collections du Mus®e. Lôexposition pr®sente 
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une quarantaine de mod¯les, haute couture et pr°t-̈-porter, accessoires et croquis, qui se 

trouvent en r®sonance avec les d®cors et les îuvres de lôartiste allemande. Cette exp®rience 

originale inscrit d®finitivement le g®nie du couturier dans notre ®poque contemporaine.  

Grand couturier, Yves Saint Laurent nôa eu de cesse dôinventer des formes. D¯s 1958, directeur 

artistique chez Christian Dior, il affirme sa modernit® en signant la ligne çTrap¯zeè. Cette 

silhouette g®om®trique devient iconique et sôinscrit dans lôhistoire de la mode.  

ç Je pense que lô®l®ment principal de cette mode est la jeunesse et surtout un retour ¨ des 

tendances jusque-l¨ un peu oubli®es côestô¨-dire  la simplicit®, le naturel et la souplesse. è 

Interview Yves Saint Laurent par Andr® Parinaud, 1959, INA  

ê partir des ann®es 1960, les cr®ations dôYves Saint Laurent allient en effet simplicit® de la 

coupe, rigueur des lignes et franchise des couleurs. Ses îuvres font ®cho aux courants 

artistiques modernes, abstraction simple et g®om®trique, constructivisme, art concret, autant de 

chapitres qui nous laissent d®couvrir son talent tout en contraste dôYves Saint Laurent. 

Radical, le couturier ex®cute des robes minimales et des combinaisons monochromes qui 

semblent jaillies dôun seul trait. Au fondement de son art, sôaffirme la pr®cision du geste.  

Coloriste, il imagine des compositions abstraites, entre ®pure et exub®rance, n®es de 

lôassemblage de surfaces planes aux teintes vibrantes. Transposant la mati¯re picturale en 

mati¯re textile, il ®quilibre ainsi couleur, forme, surface et ligne.  

Illusionniste, il oppose le noir au blanc pour cr®er, par jeux dôoptique, du mouvement dans le 

v°tement. Par lôutilisation de lôaplat ou du simple trac®, la forme pr®vaut sur la couleur. Le 

couturier se veut enfin ludique et joue avec les g®om®tries, assemblant des prismes color®s 

comme autant de fragments aux cloisonnements audacieux. Courbes ou angles droits, sph¯res 

ou lignes bris®es, cette ronde de formes est mise en sc¯ne par lôartiste allemande Claudia Wieser 

qui porte ici une attention toute particuli¯re ¨ la couleur et ¨ la forme. Influenc®e par l ôîuvre 

de Vassily Kandinsky et de Paul Klee, intuitive et spirituelle, lôartiste qui explore les 

constructions g®om®triques dôinspiration moderniste est reconnue pour ses installations 

immersives et contemplatives. Pour le projet YVES SAINT LAURENT ï FORMES, Wieser 

propose une exp®rience totale, en pr®sentant un ensemble de pi¯ces, dont certaines in®dites. 

Tout au long de la cr®ation lignes, aplats et formes. D¯s ses d®buts pour la maison Christian 

Dior, il au long de sa cr®ation Yves Saint Laurent a inscrit la beaut® f®minine con­oit des 

cr®ations l®g¯res, tenues par les ®paules et non plus par la taille, qui sô®loignent de la ligne New 

Look. Cette tendance au d®pouillement appara´t ensuite de mani¯re constante dans son îuvre 

et au travers de r®alisations discr¯tes, qui t®moignent de toujours plus de rigueur. Yves Saint 

Laurent trace une silhouette toute en verticalit®, essentielle et lib®r®e de tout super-flu, afin 

dôatteindre la puret® de la construction. Côest de cette rigueur que d®coule son style. Ce dernier 

est, comme il lôexprime, nourri de multiples influences : ç Jôai lôimpression de faire toujours la 

m°me chose et en fait, pas du tout. Il y a une ®volution, qui peut venir dôun tissu, dôune tendance, 

dôun courant dôid®es, dôun mouvement artistique.è  
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Les v°tements emprunt®s au monde du travail sont une de ses sources dôinspiration. Il les adapte 

¨ la haute couture, pour en offrir une version f®minis®e. Il r®interpr¯te les codes des ç formes 

permanentes è de ce quôil appelle ç les vrais v°tements è. 

Le jump-suit, combinaison utile aux aviateurs puis aux spationautes, est transform® en un 

ensemble monochrome, dont lô®l®gance est profil®e par des lignes simples et fluides 

ê la fin des ann®es 1960, ce v°tement devient un classique de la garde-robe Saint Laurent 

®voquant ¨ la perfection son esth®tique ç chic d®contract®e è. La volont® farouche du couturier 

est dôhabiller le corps de la femme, de sorte que le tissu suive ses mouvements et ses attitudes. 

La mode, selon lui, ne doit pas °tre raide mais bien au service de la femme. Il lôexplique ainsi : 

ç Une robe, ce nôest pas de ç lôarchitecture è, côest une maison : elle nôest pas faite pour °tre 

contempl®e, mais pour °tre habit®e et il faut que la femme qui lôhabite se sente belle et bien 

dedans è. Le secret dôun art qui entre en maturit® pour toucher lôabsolu raffinement, la gr©ce et 

lôintemporalit® dôun v°tement. 

La couleur est pour Yves Saint Laurent lôessence m°me de la composition des formes. Les 

premi¯res cr®ations du couturier sont des robes courtes, droites aux coloris exub®rants, ¨ 

lôimage dôune femme ®l®gante et moderne. Les collections des ann®es 1965 et 1966 proposent 

un style avant-gardiste, puisant leurs sources dans lôunivers des peintres abstraits. Combinant 

rigueur de la coupe et fantaisie chromatique, ces robes se pr®sentent comme des constructions 

nouvelles, n®es de la rencontre de plusieurs plans aux tonalit®s vives, qui dynamisent 

lôensemble. La nature et la disposition de ces surfaces color®es participent ¨ la diversit® des 

formes produites.  

Chez Yves Saint Laurent la couleur est au cîur de sa d®marche cr®ative, elle se fait mati¯re et 

expression. Il privil®gie des assemblages par aplats de couleurs satur®es, faits sur des mati¯res 

unies et lisses comme le jersey. La juxtaposition çen vaguesè qui avait caract®ris® une grande 

partie de la collection automne-hiver 1966 est remplac®e dans les  

d®cennies suivantes par des imbrications bien plus nettes, entre rectangles de couleur ou 

mati¯res diff®rentes et lignes tranchantes. Les teintes sont assembl®es par deux ou par trois et 

sô®tagent tel un colorama.  

Une couleur foudroyante sôimpose toujours plus que les autres, attirant le regard sur une partie 

choisie de la silhouette. Coloriste hors pair, Saint Laurent ose une palette radicalement nouvelle, 

empruntant pour ses tenues les tons vifs de lôabstraction g®om®trique ou ceux vibrant du Pop 

art. La forme se d®finit ainsi par contraste entre ces couleurs. Des accords stridents, parfois 

m°me impr®visibles, sôaffrontent sur une m°me tenue avec inventivit® et pr®cision, et un jeu de 

tension se met en place entre forme et couleur. 

Intemporeles et contemporains, le noiret le blanc font partie int®grante de lôunivers cr®atif 

dôYves Saint Laurent et ce d¯s lôorigine. Avec le couturier, tout travail sur la forme commence 

par un trait de crayon sur le papier pour esquisser ses mod¯les. ç [é] je pense quôune feuille 

blanche, côest tr¯s ennuyeux et que sans le noir il nôy a pas de traits, pas de lignes. Côest pour 

­a que mes femmes sont souvent en noir, jôaime que les femmes ressemblent ¨ des dessins, ¨ 

des ®pures è. En effet, Yves Saint Laurent utilise la ligne noire comme un moyen dôexpression 
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concordant avec sa recherche constante de simplicit® et de puret®. Le noir, teinte favorite du 

couturier pour le soir comme pour le jour, est dans lôinconscient collectif encore associ® au 

deuil par opposition au blanc, symbole de lumi¯re. Pourtant, d¯s le XIVe si¯cle, il sôimpose peu 

¨ peu dans la mode, puis entre, au XIXe si¯cle, dans toutes les garde-robes devenant la 

quintessence de la simplicit®, de lô®l®gance et de la s®duc-tion. Si, en 1926, il conna´t un apog®e 

avec la couturi¯re Coco Chanel (1883ï1971) et sa c®l¯bre petite robe noire, Yves Saint Laurent 

sôaventure encore plus loin. çJe lôaime parce quôil affirme. [é] Mais attention, pas la ñpetite 

robe noireò quôon porte avec des perles et une ®tole de vison. Du noir moderne.è Car, si d¯s les 

ann®es 1910ï1920, le noir devient un manifeste de la modernit® en opposition binaire avec le 

blanc avec des artistes comme le peintre russe Kasimir Malevitch (1879ï1935) et son fameux 

tableau Carr® noir sur fond blanc (1915), il est pouss® ¨ son paroxysme dans lôîuvre du 

couturier. ê lôinstar des artistes minimalistes ou de lôOp art, par un subtil jeu de contrastes, de 

sym®tries et de dissimulations, Yves Saint Laurent cr®e un r®pertoire visuel et formel quôil 

d®cline ¨ lôinfini.  

La forme peut °tre donn®e de diff®rentes mani¯res: par la coupe, la ligne ou la couleur. Ces trois 

®tats sont ici r®unis pour fa­onner des ensembles. Comme en t®moignent ses multiples dessins 

de recherches, Yves Saint Laurent construit sa collection SAINT LAURENT rive gauche de 

l'automne-hiver 1988 autour de formes g®om®triques color®es. ê lôinstar des peintres cubistes 

et dans la continuit® des collections haute couture de cette m°me ann®e, il va jusquôau bout 

dôune th®matique en la d®clinant gr©ce ¨ de nombreuses combinaisons de lignes, couleurs ou 

textiles. Côest ¨ lôaide du pastel et dô®chantillons quôil r®fl®chit d¯s son dessin ¨ diff®rentes 

compositions. Comme le maitre verrier ®laborant son vitrail, il s®pare les formes de larges 

ganses noires pour appuyer les lignes du corps f®minin. Les textiles choisis pour r®aliser ces 

vestes cr®ent un nouvel effet dôoptique par lôalternance de mates et de brillants, de surface lisses 

ou c¹tel®s et de reliefs engendr®s par les ganses et les sequins. Les accessoires, des gants color®s 

et des chapeaux constitu®s de cubes superpos®s ou de c¹nes, prolongent la pens®e du couturier.  

Yves Saint Laurent avait affirm® lôimportance de la forme d¯s sa premi¯re collection chez 

Christian Dior au printemps-®t® 1958, o½ une majeure partie des mod¯les ®tait confectionn®e ¨ 

partir du trap¯ze qualifiant ainsi la ligne de cette collection. La forme reste pr®sente au fil des 

collections et se retrouve jusquô¨ la fin de sa carri¯re. 

Treize vestes de la collection SAINT LAURENT rive gauche de lôautomneïhiver 1988 sont 

dôinspiration cubiste. Elles sont fa­onn®es ¨ partir de formes g®om®triques imbriqu®es les unes 

aux autres, aux textiles et aux couleurs contrastantes. Celle-ci est compos®e dôun patchwork de 

satin et cuir, procurant brillance et rigidit®, aux cinq couleurs fortes et tranchantes: rose, blanc, 

noir, fuchsia et jaune. Lors du d®fil®, Iman porte cette veste avec une jupe droite de satin cuir 

noir et des accessoires venant accentuer la silhouette: un chapeau cr®® de deux cubes 

enchev°tr®s fuchsia et noir et des boucles dôoreille compos®es de triangles et de cercles. 

Dans sa collection haute couture printempsï®t® 1980, Yves Saint Laurent remet au go¾t du jour 

lôun de ses pr®c®dents succ¯s: lôhommage ¨ Piet Mondrian (1872 ï 1944) et au mouvement çDe 

Stijlè, dont il a trouv® lôinspiration dans lôouvrage Piet Mondrian, Sa vie, son îuvre ®crit par 

Michel Seuphor en 1956. En effet, le couturier transforme de nouveau les cr®ations du peintre 

en une îuvre anim®e tridimensionnelle. Il reprend les codes de ses fameuses robes de la 
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collection haute couture automne-hiver 1965 en optant cette fois-ci pour un tailleur-jupe de toile 

et gabardine: proche de lôabstraction, la coupe est simple, droite et structur®e. Les grands aplats 

de couleurs 

Primaires sont soulign®s par un grillage compos® de traits noirs, donnant ainsi un effet 

g®om®trique ¨ lôîuvre. 

Apr®s une formation en ferronnerie et des ®tudes ¨ lôAcad®mie des  

Beaux-arts de Munich, Claudia Wieser (n®e en 1973, en Allemagne) d¯veloppe une pratique 

artistique domin®e par le travail de la g®om®trie et de lôespace. Elle m®lange les techniques et 

les mati¯res (c®ramique, miroir, bois, photographie) en cr®ant des compositions graphiques 

ainsi que des volumes d®coratifs. Depuis 2002, elle expose r®guli¯rement ¨ lôinternational et 

participe ¨ de nombreuses r®sidences. En 2010, elle  r®interpr¯te Le Po¯me de lôangle droit du 

Corbusier au sein du Drawing Center ¨ New York. En 2021, invit®e par le Public Art Fund de 

New York, lôartiste con­oit son premier projet dôart dans lôespace public : cinq sculptures 

monumentales mettent en lumi¯re le dynamisme de la ville et ses habitants. 

COMMISSAIRES DE LôEXPOSITION  

ELSA JANSSEN  

Directrice du Mus®e Yves Saint Laurent Paris  

SERENA BUCALO-MUSSELY  

Conservatrice, responsable des collections du Mus®e Yves Saint Laurent Paris 
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audiovisuelles et archives presse  

DOMITILLE £BL£ Curatrice, charg®e des collections arts graphiques 

 JUDITH LAMAS Curatrice, charg®e des collections textiles et accessoires. 

LE MUS£E YVES SAINT LAURENT PARIS  

Le Mus®e Yves Saint Laurent Paris, pr®sid® par Madison Cox, est le premier mus®e consacr® ¨ 

lôun des plus grands couturiers du XXe si¯cle dans la capitale de la mode. Il a ouvert ses portes 

le 3 octobre 2017, quinze ann®es apr¯s la fermeture de la maison de haute couture et obtient 

lôappellation ç Mus®e de France è. Il occupe lôh¹tel particulier historique du 5 avenue Marceau 

o½ naquirent durant pr¯s de trente ans, de 1974 ¨ 2002, les cr®ations dôYves Saint Laurent. La 

collection du mus®e est riche de plus de 100 000 pi¯ces dôarts graphiques dont 55 000 croquis 

de mode du couturier, 130 000 photographies et 20 000 pi¯ces textiles et accessoires. Un fonds 

documentaire presse et audiovisuel de plus de 50 000 archives compl¯te ces collections. Elles 

sont le fruit dôun travail pionnier dôarchives entrepris par Yves Saint Laurent et Pierre Berg®. 
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Mus®e Yves Saint Laurent Paris 

 5, avenue Marceau  

75116 Paris  

+33 (0)1 44 31 64 00. 

HORAIRES  

Visiteurs individuels, tous les jours de 11h ¨ 18h, sauf le lundi. Nocturne le jeudi jusquô¨ 21h. 

Accueil des groupes du mardi au samedi de 9h ¨ 11h. Uniquement sur r®servation aupr¯s de 

Cultival. 

BILLETTERIE  

Plein tarif 10 ú  

Tarif r®duit 7 ú 10-18 ans, enseignants, ®tudiants (sur pr®sentation dôun justificatif en cours de 

validit®).  

Gratuit® Enfants de moins de 10 ans, ®tudiants en histoire de lôart, ®tudiants en ®cole de mode, 

®tudiants en journalisme, demandeurs dôemploi, personnes en situation de handicap et leur 

accompagnateur, r®fugi®s (sur pr®sentation d'un justificatif de l'OFPRA), d®tenteurs dôune 

Carte dôIdentit® des Journalistes Professionnels, de lôICOM-ICOMOS ou d'une Carte 

professionnelle de guide-conf®rencier (sur pr®sentation dôun justificatif en cours de validit®). 

F®lix Jos® Hern§ndez. 
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                 Expo de Angela Melitopoulos en el Museo Reina Sof²a 

 

                            

                    Angela Melitopoulos.The Life of Particles 2011-2012. 

Madrid, 12 de junio de 2023. 

Querida Ofelia, 

La exposici·n Angela Melitopoulos.Cine(so)matrix, la mayor retrospectiva dedicada a la artista 

audiovisual Angela Melitopoulos hasta la fecha, se podr§ ver desde el 14 de junio al 18 de 

septiembre de 2023. Consta de 10 obras audiovisuales y un proyecto sonoro instalados en sus 

respectivas salas que van trazando un recorrido a lo largo de m§s de dos d®cadas. Desde el 

videoensayo Passing Drama (De paso por Drama) de 1999 hasta el proyecto de investigaci·n 

actualmente en proceso Matri Linear B (Matrilineal B) de 2022, Angela Melitopoulos investiga 

y reflexiona sobre una nueva forma de narrar el tiempo, conectando cuestiones que tienen que 

ver con la memoria, las migraciones, la resistencia y los paisajes de vida.  

Angela Melitopoulos naci· en M¼nich (Alemania) en 1961. Alumna del maestro del v²deo arte, 

Nam June Paik en la Academia de Arte de D¿sseldorf, su formaci·n parte de una aproximaci·n 

autorreflexiva al medio audiovisual. Su pr§ctica art²stica no puede separarse de la curiosidad 

con la que investiga tanto los temas que aborda en sus videoensayos como los medios materiales 

t®cnicos y expresivos que emplea en su realizaci·n y en sus instalaciones.  

Para Melitopoulos, el v²deo imita el funcionamiento de la percepci·n y la memoria, lo que 

permite estudiar los procesos de formaci·n de la subjetividad, intentando abrirla con sus 

trabajos, a nuevas formas alejadas de identificaciones capitalistas, coloniales y patriarcales. A 

esta peculiar manera de trabajar con el espacio, el sonido y la imagen en movimiento lo 

denomina Cine(so)matrix, una forma de cine experimental que da nombre a la exposici·n.  

Durante el proceso de creaci·n de sus obras aparecen diferentes colaboraciones con 

intelectuales, artistas o activistas como el fil·sofo Maurizio Lazzarato, la antrop·loga Barbara 

Glowzewski, el psiquiatra y psiconalista Jean Claude Pollak, la fil·sofa y artista Elisabeth von 

Samsonow o las artistas Kerstin Schroedinger y Angela Anderson.  

El v²deo como herramienta de pensamiento  
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Melitopoulos usa la tecnolog²a del v²deo de forma experimental, con un montaje o proceso no 

lineal, fraccionado, en algunos casos multicanal, y como una herramienta de intervenci·n 

sensorial, seg¼n explica: ñLa imagen de v²deo no documenta lo real, sino que act¼a como una 

memoria visualò. Los v²deos e instalaciones de Melitopoulos indagan acerca de la memoria, la 

percepci·n y la formaci·n de la conciencia hist·rica colectiva, as² como sobre el mapeado y 

uso de los lugares en el tiempo. De los intereses y enfoques que su trabajo utiliza nacen 

conceptos como el de cronopaisajes, una propuesta conceptual y est®tica que, a su vez, articul· 

gran parte de las investigaciones y hallazgos de Melitopoulos en la d®cada de los 2000.  

La exposici·n. Un recorrido por el paisaje y la memoria.  

Al inicio de la exposici·n, una ñinstalaci·n textilò del artista y dise¶ador de origen chileno Jos® 

D®lano, evoca un telar donde se visualizan las intersecciones y l²neas de investigaci·n del 

trabajo de Angela Melitopoulos. Los t²tulos de cada proyecto se muestran como peines de telar, 

nodos f²sicos conectados entre s² a trav®s de hilos de algod·n. Una selecci·n de notas, frases 

sueltas y citas re¼nen las claves para adentrarse en la exposici·n. En el n¼cleo del recorrido, 

seis ñdiagramas el®ctricosò del mismo autor sintetizan algunos de los conceptos fundamentales 

que atraviesan las diferentes obras de la artista que componen esta exposici·n.  

Passing Drama, 1999.  

De paso por Drama. Videoensayo, 66 min. La primera obra que se nos muestra es un 

videoensayo sobre la memoria migrante centrada en la historia de la familia de la propia artista, 

refugiados griegos, tal como le fue transmitida despu®s de tres generaciones.  

En la d®cada de 1920, un mill·n y medio de personas fueron obligadas a abandonar Asia Menor 

y buscar refugio en Grecia. Uno de los lugares de paso en su huida fue el peque¶o pueblo heleno 

de Drama. Este desplazamiento se prolong· en las generaciones siguientes, a trav®s de Austria 

y Alemania 

 Passing Drama se centra en las peque¶as historias de los refugiados y migrantes, los 

desplazados de la Historia con may¼sculas: çEn tanto que migrante, uno o una vive en un 

mundo de diferencias, singularidades, heterogeneidades (el ñaqu²ò adonde se ha migrado y el 

ñall§ò de donde se viene; la lengua materna y la lengua que se tiene que aprender y la cultura a 

la que hay que adaptarse).è, escribe Melitopoulos.  

Es justamente esta reflexi·n acerca de la dispersi·n de la memoria migrante, el punto de partida 

para concebir la noci·n de los ñcronopaisajesò, a cuyo desarrollo te·rico y pr§ctico dedica 

varios a¶os. Para ello inicia una plataforma de trabajo en red y multiautoral, Timescapes, 

compuesta por artistas, investigadores y activistas que, conectados a trav®s de internet, 

comparten informaci·n, materiales de v²deo y t®cnicas de edici·n e investigan nuevas t®cnicas 

de narraci·n. Corridor X, 2006. 

 Corredor X. Videoinstalaci·n de dos canales, 80 min.  

Corredor X es el nombre del d®cimo corredor de la Red Transeuropea de Transporte, un 

proyecto de infraestructuras pensado para facilitar la comunicaci·n de personas y mercanc²as a 
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lo largo de toda la Uni·n Europea, conectando Austria, Eslovenia, Croacia, Serbia, Macedonia 

del Norte y Grecia.  

Corredor X es tambi®n el t²tulo de esta road movie a doble pantalla que se produce en el seno 

de Timescapes. Durante tres a¶os, videoartistas y activistas de Alemania, Serbia, Grecia y 

Turqu²a crean un repositorio de v²deo llamado Cronopaisajes, que usa el montaje no lineal para 

explorar la memoria colectiva y formas alternativas de representaci·n f²lmica que cuestionan 

la supuestamente progresista ideolog²a de integraci·n capitalista, seg¼n Melitopoulos.  

Unearthing Disaster I, 2013. Desenterrar el desastre I. Videoinstalaci·n de dos canales, 37 min  

Compartiendo sala con la anterior, esta videoinstalaci·n de Angela Melitopoulos realizada junto 

a la artista Angela Anderson, es tambi®n una road movie a doble pantalla que documenta las 

desproporcionadas consecuencias ocasionadas por la construcci·n de una mina de oro en los 

bosques del monte Kakavos en Skouris, y su impacto en las ecolog²as sociales, mentales y 

medioambientales, as² como las estrategias de resistencia desarrolladas por sus pobladores. 

Melitopoulos se¶ala: ñLo que encontramos es la realidad biol·gica que produce un desastre 

pol²tico. La mina de oro de la Calc²dica impone unas condiciones de homogenizaci·n total de 

las subjetividades a un solo plano de realidad, desencadenando as² una resistencia que busca 

otra perspectiva.ò 

The Cell. Antoni Negri and the Prison, 2008. La Celda.  

Antonio Negri y la c§rcel. Cap²tulos: Pr·logo 18 min / Exilio - Par²s, 1997, 10 min /C§rcel ï 

Rebibbia, 1998 46 min /Arresto domiciliario ï Roma, 2003. 47min  

La celda. Antonio Negri y la c§rcel es una pel²cula-entrevista editada originalmente en formato 

DVD sobre los 15 a¶os de encarcelamiento del fil·sofo Antonio Negri (Padua, 1933), uno de 

los principales te·ricos de la izquierda en Italia desde la d®cada de 1960, acusado de asociaci·n 

y rebeli·n armada contra el Estado. Este proyecto de 120 minutos se articula a partir de tres 

entrevistas realizadas al fil·sofo en su exilio en Par²s en 1997, en la celda de la prisi·n romana 

Rebibbia en 1998 y el ¼ltimo d²a de su condena en Roma en 2003.  

The Language of Things, 2007.  

El lenguaje de las cosas. Videoensayo, 33 min. El lenguaje de las cosas es un videoensayo que 

investiga la forma de inmediatez experimentada en entornos tecnol·gicos como los parques de 

atracciones, donde ñlas m§quinas se aceleran, el cuerpo llega a perder el sentido de la gravedad 

y se alcanza un estado de euforia que pone en suspenso el sentido habitual del tiempo y de 

forma casi instant§nea, nos coloca en un estado sensorial de comunalidad material con las 

cosasò. Intercalando el montaje de las tomas grabadas con extractos del texto del fil·sofo 

alem§n Walter Benjamin, ñSobre el lenguaje en cuanto tal y sobre el lenguaje del hombreò, 

Melitopoulos construye un ensayo audiovisual cuya textura fragmentada y sincopada reproduce 

el entorno perceptivo creado por las m§quinas.  

Assemblages, 2010.  

Agenciamientos. Videoinstalaci·n de tres canales, 71 min.  
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En la senda de investigaci·n sobre el ñanimismo maqu²nicoò, Angela Melitopoulos viaja a 

Brasil, reexamina las ideas del fil·sofo y psiquiatra F®lix Guattari en las culturas animistas y 

crea el proyecto Agenciamientos, junto con el soci·logo y fil·sofo Maurizio Lazzarato, para el 

que utilizan material documental, fragmentos de pel²culas, programas radiof·nicos, archivos 

sobre la cl²nica de La Borde y clips de entrevistas. El montaje es un tr²ptico con pantallas de 

tama¶os diferentes suspendidas en el aire y cada una intensifica. 

The Life of Particles, 2012. La vida de las part²culas. Videoinstalaci·n de tres canales, 82 min  

La vida de las part²culas es un proyecto de investigaci·n visual de Angela Melitopoulos y 

Maurizio Lazzarato que sigue el camino emprendido con Agenciamientos en torno a la noci·n 

del ñanimismo maqu²nicoò y utiliza el mismo tipo de presentaci·n, tres pantallas de distinto 

formato dispuestas verticalmente y suspendidas en el aire. Concebida a manera de cuaderno de 

viaje, en sus tres partes se solapan las entrevistas, los extractos de pel²culas, las im§genes de 

archivo y las grabaciones de voz del propio Guattari. La videoinstalaci·n aborda la situaci·n 

de Jap·n tras el terremoto y el desastre nuclear en Fukushima en 2011; la protesta anticolonial 

contra la militarizaci·n en Okinawa; el Movimiento antinuclear en Hiroshima despu®s de 1945 

y la historia tecnol·gica de Jap·n, en la que la tradici·n animista es fundamental.  

The Refrain, 2015. El ritornelo. Instalaci·n de cuatro canales, 66 min  

En colaboraci·n con Angela Anderson, Maurizio Lazzarato y Aya Hanabusa, Angela 

Melitopoulos crea El ritornelo, una instalaci·n compuesta por una vitrina con material de 

archivo, un mapa, un texto mural y cuatro canales de v²deo. 

 La historia narrada en esta instalaci·n habla de la resistencia de los habitantes de la isla de 

Okinawa (Jap·n) y de la isla de Jeju, (Corea del Sur) contra la presencia militar estadounidense. 

Las protestas en defensa del territorio, que llevan a¶os sucedi®ndose, hallan en la reiteraci·n de 

melod²as, el ritornelo, un m®todo de construcci·n de identidad, de salvaguarda de la memoria 

colectiva y de robustecimiento del sentimiento de pertenencia a un determinado lugar.  

Zonkey Music, 2023 M¼sica Zonkey.  

10 piezas musicales Angela Melitopoulos canaliza parte de sus investigaciones recientes a 

trav®s del proyecto de m¼sica experimental ZONKEY, en el que participa tambi®n la artista 

Kerstin Schroedinger y que se centra en las cualidades expresivas de la superficie terrestre. Las 

ñpistas de tierraò en las cuatro estaciones de escucha que componen esta sala fueron 

improvisadas por ZONKEY en Berl²n y Baja Austria en torno a un yacimiento paleol²tico. Con 

el uso de micr·fonos, amplificadores e instrumentos, buscan, generan y transmiten sonidos que 

brotan del paisaje, creando composiciones de corta duraci·n 

Matri Linear B 2021. 2022. Matrilineal B.  

Dos videoinstalaciones multicanal de 71 y 103 min  

El ¼ltimo proyecto de Angela Melitopoulos, actualmente en proceso, se centra en la fuerza 

expresiva de la tierra, explora la propia acci·n de ver los paisajes como paisajes hablantes, 

conectando el pasado prehist·rico con la contemporaneidad para preguntarse acerca de claves 

que nos permitan escapar de una forma patriarcal y colonial dominante de relacionarnos con el 



31 
 

entorno, explica la artista. Son dos instalaciones de v²deo multicanal, con v²deo sincronizado, 

en las que se despliega una investigaci·n que se ha llevado a cabo, hasta ahora, en Australia, 

Baviera y Austria. 

 Matri Linear B- Surfacing Earth. 2021.  

Matrilineal B-Tierra emergente se centra en el arte de habitantes abor²genes del Norte de 

Australia, as² como en las pol²ticas relativas a sus derechos sobre la tierra y la transmisi·n de 

su memoria, amenazada e interrumpida por el genocidio colonial y la expoliaci·n de sus tierras.  

Matri Linear B ï Revisions. 2022. Matrilineal B-Revisiones incluye relatos de varios 

productores agr²colas de la Baja Austria donde el patr·n de crecimiento y explotaci·n intensiva 

ha favorecido el uso de tecnolog²as y la mecanizaci·n de los cultivos, lo que implica la 

disminuci·n del contacto humano con la tierra de forma que los agricultores se convierten en 

testigos y operadores de su propia extinci·n.  

Angela Melitopoulos (M¼nich,1961)  

Nacida en M¼nich (Alemania) en 1961, Angela Melitopoulos estudi· Bellas Artes con el artista 

coreano, padre del v²deo arte, Nam June Paik (1932-2006). Es profesora en instituciones 

acad®micas y centros de arte y ha publicado numerosos textos te·ricos y art²culos. Su trabajo 

se ha expuesto en festivales internacionales de cine y v²deo (EMAF en Osnabr¿ck, la Berlinale, 

el Festival de V²deo y Cine de Locarno y el Festival de Cine y V²deo de Montreal), as² como 

en numerosos museos (Centre Georges Pompidou de Par²s, Whitney Museum de Nueva York, 

Kºlnischer Kunstverein de Colonia, KW Institute for Contemporary Art de Berl²n, Mus®e d Art 

Moderne de Montreal y el Museo Nacional Centro de Arte Reina Sofia). 

En el Museo Reina Sof²a, Angela Melitopoulos ha expuesto Crossings, Cruces (2017), una 

instalaci·n de v²deo en 4 canales que habla sobre el impacto de la gran recesi·n econ·mica de 

2008 en Grecia y sobre las relaciones Norte/Sur. Esta instalaci·n form· parte del episodio 8 de 

Vasos Comunicantes (£xodo y Vida en com¼n). D®connage, un videoensayo sobre la figura del 

psiquiatra Francesc Tosquelles (1912-1994) que forma parte de su ciclo de investigaciones en 

torno al animismo maqu²nico, pudo verse en la reciente exposici·n Como una m§quina de coser 

en un campo de trigo (28 septiembre, 2022 - 27 marzo, 2023). Se trata de dos importantes obras 

en su trayectoria que forman parte de la colecci·n del museo y que, debido a su reciente 

exposici·n, no est§n presentes en esta muestra retrospectiva. 

 Cat§logo  

Con motivo de la exposici·n se publicar§ un cat§logo que contar§ con textos de la artista Angela 

Melitopoulos y de Maurizio Lazzarato, Arantzazu Saratxaga, Kerstin Schroedinger y Margarita 

Tsomou. Esta ¼ltima dirige y edita la conversaci·n sobre Angela Melitopoulos y su obra, entre 

Elisabeth Von Samsonow, Kerstin Schroedinger, Brigitta Kuster. El texto de esta conversaci·n 

estar§ tambi®n presente en la publicaci·n. 

FECHAS: 14 de junio de 2023 ï 18 de septiembre de 2023 

 LUGAR: Edificio Sabatini, 3Û planta  
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ORGANIZACIčN: Museo Nacional Centro de Arte Reina Sof²a 

 COORDINACIčN: Fernando L·pez, Ana L§zaro. 

Un gran abrazo desde nuestra querida y culta Espa¶a, 

F®lix Jos® Hern§ndez. 
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                       El Museo Thyssen-Bornemisza y sus colecciones ocultas 

 Madrid, 14 de junio de 2023. 

vǳŜǊƛŘŀ hŦŜƭƛŀΣ  

El diccionario de la RAE define as² las ñciencias ocultasò: ñpr§cticas y conocimientos 

misteriosos, como la magia, la alquimia, la astrología, etc., que, desde la antigüedad, pretenden 

penetrar y dominar los secretos de la naturaleza.ò Afinando m§s, se podr²a caracterizar la 

tradición de lo oculto como basada en tres supuestos: (1) La transmisión desde tiempos remotos 

de una sabiduría secreta sólo accesible a unos pocos iniciados; (2) Las correspondencias entre 

distintas partes del universo (elementos, planetas, temperamentos, etc.), en el marco de una 

correspondencia fundamental entre macrocosmos y microcosmos; (3) La existencia de ciertos 

superpoderes latentes en el ser humano, que deberían desplegarse para conducirnos a una 

metamorfosis o transmutación espiritual. 

Los saberes ocultos han sobrevivido durante siglos en un entorno cultural hostil ðdominado 

primero por la religi·n hegem·nica y m§s tarde por el racionalismo y el positivismoð gracias 

a su capacidad de camuflaje e infiltraci·n. Y es en las artes visuales donde las ideas y creencias 

esot®ricas han encontrado el terreno ideal para sus mensajes cifrados: desde las alegor²as 

herm®ticas del Renacimiento hasta las manifestaciones del arte de vanguardia del siglo XX. 

En esta exposición, que cuenta con la colaboración de la Comunidad de Madrid y está 

comisariada por Guillermo Solana, se reúnen cincuenta y nueve obras de arte de las colecciones 

Thyssen-Bornemisza (incluyendo tanto la colección permanente del museo como la colección 

Carmen Thyssen) en las que hemos detectado rastros de lo oculto que pueden documentarse. 

La tradición esotérica nos ofrece una serie de códigos para descifrar sentidos escondidos. Su 

valor consiste en revelarnos detalles y aspectos de las obras de arte que han pasado inadvertidos 

y proponernos nuevas lecturas heterodoxas. 

Siguiendo el repertorio de las principales disciplinas y corrientes incluidas en la tradición de lo 

oculto, la exposición se divide en siete secciones: 

Alquimia  

La alquimia fue cultivada en distintas civilizaciones, como China, la India y el mundo islámico. 

Los orígenes de su versión occidental se remontan al antiguo Egipto helenístico. Pensamos en 

el alquimista como alguien encerrado en su laboratorio para lograr la transmutación de los 

metales en oro o el elixir de la inmortalidad. Sin embargo, esa alquimia exotérica podía ser solo 

la metáfora de una búsqueda espiritual más elevada y secreta. Perseguida en muchas épocas, la 

alquimia se ocultó envolviéndose en un oscuro lenguaje simbólico. 

En la pintura del Renacimiento fueron frecuentes las alusiones alqu²micas. Aqu² presentamos 

ejemplos de la Escuela de Ferrara, en la segunda mitad del siglo XV. Las rocas fant§sticas de 

los paisajes de artistas como Marco Zoppo, Cosm¯ Tura y Francesco del Cossa pueden aludir  
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 Ilustraci·n: Bramantino. Cristo resucitado, h. 1490. Museo Nacional Thyssen-Bornemisza 

a explotaciones mineras, vinculadas en la época a las investigaciones alquímicas. 

 

La alquimia entró en declive con la revolución científica, pero su simbolismo persistió en el 

arte y reaparece con fuerza en el siglo XX, especialmente con el surrealismo. Lo vemos 

en Árbol solitario, árboles conyugales (1940), de Max Ernst, donde los dos cipreses recostados 

uno sobre otro, a la izquierda, evocan la imagen de las bodas químicas, una etapa fundamental 

en el proceso de la alquimia que consiste en la combinación del mercurio (femenino) y el azufre 

(masculino). 

Astrología. 

La astrología se basa en la observación e interpretación de los movimientos y posiciones de los 

astros para predecir el carácter y el destino de las personas. Enraizada en la concepción de la 

Tierra como centro del universo y desplazada por la nueva física de Galileo fuera de los límites 

de la ciencia, la astrología siguió suscitando interés y dejando huellas en el arte. Una hoja con 

signos del zodiaco en una tabla religiosa del siglo XV (El evangelista san Marcos, de Gabriel 

Mälesskircher), una carta astral en un retrato del XVI (Retrato de Matthäus Schwarz, de 

Christoph Amberger), o el mito del nacimiento de las constelaciones en dos obras del XVII 

(Baco y Ariadna y Neptuno y Anfitrite, de Sebastiano Ricci) son algunos de los ejemplos 

reunidos en esta sección. 

El simbolismo de la luna y el influjo de sus ciclos han sido también fuente de inspiración para 

pintores de todas las épocas, quedando reflejado en su obra, desde el Cristo resucitado (h. 1490) 

de Bramantino hasta Calle de Nueva York con luna (1925) de Georgia OôKeeffe. Del mismo 

modo, las estrellas y sus figuras virtuales llamaron la atención de artistas del siglo XX como 

Joan Miró, que las incluiría en muchas de sus pinturas, entre ellas, El pájaro relámpago cegado 

por el fuego de la luna (1955) y Campesino catalán con guitarra (1924), o Joseph Cornell, 

interesado desde edad temprana en la observación del cielo y las constelaciones. 

Demonología 

La fascinación por las variedades de lo demoníaco recorre toda la historia de la iconografía 

cristiana, alimentada por los Evangelios canónicos y apócrifos y por otras fuentes, como los 

textos de los Padres de la Iglesia o la Leyenda Dorada. Esta sección está habitada por diversas 

personificaciones del diablo que demuestran su versatilidad para transformarse en diferentes 

cuerpos y objetos. 

Por un lado, hay demonios fácilmente reconocibles por su aspecto, como las criaturas que 

atormentan a San Jerónimo en la obra de Jan Wellens de Cock, que aún guardan la forma híbrida 

tardomedieval, o las que aparecen en San Miguel expulsando a Lucifer y a los ángeles 

rebeldes (h. 1622), del taller de Rubens, donde Lucifer adopta una imagen más humanizada, 

heredada de los faunos y sátiros de la mitología clásica. 
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Además de los demonios etiquetados como tales, hay una plétora de rostros grotescos, indicios 

de ñmal de ojoò y otras presencias inquietantes que encarnan las asechanzas del Maligno, como 

las que encontramos en Jesús entre los doctores (1506) de Durero y en La ninfa de la fuente (h. 

1530-1534) de Lucas Cranach. Ya a comienzos del siglo XX, George Grosz presenta 

en Metrópolis una versión renovada del infierno; un apocalipsis urbano en el que se distinguen 

cadáveres y esqueletos endemoniados entre la multitud. 

Espiritismo 

El ocultismo renació en el siglo XIX en Estados Unidos bajo la forma de una obsesión por la 

comunicación con los espíritus de los muertos. Las sesiones espiritistas o sèances, normalmente 

guiadas por médiums que transmitían los mensajes del Más Allá, cobraron gran popularidad 

entre los artistas del fin-de-siècle. 

Uno de los pintores que frecuentó estas sesiones fue Edvard Munch, ligado al espiritismo desde 

edad temprana. En 1902 comenzó a experimentar con recursos de la fotografía espiritista, como 

la doble exposición, que servían para emular la captura de fantasmas. En su 

pintura Atardecer (1888) se aprecia, en el centro de la composición, la figura borrada de su 

hermana Inger, que recuerda a los entes transparentes de esas fotografías. 

La merienda campestre (1907) de Willard L. Metcalf, Pantanos en Rhode Island (1866) de 

Martin Johnson Heade, Noche con luna (1888) de John Atkinson Grimshaw o El 

viaducto (1963) de Paul Delvaux son algunos de los paisajes y escenas reunidos en esta sala 

que evocan la atmósfera de las sesiones espiritistas. 

Teosofía 

En 1875, la ucraniana Helena Blavatsky y el norteamericano Henry S. Olcott fundaron en 

Nueva York la Sociedad Teosófica, creando un sistema que combinaba elementos de la filosofía 

neoplatónica, la tradición hermética y las religiones orientales (principalmente el hinduismo y 

el budismo). A comienzos del siglo XX, la teosofía y su posterior escisión, la antroposofía, 

tuvieron un importante impacto en los pioneros del arte abstracto como Kandinsky, Kupka, 

Mondrian o Giacomo Balla. 

La práctica del espiritismo condujo a Kupka al estudio de la teosofía a través de los escritos de 

sus fundadores, combinando sus creencias ocultistas con su activismo político anarquista. 

En Localización de móviles gráficos I (1912-1913) todos los elementos convergen en un único 

punto, simbolizando la marcha de la humanidad hacia el futuro en un vasto espacio cósmico. 

También Kandinsky, hacia 1908, estudió en profundidad el ocultismo moderno y especialmente 

la teosofía, tomando prestada su noción de las emociones y pensamientos como vibraciones del 

alma y su visualización como formas y colores. Y Piet Mondrian, que se adhirió en 1909 a la 

Sociedad Teos·fica y mantuvo siempre la fe en sus ideas: ñCreo que el neoplasticismo es el 

arte del futuro previsible para todos los verdaderos antroposifistas y teosofistas. El 

neoplasticismo crea armonía mediante la equivalencia de los dos extremos: lo universal y lo 
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individual.ò Lo ilustran en la sala obras como Pintura con tres manchas nº 196 de Kandinsky 

o Composición de colores / Composición nº I con rojo y azul (1931) de Mondrian. 

Chamanismo 

Durante las vanguardias de comienzos del siglo XX, muchos artistas dirigieron su mirada hacia 

las culturas tribales y se dejaron seducir por el chamanismo, un conjunto de creencias y 

prácticas religiosas presente en diversas sociedades indígenas, especialmente de Asia y 

América. El chamán es un mediador espiritual y sanador que, con sus poderes adivinatorios 

procedentes de la naturaleza, enlaza el mundo de los vivos con el de los muertos. 

Algunas obras presentes en esta sección muestran elementos que aluden a atributos y 

características de la figura chamánica, entre ellas, Estudio para la cabeza de ñDesnudo con 

pa¶osò (1907), de Pablo Picasso, con un rostro que recuerda a las máscaras sagradas africanas, 

y En el óvalo claro (1925), de Kandinsky, con formas que evocan el tambor mágico del 

chamán, cuyos sonidos inducen el estado de trance y la comunicación con los espíritus. 

El chamán se vincula con frecuencia, en sus rituales, a algunos animales - un ave, un oso, un 

coyoteé -, llegando a adquirir en ocasiones su apariencia. El gallo es uno de los más recurrentes 

y cargados de simbología entre los muchos animales que aparecen representados en los cuadros 

de Marc Chagall, adoptando distintos significados, como el de guardián protector en El gallo, 

de 1928.  

 Sueños, oráculos y premoniciones 

Los surrealistas se apasionaron por los saberes del ocultismo y por algunas de sus prácticas, 

desde los estados de trance a la escritura automática. Entre sus obsesiones estaban la 

interpretación onírica y fenómenos como las premoniciones espontáneas, las coincidencias 

significativas y los sueños proféticos, que aluden al poder de la mente para escapar de los límites 

del espacio y el tiempo. 

La interpretación de los sueños de Sigmund Freud fue uno de los pilares para la concepción del 

método paranoico-crítico de Salvador Dalí. En Sueño causado por el vuelo de una abeja 

alrededor de una granada un segundo antes del despertar, el zumbido de una abeja le provoca 

a Gala un incipiente sueño que parece convertirse en una premonición, el pinchazo de la abeja 

que despertará a la durmiente. 

Junto a las de los surrealistas Dalí, Ernst, Tanguy y Delvaux, en esta sección se presentan 

pinturas de artistas no adscritos a este movimiento que también abordaron estas preocupaciones. 

El carácter premonitorio se hace especialmente relevante en lienzos como Retrato del Dr. 

Haustein (1928), de Christian Schad, y Retrato de George Dyer en un espejo (1968), de Francis 

Bacon, que anuncian un acontecimiento trágico y otorgan un aura inquietante a los personajes 

retratados. 

FICHA DE LA EXPOSICIÓN  

Título: Lo oculto en las colecciones Thyssen-Bornemisza. 
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Organizador: Museo Nacional Thyssen-Bornemisza. 

Con la colaboración de: Comunidad de Madrid. 

Sede y fechas: Madrid, Museo Nacional Thyssen-Bornemisza, del 1 de julio al 24 de 

septiembre de 2023. 

Comisario: Guillermo Solana, director artístico del Museo Nacional Thyssen-Bornemisza. 

Número de obras: 59 

Publicaciones: Catálogo con texto de Guillermo Solana. 

INFORMACIÓN PARA EL VISITANTE  

Dirección: Paseo del Prado, 8. 28014, Madrid. Salas de exposiciones temporales, planta baja. 

Horario:  De martes a domingo, de 10 a 19 horas; sábados, de 10 a 21 horas. Lunes cerrado. 

Horario de verano, del 1 de julio al 2 de septiembre: De martes a sábado, de 10 a 21 horas; 

domingos, de 10 a 19 horas. Lunes cerrado. 

Tarifas:  Entrada única: Colección permanente y exposiciones temporales. 

- 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. 

Venta anticipada de entradas en taquillas, en la web del museo y en el 91 791 13 70. 

Félix José Hernández. 
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                                                          Il tempo del riposo 

 

Firenze, 12 giugno 2023. 

Due preziosi manufatti antichi appena restaurati, un letto a baldacchino e un orologio, 

esposti nella Villa medicea La Petraia dal 17 giugno al 16 luglio 2023 

 Apre al pubblico sabato 17 giugno nel nuovo spazio espositivo di Villa medicea La Petraia, 

uno dei luoghi della cultura della Direzione regionale musei della Toscana del MiC, la piccola 

ma preziosa mostra ñIl tempo del riposoò curata da Giulia Coco, Marco Mozzo e Lucia Nucci, 
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che presenta due antichi manufatti, un orologio e un letto a baldacchino, recentemente restaurati 

grazie al contributo di Lions Club Firenze Michelangelo, Fineco e Radis s.r.l. 

 

Il raffinato orologio da tavolo, di manifattura francese e databile tra la fine del Settecento e gli 

inizi dellôOttocento, presenta al centro un elegante quadrante rotondo in smalto bianco, sul 

quale si appoggia un giovane uomo, probabilmente Orfeo o Apollo, coronato dôalloro e 

raffigurato nellôatto di suonare il flauto. Ai suoi piedi un cane volge lo sguardo verso di lui, 

ammaliato dalla dolce melodia emanata, mentre un bovino giace vicino a una pecora che si sta 

abbeverando. Il gruppo di figure, realizzate tutte in bronzo dorato, si trova su un terreno 

roccioso dal quale escono due scintillanti zampilli in argento che vanno ad alimentare lo 

specchio dôacqua sottostante. Lôopera, documentata a Lucca gi¨ dal 1815, nel 1865, al tempo 

di Firenze Capitale, fu trasferita a Villa La Petraia, dove tuttôoggi si trova esposta nella camera 

di Rosa Vercellana, detta la Bella Rosina, la celebre moglie morganatica del re Vittorio 

Emanuele II di Savoia. 

A causa di un generale offuscamento delle superfici metalliche, di alcune abrasioni presenti 

nella parte bassa e nella cassa del meccanismo, nonch® dellôossidazione di alcuni vincoli in 

ferro che impediva la corretta connessione di vari elementi, si è reso necessario un intervento 

di restauro, condotto da Andrea Corti per il meccanismo e Mari Yanagishita per la decorazione 

in metallo della cassa, metodologicamente in coerenza con quelli già effettuati in altri orologi 

antichi della ricca collezione della Villa, che conta circa venti pezzi, alcuni dei quali ancora 

oggi perfettamente funzionanti. 

 Nel 2019, nei depositi di Villa La Petraia, è stato ritrovato un sontuoso baldacchino ligneo con 

damaschi in seta cremisi, sette teli in damasco di varie dimensioni con galloni, quattro vasi 

lignei rivestiti dello stesso tessuto gallonato e dei cordoni con nappe; qualche tempo dopo, nella 

torre della Villa, ¯ stato recuperato un letto ñda campoò a baldacchino: dai riscontri inventariali 

sappiamo che i tessuti si trovavano nella Villa nel 1861, mentre per quanto riguarda il letto non 

è ancora stata trovata alcuna notizia certa circa la sua provenienza; tuttavia, per la sua 

straordinaria magnificenza, ¯ stata avanzata lôipotesi che il letto sia stato utilizzato da qualche 

personaggio di alto lignaggio, non ultimo lo stesso Vittorio Emanuele II. I preziosi tessuti 

damascati con tipologie di decorazione differenti presentavano diverse problematiche 

conservative: buchi da tarlo nel baldacchino, alcuni strappi e depositi di sporco e muffa, che 

hanno richiesto un paziente lavoro di restauro condotto da Lucia Nucci e dalle allieve del corso 

di laurea a ciclo unico in Conservazione e Restauro dei Beni Culturali dellôUniversit¨ degli 

Studi di Palermo. Al termine dellôintervento di restauro, tutte le componenti del letto sono state 

rimontate. 

La mostra sarà aperta  dal 17 giugno al 16 luglio 2023 a ingresso libero 

Orari di apertura: da martedì a domenica ingresso esclusivamente alle ore 9.30, 10.30, 11.30, 

15.00, 16.00 con visite accompagnate fino a un massimo di 25 persone. 
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Palazzo Pitti, Piazza Pitti, 1 ï 50125 Firenze. 

Félix José Hernández. 

  

  

  

  

  

 

 

 

 

 

 

 

 

 

 

 

 

 

 

 

 

 

 

 

 Opera Laboratori: Andrea Acampa 

Ufficio Stampa - Firenze Musei 
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                        20 buoni propositi per un mondo più pulito  

              

Firenze, 10 giugno 2023. 

Il 14 giugno gli Amici dellôAcquario propongono la presentazione del libro ñ20 buoni 

propositi per un mondo pi½ pulitoò con testi di Giovanni Raimondi, biologo marino, 

coordinatore Scientifico dellôAcquario di Livorno. 

 Nato dalla volont¨ di difendere e tutelare il nostro ambiente, ñ20 buoni propositi per un mondo 

pi½ pulitoò, ¯ un progetto editoriale a firma Sillabe, Costa Edutainment e Opera Laboratori, 

realtà da sempre attenti a valorizzazione, tutela e rispetto del patrimonio artistico e naturale. 

 La pubblicazione, nata per raccogliere e raccontare a un pubblico sempre più ampio di lettori 

il progetto di Educazione Ambientale del Dipartimento Didattico dellôAcquario di Livorno, 

rientra nel progetto di comunicazione Più Blu promosso dal Lions Club Livorno Host, in 

collaborazione con la Fondazione Lions Distretto 108 La Toscana onlus e il Leo Club Livorno, 

e con il patrocinio del Comune di Livorno. 

 Il progetto si è articolato in numerose azioni di sensibilizzazione ed educazione ambientale, 

dalla pulizia delle spiagge, allôacquisto di compattatori di plastica, allôorganizzazione di 

meeting ed eventi, alla ñPi½Blu Trashartò, una mostra di 20 opere, raffiguranti per lo più fauna 

marina, realizzate con materiali di recupero (plastica, lattine, scarpe vecchie, pneumatici, scarti 

di ferro diventano pesci, meduse e mammiferi marini), allestita allôAcquario di Livorno fino al 

30 giugno. 
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Lôobiettivo ¯ tenere alta lôattenzione sulla precaria salute del nostro mare con azioni concrete e 

di sensibilizzazione non accademiche per favorire lôingaggio del pubblico e il suo 

coinvolgimento, facendo comprendere che il tema ambientale, marino in particolare, è una 

responsabilità collettiva e non procrastinabile. 

 Una parte del ricavato della vendita del libro andr¨ a sostegno dellôAssociazione Sons of the 

Ocean, unôorganizzazione no-profit, operante in diverse regioni italiane (Toscana, Lazio, 

Sardegna, ecc.), nel settore ñclean upò e non solo. 

 Allôincontro, introdotto da Simona Bondanza, Responsabile Sostenibilit¨ Costa Edutainment, 

saranno presenti oltre allôautore, Giulia Perni, Responsabile Editoriale Sillabe s.r.l., Stefano 

Pampaloni, Presidente Fondazione Lions Club Livorno, Maurizio Giani, Coordinatore 

distrettuale Ambiente del Distretto Lions 108LA (2020/2021), Matteo Nani, Presidente 

Associazione Sons of the Ocean. 

 Lôappuntamento ï alle ore 17 presso lôAuditorium dellôAcquario - chiude il ciclo di 

conferenze ñAncora in camminoétra scienza e musicaò e la stagione culturale 

dellôAssociazione. 

Ingresso libero fino ad esaurimento dei posti disponibili. 

 Per informazioni: tel. 010/2345.279-323  

Opera Laboratori, Andrea Acampa 

Ufficio Stampa - Firenze Musei 

Palazzo Pitti, Piazza Pitti, 1 ï 50125 Firenze. 

Félix José Hernández. 
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                             Avant lôorage. Pinault Collection ¨ la Bourse de Commerce 

 

                                 

 

Paris le 18 juin 2023. 

De f®vrier ¨ septembre, ¨ la Bourse de Commerce, la Collection Pinault pr®sente une nouvelle saison 

dôexpositions. Intitul®e ç Avant lôorage è, elle invite ¨ un cheminement ¨ travers des installations et des 

îuvres de la collection ð embl®matiques pour certaines, in®dites pour dôautres ð qui m®tamorphosent 

tous les espaces du mus®e. 

Sur fond de d®r¯glement climatique, dans lôurgence de notre pr®sent comme dans lôîil dôun 

cyclone, cohabitent au sein de cet accrochage in®dit lôobscurit® et la lumi¯re, le printemps et 

lôhiver, la pluie et le soleil, le jour et la nuit, lôhumain et le non-humainé Ces paysages 

instables, saisis dans une ronde désynchronisée du temps, figurent de nouveaux écosystèmes 

dans lesquels le visiteur est invit® ¨ sôimmerger.  

Articul®e en deux temps, cette saison th®matique sôouvre, le 8 f®vrier prochain, avec une 

installation monumentale et in®dite de Danh Vo, cr®®e pour la Rotonde, avant dô°tre r®activ®e, 
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¨ la fin du mois de mai, pour lôexposition consacr®e ¨ Tacita Dean, dans la Rotonde et la Galerie 

2. 

Les saisons 

Alors que les calendriers ancestraux étaient conditionnés par les mouvements cosmiques, notre 

course effr®n®e au progr¯s et ¨ lôabondance a irr®m®diablement transform® notre 

environnement. 

Jadis grenier à blé de Paris, le bâtiment de la Bourse de Commerce fut à partir de 1889, dans le 

contexte de lôExposition universelle, le t®moin et lôacteur de lôacc®l®ration mondialis®e des 

®changes commerciaux allant de pair avec lôexpansion de la politique coloniale de la France 

sous la Troisi¯me R®publique et lôexploitation intensive des ressources de la plan¯te. Le vaste 

panorama peint qui se déploie à 360 degrés symbolise une vision du monde, où les différents 

continents nôexistent que dans leur capacité à fournir des denrées et à participer à cette 

dynamique commerciale. Les quatre territoires représentés, dans la tradition des grands décors 

peints du 19e proposent un spectacle, un voyage immobile, où la violence latente qui sous-tend 

ces échanges, trait®e de fa­on pittoresque, r®pond ¨ des d®sirs dôexotisme et de synth¯se dôun 

monde ordonn® selon les quatre points cardinaux et rythm® par lôencha´nement des saisons. 

Dans cette architecture de fer, de verre, de pierre et de béton qui pourrait tout aussi bien être celle 

dôune serre, une s®rie de temporalit®s fugitives et contradictoires apparaissent et viennent d®r®gler 

cette ronde synchronisée du temps. 

Emanuele Coccia a soulign® que ç la saison est le moment o½ le climat est dôabord une donn®e 

esth®tique avant dô°tre un ph®nom¯ne physique ou m®t®orologique è et combien ç le 

dérèglement climatique contemporain nous suggère que désormais les saisons ne se succèdent 

pas, lôune apr¯s lôautre, lôune ¨ c¹t® de lôautre, mais sont entr®es lôune dans le corps de lôautre, 

sôintensifiant lôune lôautre au lieu de sôeffacer. è Pr®c®demment, Philippe Parreno transformait 

la Rotonde en un paysage estival héliotropique, animé et habité par la course du soleil. Il y 

faisait cîxister des îuvres, des temporalit®s, des climats, le pr®sent dôun long ®t® et le futur 

ind®fini dôune saison ¨ venir. 

Jardins sombres 

Ce sont maintenant, au cîur de lôhiver, des zones plus obscures qui, de Diana Thater ¨ Pierre 

Huyghe, dôHicham Berrada ¨ Danh Vo, accompagnent le cycle de saisons en devenir et nous 

plongent dans des biotopes en mutation, des micro-territoires en gestation, baignés par une 

lumière tendant vers un crépuscule orageux. Présage dôHicham Berrada immerge le visiteur 

dans un paysage en pleine transformation, nous fait prendre conscience de la beaut® dôun monde 

au-delà de nos perceptions. Chernobyl de Diana Thater nous fait pénétrer dans un paysage 

irradié, théâtre apocalyptique et radioactif.   

Le jardin sombre de Danh Vo fait rentrer par effraction, dans le cylindre de béton de la Rotonde, 

en un ®cho ¨ la toile maroufl®e, les t®moins dôune nature malmen®e. 
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Comme des corps bless®s quôil faut soigner, des branches dôarbres d®racin®s par les temp°tes 

sont soutenues par des architectures béquilles de bois pour leur faire maintenir leur verticalité. 

Le v®g®tal tente dôy reprendre ses droits autant quôil figure tout du délabrement du monde. Ces 

reliques fragiles de for°ts sacr®es tant elles sont menac®es rappellent lôexploitation des vies 

comme des arbres de ces for°ts profondes consid®r®es comme autant dôç enfers verts è ¨ 

éradiquer lors de la guerre du Vietnam. [é] 

Dans lôescalier ¨ double r®volution r®sonne le bruit dôune pluie tropicale dont on nôaper­oit pas 

la moindre goutte. Raining (sound piece) de Dominique Gonzalez-Foerster fissure ainsi 

lôherm®ticit® du lieu, ¨ lôimage de nos inqui®tudes climatiques, qui deviennent de plus en plus 

difficiles ¨ laisser ¨ lôembrasure de nos consciences. Entre ç chien et loup è, A Way in Untilled, 

restitue le site en jachère de Pierre Huyghe, excroissance chaotique dissimilée dans le compost 

du Karlsaue Park ¨ Kassel, figurant le monde tel quôil est v®cu par les non-humains, des chiens 

aux insectes. 

A Way in Untilled est un espace-temps en devenir. Site entropique où le sol se soulève, où des 

résidus industriels contaminent la terre, o½ des fragments dôasphalte ®touffent le v®g®tal alors 

que des arbres déracinés se décomposent dans la boue, ce compost, cet endroit où lôon jette des 

choses mortes, lieu de la disparition de la stabilité, figure un nouveau territoire sémantique, où 

les éléments et les organismes se transforment dans de nouvelles possibilités de fertilisation du 

monde. [é] 

Untilled engendre une nouvelle saison, o½ lôobscurit® scelle la pollinisation secr¯te des noirs 

tumulus de terre par les jaunes et magentas capiteux des plantes aphrodisiaques et psychotropes 

et lôalliance dysphylactique des formes du vivant, o½ comme dans la nouvelle Dysphylaxie de 

Primo Levi, cette symbiose, poussée à son paroxysme, dessine un univers surréalisant de 

semences, de germes et de ferments, o½ lôesp¯ce humaine est devenue perm®able aux r¯gnes 

végétal et animal. A Way in Untilled ouvre la brèche à de nouveaux rites, où enracinés dans le 

sol, tributaires des errances du soleil, nous partagerions la condition des végétaux et de tous les 

vivants qui nous entourent.  

Parfois, nous restons ¨ la lisi¯re de lôespace figur®, notamment face ¨ Waterfall de Robert Gober qui met 

en scène une nature en trompe-lôîil dont nous sommes irr®m®diablement s®par®s. 

Chez Lucas Arruda, ce sont de minuscules paysages mentaux, abolissant la frontière entre 

microcosme et macrocosme qui composent un univers fait dôindistinctions, o½ les ciels de poix, 

sfumati toxiques, laissent la place à des couleurs inventées, difficiles ̈  discerner. Lôartiste nous 

laisse en dehors de ces territoires autrefois immenses, comme ceux de lôAmazonie, ultime 

réservoir en sursis, dont il semble fixer, dans les glacis de ses petites vedute, comme un 

entomologiste épinglant un papillon entre deux feuilles de verre, le possible évanouissement. 

Ces paysages dôo½ lôhomme semble sô°tre absent® dessinent une nouvelle cartographie, o½ 

lôhumain est rel®gu® ¨ la p®riph®rie et o½ de nouvelles et fragiles formes de vie peuvent encore 

advenir sur la terre d®vast®e par lôhomme et sa qu°te de progr¯s. Ces paysages en transition 

sont aussi ¨ lôîuvre chez Frank Bowling, dont le Texas Louise voit se déployer des territoires 

qui migrent, des cartographies atmosph®riques, o½ lôhorizon cr®pusculaire abrite une carte du 
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double continent américain, flottant à la surface de la toile. La question du territoire chez 

Bowling, peintre guyanien form® ¨ Londres, puis Am®ricain dôadoption, nôest jamais neutre : 

elle dit quelque chose de la trajectoire de lôartiste, comme des traces laiss®es par lôhistoire sur 

la chair du globe. 

Cette question du paysage après coup hante la peinture de Thu Van Tran, tout à la fois 

organique, chromatique et v®n®neuse dans les empreintes quôelle d®pose sur les surfaces du 

white cube ¨ partir de voiles dôh®v®as transform®s en caoutchouc par lôexploitation coloniale 

en Amazonie et en Asie depuis la fin du 19e si¯cle, contamine lôespace en un ®cho au vaste 

panorama. Dans le travail dôAnicka Yi, ce sont les cocons v®g®taux qui accouchent dôinsectes 

robotiques, brouillant la frontière entre le naturel et lôartificiel, ¨ lôimage du cyborg de Donna 

Haraway, chez qui sôannulent tous les dualismes issus de la modernit®, pour mieux embrasser 

toutes les porosit®s entre les °tres : ces mutations sôannon­aient d®j¨ dans les hybridations 

dôAlina Szapocznikow, o½ le corps humain se mêle au végétal et laisse transparaitre les 

mutations alchimiques de la nature quôEmile Gall®, artiste herboriste, sugg®rait dans ses p©tes 

de verre, v®ritables herbiers aux patines in®dites, au m°me titre que les peintures dôAnicka Yi. 

[é] Ces territoires obscurs en marge de ce qui est cultiv®, ¨ lôimage du site compos® par Danh 

Vo ouvrent la voie ¨ ce que lôanthropologue am®ricaine Anna Tsing envisage comme une 

troisi¯me nature. L¨ o½ des forces vives, sauvages et f®rales, ¨ lôimage des matsutakes, 

ces champignons qui ne poussent que sur les sols d®grad®s par lôactivit® humaine, survivent 

dans un monde ab´m® mais o½, sans romantisme, nous pouvons encore cohabiter. [é] 

Faire mondes 

La nature relationnelle de notre humanit®, de notre capacit® ¨ partager un umwelt sôexprime 

dans le dialogue que Daniel Steegmann Mangran® engage avec Cy Twombly. ê lôimage 

dôautres grands cycles qui jalonnent lôîuvre du peintre, et notamment des Quattro 

Staggionià (1994-1996), Coronation of Sesostris (2000) est une épopée picturale suivant le 

cheminement du dieu soleil égyptien, Râ qui traverse le ciel à bord de sa barque solaire, de la 

pointe du jour jusquô¨ la fin de la nuit, ¨ travers des toiles lumineuses domin®es par le jaune et 

le rouge qui se dissipent progressivement jusquô¨ ce que le cycle se cl¹t en noir et blanc. 

Twombly y d®crit la course cyclique d®r®gl®e du temps, o½ la barque se confond avec lôimage 

dôun îil qui sôouvre pour mieux se fermer, et o½ la croyance aux dieux antiques se m°lent aux 

ondulations du désir.   

Daniel Steegmann Mangran® sôy love, comme les phasmes se fondent dans leur environnement, 

en déployant une somme de situations fragiles, simples fils tendus abritant des feuilles et des 

branches, filaments lumineux répondant aux fluctuations du climat comme à la présence des 

visiteurs. Il proc¯de par infimes pr®l¯vements, se saisit dôune feuille pr°te ¨ se d®composer, 

dôune brindille, pour en faire les t®moins quasi invisibles du monde naturel, ®voquant aussi les 

fleurs fanées ou séchées qui, comme des offrandes, jonchaient lôatelier du peintre, leur 

putréfaction se mêlant aux coulures et à la déliquescence de la peinture. Dans un geste artistique 

et mus®ographique inframince, lôartiste catalan vivant au Br®sil au plus pr¯s de la for°t primaire, 

semble ralentir, par la modeste perturbation visuelle instaurée par le maintien vertical de ces 

feuilles de ficus s®ch®es, par le pr®caire ®quilibre de ses sculptures v®g®tales et par lô®clat des 
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rayons de lumières face au cycle de Twombly, cette évanescence à venir de la nature. Il répond 

¨ cette ç beaut® qui se fane è, selon les mots de Giorgio Agamben, ¨ propos de lôîuvre du 

peintre, où « chaque ascension est, en quelque sorte, renversée et brisée en mille morceaux, 

presque à la limite entre la création et la destruction des choses : la beaut® d®chue. Côest lôinstant 

de la dé-cr®ation è. [é]  

Des relations insoupçonnées émergent. 

Au cîur m°me de lôOc®an menac®, Dineo Seshee Bopape adresse la possibilit® dôun nouveau rituel, 

dôun panth®isme o½ les larmes des corps ensevelis et la pluie se m°lent ¨ ce territoire aquatique infini, 

où les fleurs et les fruits, tels des libations colorées, viennent refertiliser ces eaux souillées. 

Cette ´le quôelle fait surgir des profondeurs de lôarchitecture, agit comme une litanie, et fait 

émerger un jardin aquatique, où les bleus profonds, les verts turquoises, les jaunes et roses des 

fruits ®chou®s qui se dissolvent dans lôeau ®voquent lôorganicité de la peinture, son flux, sa 

liquidit®, en un ®cho avec le jardin dôeau des Nymphéas de Monet, « sans horizon et sans fin » 

et avec les coulures de la peinture de Twombly, laissant sô®chapper le m®dium pour laisser libre 

cours à la vie de la peinture et à ses fluctuations.  

Texte : Emma Lavigne, commissaire de lôexposition extraits du catalogue 

Commissariat : Emma Lavigne, directrice générale, et Nicolas-Xavier Ferrand, chargé de 

recherche 

Un monument, des expositions, des performances, des conf®rences, des projectionsé : il y a 

toujours quelque chose à découvrir à la Bourse de Commerce, 2 rue de Viarmes, 75001 Paris 

Ouverture 

Du lundi au dimanche de 11h à 19h 

Fermeture le mardi et le 1er mai. 

Nocturne le vendredi jusquô¨ 21h. 

Le premier samedi du mois, nocturne gratuite de 17h à 21h. 

Tarifs  

Acheter un billet 

La réservation est conseillée. 

Plein tarif : 14ú 

Tarif 18-26 et autres réductions : 10ú 

Gratuit après 16h pour les porteurs de la carte Super Cercle. 

 

La Collection Pinault sôexpose tout lô®t® ¨ Paris, ¨ Rennes et à Dinard. Gardez votre billet 

acheté pour bénéficier du tarif réduit aux deux autres expositions. 

Information poste par : 

 

Félix José Hernández. 

 

https://billetterie.pinaultcollection.com/
http://billetterie.pinaultcollection.com/
http://billetterie.pinaultcollection.com/
https://billetterie-cercle.pinaultcollection.com/
https://billetterie-cercle.pinaultcollection.com/
https://www.pinaultcollection.com/fr/forever-sixties
https://www.pinaultcollection.com/fr/irving-penn-portraits-dartistes
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                En el Museo del Prado, la influencia del Greco sobre Picasso 

            

San Juan Evangelista El Greco čleo sobre lienzo, 100,5 x 80,4 cm 1610-14 Toledo, Museo 

del Greco. 

Madrid, 12 de junio de 2023. 

Querida Ofelia, 

 

El Museo Nacional del Prado reflexiona sobre la influencia del Greco en la obra de Picasso 

Hasta el 17 de septiembre, la sala 9B del edificio Villanueva alberga la exposici·n ñPicasso, el 

Greco y el cubismo anal²ticoò, una muestra que, patrocinada por la Fundaci·n Amigos del 

Museo del Prado y con colaboraci·n de la Comunidad de Madrid, se centra en la obra cubista 

de Picasso y la obra tard²a del Greco.  

Aunque casi todos los autores coinciden en limitar la influencia del Greco casi en exclusiva a 

la juventud de Picasso, esta exposici·n plantea que fue mucho m§s profunda y duradera, ya que 
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fue especialmente crucial para el desarrollo del cubismo y, en particular, para la fase del 

cubismo anal²tico, en obras como El aficionado o Acordeonista.  

En esta sala se encuentran tambi®n los documentos testimoniales que resaltan el particular 

v²nculo vital y art²stico de Picasso con el Museo del Prado, una relaci·n que comenz· en sus 

a¶os como copista y finaliz· con su nombramiento como director.  

Con la apertura de esta muestra se elevan a seis las exposiciones temporales que se pueden 

visitar en el Museo del Prado, una cifra nunca alcanzada hasta la fecha: ñGuido Reniò, ñHerrera 

óel Mozoô y el Barroco totalò y ñEmilio S§nchez Perrier (1855-1907). Dibujosò en el edificio 

Jer·nimos, y ñRetratos de Sorollaò y ñObras maestras espa¶olas de la Frick Collectionò junto 

al itinerario ñCalder·n y la pinturaò en el edificio Villanueva.  

Inscrita en La Celebraci·n Picasso 1973-2023, programa expositivo que conmemora el 

cincuenta aniversario del fallecimiento del artista espa¶ol y que cuenta con la colaboraci·n de 

Telef·nica en Espa¶a, la exposici·n ñPicasso, el Greco y el cubismo 

anal²ticoò, comisariada por Carmen Gim®nez, muestra la correlaci·n m§s radical entre estos 

dos artistas para reflexionar sobre un aspecto fundamental: el ascendente del cretense sobre el 

malague¶o cuando este se adentraba en el cubismo. Esta exposici·n ofrece la oportunidad de 

comprender la relaci·n entre ambos artistas, dos sensibilidades originales que hablan de la 

redefinici·n del hecho art²stico a trav®s del volumen y el color, de la composici·n y la 

perspectiva, del espacio y la luz, y del desaf²o al dogma acad®mico y a la tradici·n cl§sica.  

Entre las muchas y muy diversas influencias de otros maestros que confluyen en la obra de 

Picasso, la del Greco es quiz§s la m§s temprana y decisiva, ya que se inici· a finales del siglo 

XIX, cuando el malague¶o, casi adolescente, reside en Madrid y es estudiante de la Real 

Academia de Bellas Artes de San Fernando. Por sus cartas y dibujos de aquella ®poca de 

formaci·n, se sabe que pas· m§s tiempo en el Museo del Prado copiando a los grandes maestros 

que en la propia Academia. óEl Greco, Vel§zquez, inspiradmeô, se puede leer en un dibujo de 

aquellos a¶os. óYo, El Grecoô anot· en otro dibujo. Toda una declaraci·n de intenciones para 

un joven estudiante de apenas diecisiete a¶os, intuyendo en la obra del Greco el germen de 

aquello de lo que precisamente habr²a de librar a la pintura moderna. El Greco por aquel 

entonces no era un valor. El pintor Francisco Bernareggi, compa¶ero de estas visitas al Prado, 

recordaba c·mo se les llamaba ñmodernistasò al verlos copiar al Greco en el Prado, y el padre 

de Picasso les amonest· al enterarse: "áVais por mal camino!".  

Es cierto que el Greco goz· de cierta fama desde que se instal· en Espa¶a en 1577 y hasta su 

muerte en 1614, pero desde que esta aconteci· fue teji®ndose una leyenda local sobre la alocada 

distorsi·n de su estilo pict·rico de sus ¼ltimos a¶os que acab· por oscurecer posteriormente su 

reputaci·n cr²tica. No fue hasta casi finales del siglo XIX cuando empez· a reivindic§rsele, 

gracias a los j·venes vanguardistas europeos de este periodo. El Greco tard· tres siglos en ser 

entendido, pero una vez recuperado del olvido, aport· las claves a Picasso para romper 

definitivamente con el arte del pasado y los pilares de la representaci·n tradicional.  

En la abundante literatura art²stica escrita sobre Picasso, casi todos los autores insisten en la 

evidencia del nexo entre el Greco y el artista malague¶o, pero casi todos coinciden en cifrar 
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esta influencia casi en exclusiva durante la juventud de este, no solo por sus cuadernos del 

periodo entre Madrid, Barcelona y Par²s, sino considerando que fue crucial para el llamado 

ñperiodo azulò. Sin embargo, esta influencia fue mucho m§s profunda y duradera y fue 

especialmente crucial para el desarrollo del cubismo y, en particular, para la fase del cubismo 

anal²tico, con su aplanamiento de perspectiva y su formato vertical. Un enfrentamiento de las 

respectivas obras de ambos artistas centr§ndose en la obra cubista de Picasso y la obra tard²a 

del Greco, en el formato directo que permite una exposici·n, abre nuevas perspectivas, no solo 

entre ambos artistas sino tambi®n a trav®s de ellos, para nuevas reflexiones sobre lo que 

signific· esta relaci·n para el desarrollo de las vanguardias del siglo XX. 

Picasso & El Greco, cubismo anal²tico. 

La exposici·n Entre las muchas y muy diversas influencias de otros maestros que confluyen en 

la obra de Picasso, la del Greco es quiz§s la m§s temprana y decisiva, ya que se inici· a finales 

del siglo XIX, cuando el malague¶o, casi adolescente, resid²a en Madrid. Estudiante de la Real 

Academia de Bellas Artes de San Fernando, sabemos que Picasso pas· m§s tiempo en el Museo 

del Prado copiando a los grandes maestros que en la propia Academia. çáGreco, Vel§zquez, 

inspirarme!è o çYo, el Grecoè se puede leer en dibujos de aquellos a¶os de formaci·n. 

Recuperado del olvido por los j·venes vanguardistas de aquella ®poca, el Greco, con su audaz 

desaf²o al canon de la tradici·n cl§sica, aport· las claves a Picasso para romper definitivamente 

con el arte del pasado y los pilares de la representaci·n tradicional. El Greco acompa¶· a 

Picasso durante de toda su trayectoria, pero su influencia fue especialmente crucial para el 

desarrollo del cubismo y, en particular, del cubismo anal²tico. En esta primera fase del cubismo, 

el tema se descompone en fragmentos geom®tricos que van acumul§ndose hasta crear una 

imagen. Picasso crea una ilusi·n de relieve y profundidad que se basa en el sombreado y en la 

que destaca la bidimensionalidad del lienzo; al mismo tiempo, recuerda al Greco en el 

aplanamiento de la perspectiva y el formato vertical, incluso en la pincelada, que evoca los 

çcrueles borronesè ïen palabras de Francisco Pachecoï del cretense. 

Un gran abrazo desde nuestra querida y culta Espa¶a, 

F®lix Jos® Hern§ndez. 
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       Ingreso gratuito per la festa di San Giovanni al Museo archeologico nazionale 

 

Firenze, 20 giugno 2023. 

Sabato 24 giugno il Museo archeologico nazionale di Firenze sarà aperto gratuitamente dalle 

8.30 alle 14.00 per la festa di San Giovanni patrono di Firenze, nellôambito delle date di libero 

accesso promosse dal Ministero della Cultura, in aggiunta alle domeniche gratuite, 

programmate dai singoli musei per valorizzare lo specifico ambito territoriale di riferimento e 

le vicende storiche e istituzionali. Per l'occasione sarà possibile visitare a piccoli gruppi anche 

il Monetiere, una delle raccolte pubbliche di monete più grandi d'Italia che custodisce anche un 

tesoretto di splendidi fiorini in oro puro 24 carati di 3,536 grammi di peso, le monete coniate 

da Firenze a partire dal 1252 simbolo del potere economico cittadino che recano da un lato il 

giglio fiorentino insieme alla scritta FLORENTIA e dallôaltro lôeffige di San Giovanni Battista, 

patrono della citt¨ in posizione frontale nellôatto di benedire con la destra e con il bastone 

crucifero nella sinistra, con la scritta S. IOHANNES. B.. 

Una delle origini del detto fiorentino ñSan Giovanni non vuole inganniò deriva proprio dalla 

procedura di validazione del ñSignore della Zecca per lôoroñ, ñestratto a sorte et fortunaò ogni 

sei mesi tra i membri dellôArte di Calimala, incaricato di garantire la qualità della moneta e di 

sorvegliare lôoperato della Zecca fiorentina, imponendo il proprio simbolo o stemma sopra 

lôindice alzato del Santo Patrono benedicente. 

Il monetiere del Museo raccoglie circa 64.000 monete di oro, argento, bronzo, rame ed elettro, 

in esemplari (poco più di 2000 quelli esposti) che documentano le più belle e le più importanti 

emissioni di tutte le città greche che costellavano il profilo del Mar Mediterraneo, incluse quelle 

di Magna Grecia e di Sicilia, del mondo etrusco e soprattutto di quello romano, in particolare 

di età imperiale. A queste si affiancano oltre 400 medaglioni e contorniati (grandi medaglie di 

bronzo del IV e V sec. d.C.), che offrono uno straordinario e luccicante repertorio di conii e di 

iconografie del mondo antico. Ma altri innumerevoli tesori attendono il pubblico nelle sezioni 

greca e romana del museo con opere d'arte uniche e di fama mondiale alcune provenienti dalle 



53 
 

collezioni dei Medici e dei Lorena, come il Vaso François del 570 a.C. circa, uno dei più grandi 

crateri a volute attici a noi pervenuto, decorato con duecentosettanta figure mitologiche; le 

celebri sculture di bronzo della Chimera di Arezzo, mostro mitologico dal corpo multiforme 

con testa di leone, capra e coda di serpente (ca. 400 a.C.), lôArringatore (150-100 a.C.), la 

Minerva di Arezzo (300-280 a.C.) e lôIdolino di Pesaro (ca. 30 a.C.). 

Visitare la sezione egizia è un viaggio nel regno dei faraoni alla scoperta di oltre 14.500 reperti 

tra sarcofagi, stele, vasi, ushabti, amuleti e bronzetti con opere uniche al mondo come il Carro 

da caccia, quasi intatto in osso e legno appartenuto a un privato e non a un Faraone; un calice 

di fayence con la bocca quadrata (il solo altro esemplare è al Louvre); il sarcofago di una nutrice 

di corte con il corredo, fra cui uno specchio con custodia; il rilievo dalla Tomba di Sethi I, una 

delle più belle della Valle dei re, dalla qual proviene anche il bellissimo rilievo con la dea Maat.  

Opera Laboratori : Andrea Acampa. 

Félix José Hernández. 
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Le sculpteur australien Ron Mueck ¨ la Fondation Cartier pour lôart contemporain 

 

 
 

Paris le 22 juin 2023. 

 

La Fondation Cartier pour lôart contemporain invite le sculpteur australien Ron Mueck ¨ 

exposer un ensemble dôîuvres jamais montr®es en France aux c¹t®s dôîuvres embl®matiques 

de sa carrière. Les publics découvriront son installation monumentale Mass (2017), présentée 

pour la toute premi¯re fois hors dôAustralie, ainsi quôune sculpture de grande dimension con­ue 

pour lôoccasion. 

Avec cette troisi¯me exposition t®moignant de lô®volution r®cente de la pratique de Ron Mueck, 

la Fondation Cartier poursuit un dialogue au long cours avec cet artiste qu'elle a révélé au public 

fran­ais en 2005 et dont les îuvres sont aussi rares quôattendues. 

 

Lôexploration dôun nouveau processus de cr®ation 

Par son ®chelle et sa facture, lôinstallation monumentale Mass marque un nouveau jalon dans 

la carri¯re de Ron Mueck. Cette îuvre command®e par la National Gallery of Victoria 

(Melbourne, Australie) en 2017, est la plus grande quôil ait jamais r®alis®e. Compos®e de cent 

gigantesques crânes humains, Mass est reconfigur®e par lôartiste en fonction de lôespace pour 

chaque présentation. Elle offre une expérience physique et psychique fascinante qui nous amène 

à contempler les notions fondamentales de l'existence humaine. Son titre donne à lui seul une 

idée de la polys®mie de lôîuvre. Le mot anglais ç mass è, signifiant ¨ la fois un amas, un tas, 

une foule mais aussi une messe, est une source dôinterpr®tations propres ¨ chaque visiteur. 

Lôiconographie du cr©ne, elle-m°me, est ambig¿e. Si lôhistoire de lôart lôassocie à la brièveté 

de la vie humaine, elle est aussi omniprésente dans la culture populaire. 
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Pour lôartiste, ç le cr©ne humain est un objet complexe, une ic¹ne puissante, graphique, que 

lôon identifie imm®diatement. Familier et ®trange ¨ la fois, il rebute autant quôil intrigue. Il est 

impossible à ignorer, accaparant inconsciemment notre attention ». Les crânes se présentent 

comme un groupe, une somme dôindividus qui sôimpose au visiteur. En cela, Mass se distingue 

des pr®c®dentes îuvres de Ron Mueck qui avait, jusquôalors, toujours repr®sent® lô°tre humain 

dans son individualité. 

Également exposé pour la première fois en France, Dead Weight (2021), un crâne en fonte de 

pr¯s de deux tonnes, contraste avec ses îuvres habituellement naturalistes. Les traces du 

moulage de cette sculpture demeurent, lôartiste ayant volontairement laiss® les marques de sa 

fabrication et la nature brute du matériau parler dôelles-mêmes. 

Lôexposition d®voilera ®galement une spectaculaire sculpture repr®sentant un groupe de chiens 

mena­ants, cr®®e sp®cialement pour lôoccasion, dont Ron Mueck nourrissait d®j¨ le projet 

lorsquôil pr®parait son exposition monographique ¨ la Fondation Cartier en 2013. 

La forme et le mouvement 

Mass marque également un tournant dans la carrière de Ron Mueck, l'expression de son 

ouverture à de nouvelles manières de sculpter. Depuis la création de celle-ci, l'artiste sô®loigne 

de sa pratique ant®rieure qui sôattachait ¨ reproduire sur ses sculptures le grain de la peau, 

lôimplantation des cheveux, les d®tails des v°tements, agen­ant les mat®riaux pour obtenir un 

effet de réel saisissant. En se focalisant désormais sur la forme, la composition et le mouvement, 

Ron Mueck souhaite amener le visiteur au plus près de ses intentions et de l'essence de son 

travail. 

Ce nouveau procédé lui permet également de raconter de nouvelles histoires, de traiter des 

sujets diff®rents, tels que des personnages en groupes et m°me en action. En les lib®rant dôune 

abondance de d®tails r®alistes, Ron Mueck traduit dôune mani¯re plus directe la dynamique qui 

les anime. Un court film r®alis® par le photographe fran­ais Gautier Deblonde dans lôatelier de 

lôartiste documente la cr®ation de ses deux oeuvres les plus r®centes et sera diffus® sur les 

plateformes digitales de la Fondation Cartier. 

Trois îuvres embl®matiques des ann®es 2000 

Pour Baby (2000), minuscule sculpture d'un petit garçon qui vient de naître, Ron Mueck a pris 

pour mod¯le une image trouv®e dans un manuel de m®decine montrant un b®b® tenu en lôair par 

les pieds quelques minutes seulement apr¯s lôaccouchement. Aux antipodes de 

lôinstallation Mass, évocation du corps post-mortem, cette minutieuse représentation des 

premiers instants de la vie attire tout aussi intens®ment l'attention. En inversant lôimage 

originale et en accrochant la sculpture au mur ¨ la mani¯re dôun crucifix, lôartiste pr®sente tout 

dôabord son oeuvre telle une ic¹ne religieuse. Mais en lôobservant de plus pr¯s, le visiteur est 

transpercé par le regard presque insolent du bébé. 

Man in a boat (2002) représente une scène particulièrement mystérieuse. Un homme dont les 

bras cachent la nudit® est assis ¨ la proue dôune longue barque et se penche en avant, le regard 
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interrogatif ou scrutateur. Comme souvent chez Ron Mueck, ce personnage semble « se retirer 

ou dériver dans des états intérieurs qui nous sont à peu près inaccessibles », selon les mots du 

critique dôart Justin Paton. 

Avec A Girl (2006), le visiteur se retrouve face à un gigantesque nouveau-né, qui porte son 

premier regard sur le monde. Maculé de traces de sang, le cordon ombilical toujours présent, 

son corps est encore marqu® par lôexp®rience de lôaccouchement. Lôartiste joue sur une 

impressionnante distorsion dô®chelle pour ®voquer ¨ la fois le miracle et lô®preuve de la 

naissance, instant oubli® et pourtant fondamental pour chacun dôentre nous. 

Les îuvres de Ron Mueck, ¨ la fois profond®ment myst®rieuses et r®alistes ¨ lôextr°me, font 

surgir le rêve dans le réel et nous invitent à nous confronter à notre rapport au corps et à 

lôexistence. 

Three Dogs, a Pig, and a Crow 

Dans le cadre de lôexposition, la Fondation Cartier commande un nouveau film au r®alisateur 

et photographe français Gautier Deblonde qui avait réalisé le film Still Life : Ron Mueck at 

Work pour lôexposition consacr®e ¨ Ron Mueck ¨ la Fondation Cartier en 2013. Cette nouvelle 

r®alisation, tourn®e pendant plusieurs semaines dans lôintimit® de lôatelier de lôartiste, 

documente la cr®ation de deux nouvelles îuvres con­ues sp®cialement pour lôexposition. 

Ron Mueck 

Né en 1958 à Melbourne et vivant au Royaume-Uni depuis 1986, Ron Mueck développe une 

oeuvre qui touche ¨ lôuniversel et renouvelle profond®ment la sculpture contemporaine. Il cr®e 

des oeuvres aux dimensions surprenantes et empreintes dôune inqui®tante ®trangeté. De 

nombreux mois, et parfois plusieurs années, lui sont nécessaires pour créer chacune de ses 

sculptures. Ron Mueck a réalisé en un peu plus de 25 ans un corpus de quarante-huit oeuvres, 

dont les derni¯res sont achev®es au printemps 2023 pour lôouverture de lôexposition. 

La Fondation Cartier a été la première institution française à accueillir une exposition 

personnelle de Ron Mueck en 2005, avant de lui consacrer une exposition plus complète en 

2013. Ces deux expositions ont donné lieu à plusieurs acquisitions et la Fondation Cartier 

demeure aujourdôhui lôunique institution fran­aise ¨ poss®der des îuvres de Ron Mueck dans 

sa collection. Lôexposition sera ensuite pr®sent®e ¨ Triennale Milano de d®cembre 2023 ¨ mars 

2024 dans le cadre du partenariat entre la Fondation Cartier et lôinstitution milanaise. 

 

Commissaire dôexposition : Herv® Chand¯s 

Commissaire associé : Charlie Clarke 

Charg®e du projet dôexposition : Aby Gaye. 

 

Poste par Félix José Hernández. 
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                                 àD·nde miramos cuando miramos el Bosco? 

                                     

 

                                                     El Jard²n de las Delicias del Bosco 

Madrid, 19 de junio de 2023. 

Querida Ofelia, 

El Infierno atrae m§s la mirada de quien contempla El Jard²n de las Delicias del Bosco Un 

estudio revela que el observador que se sit¼a frente a la famosa obra del Bosco se detiene m§s 

tiempo y presta m§s atenci·n a la tabla que recoge el Infierno.  

El estudio, realizado por el grupo de Neuroingenier²a Biom®dica de la UMH, ha aplicado 

tecnolog²as avanzadas de investigaci·n para profundizar en el comportamiento del p¼blico 

frente a la pintura.  

El tiempo medio de contemplaci·n de la obra super· los 4 minutos, demostrando que esta sigue 

cautivando la mirada de quien la contempla quinientos a¶os despu®s de que fuera creada.  

La tabla que representa el infierno atrae m§s y con m§s intensidad la mirada de quien contempla 

El jard²n de las Delicias, una de las obras m§s ic·nicas del Bosco que se exhibe en la Sala 56A 

del Museo Nacional del Prado. Esta es la principal conclusi·n del estudio cient²fico que se ha 

llevado a cabo en colaboraci·n con el Instituto de Bioingenier²a de la Universidad Miguel 

Hern§ndez de Elche.  
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La tecnolog²a empleada en el estudio permit²a registrar la posici·n de los sujetos en la Sala, 

medir el tiempo que cada persona miraba la tabla y a qu® parte de la obra prestaban atenci·n. 

Adem§s, tambi®n es capaz de registrar, de manera simult§nea con la observaci·n, el tama¶o de 

las pupilas lo que proporciona informaci·n relevante sobre las respuestas emocionales. As², 

recabados los datos y puestos en una magnitud homologable (segundos por metro cuadrado), 

ya que las tres tablas no tienen igual tama¶o los resultados indican que el tiempo promedio de 

observaci·n del panel del Infierno fue de 33,2 segundos/metro cuadrado, frente a los 26 seg/m2 

de la tabla central y 16 seg/m2 del Para²so. Esta diferencia tambi®n se observa claramente en el 

tiempo de fijaciones por panel. El visitante dedica 30,9 seg/m2 al panel del Infierno frente a 

21,6 seg/m2 de la tabla central y 12,6 seg/m2 del panel izquierdo que corresponde al Para²so.  

Una de las ¼ltimas teor²as desarrolladas desde la Historia del Arte sobre este tr²ptico, pintado 

en torno a 1500, la concibe como una pieza de conversaci·n. Al parecer, ya en el Palacio de 

Nassau en Bruselas, primer destino del tr²ptico, sus due¶os lo mostraban a la ®lite de la ®poca 

y conversaban sobre ella, algo que sucede diario en la sala donde habitualmente se exhibe en el 

Prado, que registra los datos m§s elevados en cuanto al n¼mero y tiempo de visitas. El estudio 

ha medido por primera vez cu§l es el tiempo medio de duraci·n de la observaci·n del p¼blico, 

que es de 4:08 minutos. 

Otro de los resultados m§s ilustrativos del estudio ha sido la obtenci·n del recorrido tipo que 

cada una de las 52 personas analizadas ha realizado con su mirada al observar el tr²ptico. Para 

ello se han utilizado gafas de seguimiento ocular que, conectadas a un ordenador, registraban 

de manera independiente la direcci·n de la cabeza, la direcci·n de los ojos, y los movimientos 

sac§dicos ï aquellos movimientos r§pidos y simult§neos que realizan ambos ojos cuando est§n 

observando- as² como el tama¶o de cada una de las pupilas. Ha sido igualmente muy revelador 

comprobar que dicho recorrido visual parte, en el 46% de los casos, del panel izquierdo de la 

obra, continuando luego al central y finalizando en el derecho.  

Como complemento a todo ello, el estudio tambi®n ha establecido una medici·n iconogr§fica, 

seg¼n el tiempo de observaci·n de elementos m§s concretos dentro de la obra, como las fuentes, 

algunos p§jaros o el misterioso autorretrato del pintor, el ¼nico que se diferencia en escala al 

resto de personajes y que nos sigue devolviendo la mirada cuando miramos al Bosco. Ello ha 

permitido generar un ómapa de calorô que refleja las partes del cuadro que m§s llaman la 

atenci·n de cada uno de los observadores. 

Un gran abrazo desde nuestra querida y culta Espa¶a, 

F®lix Jos® Hern§ndez. 
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                    Visite guidate allôantico Cimitero Ebraico di Venezia 

 

                                              Cimitero Ebraico di Venezia 

Firenze, 5 giugno 2023. 

Domenica 18 giugno sarà possibile accedere straordinariamente in questo luogo di grande 

fascino e memoria al Lido di Venezia con i tour alle ore 10,30, alle 12 e alle 14,30. Continuano 

i percorsi di visita al Ghetto Ebraico di Venezia in italiano e inglese 

Riaprir¨ straordinariamente domenica prossima 18 giugno lôantico Cimitero Ebraico al Lido di 

Venezia. La Comunità ebraica di Venezia in collaborazione con Opera Laboratori propone tre 

turni di visite guidate, su prenotazione, alle ore 10,30, alle 12 e alle 14,30 per scoprire un luogo 

ricco di grande fascino e di memoria, uno dei cimiteri più antichi al mondo, tra le prime 

testimonianze della presenza ebraica nella città lagunare. 

Nel 1386 il doge Antonio Venier concesse ad un nucleo di famiglie ashkenazite un vasto 

appezzamento di terreno di circa seimila metri quadri presso San Niccolò di Lido, isolato e fuori 

dai confini della città, da destinare a loro luogo di sepoltura. 

Una storia, cadenzata nei secoli da costruzioni di importanti lapidi alcune delle quali ci 

raccontano ancora oggi delle vite di molte persone illustri. 
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Il cimitero si trova infatti vicino alla bocca di porto e in tempi di guerra era spesso attraversato 

dalle truppe che non solo danneggiavano le lapidi, ma si accampavano allôinterno degli spazi 

cimiteriali arrecandone distruzioni. In epoca napoleonica venne poi utilizzato anche come cava 

e moltissime pietre tombali servirono per ricostruire il forte di San Nicolò e come basamento 

per i cannoni puntati verso il mare. 

Malgrado queste parziali distruzioni il luogo ancora nellôOttocento incant¸, con la sua 

atmosfera carica di romantica memoria storica, poeti e letterati come Goethe, Byron e Shelley 

che non mancarono di visitarlo durante i loro soggiorni a Venezia. 

Ancora oggi il cimitero ebraico del Lido si offre ai visitatori con grande fascino e unôatmosfera 

che sembra aver sospeso il tempo in una memoria eterna che appartiene a tutti. Molte le lapidi 

recuperate infatti e più di mille, databili tra il 1550 e il primo Settecento, quelle catalogate grazie 

a un complesso lavoro di restauro finanziato da risorse pubbliche e private. 

Domenica 18 giugno si apriranno le porte dellôantico Cimitero Ebraico (Punto dôincontro: 

Riviera San Niccolò, angolo via Cipro - 30126 Lido di Venezia - 

https://goo.gl/maps/ry8RuUwpm4rUugPLA) con visite guidate ai seguenti orari: 10,30 ï 12 ï 

14,30. 

Il costo per la visita guidata, incluso il diritto di prenotazione è di 

ú 14,00 a persona 

ú 12,00 per i bambini dai 6 anni in su e gli studenti fino ai 26 anni di et¨ 

ú 9,00 riservato ai veneziani di nascita e/o di residenza 

Per info e prenotazioni: + 39 055 2989815 - ghettovenezia@operalaboratori.com 

COME RAGGIUNGERE IL CIMITERO AL LIDO DI VENEZIA: Linee 5.1, 5.2, 20 (fermata 

Lido S.M.E., pontile A) 

Linee 5.1, 5.2, 6 (fermata Lido S.M.E., pontile B) 

Linee 14, N (fermata Lido S.M.E., pontile C) 

Linee 1, 10, N (fermata Lido S.M.E., pontile D) 

Linea 10 (fermata Lido S.M.E., pontile E) 

Linea 14 (fermata Lido S. Nicolò M/N) 

Linea 17 (fermata Lido S. Nicolò N/T) 

Autobus linea A 
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Proseguono dalla domenica al venerdì le visite guidate al Ghetto Ebraico di Venezia e ai suoi 

edifici storici grazie ai tour guidati in italiano e in inglese con partenza ogni ora dalle 10 alle 

17. È possibile prenotare, inoltre, visite private in esclusiva alla Scola Spagnola, alla Scola 

Levantina, alla Scola Italiana restaurata e riaperta di recente e al midrash Cohanim. Le lingue 

disponibili sono italiano, inglese, francese, ebraico e spagnolo. 

Per info e prenotazioni https://www.ghettovenezia.com/ 

Opera laboratori Andrea Acampa. 

F®lix Jos® Hern§ndez. 
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                                              Contro lôArte Fighetta                   

            

 

Firenze, 15 giugno 2023.  

 Che cosô¯ lôñarte fighettaò? Christian Caliandro parte da questo interrogativo per aprire il 

dibattito allôinterno del suo libro Contro lôarte fighetta (Collana Fuoriuscita, Castelvecchi 
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Editore, 2023) che verr¨ presentato marted³ 20 giugno alle ore 18:00 al Museo 

Novecento, Firenze. Saranno presenti, insieme allôautore, Sergio Risaliti, Direttore del Museo 

Novecento; Stefania Rispoli, curatrice del Museo Novecento; Serena Fineschi, artista.  

    

Il titolo del volume allude a unôarte che aderisce totalmente ai valori delle ®lite e delle classi 

privilegiate, rinunciando di fatto al compito di interpretare criticamente la realt¨, con la 

conseguenza di consegnare opere e autori al territorio della decorazione, strettamente connesso 

a quello della finanziarizzazione. "Negli ultimi decenni, infatti, il conformismo sociale ha 

impedito a molte delle opere ammesse nel sistema dellôarte di essere autenticamente radicaliò 

spiega lôautore. 

 Lôindagine di Caliandro parte cos³ dallôanalisi del fighettismo nellôarte degli ultimi decenni, 

inteso come approccio e come disposizione dôanimo, per muoversi poi alla ricerca della nozione 

di ñpop sotterraneoò ï emersa nel territorio musicale tra anni Ottanta e Novanta ï come 

possibile modello di unôarte non-fighetta dalle specifiche caratteristiche. 

Tra critica dôarte e autobiografia, tra sociologia culturale e teoria artistica, il volume si dedica 

con piglio polemico a scandagliare attentamente riflessi, funzionamenti interni e ruoli dellôarte 

fighetta. 

  

CHRISTIAN CALIANDRO 

Ĉ storico, critico dôarte contemporanea e curatore. Insegna allôAccademia di Belle Arti di 

Firenze. Ha diretto le rubriche ñinteoriaò e ñessaiò su çExibartè, e cura la rubrica ñinpraticaò su 

çArtribuneè. Tra i suoi ultimi libri: Italia Revolution (Bompiani, 2013), Italia 

Evolution (Meltemi, 2018), il manuale Storie dellôarte contemporanea (Mondadori Universit¨, 

2021) e Lôarte rotta (Castelvecchi, 2022). Ha curato numerose mostre personali e collettive e 

progetti artistici e culturali, in spazi pubblici e privati. 

 

Museo Novecento Firenze:  Costanza Savelloni, Lara Facco, Claudia Santrolli . 

F®lix Jos® Hern§ndez.  
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                    El Nobel Coetzee en el Museo del Prado en su primer d²a en Madrid  

 

John Maxwell Coetzee, visita el Museo del Prado, acompa¶ado del Director, Miguel Falomir, y del Jefe de 

Conservaci·n de Pintura Flamenca y Escuelas del Norte hasta 1700, Alejandro Vergara. 

Madrid, 20 de junio de 2023. 

Querida Ofelia, 

El Premio Nobel de Literatura en 2003, John Maxwell Coetzee, ha iniciado su estancia de tres 

semanas en el Museo del Prado con un recorrido por su Colecci·n acompa¶ado del Director, 

Miguel Falomir, y del Jefe de Conservaci·n de Pintura Flamenca y Escuelas del Norte hasta 

1700, Alejandro Vergara.  

Coetzee, galardonado dos veces con el Premio Booker, el gran premio literario en ingl®s y 

profesor invitado en las universidades de Harvard, John Hopkins y Stanford, es el autor que 

inaugura el proyecto ñEscribir el Prado, una iniciativa que la instituci·n ha lanzado en 

colaboraci·n con la Fundaci·n Loewe, que invita a escritores de renombre internacional a 

interpretar, desde la creaci·n literaria, las colecciones del Museo.  

En este primer encuentro, Coetzee, que reside habitualmente en Adelaida (Australia), ha podido 

contemplar las obras de Patinir, el Bosco, Van der Weyden y, finalmente, la Galer²a Central, con 

parada en la exposici·n de Picasso y el Greco, y la Sala de Las Meninas.  

El pr·ximo 3 de julio, Coetzee mantendr§ una conversaci·n abierta al p¼blico con su traductora 

al espa¶ol, Mariana Dimopulos, en el auditorio del Museo. El autor ha publicado su ¼ltima 

novela, ñEl polacoò, en castellano antes que en el idioma ingl®s original. 
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Un gran abrazo desde nuestra querida y culta Espa¶a, 

F®lix Jos® Hern§ndez. 
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La diversidad y la pasi·n del Flamenco se unen con el arte del Museo del Prado  

 

Imagen del v²deo protagonizado por Manuel Li¶§n en la exposici·n ñGuido Reniò. Museo  del Prado 

Madrid, 23 de junio de 2023. 

Querida Ofelia 

El Museo Nacional del Prado se suma a la celebraci·n de la semana del Orgullo LGTBIQA+ 

2023 con un v²deo protagonizado por Manuel Li¶§n, Premio Nacional de Danza 2017. La 

coreograf²a tiene como escenario la exposici·n ñGuido Reniò, que se clausura el pr·ximo 9 de 

julio.  

En clave de celebraci·n, esta pieza propone un nuevo relato inspirado en la çdivinidad 

humanizadaè de las creaciones de Guido Reni que se manifiesta a trav®s de la pluralidad del 

baile, la libertad de la transformaci·n y la diversidad de las manifestaciones art²sticas.  

V²deo "La belleza de la diversidad"* 

 https://youtu.be/rSplF_XF6II  

*Autorizada la reproducci·n ²ntegra del v²deo  

Con motivo de la celebraci·n de la semana del Orgullo LGTBIQA+ 2023, el Museo Nacional 

del Prado propone un nuevo relato relacionado con la diversidad e inspirado en la belleza y 

libertad de sus colecciones a trav®s del baile de Manuel Li¶§n, uno de los grandes innovadores 

del flamenco.  

Junto a las esculturas que representan a Hypnos y a Afrodita agachada y frente a Hipomenes y 

Atalanta de Guido Reni en la exposici·n que el Prado dedica a este gran artista bolo¶®s del 

siglo XVII, Manuel Li¶§n, bailaor y core·grafo, crea una pieza que rompe las reglas sociales y 

art²sticas que imponen de alguna manera que el artista deba manifestarse seg¼n su g®nero. En 

esta ocasi·n excepcional le acompa¶a al cante Miguel Heredia.  

https://youtu.be/rSplF_XF6II


67 
 

"La belleza de la diversidad"  

Direcci·n art²stica, coreograf²a y baile: Manuel Li¶§n Cante: Miguel Heredia  

Estudio de grabaci·n: V²ctor Guadiana  

Producci·n: Peineta Producciones  

Manuel Li¶§n, 1980  

Artista de arraigo flamenco que derrocha pureza en s² mismo y en el baile que transmite. Manuel 

Li¶§n es vida, frescura y pasi·n. Tras a¶os de investigaci·n hacia nuevas tendencias, este 

bailaor y core·grafo se inclina por llevar la danza hasta un punto ins·lito entre la genialidad y 

la simpleza, situ§ndolo en la vanguardia flamenca.  

Sus espect§culos se caracterizan por un absoluto dominio del espacio esc®nico y por la 

capacidad de crear nuevos paradigmas y extraer de ellos el m§ximo potencial.  

Premios  

Premio otorgado por Hugo Boss a nuevos valores de la Danza 2003  

Primer Premio de Coreograf²a solista en el Certamen Internacional de Danza Espa¶ola y 

Flamenco de Madrid 2004  

Premio al bailar²n sobresaliente en el Certamen Internacional de Danza Espa¶ola y Flamenco 

de Madrid 2004  

Premio al Bailaor Revelaci·n otorgado por Deflamenco.com 2006  

Premio MAX de las artes esc®nicas de Espa¶a por la mejor coreograf²a por De Cabeza 2009  

Finalista a los premios MAX 2009, 2010, 2011 y 2012 como mejor int®rprete de Danza  

Premio Bailar²n Revelaci·n del Festival de Jerez 2012  

Premio Max 2013 como mejor int®rprete masculino de Danza  

Premio de la cr²tica especializada Flamenco Hoy 2013 y 2014 como mejor bailaor.  

Premio Granada Joven 2014 en la modalidad de ARTE otorgado por el Instituto Andaluz de 

Granada  

Premio de la cr²tica del Festival de Jerez 2016 por Reversible  

Premio Max 2017 como mejor int®rprete masculino de Danza Premio NACIONAL DE 

DANZA 2017  

Premio de la Critica del Festival de Jerez 2020 por ñViva!!ò 

 Premio Max del p¼blico 2021 por ñViva!!ò 

Pozo de plata 2022 Premio de Danza ñPop Eyeò 2022 de las artes esc®nicas nacionales Premio  

Pozo de Plata 2022 Nominaciones en 2023 al Olivier Award y National award de Reino Unido. 
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Con gran cari¶o y simpat²a desde nuestra querida y culta Espa¶a, 

F®lix Jos® Hern§ndez. 
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                          Terminati i lavori sopra la Tribuna del David  

Firenze, 20 giugno 2023. 

Sono appena terminati, alla Galleria dellôAccademia di Firenze, i lavori di consolidamento 

strutturale che a partire dal 16 aprile 2023 hanno interessato il grande lucernario della Tribuna 

del David. 

Il cantiere si è svolto per circa sette settimane, nei giorni di chiusura al pubblico del museo, e 

ha visto allôopera due ditte specializzate che si sono alternate nella realizzazione dei lavori. La 

prima, ogni domenica sera, nel momento in cui la Galleria chiude le porte e le sue sale si 

svuotano, si è adoperata per montare una grande rete destinata a proteggere la scultura del David 

sottostante; lôaltra, ogni luned³, ¯ salita sul lucernario per consolidarne la struttura, lavorando 

in piena sicurezza grazie all'installazione di unôapposita linea vita. Prima della riapertura al 

pubblico il martedì, la rete è stata ogni volta parzialmente smontata, per consentire la piena 

visibilità del capolavoro di Michelangelo senza la struttura invasiva, che tuttavia è stata 

sicuramente notata dai visitatori in questi ultimi due mesi. 

I lavori sono stati lôoccasione anche per effettuare una pulizia approfondita del lucernario, che 

adesso, più di prima, filtra in maniera eccellente la luce naturale che illumina il David, 

permettendo di coglierne tutti i dettagli e regalando alla Tribuna unôatmosfera ancora pi½ 

suggestiva, diversa col passare delle ore e nei vari momenti della giornata. 

ñEra un intervento necessario - precisa il direttore della Galleria dellôAccademia di Firenze, 

Cecilie Hollberg - che si inserisce nel piano di interventi che abbiamo messo in campo per 

rendere il Museo sempre più accogliente e sicuro. Miglioriamo così la fruizione dei nostri 

capolavori, valorizzandoli realmente ma senza dimenticarne la tutelaò. 

Andrea Acampa.  Firenze Musei 

Palazzo Pitti, Piazza Pitti, 1 ï 50125 Firenze 

Félix José Hernández. 
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                         Il Museo Novecento presenta una mostra di Nico Vascellari  

 

 
 

 

Firenze, 20 giugno 2023. 

Dopo le grandi mostre di Jan Fabre, Giuseppe Penone, Anthony Gormley ed Eliseo Mattiacci, 

il Forte Belvedere torna a essere interamente occupato dal lavoro di un unico artista con un 

progetto espositivo inedito pensato per tutti i suoi spazi, tra i bastioni che si affacciano su 

Firenze e lôinterno della Palazzina rinascimentale. Il 24 giugno apre al pubblico MELMA, una 

mostra di Nico Vascellari a cura di Sergio Risaliti, direttore del Museo Novecento, promossa 

dal Comune di Firenze e organizzata da MUS.E. Lôesposizione ¯ la prima tappa di un grande 

progetto della durata di un anno che lôartista ha pensato per la citt¨ di Firenze e che coinvolger¨ 

alcuni dei suoi luoghi pi½ emblematici: Piazza Signoria, Palazzo Vecchio e Museo 

Novecento. Un progetto ambizioso e unôoccasione speciale che arriva a ventôanni di distanza 

dalla prima mostra dellôartista, realizzata proprio a Firenze il 25 giugno 2003.       

     

Ĉ la prima volta che il Forte Belvedere, nei suoi spazi interni ed esterni, viene occupato da un 
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artista italiano della generazione di Vascellari con un progetto espositivo cos³ ambizioso e unico 

per estensione temporale e spaziale: unôoccasione per gettare nuova luce e supportare questa 

generazione di artisti italiani e condividere con il grande pubblico il loro sguardo sulla 

contemporaneit¨.. 

"Ĉ sempre un enorme piacere tornare ad aprire il Forte di Belvedere con mostre di arte 

contemporanea di assoluto rilievo - dichiara il sindaco Dario Nardella -. In questo caso siamo 

ad inaugurare la prima esposizione di un percorso articolato che porter¨ Nico Vascellari non 

solo al Forte ma anche in piazza della Signoria e nei musei di Palazzo Vecchio e Museo 

Novecento, nel solco di una precisa scelta politica e culturale che ha permesso di ospitare a 

Firenze negli ultimi anni alcuni dei pi½ grandi interpreti di arte contemporanea, da Giuseppe 

Penone e Antony Gormley, da Jan Fabre a Jenny Saville". 

La mostra MELMA al Forte Belvedere (fino allô8 ottobre 2023) include una selezione di opere 

inedite, concepite appositamente per questa occasione e realizzate con media diversi, come 

video, sculture, collage, installazioni e suono. Allôesterno del Forte, sui bastioni e nel giardino, 

sono installate nove opere scultoree ï fusioni in alluminio ï della serie Horse Power (2023), 

accompagnate da due video, Fossil of Experience (2023) e Horse Power (2019), presentati 

allôinterno delle ñcannoniereò e da unôopera, Falena (2022), allestita sulla facciata della 

palazzina. Le sale interne sono occupate da un percorso espositivo con oltre trenta opere, molte 

di queste inedite, che, giocando su registri molto diversi tra loro, offrono una panoramica ampia 

del lavoro di Vascellari, concentrandosi sulla relazione tra uomo e natura, tra esistenza e 

trascendenza, tra corruzione e rigenerazione. 

ñMelma ¯ simile a fango, mota, poltiglia.ò Commenta Sergio Risaliti, direttore del Museo 

Novecento e curatore del progetto. ñLetteralmente significa terra intrisa di molta acqua, come 

quella che si deposita sul fondo di un fiume, di una palude o di un lago. In senso figurato 

significa per¸ abiezione, corruzione e abbrutimento morale. In questo senso melma pu¸ 

sembrare qualcosa di sporco, laido, sordido, impuro, repellente, addirittura riconducibile alla 

sfera del negativo, del peccaminoso e del turpe.ò 

       

ñIl pubblico attraversando la mostra potr¨ riconoscere nelle opere un certo senso di 

respingimentoò prosegue Risaliti. ñNelle intenzioni poetiche di Nico Vascellari non cô¯ volont¨ 

di esprimere un giudizio morale. Lôuomo ¯ melmoso eppure vive in lui qualcosa di angelico. Ĉ 

violento, brutale, eppure dolce e ingenuo come un fanciullino. Cos³ la vita ¯ una sola cosa con 

la morte, perch® in fondo ci sono solo corruzione e rigenerazione senza fine.ò 

  

ñLa Melma ¯ una materia primordiale, qualcosa che cela la vista e proietta sullôignoto, inteso 

sia come mondo interiore sia come tensione verso lôesternoò spiega Vascellari. ñHo sempre 

parlato dellôarte      come una pesca a mani nude nel fango, dove ¯ possibile trovare ci¸ che non 

conosci ma che tenti di riconoscere. La melma richiama per ognuno di noi qualcosa di 

pasticciato, paludoso, magmatico e ñmerdosoò ma rimanda anche ad alcune mitologie per le 

quali tanto la foschia quanto la melma sono portali che permettono lôaccesso al magico e al 

misterioso. A livello sensoriale, ricorda uno stato prenatale, perch® ¯ dalla terra, dallôhumus, 

che viene plasmato lôumano.ò 
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"Quando per la prima volta a otto anni ho visto i quadri di Ligabue, non ero interessato a cosa 

volessero significareò aggiunge lôartista ñEro tramortito da qualcosa che era gi¨ dentro di me e 

lôarte l'aveva tirata fuorié Melmaé lôarte ¯ questo per me."    

La seconda tappa del progetto, che si estenderà per un anno, verrà inaugurata a ottobre con 

diversi interventi in alcuni dei luoghi più prestigiosi del patrimonio storico-artistico della 

città. Piazza della Signoria, Palazzo Vecchio e il Museo Novecento ospiteranno una serie di 

opere, tra cui una nuova installazione per lôArengario, una performance site-specific ideata 

dallôartista per il Salone dei Cinquecento e una serie di lavori nella sede delle ex-Leopoldine, 

tenendo conto del peculiare rapporto tra Rinascimento e contemporaneità, tra lo spazio pubblico 

della piazza e il luogo politico per eccellenza rappresentato dal Salone dei Cinquecento di 

Palazzo Vecchio.  

In piazza della Signoria, lôarte contemporanea torna a essere protagonista dopo gli interventi di 

Jeff Koons, Jan Fabre, Urs Fischer e Francesco Vezzoli degli anni passati. Nico Vascellari 

realizzer¨ unôinstallazione site specific pensata per lôArengario di Palazzo Vecchio: unôazione 

poetica e delicata allo stesso tempo, ispirata tanto alle immagini rinascimentali ï come quelle 

di Botticelli ï quanto ai versi di Poliziano e di Pasolini. Lôinstallazione sar¨ inaugurata il 3 

ottobre 2023. Nella stessa giornata, Vascellari presenterà una performance pensata per il Salone 

dei Cinquecento che riflette sulle convenzioni e i codici della comunicazione non verbale.      

 

Infine, al Museo Novecento, sar¨ presentata una selezione di video realizzati dallôartista negli 

ultimi anni. 

 

 La presunzione ¯ la nostra malattia naturale e originale. Tra tutte le creature lôuomo ¯ la pi½ 

fragile e la più soggetta alle calamità; nello stesso tempo è la più orgogliosa. Egli si sente e si 

vede situato qui, tra la melma e lo sterco del mondo, legato e inchiodato alla parte peggiore, 

pi½ morta e stagnante dellôuniverso, allôultimo livello del creato, il pi½ lontano dalla volta 

celeste, con gli animali della peggior condizione; e va con lôimmaginazione a piantarsi al di 

sopra del cerchio della luna; a mettere il cielo sotto i propri piedi. 

Michel De Montaigne, Saggi, 1580 

Un ringraziamento particolare a Cristina Fogazzi che ha contribuito a rendere gratuito 

lôingresso alla mostra per tutti i visitatori con un generoso supporto.     

  

FORTE BELVEDERE  

Via di S. Leonardo, 1, 50125 Firenze FI 

ORARI: 

da Martedì a Domenica 

10:00 ï 20:00 

 

Ultimo ingresso ore 19:00) 

 Lôingresso alla mostra e alle parti esterne del Forte ¯ gratuito per tutti i visitatori 
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Museo Novecento Firenze: Camilla Fatticcioni, Lara Facco,  Claudia Santrolli ,  Maddalena 

Bonicelli, Ludovica Zarrilli. 

 

F®lix Jos® Hern§ndez. 
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                             Expo de Yayoi Kusama en el Guggenheim Bilbao  

 

 

Retrato de Yayoi Kusama (detalle) Cortes²a de Ota Fine Arts, Victoria Miro y David Zwirner É YAYOI 

KUSAMA 

Bilbao, 20 de junio de 2023. 

Querida Ofelia, 

Fechas: 27 de junio a 8 de octubre, 2023  

Å Curators: Doryun Chong y Mika Yoshitake en colaboraci·n con Luc²a Agirre  

Å Patrocinador: Iberdrola  

Å Exposici·n organizada por M+, Hong Kong, en colaboraci·n con el Museo Guggenheim 

Bilbao  

- La obra de Yayoi Kusama se articula en torno a los grandes temas y preguntas que han guiado 

sus exploraciones creativas: Infinito, Acumulaci·n, Conectividad radical, Lo bioc·smico, 

Muerte y La fuerza de la vida.  

- La exposici·n muestra a trav®s de pinturas, dibujos, esculturas, instalaciones y material de 

archivo de sus happenings y performances la manera en que Kusama aborda las preguntas 

existenciales que impulsan su pr§ctica art²stica.  
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- Pionera en el ambiente contracultural de finales de los 1960, Kusama denuncia las 

discriminaciones raciales y de g®nero, critica la guerra y el militarismo y llama la atenci·n de 

los medios con sus happenings p¼blicos.  

- El inter®s de Kusama por la naturaleza es al mismo tiempo m²stico y literal, como sucede con 

sus calabazas, que la artista identifica como una especie de esp²ritu vegetal ben®volo y un reflejo 

de su propia alma, pero a la vez ofrecen una identificaci·n inmediata con la naturaleza.  

- Las alegres y coloridas obras de su reciente serie Mi alma eterna (2009-2021), ahondan en la 

idea y el compromiso de Kusama de transformar su sufrimiento en arte ñpara la sanaci·n de 

toda la humanidadò.  

El Museo Guggenheim Bilbao presenta Yayoi Kusama: desde 1945 hasta hoy, una ambiciosa 

retrospectiva dedicada a una de las m§s figuras m§s influyentes del arte contempor§neo e icono 

cultural del siglo XXI. La exposici·n, que cuenta con el patrocinio de Iberdrola, sumergir§ al 

visitante en el universo obsesivo, singular y vanguardista de Yayoi Kusama (n. 1929, Jap·n) 

que ha ido desarroll§ndose y evolucionado a trav®s de siete d®cadas de extraordinaria 

trayectoria art²stica.  

Desde los primeros dibujos que realiz· siendo una adolescente durante la Segunda Guerra 

Mundial hasta sus obras inmersivas m§s recientes, esta retrospectiva re¼ne una selecci·n de 

doscientas pinturas, esculturas, performances, im§genes en movimiento, instalaciones de 

grandes dimensiones y material de archivo. 

Organizada seg¼n criterios cronol·gicos y tem§ticos, la producci·n creativa de Kusama se 

muestra en torno a los grandes temas y preguntas que a lo largo de su vida han guiado sus 

exploraciones creativas: Infinito, Acumulaci·n, Conectividad radical, lo Bioc·smico, la Muerte 

y la Fuerza de la vida, situando asimismo las obras en las realidades pol²ticas y sociales diversas 

que le ha tocado vivir.  

RECORRIDO POR LA EXPOSICIčN  

Autorretrato  

La obra de Kusama se basa en la autoafirmaci·n y lo auto referencial, por lo que la exposici·n 

incluye un espacio dedicado al g®nero del autorretrato, que constituye una pr§ctica relevante a 

lo largo de toda su carrera, y sirve como introducci·n a la artista y la muestra.  

El recorrido empieza con Autorretrato (Self-Portrait, 1950), un cuadro oscuro con un girasol 

color rosa carne que flota sobre una boca humana, y sigue con los collages surrealistas de la 

d®cada de 1970, un grabado de la d®cada de 1990 y los lienzos con pintura acr²lica de vivos 

colores del siglo XXI. Termina con Retrato (Portrait, 2015) una composici·n realizada a modo 

de collage que combina el caracter²stico patr·n de lunares de la artista, con las tambi®n 

recurrentes redes y formas tentaculares.  

Infinito  

La primera exposici·n individual de Yayoi Kusama en Nueva York, celebrada en la Brata 

Gallery en 1959, presentaba cinco pinturas de enormes dimensiones tituladas Redes del infinito 
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(Infinity Nets), en las que min¼sculos arcos pintados en blanco cubr²an toda la superficie de un 

fondo negro. Esta pr§ctica constituy· una novedad para el p¼blico art²stico neoyorkino, aunque 

fue especialmente reconocida en los c²rculos vanguardistas europeos. Sin t²tulo (Recorte de una 

Pintura de red de infinito) [Untitled (Off Cut of Infinity Net Painting)], 1960 es un fragmento 

de la pintura Infinity Net de 10 metros de largo que cre· para su primera exposici·n individual 

en la Stephen Radich Gallery de Nueva York en 1961.  

Inicialmente inspiradas ïcomo es el caso de El mar (The Sea, 1959)ï por lo que vio durante el 

vuelo sobre el oc®ano Pac²fico en su viaje de Jap·n a Estados Unidos en 1957, estas obras 

exploran el infinito a trav®s de redes y puntos que sugieren dimensiones gal§cticas, con lunares 

que representan estrellas, planetas y la propia Tierra como ñun lunar entre un mill·n de 

estrellasò.  

Esta dualidad del infinito y la nada constituye la base de la caracter²stica trama de redes y 

lunares de Kusama, que los concibe como partes rec²procas: los lunares son espacios negativos 

dentro de la red, y viceversa. Las Redes del infinito de las d®cadas de 1990 y 2000 establecen 

relaciones con las fuerzas naturales que inspiran a la artista, asemej§ndose a nubes ondulantes 

o campos de estrellas sin fin. 

Por su parte, Transmigraci·n (Transmigration, 2011), con sus cuatro paneles de vibrantes 

colores, alude a la visi·n de Kusama de un ciclo de vida continuo a trav®s del renacimiento de 

la naturaleza y el oc®ano, como en sus primeras pinturas de redes.  

Acumulaci·n  

La idea de acumulaci·n y repetici·n en el arte de Kusama puede interpretarse, m§s all§ de como 

una tendencia obsesiva, como una expansi·n l·gica de su visi·n creativa, que aplica tanto a una 

serie de dibujos en el suelo de su estudio como al corpus global de su obra art²stica.  

El collage Acumulaci·n de letras (Accumulation of Letters, 1961) es una de las obras de 

acumulaci·n m§s tempranas de la artista, realizada con recortes de su propio nombre 

procedentes de las tarjetas de invitaci·n impresas para una exposici·n.  

Un a¶o despu®s, este impulso se desborda haci®ndose tridimensional. La artista cubre objetos 

y mobiliario dom®stico, prendas de ropa, zapatos, maletas y otros elementos con cientos de 

protuberancias de tela con relleno. El resultado es una serie de objetos misteriosos, como Sin 

t²tulo (Silla) [Untitled (Chair), 1963] que presenta complejas e ins·litas asociaciones org§nicas 

y er·ticas.  

Adem§s de resultar extremadamente laborioso, este m®todo presenta l²mites a su visi·n del 

crecimiento, por lo que la artista comienza a incluir en sus obras espejos que virtualmente 

multiplican su trabajo.  

Poco a poco, el deseo compulsivo de multiplicar estas formas suaves llev· a Kusama a expandir 

su visi·n a trav®s de sus salas de espejos infinitos a principios de 1965, y en telas plateadas o 

estampadas en los a¶os 1970 y 1980, como Acumulaci·n de manos, (Accumulation of Hands, 

1980) donde un sof§ y sillas est§n envueltos por cientos de guantes de plata.  

Conectividad radical  
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A finales de la d®cada de 1960 Yayoi Kusama desarrolla una pr§ctica art²stica alejada de lo 

material, centrada en la participaci·n del p¼blico y la performance. Inmigrante en Estados 

Unidos, adopta una postura inconformista y abiertamente provocadora manifest§ndose a favor 

de los derechos de los gais, denunciando las discriminaciones de raza y de g®nero, parodiando 

y criticando la pol²tica estadounidense y protestando contra la guerra de Vietnam a trav®s de su 

arte de instalaci·n y multimedia.  

Debido sobre todo por los desnudos que se mostraban en p¼blico en estas performances, sus 

actuaciones recibieron gran atenci·n por parte de la prensa, que las calificaba de manera 

diversa: como manifestaciones de la contracultura, o como ardides publicitarios de mal gusto. 

Hoy en d²a vemos en esta pr§ctica el n¼cleo de una estrategia art²stica m§s amplia que podr²a 

denominarse de ñconectividad radicalò, coherente con la relaci·n que Kusama ha mantenido 

con los medios de comunicaci·n durante toda su vida. 

Sus creaciones de este periodo incluyen el dise¶o de moda, espect§culos de luces y 

audiovisuales, manifestaciones pol²ticas, instalaciones y cine expandido. En todas ellas incluye 

performances de pintura de los cuerpos, en las que la artista cubre de lunares pintados la piel de 

los participantes desnudos. Kusama denomina este acto ñauto-obliteraci·nò, un concepto que 

implica la liberaci·n por parte del individuo, a trav®s de la destrucci·n del ñyoò, de las 

limitaciones que le impone la sociedad, incluidos los modelos femeninos imperantes. Ejemplo 

de ello es la instalaci·n Auto-obliteraci·n (Self-Obliteration, 1966ï74), consistente en una serie 

objetos cubiertos de pintura de vivos colores, entre ellos seis maniqu²es, sillas y una mesa de 

comedor con elementos cotidianos.  

En la d®cada siguiente la pr§ctica de Kusama se vuelve introspectiva, aunque la auto-

obliteraci·n reaparece como tema predominante de su trabajo a partir de 1975.  

Lo bioc·smico  

Yayoi Kusama se cr²a rodeada de un vivero de plantas, en la finca y negocio familiar, y desde 

temprana edad siente una estrecha conexi·n con la vida org§nica. Adem§s de la conexi·n visual 

de estas plantaciones ñinfinitasò con su tendencia a la repetici·n, la artista observa la anatom²a 

de las plantas y sus ciclos de vida y muerte, tal y como se aprecia en Sin t²tulo (Bocetos de 

flores) [Untitled (Flower Sketches), ca.1945], procedente de su cuaderno de dibujo de tiempos 

de la guerra.  

En obras como Brote (The Bud, 1951) utiliza bolsas de semillas de yute en lugar de lienzo, lo 

que denota su riqueza de recursos en una ®poca en la que escaseaba el lienzo, y transmite la 

fuerza de la naturaleza a trav®s de los materiales y del contenido.  

El t®rmino ñbioc·smicoò o ñnaturaleza c·smicaò pretende ilustrar el concepto ilimitado de 

ñcosmosò que tiene la artista y su particular noci·n de la vida org§nica. Constituye una especie 

de lente a trav®s de la cual contemplar toda la filosof²a y producci·n art²stica de Kusama.  

Cuando a finales de la d®cada de 1960 Yayoi Kusama explica por primera vez sus lunares y los 

compara con cuerpos celestes o s²mbolos c·smicos, pretende conectar el cielo y la tierra, lo 

macrosc·pico y lo microsc·pico, con el fin de ñrevelar el misterioò de la propia vida.  
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Sin embargo, este acercamiento de Kusama a la naturaleza c·smica no es solamente m²stico, 

sino tambi®n ²ntimo y literal. Ejemplo de ello son calabazas, que aparecen en su l®xico visual a 

principios de la d®cada de 1980 y ofrecen una identificaci·n inmediata con la naturaleza. Las 

calabazas dan fe del animismo ïla creencia de que el ñesp²rituò es una energ²a com¼n a todos 

los seres vivosïde la artista, que las identifica como una especie de esp²ritu vegetal ben®volo y 

tambi®n como un reflejo de su propia alma.  

Otra muestra de la actitud de Kusama frente a la naturaleza son sus esculturas y pinturas 

biomorfas de las d®cadas de 1980 y 1990, como Obsesi·n sexual (Sex Obsession, 1992) cuyas 

formas serpenteantes evocan ra²ces y tent§culos que oscilan entre la alienaci·n del mundo y la 

sensaci·n expansiva de hacerse uno con el cosmos.  

Muerte  

Probablemente influida por una infancia rodeada de vida vegetal, ef²mera, y sin duda marcada 

por sus vivencias de la guerra y la posguerra en la adolescencia, la obra de Kusama aborda 

constantemente el umbral entre la vida y la muerte, un tema ya presente en sus apuntes y cuadros 

florales m§s tempranos. Ejemplo de ello es su pintura Hojas muertas de ma²z (Dead Leaves of 

Corn, 1945).  

A mediados de la d®cada de 1970 Kusama tiene que hacer frente a la muerte de dos personas 

importantes en su vida: su padre, Kamon, con quien hab²a tenido una relaci·n complicada, y 

Joseph Cornell, el artista norteamericano que fue amigo ²ntimo de Kusama en Nueva York. 

Seg¼n la propia artista, tuvo una depresi·n y un deseo de morir profundos en aquella ®poca.  

Las esculturas blandas que la artista crea por entonces, como La muerte de un nervio (Death of 

a Nerve, 1976), constituyen sus propios s²mbolos de la vida y la muerte. Kusama expresa el 

punto de vista de que la muerte no es el destino final, sino otra fase de la vida que puede dar 

lugar a una nueva forma, en consonancia con la creencia oriental de la reencarnaci·n.  

La fuerza de la vida  

Hacia 1988 el arte y la psique de la artista experimentan un giro. Kusama trabaja con la misma 

dedicaci·n de siempre en su estudio en Tokio, pero por fin su carrera empezaba a despegar. Las 

ocasiones de exhibir su obra se multiplicaban durante y las novelas que hab²a publicado fueron 

bien acogidas en los c²rculos literarios vanguardistas.  

A partir de este a¶o los temas clave de su obra pasan a ser la fuerza de la vida y el poder sanador 

del arte. Concibe su papel art²stico como un sufrimiento sanador en beneficio de otras personas 

y de s² misma. En 1999 declara: ñCreo arte para la sanaci·n de toda la humanidadò, y su obra 

en el nuevo milenio amplifica este mensaje.  

Cumplidos los ochenta a¶os Kusama se embarca en la serie m§s amplia de su carrera, Mi alma 

eterna (My Eternal Soul, 2009ï21), formada por m§s de 900 pinturas alegres y coloridas que 

destacan tanto por sus novedosos motivos y paleta de colores como por su formato cuadrado, 

apenas empleado anteriormente. En los ¼ltimos dos a¶os, y debido a ciertas limitaciones 

derivadas de la pandemia, Kusama sigue pintando pero lo hace en escalas m§s peque¶as, en 

una nueva serie denominada Ruego todos los d²as por el amor (Everyday I Pray for Love). Este 
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¼ltimo corpus es la continuaci·n de su decidida celebraci·n del amor y la vida, al tiempo que 

tambi®n se enfrenta a la oscuridad de la muerte o a los pensamientos suicidas, como ha ocurrido 

a lo largo de muchos a¶os. Debido a la desolaci·n sufrida por la humanidad durante la 

pandemia, las ¼ltimas pinturas de Kusama adquieren una resonancia a¼n m§s poderosa. 

El arte siempre ha sido una cuesti·n de supervivencia para Kusama y ahora, tambi®n sostiene 

su vida: ñOh, tiempo. Detente todav²a un momento. Tengo mucho m§s trabajo que hacer. Hay 

tantas cosas que quiero expresarò.  

En conexi·n con la muestra, el Museo tambi®n expone Sala de espejos del infinito ï Deseo de 

felicidad para los seres humanos desde m§s all§ del universo (Infinity Mirrored Room ïA Wish 

for Human Happiness Calling from Beyond the Universe, 2020). En estas habitaciones con 

espejos, la obsesi·n continua de la artista con los efectos de profundidad y de reflejos sin fin 

crea estructuras luminosas, que nos recuerdan a lo imposible, lo m§gico, lo gal§ctico, lo que 

resulta dif²cil encontrar en ning¼n otro lado. En esta instalaci·n, solo expuesta anteriormente 

en el Museo de Yayoi Kusama en Jap·n, la artista transforma sus inquietantes alucinaciones en 

visiones m²sticas, como si se sumiera en el polvo de estrellas de un universo infinito.  

DIDAKTIKA  

Como parte del proyecto Didaktika el Museo dise¶a espacios educativos y organiza actividades 

complementarias a las exposiciones para contribuir a la apreciaci·n y comprensi·n de las obras. 

La Didaktika de esta muestra incluye una detallada cronolog²a de la carrera de Yayoi Kusama 

en el apartado àSab²as qu®? de la p§gina web del Museo. 

CATĆLOGO  

El cat§logo que acompa¶a a la exposici·n contiene una extensa selecci·n de obras de Kusama, 

as² como ensayos a cargo de los especialistas Mika Yoshitake, Doryun Chong e Isabella Tam 

que arrojan luz sobre los temas y cuestiones principales que atraviesan la producci·n de la 

artista. Este volumen tambi®n incluye una amplia cronolog²a en la que la dilatada trayectoria 

creativa de la artista discurre en paralelo a los acontecimientos de las diferentes ®pocas en las 

que ha vivido. 

Con gran cari¶o desde estas lejanas tierras allende los mares, 

F®lix Jos® Hern§ndez. 
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                       Expo Maquinaciones en el Museo Reina Sof²a 

                   

Heiner Goebbles.La ǆltima pintura, 2019/2023.Un Canal de v²deo, 5 canales de sonido. Color 20ô 

Madrid, 19 de junio de 2023. 

Querida Ofelia, 

La exposici·n Maquinaciones parte de la innovadora concepci·n de ñm§quinaò formulada en 

1968 por los pensadores franceses F®lix Guattari y Gilles Deleuze. Para ellos, la m§quina, 

alejada de sus funciones instrumentales y alienantes del individuo, constituye un n¼cleo de 

infinidad de potenciales relaciones humanas y no humanas, donde entran en juego un sinf²n de 

enlaces entre tecnolog²as, saberes y pr§cticas.  

Bajo ese prisma, la muestra explora formas de resistencia, coalici·n y creatividad en el presente 

a trav®s de casi medio centenar de artistas, procedentes en su mayor²a del §rea mediterr§nea y 

el continente africano, cuyas obras reflexionan sobre las circunstancias hist·ricas y actuales de 

esos territorios, entre otros asuntos que moldean la subjetividad contempor§nea y el mundo.  

Los trabajos presentados abarcan una amplia variedad de formatos y t®cnicas (dibujo, pintura, 

c·mic, escultura, teatro, danza, performance, instalaci·n o video). Todas ellas se distribuyen 

por 17 salas agrupadas en tres espacios tem§ticos interconectados: M§quinas de guerra, 

M§quinas esquizo y M§quinas de cine y cuidados.  

En M§quinas de guerra se muestran propuestas de acci·n para hallar modos alternativos de 

organizar el com¼n. Las conexiones entre ideolog²as nacionalistas, militarismo y memoria 

colonial, as² como entre extractivismo, migraciones forzosas y pol²ticas fronterizas, son algunas 

de las cuestiones que se aborda en este primer espacio, pero atraviesan la exposici·n de parte a 

parte tambi®n ya que la transversalidad es una de las ideas centrales de la exposici·n.  

Por su parte, M§quinas esquizo apela al despliegue de las subjetividades fuera de los esquemas 

psicoanal²ticos cl§sicos. Partiendo de la noci·n de ñpsicoterapia institucionalò, el 

ñesquizoan§lisisò guattariano permite situar los malestares en el espacio social y liberar el deseo 

reprimido.  

M§quinas de cine y cuidados se centra en la imagen en movimiento con diversas obras que, 

frente al modelo de producci·n del cine comercial -orientado a difundir representaciones 
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hegem·nicas- emplean recursos del cine de masas como un medio eficaz de expresi·n y de 

lucha al servicio de las minor²as, una pr§ctica que suscit· el inter®s de Guattari.  

De la m§quina a las maquinaciones  

La exposici·n se abre con dos primeros espacios donde se ponen en di§logo varias obras que 

parecen representar m§quinas o que evocan de alguna manera imaginarios mec§nicos. Es el 

caso Tropical Space Proyectos, unos particulares croquis del salvadore¶o Sim·n Vega. A modo 

de parodia sobre la carrera espacial como la ¼ltima forma de colonialismo, estos dise¶os 

condensan una cr²tica de la brecha tecnol·gica entre primer y tercer mundo. 

A continuaci·n, el visitante puede contemplar la escultura R§dio Voz da Liberdade de Ąngela 

Ferreira, quien rescata una historia olvidada de solidaridad entre la poblaci·n argelina reci®n 

independizada de Francia y la de Portugal, sometida al r®gimen de Oliveira Salazar. Desde 

1962, la RTA argelina colabor· con la radio clandestina lusa para difundir mensajes que 

desembocaron en la Revoluci·n de los Claveles de 1974. Se trata de un ejemplo de apoyo a las 

luchas de liberaci·n europeas desde Ćfrica, y no al rev®s.  

La siguiente sala est§ ocupada por una instalaci·n realizada por el artista benin®s Georges 

Ad®agbo y lleva por t²tulo áLa R®volution et les r®volutions..!. El bricolaje yuxtapone objetos 

de todo tipo, procedentes de distintas tradiciones, de alta y baja cultura, que dan cuenta tanto 

de las grandes revoluciones china o cubana como de las peque¶as revoluciones cotidianas.  

M§quinas de guerra  

En una sala contigua a las anteriores, las obras del austriaco Alexander Tuchaļek, o el 

congole¶o Sammy Baloji, entre otros artistas, funcionan como m§quinas de teatro, pero tambi®n 

como m§quinas de guerra. Y es que antes de su sentido t®cnico y funcionalista, el t®rmino 

ñm§quinaò reun²a varios conceptos. En sus or²genes griegos, la m§quina se aplicaba sobre todo 

a los campos de la guerra y del teatro; lo mismo pod²a referirse a un artefacto b®lico que a un 

artilugio esc®nico.  

Con este trasfondo, Tuchaļek recrea en la instalaci·n interactiva Paradise Now - Echos From 

the Future la pr§ctica experimental del grupo postdram§tico The Living Theatre que, poco 

despu®s del mayo franc®s de 1968, present· en el festival de Avignon una obra para la que 

hab²an preparado un cuadro-mapa con ocho revoluciones contra todo tipo de represiones y cuyo 

octavo acto deb²a desarrollarse fuera de la sala. Sin embargo, la tentativa de sacar el teatro fue 

censurada por la polic²a. La instalaci·n combina un fragmento de video hist·rico de The Living 

Theatre con instrucciones para el visitante, que puede decidir si obedecer o no el guion.  

El teatro constituye tambi®n el n¼cleo discursivo en la instalaci·n A Blueprint for Toads and 

Snakes de Baloji, quien aborda en una escenograf²a sin personajes la memoria colonial de su 

pa²s mediante el an§lisis de los mecanismos extractivistas aplicados en la provincia de Katanga 

en Congo.  

M§quinas esquizo  

Al descartar la influencia del complejo de Edipo y desvincular al sujeto del §mbito familiar -

propio de la corriente psicoanal²tica-, el esquizoan§lisis que propuso Guattari permiti· situar 
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los malestares contempor§neos en el espacio social. En esta l²nea, la segunda parte de la 

exposici·n muestra obras que exploran la alteraci·n de los estados de la conciencia, rituales 

animistas minoritarios, modos de comunicaci·n in®ditos o especulaciones sobre futuros de 

ciencia-ficci·n.  

El caso del artista catal§n Albert Porta, conocido como Zush/Evru, resulta de especial inter®s 

para explorar las concomitancias de la m§quina de guerra con la m§quina esquizo. En 1968, 

durante un ingreso en el Hospital Frenop§tico de Barcelona, funda Evrugo Mental State, un 

territorio a la vez real e imaginario que ®l mismo describe como parodia del concepto de Estado: 

su principal industria es el armamento ir·nico; su patrimonio, las ideas. Para este espacio, Zush 

inventa una bandera, un himno, una moneda, un pasaporte, un mapa, e incluso una lengua. Toda 

esta parafernalia de iconograf²a estatal se expone en una vitrina junto a la Casa Buja, un cubo 

blanco profusamente dibujado en sus caras interiores. 

En la misma sala, figuran los dibujos de gran formato de la argentina Florencia Rodr²guez Giles 

pertenecientes a la serie Biod®lica, en los cuales parecen estar teniendo lugar m¼ltiples 

acoplamientos y fusiones en un d²ptico que presenta un exuberante caos de torsos, piernas, 

lenguas, aletas, ojos, pelos, garras, m§scaras, etc., as² como el c·mic Esquizoide del gallego 

Ant·n Pati¶o, con varios dibujos de cabezas humanas que se intercalan con distintas escrituras 

pr§cticamente indescifrables.  

En dos salas se proyecta en tres videos el documental La mayor²a marginada. De Basaglia a 

Brasil de la artista espa¶ola Dora Garc²a, que recoge algunos aspectos del paradigma ®tico-

est®tico guattariano y los pone en discusi·n con los planteamientos de la antipsiquiatr²a de 

Franco Basaglia. Mediante filmaciones de talleres y entrevistas a integrantes de diversas 

instituciones, Garc²a se¶ala la potencialidad del arte para cuestionar ciertas convenciones 

sociales.  

Tras los videos de Garc²a, se muestra la serie de grandes retratos Children Who Have Seen Too 

Much Too Soon de la artista brit§nica Gee Vaucher, junto a sus videos Angel y Silence y su 

libro Lost, que compila miles y miles de dibujos an·nimos de figuras de palo, que representan 

otras tantas v²ctimas de la Primera Guerra Mundial.  

M§quinas de cine y cuidados  

En la primera de las salas de esta ¼ltima parte de la exposici·n, el p¼blico puede ver la 

videoinstalaci·n Pol²gono de sustentaci·n, del cineasta franc®s Fran­ois Pain, compa¶ero de 

Guattari durante d®cadas. Las entrevistas a Francesc Tosquelles, Jean Oury y F®lix Guattari 

sirven de hilo conductor para problematizar asuntos como el posicionamiento pol²tico de la 

psicoterapia institucional, el impacto de la violencia contempor§nea sobre las formas de 

subjetividad o, entre otros, la autogesti·n de los clubes sociales en las cl²nicas.  

Otro proyecto que puede contemplarse es el desarrollado por el colectivo leon®s La rara troupe, 

un grupo de creaci·n en torno a la salud mental. los miembros del grupo recogieron secuencias 

de videos que hab²an grabado duramente el aislamiento de la pandemia del Covid y 

compusieron Rodando el l²mite: autogesti·n y disparate (2020), el mosaico que se muestra y 
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que confirma que el cine puede convertirse en un instrumento de comunicaci·n y cohesi·n 

social.  

Del cineasta y activista camerun®s Jean-Pierre Bekolo -que sugiri· la idea de un ñcine que 

curaò, basado en la atenci·n y los cuidados y que incita a los sujetos a contar sus propias 

historias con el fin de promover un nuevo arte de vivir en sociedad y enfatizar la reciprocidad 

entre cineastas y espectadores- se exhibe su video-instalaci·n Healing Festival. Cinema and 

Traumas. 

Reflexiones sobre el Capitalismo Mundial Integrado  

Tras la instalaci·n de Bekolo, y en alusi·n a la noci·n de Capitalismo Mundial Integrado 

adoptada por Guattari, se presenta la obra The Last Painting, nueva producci·n del compositor 

y director musical alem§n Heiner Goebbels. En un escenario de ambientaci·n industrial, un 

grupo de performers arrastra las reliquias de cuatrocientos a¶os de historia europea fuera de los 

almacenes del pasado.  

En Undesirable Aliens, el artista vasco Juan P®rez Agirregoikoa analiza el capitalismo a trav®s 

de tres v²deos que muestran personajes que portan m§scaras grotescas gigantes, como 

cabezudos. Dos de ellos est§n protagonizados por intelectuales que exponen sus respectivas 

teor²as en relaci·n al capitalismo, como es el caso de Milagro, milagro por Milton Friedman.  

Espacio 1 y Protocolo  

La exposici·n tambi®n ocupa otros dos espacios del Museo: Espacio 1 y Protocolo, ambas en 

la misma planta del edificio Sabatini. En el primero, se muestra la pel²cula Frente a Guernica 

de los cineastas italianos Yervant Gianikian y Angela Ricci Lucchi y el segundo alberga una 

instalaci·n producida espec²ficamente para este proyecto de la artista gallega Loreto Mart²nez 

Troncoso, que propone un espacio de escucha donde el sonido, en sinton²a con los movimientos 

de los visitantes, deviene ruido.  

Cat§logo  

Con motivo de la exposici·n, se va a editar un cat§logo ilustrado con una introducci·n del 

equipo curatorial, as² como con textos de algunos de los investigadores que han participado en 

el proyecto como Susana Cal·, Gerald Raunig, Stephen Shukaitis o Brigitta Kuster, entre otros.  

FECHAS: 21 de junio de 2023-28 de agosto de 2023 

 LUGAR: Museo Reina Sof²a. Edificio Sabatini, 1Û planta, Espacio 1 y Sala de Protocolo. 

(Madrid) ORGANIZACIčN: Museo Nacional Centro de Arte Reina Sof²a  

COMISARIADO: Pablo Allepuz, Manuel Borja-Villel, Iliana Fokianaki, Rafael Garc²a y 

Teresa Vel§zquez  

COORDINACIčN: Pablo Allepuz y Rafael Garc²a 

Un gran abrazo desde nuestra querida y culta Espa¶a, 

F®lix Jos® Hern§ndez. 
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                       La Traviata alla Cattedrale dellôImmagine di Firenze 

 

Firenze, 14 giugno 2023. 
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La grande lirica protagonista nel cuore di Firenze. La Cattedrale dellôImmagine di Firenze 

ospiter¨ ogni gioved³ alle ore 20,30, dal 15 giugno al 28 settembre, lôopera pi½ rappresentata al 

mondo: ñLa Traviataò, per la prima volta in unôinedita versione  immersiva e semiscenica 

prodotta da Opera Laboratori, Sillabe Editore, Modigliani Produzioni e Crossmedia. Dopo il 

grande successo della prima serata di giovedì scorso 8 giugno inizia il percorso che 

accompagnerà turisti e fiorentini innamorati ad un approccio più immediato con l'opera. Un 

narratore, Paolo Noseda, accompagnerà il pubblico (in italiano e inglese) nella storia amorosa 

più struggente di tutti i  tempi. 

 Centrale ¯ lôamore di Violetta, la protagonista: un sentimento che non chiede nulla in cambio, 

¯ passione, rinuncia, sacrificio. ñAmami Alfredoò canta Violetta, e pi½ che una richiesta ¯ uno 

sfogo a quellôamore che la consuma, ma che al tempo stesso la tiene in vita. Lôopera narra la 

storia della cortigiana Violetta, dapprima presentata come una donna dissoluta che conduce 

fieramente una vita libera da ogni legame, ma che viene sopraffatta, contro le sue stesse 

aspettative, dallôamore di Alfredo, giovane di buona famiglia che lôavverte di prendersi cura 

della propria salute, poich® la vita a cui ¯ dedita lôha portata a contrarre la tisi. Violetta rinuncia 

alla posizione di cui godeva in società e alla propria indipendenza, lasciando Parigi per ritirarsi 

con Alfredo a vivere in campagna. Il padre di lui, tuttavia, la raggiunge per chiederle di porre 

fine alla relazione con suo figlio, che sta compromettendo lôonore della sua famiglia, 

impedendo alla sorella di Alfredo di prendere marito. Alfredo, ignaro del motivo 

dellôallontanamento della sua amata, scopre la verit¨ solo quando ormai ¯ troppo tardi e 

Violetta, consumata dalla tisi, muore tra le sue braccia. 

 La figura di Violetta è ispirata alla nota cortigiana Marie Duplessis, realmente esistita, con la 

quale lo stesso Alexandre Dumas figlio aveva vissuto una relazione dôamore tormentata, prima 

di vederla esalare lôultimo respiro allôet¨ di appena ventitr® anni e di raccogliere la sua memoria 

nel celebre La signora delle camelie da cui trae origine La Traviata.  La musica, con le sue arie 

più famose, si intreccerà per questo evento unico nel suo genere con le videoinstallazioni 

appositamente create da Crossmedia e proiettate nella Cattedrale. Allestimento scenico e regia 

di Nicola Fanucchi, direzione artistica Mario Menicagli. 

 Per info e prenotazioni: 0552989888 -  Vivaticket 

Opera Laboratori, Andrea Acampa, Ufficio Stampa - Firenze Musei,,Palazzo Pitti, Piazza Pitti, 

1 ï 50125 Firenze. 

Félix José Hernández 

 

 

 

 

 

https://opera-ufficio-stampa.t.od00.info/sender/t/129e3e8f63396748946b901215e31ba0/841e903dc6c1ca95ed8f852c400e0ffa/
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La Galleria dellôAccademia di Firenze in occasione della Festa della Musica  

       

Firenze,19 giugno 2023. 

In occasione della 29° edizione della Festa della Musica, la celebre iniziativa nata 

nel 1982 in Francia con cui da allora, ogni anno, le città di tutto il mondo festeggiano 

il solstizio dôestate con concerti gratuiti di ogni genere, la Galleria dellôAccademia 

di Firenze rinnova la preziosa collaborazione con il Conservatorio Luigi Cherubini. 

Mercoledì 21 giugno 2023 il museo propone una serata musicale con il Quartetto 

Edelweiß e il Quintetto Orchidea, entrambi formati dai giovanissimi allievi 

dellôistituto musicale fiorentino. 

Lôevento avr¨ inizio alle 18.00 e si svolger¨ nel transetto della Tribuna del David. I 

musicisti, allievi della professoressa Alina Company, eseguiranno brani per 

strumenti ad arco di Franz Joseph Haydn, Wolfgang Amadeus Mozart e Franz 

Schubert. Ad esibirsi, nel Quartetto Edelweiß, saranno Giulio Maria Mennitti e 

Pierattilio Bazzana al violino, Sargis Sarukhanyan alla viola e Guido Pianigiani al 

violoncello. Il Quintetto Orchidea sarà invece formato da Irene Sammartano e 

Giacomo Ferracci al violino, Matilde Giorgis alla viola e Guido Pianigiani e 

Francesco Abatangelo al violoncello. 

Quella tra la Galleria dellôAccademia di Firenze e il Conservatorio Luigi Cherubini 

è una proficua collaborazione attiva ormai da anni, non solo per quanto riguarda le 

esibizioni e i concerti che frequentemente allietano i visitatori del museo e fanno 
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risuonare in musica le sue sale. Il Dipartimento degli Strumenti Musicali della 

Galleria, inaugurato nel 2001 e recentemente rinnovato, ospita infatti la collezione 

del Conservatorio: si trovano esposti circa cinquanta strumenti provenienti dalle 

collezioni private dei granduchi di Toscana, i Medici e i Lorena, raccolti tra la 

seconda metà del secolo XVII e la prima metà del XIX. La collezione comprende 

pezzi unici al mondo fra cui la viola tenore Stradivari, un violoncello di Niccolò 

Amati del 1650, una spinetta ovale e un clavicembalo in ebano, entrambi costruiti da 

Bartolomeo Cristofori. Dal 

2020 il dipartimento vanta un prestigioso comitato scientifico formato, tra gli altri, 

anche dal direttore e da alcuni docenti del ñCherubiniò. 

Si ricorda che mercoled³ 21 giugno 2023 la Galleria dellôAccademia di Firenze sar¨ aperta dalle 

8.15 alle 18.50 (ultimo ingresso 18.20). 

La Festa della Musica, in Italia, è promossa dal MiC ï Ministero della Cultura. 

Galleria dellôAccademia di Firenze. Via Ricasoli, 58-60 ï Firenze. 

Opera Laboratori, Andrea Acampa. Firenze Musei, Palazzo Pitti, Piazza Pitti, 1 ï 50125 

Firenze. 

Félix José Hernández. 

. 
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                       La Rocca Maggiore di Assisi riapre al pubblico 

                      

Firenze, 19 giugno 2023. 

Monumento simbolo della citt¨, la Rocca Maggiore rappresenta il fulcro dellôofferta museale 

comunale. Parte centrale del progetto di valorizzazione sarà il nuovo servizio di mobilità 

sostenibile che consentirà attraverso due bus elettrici il collegamento della parte bassa della 

città con la Rocca 

La Rocca Maggiore di Assisi riapre al pubblico. Il 22 giugno dopo due anni di lavori di 

riqualificazione, il monumento simbolo della città tornerà ad accogliere i visitatori sotto la 

gestione di Opera Laboratori, la società leader nella gestione museale che ad aprile dello scorso 

anno si ¯ aggiudicata lôaffidamento in concessione dei servizi museali (Foro Romano, 

Pinacoteca, Rocca Maggiore, Domus del Larario e Domus di Properzio) e anche dellôufficio 

informazioni e accoglienza turistica in piazza del Comune. La Rocca Maggiore di Assisi 

diventer¨ il fulcro dellôofferta museale comunale che vede un importante progetto di 

valorizzazione messo a punto insieme ad Opera Laboratori. Parte centrale del progetto sarà il 

nuovo servizio di mobilità turistica, ideato e gestito per lôazienda fiorentina da Martinelli 

Servizi Turistici, già presente sul territorio con la propria sede di noleggio a Santa Maria deglia 

Angeli e che vanta unôimportante esperienza ed affidabilit¨ nel settore della mobilit¨ turistica. 

Il Servizio Assisi Serafica Bellezza - Eco Tour consentirà attraverso due bus elettrici di nuova 

generazione, con tetto panoramico e postazioni per diversamente abili, di offrire alla città di 

Assisi un servizio innovativo, efficente e sostenibile, in piena condivisione con lôindirizzo 

dellôamministrazione assisiate. 

I MiniBus messi a disposizione, saranno un vero compendio di tecnologia e confort che, 

abbinati alle ridottissime dimensioni a tutela dell'importante patrimonio cittadino, saranno in 

grado di offrire un afflusso costante di visitatori ad uno dei monumenti più identificativi della 

città. Nelle tre fermate individuate strategicamente presso Piazza del Comune, Rocca Maggiore 

e Piazza San Pietro, gli ospiti avranno a disposizione corse ogni 20 minuti, potendo scendere e 
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risalire in modalità Hop On - Hop Off, fino a completamento della loro visita. Il biglietto 

integrato comprender¨ il servizio pi½ lôingresso ai musei al costo di 14 euro a differenza dei 9 

euro previsti per il solo percorso Spirituale Serafica Bellezza (saranno garantiti sconti e gratuità 

per soggetti deboli e famiglie). 

Le visite a bordo dellôAssisi Eco Tour saranno arricchite da un commento audiovideo, tradotto 

in cinque lingue, che guiderà gli ospiti introducendoli di fatto alla visita dei musei stimolando 

interesse e curiosità, elemento imprescindibile anche per un incremento dei giorni di 

permanenza in città. 

I lavori di restauro 

Lôintervento alla Rocca Maggiore ¯ consistito nella realizzazione di un nuovo solaio e del 

pavimento nel salone dôonore, lôopera del camminamento-ballatoio che percorre tre lati del 

monumento, la scala di collegamento esterna con ricostruzione del parapetto, le rampe di 

accesso al cassero, la riqualificazione della torre poligonale con possibilità di accesso diretto. 

Sono stati poi realizzati nuovi impianti tecnologici. Gli adeguamenti consentiranno una visita 

unica di questo monumento restituendo al livello superiore, aperto per la prima volta al 

pubblico, anche viste panoramiche eccezionali. 

Il costo degli interventi - per questo primo stralcio - è stato coperto da finanziamenti regionali, 

della Fondazione Cassa di Risparmio di Perugia e del Comune di Assisi con circa un milione 

di euro. 

Lôamministrazione comunale ¯ al lavoro per implementare i finanziamenti per un secondo 

stralcio 

di lavori di riqualificazione, per una nuova funzionalizzazione del lato nord nonché per 

lôideazione di percorsi espositivi in collaborazione con il nuovo gestore dei musei civici Opera 

Laboratori. 

La storia 

Le prime notizie sulla Rocca Maggiore risalgono al 1174, quando fu ricostruita in seguito alla 

conquista di Assisi da parte delle truppe imperiali guidate da Cristiano di Magonza (1174); ma 

essa forse già esisteva in epoca longobarda. È quindi probabile che ï sui resti di una 

fortificazione preesistente ï la Rocca sia stata ricostruita dagli Svevi, come castello feudale: si 

narra anche che Federico di Svevia ï il futuro imperatore Federico II ï vi abbia soggiornato in 

gioventù, ospite di Corrado Lutzen. 

La Rocca si staglia sul colle che sovrasta Assisi: al di sopra delle sue mura spicca il Maschio, 

da cui si gode uno stupendo panorama della città e della Valle Umbra, da Perugia a Spoleto. 

Sin dai tempi più antichi, il luogo ove sorge la fortezza era considerato sacro ed essenziale alla 

difesa dellôabitato. 
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Nel 1198 il castello fu distrutto a seguito di una rivolta popolare per impedire che cadesse nelle 

mani di un governatore pontificio: non a torto, gli assisani vedevano in esso un simbolo 

dellôoppressione imperiale. 

La Rocca fu ricostruita nel 1365 dal cardinale Egidio Albornoz (allora impegnato nella 

sottomissione delle principali città della penisola) come punto di avvistamento: ne uscì un tipico 

esempio di architettura militare medievale. Da allora, la Rocca fu protagonista di ogni tentativo 

di conquista nellôalternarsi al governo della citt¨ dei vari signori ed il suo ruolo difensivo 

accrebbe nel tempo con modifiche nella struttura e con la costruzione di torri e bastioni. 

Successivamente allôAlbornoz, la Rocca fu ampliata e modificata da Biordo Michelotti (1395-

98), dal Piccinino (1458), da Pio II (1460), da Sisto IV (1478), da Paolo III (1535) ed assunse 

un aspetto davvero imponente. È tradizione che la vetta del colle fosse occupata da una acropoli 

sin dallôepoca pi½ antica, ma che fosse devastata nel 545 dal re goto Totila. 

Nel ó600, la Rocca fu completamente abbandonata per rimanere quasi intatta fino al nostro 

secolo. 

La fortezza voluta dallôAlbornoz fu pi½ volte ampliata con lôaggiunta di bastioni, ma venne 

devastata dalla popolazione in seguito allôunit¨ dôItalia (1859). 

Oggi è aperta ai sempre più numerosi visitatori; dalle sue torri si offre un panorama tra i più 

ampi e suggestivi di tutta lôUmbria: Assisi raccolta ai suoi piedi, la splendida Valle Umbra. I 

suggestivi saloni ospitano ricostruzioni tematiche ispirate alla vita medioevale. 

La Rocca Maggiore di Assisi sarà aperta al pubblico tutti i giorni dalle 10 alle 20 fino ad agosto, 

nei mesi di aprile maggio e settembre dalle 10 alle 18.30, nei mesi di marzo e ottobre dalle 10 

alle 17.30, da novembre a febbraio dalle 10 alle 16.30. Chiusa il 25 dicembre. 

Opera Laboratori. Andrea Acampa. Firenze Musei..Pitti, Piazza Pitti, 1 ï 50125 Firenze. 

Félix José Hernández. 
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                     Il Pane del Cielo nelle salle di Palazzo Dosi Delfini 

 

 

Firenze, 24 giugno 2023. 

Rieti 27 giugno 2023. Dal 30 giugno 2023 nelle sale di Palazzo Dosi Delfini a Rieti apre IL 

PANE DEL CIELO, mostra che raccoglie quaranta opere della grande artista Maria 

Lai (Ulassai 1919 ï Cardedu 2013) in occasione delle celebrazioni per i Centenari Francescani, 

1223 - 2023. 

Ideata da Sergio Risaliti, Direttore del Museo Novecento di Firenze, in collaborazione con 

lôArchivio Maria Lai e organizzata dallôAssociazione Mus.e, la mostra, a cura di Sergio Risaliti 

e Eva Francioli, è stata commissionata dal Comitato Nazionale per lôOttavo Centenario della 

Prima Rappresentazione del Presepe Greccio 2023, per rendere omaggio al ñPoverello di 

Assisiò attraverso opere ispirate al creato e allôamore per lôaltro, motivi ancestrali eppure di 

grande attualità, che illuminano la vita del santo e trovano una sensibile interpretazione nel 

lavoro dellôartista sarda. 

Artefice di una ricerca semplice e al contempo profondamente sperimentale, Maria Lai attinge 

a riti arcaici della sua terra, ai racconti e alla poesia dimessa del quotidiano, per dare corpo a un 

immaginario fantastico. Nelle sue opere, cariche di storie e di simboli, il divino e lôumano si 

fondono, rivelandosi con un linguaggio semplice e universale. Come gli insegnamenti di 
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Francesco, le creazioni di Maria Lai sembrano interrogarci sul mistero dellôesistenza, 

guidandoci con infantile stupore tra le inesauribili meraviglie del mondo.  

Maria Lai nasce nel settembre 1919 a Ulassai. Di salute cagionevole, viene affidata alle cure 

degli zii, con i quali vivr¨ fino allôet¨ di nove anni, trascorrendo la propria infanzia a Cardedu. 

Dopo un breve soggiorno a Ulassai, si trasferisce a Cagliari, dove nel 1932 si iscriverà 

allôIstituto Magistrale, divenendo allieva dello scrittore Salvatore Cambosu, con il quale 

instaurerà un profondo e duraturo rapporto di amicizia. Dopo alcuni anni trascorsi Roma, dove 

si era trasferita nel 1939 per frequentare il Liceo Artistico ï seguendo, tra le altre, le lezioni di 

Marino Mazzacurati ï nel 1943 si sposta a Venezia, dove si iscrive allôAccademia di Belle Arti. 

Qui avviene il fondamentale incontro con lo scultore Arturo Martini, i cui insegnamenti 

influenzeranno radicalmente la sua ricerca successiva. Alla fine della guerra, dopo un viaggio 

rocambolesco, rientra in Sardegna, dove conosce lo scrittore Giuseppe Dessì. Tornata a Roma 

(1954), sul finire degli anni Cinquanta riscuote i primi importanti riconoscimenti, sanciti, tra 

lôaltro, dalla mostra personale organizzata alla Galleria dellôObelisco (1957). Negli anni 

Sessanta, segnati da una profonda crisi, inizia a sperimentare nuove tecniche e a lavorare con 

materiali diversi. Nascono così i Pani e i Telai, a cui si affiancheranno, dalla fine del decennio 

successivo, le Geografiee i Libri cuciti. Nel corso degli anni Settanta espone in diversi musei e 

gallerie, oltre che alla Biennale di Venezia (1978), e la sua ricerca inizia ad aprirsi a una 

dimensione ambientale (La casa cucita, Selargius, 1979). Nel 1981 realizza a Ulassai la celebre 

performance collettiva Legarsi alla montagna, spesso ricordata quale primo esempio di arte 

relazionale in Italia. Le sperimentazioni avviate negli anni Settanta vengono approfondite e 

sviluppate nel corso dei decenni successivi, durante i quali si intensificano anche le azioni 

teatrali e gli interventi sul territorio (La disfatta dei Varani, Camerino, 1983; Lôalbero del miele 

amaro, Siliqua, 1997). Lasciata definitivamente Roma per Cardedu nel 1993, continua a 

lavorare intensamente, firmando, tra gli altri, il progetto per il Museo dellôolio della Sabina a 

Castel Nuovo di Farfa (1999-2001). Insignita della Laurea Honoris Causa in Lettere presso 

lôUniversit¨ degli Studi di Cagliari (2004) per ñlôoriginalit¨ della sua vasta produzione artistica, 

riconosciuta e apprezzata in Italia e nel mondoò, nel 2006 inaugura a Ulassai il Museo di Arte 

Contemporanea Stazione dell'arte, dove viene raccolto un cospicuo nucleo dei suoi lavori. 

Presente, con le proprie opere, in prestigiose istituzioni culturali, muore a Cardedu nel 2013. 

 

 Maria Lai 

IL PANE DEL CIELO  

 

a cura di Sergio Risaliti e Eva Francioli 

 

In occasione dei Centenari Francescani, una mostra riunisce 

 quaranta opere della grande artista sarda 

ispirate allôamore per il creato 

  

30 giugno ï 15 ottobre 2023 
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Palazzo Dosi Delfini 

Piazza Vittorio Emanuele II ï Rieti 

ORARI: 

Dal mercoled³ al venerd³ 

17:00-20:00 

  

sabato e domenica 

10:00-13:00 e 17:00-20:00. 

F®lix Jos® Hern§ndez 
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                                    Sognando i corsari al Museo della Citt¨ di Livorno  

 

 

Firenze, 28 giugno 2023. 

E' la mostra fotografica che si aprirà al Museo della Cità di Livorno, Polo Culturale dei Bottini 

dell'Olio, dal 30 giugno (vernissage ore 18.30) all'8 ottobre 2023. 

Promossa e organizzata dal Comune di Livorno, la mostra è curata da Fondazione Alinari per 

la Fotografia con il patrocinio della Regione Toscana insieme al Comune di Livorno. 

Curatrice Rita Scartoni di Alinari, Catalogo Sillabe. 

In esposizione opere dei preziosi Archivi Alinari, uno dei giacimenti fotografici più grandi e 

antichi al mondo. Il patrimonio conta oltre cinque milioni di pezzi, numerosi dei quali unici, 

databili dal 1841 ai nostri giorni, raccolti in centinaia tra archivi e collezioni di grande rilevanza 

per la storia della fotografia, non solo italiana. Nel dicembre del 2019 questo  archivio è 
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divenuto pubblico grazie allôacquisto della Regione Toscana, operazione di politica e 

investimento culturale tra i più importanti degli ultimi anni, che lo ha salvato dalla dispersione 

e dallo smembramento, garantendone la conservazione e la sua accessibilità. 

Il legame tra la città dei 4 Mori e il suo mare, i cambiamenti sociali e di costume a Livorno, 

sono raccontati attraverso un secolo (a cavallo tra lô800 e fino agli anni ó60 del 900) di fotografi 

e di fotografie.  

A partire dal dagherrotipo della Dogana D'Acqua attribuito ad Aristide Castelli del 1845 ca. 

Livorno accoglie precocemente lôinvenzione della fotografia. Infatti gi¨ nel 1843, a soli 4 anni 

dalla scoperta del dagherrotipo, Giuseppe Marzocchini aprì proprio a Livorno il primo studio 

fotografico in Toscana, un primato che riguarda non solo Livorno ma tutto il territorio regionale, 

come rivendicato in una reclame della fine del secolo che definiva lo Stabilimento Marzocchini 

ñla pi½ antica fotografia di Toscanaò. 

 Scorreranno nella emozionante esposizione al Museo della Città foto di stabilimenti balneari e 

bagnanti, mareggiate, vari di navi, palombari, pescatori e altri mestieri legati al mare, quartieri 

costruiti lungo le vie dôacqua interne alla citt¨, negli scatti di fotografi (o intere dinastie di 

fotografi) livornesi.  

Nomi di artisti della macchina fotografica come Bettini e Miniati non lasceranno indifferenti 

gli appassionati e conoscitori di fotografia e sorprenderanno per il loro fascino i visitatori che 

vedranno per la prima volta le loro immagini. 

Sorprendenti e di tuttôaltro tenore le diapositive colorate a mano dallo scienziato fiorentino 

Giorgio Roster nei suoi soggiorni all'isola d'Elba nella seconda metà dell'800, così come sempre 

all'Elba sono state scattate altre fotografie amatoriali di vacanze estive risalenti agli anni Venti 

e Trenta. 

Quanto al titolo, a cosa si riferisce? Ad una incantevole foto di Michele Vestrini del 1958 che 

raffigura un bambino di spalle, seduto su una spalletta della Terrazza Mascagni; di fronte a lui, 

nella vastit¨ del mare aperto, la celebre nave ñVespucciòa vele spiegate.  

 

O forse, i corsari? 

Spiega la curatrice della Fondazione Alinari Rita Scartoni: ñLôinafferrabile vastit¨ del mare pu¸ 

essere solo suggerita nello spazio ristretto di una fotografia. La sua natura fluida, la quiete 

instabile, sempre animata dal vento e da invisibili correnti, può essere colta meglio in rapporto 

ad altri elementi:la linea dellôorizzonte, il profilo roccioso di una costa su cui si frangono le 

onde, una mareggiata che investe un molo. 

 E se, come la natura invisibile e di per sé non fotografabile del vento, anche quella del mare ha 

bisogno di un soggetto altro per meglio rivelarsi, la sua immensità può essere solo immaginata 

e sognata.  
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È con la dimensione del sogno che metaforicamente inizia il  viaggio nel mare di Livorno. 

Sognando i corsari è infatti il titolo di una fotografia di Michele Vestrini del 1958: un bambino 

seduto di spalle sulla balaustra della Terrazza Mascagni che pare perdersi con il pensiero nella 

grandiosità del mare aperto, in avventure di pirati suggerite dal veliero al largo della costa. Ed 

ecco che la quiete apparente del soggetto ci porta nella dimensione dellôimmaginario dove 

trovano spazio lôincontro,  

 

lo scambio, la circolazione di idee e di passioni, caratteristi che proprie di una città e di un 

territorio che, come quello di Livorno, ¯ intimamente legato al suo mareò. 

Orari: 

dal lunedì al venerdì 10-20 

sabato e domenica 10-22 

Orario continuato fino alle 24 durante Effetto Venezia (2-3-4-5-6 agosto). 

Biglietti: 

Intero 6 euro, ridotto 4 euro, ridotto scuole 2 euro, visita guidata 2,50 euro. 

Possibilità di biglietto open, acquistabile anche online. 

Visite guidate 

Visite guidate su prenotazione e a orario garantito il sabato alle 18 e alle 19 senza 

prenotazione. Costo visita guidata 2,50 euro. 

Per informazioni e prenotazioni: 

Museo della Città di Livorno 

Piazza del Luogo Pio 19 

tel.0586-824551 

 

Opera Laboratori .Andrea Acampa.Ufficio Stampa - Firenze Musei. Palazzo Pitti, Piazza Pitti, 

1 ï 50125 Firenze. 

Félix José Hernández 
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                          Lôundicesima edizione del Balag¨n Caf¯ dedicata alla ñBellezzaò 

 

                                    

Firenze, 20 giugno 2023. 

Musica, eventi culturali, drink, degustazioni e visite guidate dal 22 giugno al 31 agosto: ogni 

giovedì nel giardino della Sinagoga fino alla Giornata Europea della Cultura Ebraica che, il 10 

settembre, vedrà Firenze capofila tra le città italiane 

 I gioved³ d'estate allôinsegna della bellezza per unôedizione speciale del Balag¨n Caf¯. Ritorna 

per lôundicesimo anno consecutivo uno degli eventi pi½ attesi dellôestate fiorentina 2023, 

caratterizzato da incontri, musica e sapori. Una formula vincente che si rinnova anno dopo anno 

e che ha contribuito a far si che Firenze venisse selezionata come città capofila italiana per la 

Giornata Europea della Cultura Ebraica del prossimo 10 settembre. Il Balagàn Café aprirà 

ufficialmente lôestate gioved³ prossimo 22 giugno nel giardino della Sinagoga di Firenze dando 

il via ad una serie di appuntamenti settimanali fino a giovedì 31 agosto in attesa della GECE di 

domenica 10 settembre. 

Ritorna la speciale kermesse culturale estiva in programma alla Sinagoga di Firenze, 

organizzata dalla Comunità Ebraica di Firenze e dal Comitato Rete Toscana ebraica in 

collaborazione con il Museo ebraico di Firenze, con il sostegno della Regione Toscana.  

Lôiniziativa ¯ stata realizzata grazie al contributo di Fondazione CR Firenze, nellôambito del 

bando artistico e culturale, oltre che inserita nell'Estate Fiorentina del Comune di Firenze, e 
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cofinanziata dallôUnione Europea ï Fondo Sociale Europeo, nellôambito del Programma 

Operativo Città Metropolitane. 

Un programma straordinariamente ricco questôanno vedr¨ ospiti nazionali e internazionali fra 

jazz, musica classica e musica tradizionale con artisti del calibro di: Afro Semitic Ensemble 

dagli USA (il 29 giugno con ispirazioni dal mondo afroamericano ed ebraico); Gabriele Coen 

quintet (il 3 agosto con un repertorio tradizionale sefardita, riproposto nellôottica della moderna 

improvvisazione jazzistica) accompagnato dal liuto arabo, l'Oud, di Ziad Trabelsi; e Ensemble 

Horvath (il prossimo 22 giugno con un concerto-tributo al compositore Rimskij-Korsakov). 

Non mancheranno sonorità antiche come quelle della tradizione persiana mischiata a stili 

contemporanei proposti da Lulian Esemble (17 agosto) o ancora serate ricordo come quella 

dedicata al compositore fiorentino Castelnuovo Tedesco (10 agosto) per concludere con un 

sodalizio artistico nato a Firenze tanti anni fa tra il direttore artistico del Balagàn, Enrico Fink, 

e Stefano Massini: Fink sarà sul palco con i solisti dell'Orchestra Multietnica di Arezzo per 

eseguire le musiche scritte negli anni che hanno accompagnato tanti spettacoli teatrali del 

celebre drammaturgo fiorentino ormai alla ribalta mondiale.  Il 13 e 20 luglio spazio al grande 

cinema dôautore allôaperto con autori della cultura israeliana amatissimi in Italia. 

ñIl tema della bellezza ï spiega il direttore artistico Enrico Fink  ï  può essere declinato in 

tanti modi. È stato scelto quest'anno come filo rosso della Giornata Europea della Cultura 

Ebraica, e non è certo un caso che si sia pensato di mettere al centro, come capofila nazionale, 

Firenze, da secoli simbolo essa stessa di bellezza. Così noi, in questa undicesima edizione del 

Balagàn, racconteremo la bellezza durante tutta l'estate. Sarà la bellezza dell'arte, in 

collaborazione con il nostro museo ebraico, e la bellezza della musica ascoltata nel nostro 

giardino; ma anche la bellezza dell'etica, della solidariet¨, del vivere insieme.ò. 

La formula del ñBalagan Caf¯ò ¯ quella ormai consolidata: apertura alle ore 19 ad ingresso 

libero, visite guidate della Sinagoga e del Museo ebraico, degustazioni (su prenotazione e fino 

ad esaurimento) di prelibati piatti dal mondo ebraico; musica, incontri con autori e personaggi 

del mondo della cultura e dello spettacolo, e a concludere la serata il  concerto che vede ogni 

sera esibirsi nella affascinante cornice della scalinata del Tempio Maggiore esponenti nazionali 

e internazionali del mondo ebraico e non solo. 

Le visite guidate alla Sinagoga e al Museo ebraico, al costo di 10 euro dalle ore 19,30 alle 

21, saranno tenute da operatori dedicati; per partecipare è necessaria la prenotazione al numero 

0552989879. 

La serata inaugurale inizier¨ gi¨ con un intrattenimento musicale, novit¨ di questôanno, dedicato 

alle ñnote dal mondoò realizzato in collaborazione con lôOrchestra Multietnica di Arezzo che 

vedr¨ lôesibizione del coro CONfusion diretto da Benedetta Manfredi. Alle 20,30 il direttore 

artistico Enrico Fink introdurrà il tema della Giornata Europea della Cultura Ebraica, declinata 

secondo una definizione rubata al filosofo Emanuel Levin¨s: ñun bel rischio da correreò. Questo 

spazio di incontro e scambio si replicherà nelle settimane successive, invitando nei vari 

appuntamenti del Balagàn personaggi come Davide Spagnoletto, curatore della mostra su 

Israele e l'arte aperta in queste settimane al museo ebraico di Roma; Liliana Picciotto Fargion, 

celebre autrice del ñLibro dell Memoriaò e responsabile di un progetto del Centro di 

Documentazione Ebraica Contemporanea (CDEC) di Milano dedicato alla partecipazione 
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ebraica alla Resistenza; ci saranno presentazioni di libri, approfondimenti su Emanuele Luzzati 

e il suo lavoro per il teatro, sull'arte e le mille forme della bellezza nel pensiero ebraico. 

Alle 21,30 di giovedì il primo concerto della stagione sarà un fantastico tributo al compositore 

Rimskij-Korsakov, e al suo ruolo nellôinsegnamento della composizione ai giovani studenti 

ebrei che hanno preservato le testimonianze della musica klezmer e yiddish al inizio del secolo 

scorso nella Russia zarista. Molti dei compositori sono finiti nei lager durante la seconda guerra 

mondiale; ma nella biblioteca di Kiev vengono preservate le loro ricerche. A celebrare il 

compositore sarà un ensemble di nove musicisti, l'ensemble Horvath, capitanato da Petru 

Ladislau Horvath, primo violino al Maggio Musicale Fiorentino, e diretto da Reuven Mark 

Mozes da Israele, che esegue un arrangiamento della ñSheherazadeò di  Rimskij-Korsakov. Sul 

palco Petru Ladislau Horvath e Stefano Delle Donne, violini; Andrea Pani, viola; Roger Low, 

violoncello; Petru Gabriel Horvath, contrabbasso; Dario Goracci, clarinetto; Paolo Carlini, 

fagotto, Gianfranco Dini, corno, Sara Otello, arpa; la voce recitante sarà di Jane Tayar; direttore 

Reuven Mark Mozes. 

Lôapericena vedrà delizie culinarie dal mondo ebraico narrate e cucinate da Michele Hagen. 

Si potr¨ degustare: Lôhummus, il piatto della condivisione per eccellenza insieme a  verdure 

grigliate e carne oppure melanzane per i vegetariani. Lôhummus ¯ una pietanza mediorientale a 

base di ceci che viene solitamente accompagnata dal pane pita, ma è perfetta da abbinare anche 

a verdure, carne o falafel. Lôaperitivo sar¨ cura del Balagan Bistrot Caf¯ con bevande dalle 

mille tradizioni ebraiche. 

Per lôapericena i posti sono limitati ed ¯ obbligatoria la prenotazione al numero di telefono 

0552989879 (offerta di partecipazione consigliata 15 euro) oppure in presenza presso la 

biglietteria della Sinagoga in via Farini, 6 e il punto vendita Opera Your Preview in via Por 

Santa Maria 13R a pochi passi da Ponte Vecchio. Info sui siti web: Jewish 

Florence e Balagancafe 

Opera Laboratori. Andrea Acampa - Firenze Musei. Palazzo Pitti, Piazza Pitti, 1 ï 50125 

Firenze 

Félix José Hernández. 

 

  

  

 

 

 

 

 

 

https://opera-ufficio-stampa.t.od00.info/sender/t/42d1ef750759dcf5d9c0cfe1151685e1/7971d23258d236236e5e82798ef7780c/
https://opera-ufficio-stampa.t.od00.info/sender/t/42d1ef750759dcf5d9c0cfe1151685e1/7971d23258d236236e5e82798ef7780c/
https://opera-ufficio-stampa.t.od00.info/sender/t/42d1ef750759dcf5d9c0cfe1151685e1/c35afee1928e0f76a5972c26f945e750/
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                                    Il Festival ñAccade dôEstateò  a San Gimignano 

    

                                    

Firenze, 20 giugno 2023. 

Una grande novità per la stagione estiva del Comune San Gimignano. Giugno 2023 segna la 

rinascita del FESTIVAL INTERNAZIONALE DI SAN GIMIGNANO , ad oltre ventôanni 

di distanza dallôultima edizione. Il Festival vede tra i promotori, oltre al Comune di San 

Gimignano, fucina e collettore da sempre di iniziative culturali di qualità artistica radicate nel 

tempo, Opera Laboratori, Sillabe, Modigliani Produzioni e Opera Music Management. 

Il Festival, inserito allôinterno della manifestazione ñAccade dôEstateò, che anche questôanno far¨ 

quotidianamente da colonna sonora dellôestate sangimignanese, comprende sette eventi di varia natura, 

ma tutti di notevole interesse, i quali non mancheranno di suscitare attenzione e curiosità. 

Un Festival nato da una sana e positiva collaborazione tra pubblico e privato, volta a valorizzare e 

promuovere il territorio della nostra Toscana, con i suoi luoghi sempre emozionanti e i suoi tanti artisti, 

rafforzandone la mission di dare ñvalore allôArteò per ñcondividere la bellezza nel tempo e restituire 

tempo alla bellezzaò. 

Sede di svolgimento per sei delle sette serate in programma sarà la splendida Rocca di Montestaffoli, a 

San Gimignano, con una vista panoramica mozzafiato. Unica eccezione per lôopera lirica ñSuor 

Angelicaò di Giacomo Puccini, in programma presso la Pieve di Cellole, luogo che il maestro indicò 

come sede di svolgimento del suo capolavoro. 
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Si parte il 27 giugno con un omaggio a Milva. ñIn viaggio con la rossaò è il titolo dello spettacolo, che 

vede come protagonista la grande artista italiana cha ha potuto vantare collaborazioni in carriera con 

personaggio come Strehler, Piazzolla e che è stata una eccezionale interprete del duo Brecht/Weill. Sarà 

la cantattrice Alessia Arena ad interpretare i suoi più grandi successi accompagnata da ArtAttack, gruppo 

strumentale composto da musicisti facenti parte (attualmente o in passato) della prestigiosa Orchestra 

della Toscana. 

Massimo Signorini e Marco Vanni saranno invece di scena il 2 luglio con ñMusica senza frontiereò. I 

due apprezzatissimi musicisti, fisarmonica e sax, con un invidiabile percorso musicale alle spalle, 

proporranno un programma variegato che toccherà un repertorio internazionale di musica popolare, 

classica ed etnica. 

Una sorta di preparazione allôevento clou del cartellone sarà invece la data di sabato 8 luglio, che vedrà 

protagonista la lirica. La proposta ¯ molto particolare ed affidata alla voce narrante di unôattrice notissima 

al pubblico teatrale e televisivo: Daniela Morozzi, che, in ñMim³, Violetta e le altreò, ci accompagnerà 

in un viaggio allôinterno del mondo femminile dellôopera lirica. Ad eseguire i brani pi½ celebri del 

repertorio operistico saranno tre voci femminili: il mezzosoprano Maria Salvini  e i due soprani Giorgia 

Teodoro e Radmila Novozheeva, questôultima balzata ultimamente agli onori della cronaca dopo aver 

postato un video (con oltre un milione di visualizzazioni) dopo la recente alluvione dellôEmilia Romagna. 

Ad accompagnare le soliste: lôEnsemble dellôOrchestra del Teatro Goldoni di Livorno, diretta 

da Mario Menicagli , che è anche direttore artistico del Festival. 

Un gruppo emergente che vanta prestigiose collaborazioni sarà protagonista il 9 luglio. Si tratta dei PASE 

(Piccoli Animali Senza Espressione, band finalista a prestigiosi premi musicali, quali Lauzi, Ciampi, MEI, 

nata da unôidea di Andrea Fusario, ex bassista e fondatore dei Virginiana Miller) che, 

con ñMondonovoò, presenteranno un concerto reading con solisti, ensemble e voce narrante, affidata 

a Annalisa Boccardi, in un vortice di luci, proiezioni di immagini, suoni e parole: una cura per le anime 

stanche, con il solo ausilio di una parete bianca e una candela accesa. Progetto musicale appena edito 

dallôEditore Sillabe in un libro dove i testi dei singoli pezzi sono accompagnati dalle straordinarie tavole 

di Dario Ballantini. 

Il  18 luglio di scena ñCorazon Malheridoò, un programma dedicato alle melodie gitane che vedrà 

protagonisti gli Unconventional Singers (esibitisi di recente con grande successo nel tempio statunitense 

della musica, il Lincoln Center di New York), assieme a Concetta Anastasi. Gli Unconventional Singers 

sono sei cantanti lirici (Costanza Renai, Francesca Lazzeroni, Floriano DôAuria, Claudio Giovani, 

Tommaso Corvaja e Dielli Hoxha) capaci di affrontare ogni tipo di repertorio, rileggendolo con un pizzico 

di ironia, uniti dalla volontà di divulgare la cultura musicale soprattutto tra le giovani generazioni. 

Lôevento clou ¯ senzôaltro quello in programma il 25 luglio presso la Pieve di Cellole, unica sede 

ñdistaccataò del Festival. Suor Angelica, capolavoro pucciniano inserito allôinterno del famoso ñTritticoò 

comprendente ñIl tabarroò e ñGianni Schicchiò, torna per il secondo anno consecutivo, ma in veste pi½ 

ampliata, presso il luogo che Puccini indicò espressamente come sede del tragico 

evento narrato. ñSuor Angelicaò, inserita anche nella programmazione del Teatro Goldoni, vedrà 

protagonisti giovani cantanti selezionati dal teatro stesso, la Corale di San Gimignano, e lôorchestra del 
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Teatro Goldoni di Livorno diretta da Stefano Cencetti, una delle ñcolonne musicaliò del territorio. La 

regia è affidata a Nicola Fanucchi. 

Evento di chiusura mercoledì 26 luglio: dedicato al repertorio classico-sinfonico ballabile ñDancing 

Concertò, il titolo dello spettacolo che vedr¨ impegnata lôOrchestra del Teatro Goldoni di 

Livorno  diretta da Gianluca Greco. In programma, musiche di Ļajkovskij, DvoŚ§k, Strauss ed altri. 

Vi aspettiamo, numerosi! 

Il costo del biglietto per i singoli spettacoli è di 15,00 euro per posto unico non numerato, ad esclusione 

di ñSuor Angelicaò (20,00 euro). 

La capienza ¯ limitata a 150 posti (200 per ñSuor Angelicaò), per cui ¯ consigliabile la 

prenotazione. 

 I biglietti sono disponibili presso il circuito Ticket-one o la sera stessa dello spettacolo sul 

luogo dellôevento. 

INFO Pro Loco di San Gimignano 0577 940008 e 392 5002016 

Biglietti su Ticketone- call center 892101. 

Opera Laboratori. Andrea Acampa. Firenze Musei. Palazzo Pitti, Piazza Pitti, 1 ï 50125 

Firenze. 

Félix José Hernández. 
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                          Homenaje a Eduardo Rosales en el Museo del Prado  

 

          

Estigmatizaci·n de Santa Catalina de Siena. Eduardo Rosales čleo sobre lienzo, 214 x 134 cm 1862. 

Madrid, 3 de julio de 2023. 

Querida Ofelia, 
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Este homenaje congrega en la sala 60 del edificio Villanueva, dedicada a la Presentaci·n de 

Colecciones del Siglo XIX, un conjunto de 17 obras de Eduardo Rosales, algunas de reciente 

incorporaci·n a los fondos del Prado y otras que no se muestran en el recorrido expositivo de 

manera habitual. La exposici·n, que se podr§ visitar hasta el 29 de enero de 2024, se completa 

con las pinturas que forman parte de la colecci·n permanente en la sala 61 B protagonizada por 

Rosales, y en la 101, dedicada a la historia del museo, donde se exhibe El Sal·n del Prado y la 

iglesia de San Jer·nimo.  

El conjunto permite comprender, a trav®s de sus mejores obras, la personalidad creadora del 

artista, su evoluci·n y su desempe¶o en los distintos g®neros, y manifiesta una modernidad que 

influir²a en la pintura espa¶ola posterior.  

En las obras reunidas en la sala 60 puede verse el inter®s inicial de Rosales por los maestros del 

Renacimiento, que estudi· con detalle durante su larga estancia en Italia. Su atenci·n al retrato 

se aprecia sobre todo en sus efigies familiares. Junto a ello, las obras dedicadas al paisaje y los 

estudios relacionados con las pinturas de historia (El castillo de la Mota, La Sala de Constantino 

en el Vaticano) y la literatura (Ofelia) dan cuenta de un creciente sentido de la simplificaci·n.  

Este a¶o 2023 se conmemora el 150 aniversario del fallecimiento de Eduardo Rosales (1836-

1873), que fue, junto con Mariano Fortuny, el m§s influyente y prestigioso entre los pintores 

espa¶oles que trabajaron en el tercer cuarto del siglo XIX. La colecci·n de obras de Rosales 

que conserva el Museo Nacional del Prado es la m§s numerosa y la de mayor calidad de cuantas 

existen. Consta de algo m§s de cien dibujos y de veintis®is pinturas. Once de ellas, incluidos 

los cuadros de historia, que le dieron la mayor fama, se exponen habitualmente en la sala 61 B. 

Otra m§s, El Sal·n del Prado y la iglesia de San Jer·nimo, figura en la sala 101, dedicada a la 

historia del museo.  

El recorrido por estas obras completa la exposici·n de las obras que se presentan ahora en la 

sala 60 procedentes en su mayor²a de recientes donaciones y legados, y que incluye las obras 

que habitualmente no se muestran en la colecci·n permanente del museo, restauradas en su 

mayor²a para la exposici·n.  

El legado de Carmen S§nchez permiti· adquirir y recuperar dos obras de pintura de historia en 

paradero desconocido desde hac²a mucho: Do¶a Blanca de Navarra entregada al captal de Buch 

y La reina do¶a Juana en los adarves del castillo de la Mota, as² como el estudio, a¼n menos 

conocido, de la Sala de Constantino en el Vaticano, preparatorio para la Presentaci·n de Juan 

de Austria al emperador Carlos V, en Yuste. Adem§s, pudo comprarse el boceto de su ¼ltimo 

gran cuadro de historia, La muerte de Lucrecia. Con ello, la dedicaci·n del artista a ese g®nero, 

el de mayor importancia y trascendencia en su trayectoria, y con el que triunf· en la Exposici·n 

Universal de 1867 de Par²s, queda representada de un modo casi completo en lo que respecta a 

sus mejores cuadros.  

Las dos donaciones m§s recientes, Paisaje y el retrato de Mar²a Isabel Manuel de Villena, IX 

condesa de la Granja de Rocamora, se exponen ahora por vez primera. 

Un gran abrazo desde nuestra querida y culta Espa¶a, 

F®lix Jos® Hern§ndez. 
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Corsi di Alta Formazione dedicati allôarte italiana tra Medioevo e Rinascimento a Siena 

                                 

Siena, 4 luglio 2023. 

LôUniversit¨ per Stranieri di Siena, in collaborazione con lôOpera della Metropolitana di Siena, 

organizza corsi di Alta Formazione dedicati allôarte italiana tra Medioevo e Rinascimento. 

Concepito secondo il modello seminariale, il corso unisce lezioni frontali a visite sul territorio 

- di collezioni pubbliche e private - pensate come momento di verifica sul campo degli 

argomenti discussi in aula. Con un approccio dinamico che faccia dialogare lôanalisi stilistico-

formale con lo studio delle peculiarit¨ materiali delle opere, lôobiettivo della summer school ¯ 

quello di indagare la genesi e la diffusione della pala quadra allôantica, che a partire dalle prime 

elaborazioni fiorentine degli anni trenta del Quattrocento si affermò progressivamente anche 

fuori dalla Toscana. Nell'area senese la pala quadra ebbe una ricezione ambigua e originale, 

conseguenza di una persistente nostalgia tardogotica e di una più radicata deferenza 

allôautorevole tradizione trecentesca cittadina. Il complesso museale dellôOpera della 

Metropolitana e le collezioni della Pinacoteca Nazionale consentono di indagare al meglio 

questo tema complesso, di cui il corso intende offrire una panoramica allargata ad altre aree 

geografiche con uno sguardo attento anche alle pale dôaltare realizzate in scultura ï sia in 

terracotta, policroma e invetriata, sia in marmo ï e alle ancone miste, di cui Siena offre 

importanti esempi tra Quattro e Cinquecento. Affondi specifici sugli aspetti tecnici, strutturali 


