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A mis queridos amigos italianos Antonio & Mariarosaria  
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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. 

 

                        

 

                       

 

 

 

                         

 

 

 

 

 

 

 

 

 

                                      

 

 



4 
 

                                                       

 

 

 

                                                           Mis Memorias de Exilio  

 

                               

                                                 
 

 

París, 26 de julio de 2024. 

 

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 87 países a lo largo de estos 43 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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                                 A propósito de Lydia Cabrera 

 

               
                                               Doña Lydia Cabrera 

 

París, 31 de diciembre de 2023. 

 

Querida Ofelia, 

 

Recibí hoy desde Madrid, este interesante escrito de Don José Manuel Presol. Te lo envío, pues 

sé que lo compartirás con tus amigos y familiares:  

 

ñLydia Cabrera era lo que se dice en el resumen y mucho m§s. Naci·, como la Patria, un 20 de 

mayo, pero de 1899, en su Habana; murió, un 19 de septiembre de 1991, aniversario de la 

Constitución de Jimaguayú, en Miami. Según quienes estaban a su lado, a pesar de la distancia, 

sus ¼ltimas palabras fueron: ñHabana, mi Habanaò. 

 

Naci·, en una familia de la aristocracia cubana, como una ñse¶orita de buena familiaò, y muri·, 

no pod²a ser de otra forma, como una ñdama de buena familiaò; pero dej·, detr§s de s², una 

historia de creatividad, progresía, transgresión y avance social. 
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Como todos los grandes, no fomentó a su alrededor la presencia de mediocres, solo lo mejor de 

su generación: hija del historiador Raimundo Cabrera, cuñada de Fernando Ortiz (autor de 

ñContrapunteo Cubano del Tabaco y el Az¼carò, donde introduce el concepto de 

transculturación), maestra de la también grande Natalia Bolívar, amiga de Federico García 

Lorca, Octavio Paz, Margarita Xirgú, Wifredo Lam, Gabriela Mistral, Guillermo Cabrera-

Infante, Alfred Métraux, William Bascom, Roger Bastide y María Zambrano. 

 

La primera manifestación de su intelecto fue a través de la pintura y la escritura, escribiendo, 

ya en 1913, con catorce años, la crónica social en la revista Cuba y América, usando el 

seudónimo de Nena. Marchó a París, para mejorar su formación, allí publicó (1936) su primer 

libro ñContes N¯gres de Cubaò (Cuentos Negros de Cuba), y lo hizo en franc®s; all² recopilaba 

los cuentos e historias que el servicio de color le contaba siendo niña, y también recordó el 

nombre de aquellos a los que más estimaba. 

 

Dijo, en una ocasi·n, que ñhab²a descubierto Cuba a orillas del Senaò, y fue durante una visita 

al Museo del Louvre, contemplando las salas de India y Egipto, cuando se dio cuenta de que lo 

que teníamos a nuestro alrededor, en nuestra Isla, y a lo que no hac²amos caso por ser ñcosas 

de negrosò, era Cultura con may¼scula. A partir de ah² comenz· a penetrar en el mundo de la 

antropología y la etnología. 

 

Regresó a la Isla, a través de España, conociendo en Madrid a García Lorca, quién le dedicó el 

sexto poema, ñRomance de la Casada Infielò, del Romancero Gitano; devolvi®ndole del 

ñregaloò durante su estancia en La Habana, cuando le llev· hasta Matanzas y le hizo presenciar, 

en la laguna sagrada de San Joaquín, una ceremonia abakuá, quedando el poeta, según ella, con 

los ojos en blanco, mezcla de asombro y terror a lo desconocido. En esa misma laguna Lydia 

realizó la primera grabación sonora de que se tiene noticia de los cultos congos, que se conserva 

en catorce discos, en cuya confección participaron Oduardo Zapullo y Benito Bolle. 

 

Su amor por el arte y la cultura le llevo a restaurar, de su bolsillo, la iglesia de Santa María del 

Rosario, entre otras razones, porque en una de sus pinturas está, junto a Santo Domingo, la 

primera representación cubana de un hombre negro. 

 

Muri· soltera, ñsobre los papelesò, pero, en ese regreso a Cuba, rompi· con un gran tab¼ social, 

pues vivió públicamente con quien su fue su pareja, hasta que la muerte las separó; hablamos 

de Mar²a Teresa de Rojas ñTitinaò. 

 

Tras ese retorno a la Isla se sumergió en el estudio de la negritud, sus lenguas, su religión, sus 

danzas y cantos, etc., escribiendo libros y artículos sin descanso, siendo su principal obra en 

esos años su libro El Monte (1954), descubriendo, paso a paso, que nuestra Isla no es ni blanca, 

ni negra, ni china, es mestiza. 

 

Trabajó, junto a Natalia Bolívar, desde 1954, en el Museo Nacional de Bellas Artes, cuando 

abrieron las primeras salas de arte negro. Siempre se admiraron y respetaron, aunque la 

Revolución las separase. Nunca hablaron, entre ellas, de política, pues Natalia tenía su 
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aprensión, al ser Lydia miembro de la Junta del Instituto Nacional de Cultura, pero recordaba 

que una vez fueron juntas a una investigación con un babalao en Cárdenas, que les dijo, según 

las vio: ñLydia, usted no necesita que le tire los caracoles, pero la que la acompaña trae la 

muerte, pues anda con armas de fuegoò, y le dio, a petici·n de Lydia, un collar de Ogg¼n para 

protegerla. Al llegar a La Habana, lo ¼nico que le dijo fue: ñàPero qu® est§s haciendo? áTen 

mucho cuidado!ò. Una semana despu®s la detuvieron y el que iba a ser su torturador, al abrirle 

la blusa para iniciar el ñtratamientoò, se encontr· con el collar, caus§ndole tal impresi·n y miedo 

que unas horas m§s tarde estaba en la calle, y qued·, para siempre, con el apodo de ñla brujaò. 

Eso no impidió su detención más adelante. 

 

Natalia Bolívar siempre aseguró que Lydia Cabrera se había consagrado a Yemayá, y que ella 

había recibido a Oddúa y Obatalá. El principal libro de Natalia es Los Orishas en Cuba, y está 

dedicado a Lydia, lo que retrasó su publicación cuatro años, por estar la segunda prohibida en 

Cuba. 

 

En 1961, ya en marcha la consigna fidelista, a los intelectuales, de ñcon la revoluci·n todo, 

contra la revoluci·n nadaò (reuniones con los intelectuales, agosto de 1961), fue apartada de 

sus cargos y parti· al exilio, tras escuchar a uno de sus ñejecutoresò decir la aberraci·n de: 

ñàpara qu® queremos estudiar las religiones, si somos ateos?ò. 

 

Se quiso borrar su recuerdo, al punto de que, en 1962, poco después de su partida, su casa, la 

Quinta San José, situada en Avenida 51, entre 92 y 94, Pogolotti, Marianao, fue demolida hasta 

los cimientos, perdiéndose numerosa documentación que no pudo llevarse, para construir, en 

su lugar, el complejo deportivo ñJes¼s Men®ndezò, hoy en ruinas, salvo dos o tres salas 

dedicadas a ensayos musicales, con una magnífica piscina deportiva, que no puede llenarse, 

pues las bombas no funcionan y, de funcionar, dejarían sin suministro a todo el barrio. En esas 

instalaciones no hay ni siquiera una simple tarja que recuerde su nombre. 

 

La ignorancia les hizo destruir el que posiblemente era el lugar fundacional de lo que es el 

Municipio de Marianao, en La Habana; y, por proximidad a su centro de investigación, un lugar 

donde Carlos J. Finlay meditó sobre sus trabajos. 

 

Se ha intentado dejar en la oscuridad y el olvido su trabajo, al punto de que, en el Diccionario 

de la Literatura Cubana, del Instituto de Literatura y Lingüística, edición de 1984, está 

catalogada como batistiana y contrarrevolucionaria; lo que hace que, de toda su obra, en 60 

años, solo se hayan reeditado Cuentos Negros y El Monte por el precio de unos 350 pesos, pero 

que solamente puede adquirirse en Cuba si dispones de MLC o divisas. Quien la crea 

contrarrevolucionaria que lea sus artículos entre 1958 y 1961 en Bohemia y en Lunes de 

Revolución. 

 

De todas formas, los grandes siempre salen a flote y perviven; los mediocres van cayendo poco 

a poco, fruto de sus contradicciones, en la oscuridad. Como escribió nuestro Apóstol, José 

Martí: 
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No me pongan en lo oscuro 

A morir como un traidor; 

Yo soy bueno, y como bueno 

¡Moriré de cara al Sol!ò 

 

Un gran abrazo desde estas lejanas tierras allende los mares, deseándote un feliz 2024, lleno de 

: paz, amor, salud y Libertad. 

 

Félix José Hernández. 

                                         

                           

 

 

 

    

 

 

 

 

 

 

 

 

 

 

 

 

 

 

 



10 
 

Tengo tantos amigos brillantes intelectualmente en ese gran país que es los 

EE.UU. 

 

 

 

París, 2 de enero de 2024. 

Queridos amigos: 

Tengo la gran suerte de vivir en la ciudad más bella del mundo. He recorrido 80 

países y he visto mucho. Hay ciudades estupendas como: Roma, Venecia, New 

York y Jerusalén. Otras como Nápoles, San Juan de Puerto Rico, Sevilla y Cádiz 

me hacen recordar a mi querida San Cristóbal de La Habana. Muchas otras tienen 

su encanto muy particular: Londres, Washington, Boston, Montreal, Florencia, 

Madrid, Barcelona, Dublín, Estambul, El Cairo, Hong Kong, Dubai y un largo 

etcétera. 

En mi penúltimo viaje a la Florida, un señor me dijo: « estoy seguro de que tú te 

dejar²as cortar un brazo por poder quedarte a vivir en Miami (é) todos los 

franceses est§n locos por venir a vivir aqu² (é) adem§s en Europa nada m§s que 

hay cosas viejas, yo si pudiera ir, creo que iría a España, pues me han dicho que 

es donde menos cosas viejas hay.ò 

Como podr§n comprender, le dije: ñas² mismo es, pero creo que como manco me 

ser²a dif²cil encontrar un trabajo aqu² ò. Esta an®cdota la cuento pues tengo tantos 
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amigos brillantes intelectualmente en ese gran país que es los EE.UU., que este 

se¶or me hizo recordar lo de: ñla ignorancia mata a los puebloséò y lo de ñel 

que no ha visto una iglesia en la puerta de un horno se persignaò. 

Un gran abrazo desde La Ciudad Luz. Les deseo un 2024 lleno de cosas buenas 

y bellas yé áQu® lo malo se vaya y venga lo bueno! 

 

Félix José. 
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                                                        Nací en cuna pobre 

                             

París, 3 de enero de 2024. 

Distinguida Sra. Méndez: 

En mi trabajo como periodista, considero que es un deber fundamental hacer 

conocer la pobreza del Cuarto Mundo y los ataques contra los Derechos 

Humanos en cualquier lugar del Mundo en que éstos se produzcan. 

Cuando edito un enlace sobre los temas anteriores en mi página o los tres grupo 

de Facebook que administro, es porque estimo que provienen de publicaciones 

serias. 

 

Nada puede justificar la pobreza, la explotación ni la marginalización de una 

parte de la población. Le recuerdo que La Real Academia de la Lengua Española, 

escogi· ñaporofobiaò como la palabra del a¶o 2017. 

Vd. acostumbra a escribirme como respuestas largas misivas, poniendo en tela 

de juicio lo que escriben los periodistas. Le ruego que se dirija directamente a 

esos periódicos si encuentra que difaman o desinforman. 

Yo nací en cuna pobre. Sé de donde vengo y por lo tanto hacia donde voy. 

 

Mi mentor es el m§s grande de los cubanos, el que escribi·: ñCon los pobres de 

la tierra quiero yo mi suerte echaréò Jos® Mart². 

Como cristiano, conozco la celebérrima frase bíblica pronunciada por Jesús: 

"Porque es más fácil pasar un camello por el ojo de una aguja, que entrar un rico 

en el reino de Dios" (Lucas 18:25). 

Reciba mis cordiales saludos desde La Ciudad Luz, 

Félix José Hernández.  
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                                     Dialoghi celesti, Incontri in Planetario 

 

 

Firenze, 3 gennaio 2024. 

Il programma da gennaio a marzo. Otto appuntamenti nel ciclo dôincontri della Fondazione 

Scienza e Tecnica, Planetario di Firenze per scoprire il Cielo, la Terra e le galassie 

 Sotto la cupola del Planetario digitale della Fondazione Scienza e Tecnica di Firenze, un ricco 

programma di incontri permetter¨ di affrontare nuovi percorsi alla scoperta dellôuniverso, sotto 

la guida di esperti astrofisici e divulgatori scientifici. Il visitatore parteciperà a insoliti viaggi 

nello spazio e nel tempo, attraverso storia, letteratura, musica e astronomia per avvicinare un 

pubblico di giovani e adulti alla conoscenza del Cielo, in un approccio multidisciplinare. 
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Si inizierà mercoledì 10 gennaio alle ore 21 con Ruggero Stanga, già docente di Astronomia 

allôUniversit¨ di Firenze e Domitilla Tapinassi, Planetario  - Fondazione Scienza e Tecnica, 

Firenze con ñLe stelle di Marco Polo: cieli dôOrienteò. Lô8 gennaio 1324 moriva a Venezia 

Marco Polo, autore de il Milione, la prima relazione di un viaggio nella lontana Cina. Partito 

nel 1271, arrivò nel Catai tre anni e mezzo dopo, per fare ritorno a Venezia nel 1295. Quali 

stelle guidarono il suo viaggio? Le immagini delle costellazioni che in Cina animavano il cielo 

erano altre, rispetto alle nostre, figlie di una cultura e di miti diversi. 

Sabato 13 gennaio alle ore 16 si terr¨ la presentazione del libro ad ingresso gratuito: ñAAAA - 

Aspetti poco noti di Astronomia, Astrofisica ed Astronauticaò a cura di Franco 

Bagnoli e Giovanna Pacini del Dipartimento di Fisica e Astronomia dellôUniversit¨ di Firenze. 

Tutto quello che avreste voluto sapere sul cielo (ma non avete mai osato chiedere). 

Mercoledì 24 Gennaio alle ore 21, Lapo Casetti del Dipartimento di Fisica e Astronomia 

dellôUniversit¨ di Firenze e Ruggero Stanga parleranno del moto dei corpi celesti regolati da 

una ñdinamica caoticaò nellôincontro: ñOrdine e caos: dalle stelle alle farfalle (passando per le 

nuvole)ò. 

La ñdinamica caoticaò ¯ la regola, non lôeccezione, nei sistemi che obbediscono alle leggi della 

meccanica: il passato determina sì il futuro in modo completamente deterministico, ma 

piccolissime differenze nello stato iniziale producono differenze gigantesche già dopo poco 

tempo. In questo modo, fenomeni totalmente deterministici possono diventare di fatto 

indistinguibili da processi casuali. 

Sabato 27 gennaio alle ore 17,30, si terr¨ la conferenza dal titolo: ñAstronomia dei Maya, 

lôantico popolo del cacaoò a cura di Silvia Giomi, astrofisica della Fondazione Scienza e 

Tecnica, Planetario di Firenze. In occasione della mostra ñCacao entre dos mundosò presso la 

Biblioteca Medicea Laurenziana di Firenze, viene dedicata una serata allôastronomia dei Maya, 

antico popolo dellôAmerica pre-colombiana, grande protagonista della storia e della cultura del 

cacao. 

Mercoledì 7 Febbraio alle ore 21, Emiliano Ricci, giornalista e autore scientifico, terrà 

lôincontro dedicato a ñLa scoperta del cielo. Breve storia delle immagini astronomicheò. 

Ricostruire il percorso, che dai pittogrammi sulla pietra arriva alla astrofotografia del cielo 

profondo, grazie alle più sofisticate tecnologie contemporanee, consentirà di analizzare il ruolo 

cruciale delle immagini nella comprensione dell'universo, per capire come queste abbiano 

plasmato e restituito la visione del cosmo, attraverso la narrazione di sfide tecnologiche e 

rivoluzioni concettuali. 

Mercoledì 21 Febbraio alle ore 21 il geologo Aldo Piombino e Samantha Melani del Lamma 

spazio a ñEye in the skyò proporranno un focus sui satelliti per l'osservazione della Terra: 

satelliti radar, per il controllo del territorio e il rischio idrogeologico. 

Mercoledì 6 Marzo 2024, ore 21, incontro ñBuchi neri - Buchi bianchiò: Domitilla 

Tapinassi inquadrerà le caratteristiche di questa coppia di 

oppostspaziali, yin e yang dellôastrofisica: se lôesistenza dei primi ¯ ormai accettata 
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universalmente, i buchi bianchi sono modelli teorici, per ora esistenti solo nei calcoli di fisici e 

astronomi. 

Infine, la conclusione mercoledì 20 marzo alle ore 21 con ñVaghe stelle dellôOrsaò -  Un 

percorso poetico-letterario fra le meraviglie del cielo affidato ad Emiliano Ricci. 

L'astronomia e la letteratura hanno intrattenuto da sempre una relazione molto stretta, 

influenzandosi reciprocamente. Fin dai tempi antichi, lôosservazione del cielo ha stimolato 

letterati ed artisti, offrendo una fonte inesauribile di ispirazione. Le stelle, i pianeti e i fenomeni 

celesti sono stati spesso utilizzati in Letteratura come metafore, simboli, spunti di meditazione. 

ñConsiderareò deriva, infatti, dal Latino cum sideribus, ñcon le stelleò. 

Dall'antica mitologia allôet¨ classica, dal Medioevo al Rinascimento, lôastronomia ha giocato 

un ruolo importante nei rapporti con la Letteratura, fino allôet¨ moderna e contemporanea, in 

cui ha aperto la strada alla fantascienza, a mondi alieni e viaggi interstellari. Ma anche la 

Letteratura ha spesso avuto un ruolo fondamentale nella divulgazione astronomica, 

sensibilizzando il pubblico a comprendere e apprezzare le scoperte scientifiche e le teorie 

cosmologiche. 

Attraverso esempi particolarmente significativi, questo incontro offre uno sguardo approfondito 

sul modo in cui la scoperta dell'universo ha ispirato i Letterati di ogni tempo, che, grazie ai loro 

scritti, hanno avvicinato cielo e terra. 

 ñIl Planetario della Fondazione Scienza e Tecnica, strumento digitale di ultimissima 

generazione, offre occasioni straordinarie per la diffusione della cultura astronomica 

ï commenta la prof. Donatella Lippi presidente della Fondazione Scienza e Tecnica ï in un 

dialogo pluridisciplinare tra competenze diverse. I planetaristi, professionisti e facilitatori, 

avvicinano il pubblico a temi scientifici complessi, ma, soprattutto, contribuiscono a stimolare 

i giovani verso lo studio delle discipline STEM (Science, Technology, Engineering e 

Mathematics). 

  

Dialoghi Celesti: incontri in planetario ¯ unôattivit¨ a pagamento. Le conferenze sono adatte ad 

un pubblico adulto e a ragazzi dai 12 anni in su. La prenotazione è gratuita e obbligatoria. 

Info e prenotazioni: 055 2343723 ï planetariofst@operalaboratori.com 

 F®lix Jos® Hern§ndez. 

 

 

 

 

 

mailto:planetariofst@operalaboratori.com
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                                                  No al racismo 

 

 

 

París, 4 de enero de 2024. 

Distinguido Sr. Rodríguez, 

 En mi página y los dos grupos que administro, no hay espacio para la xenofobia, 

la homofobia o las estigmatizaciones de personas debido a su religión. Tengo la 

impresión de que Vd. no conoce el reglamento. Su falta de respeto hacia 

numerosas personas no tiene calificativo. 

Reciba mis saludos desde La Ciudad Luz culta y tolerante, 

Félix José Hernández. 
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                                          Un surrealista nella Livorno del 1624 

                  

Firenze 4 gennaio 2024. 

Finalmente! Dopo tanti secoli di ritardo, anche l'Italia ed in particolare Livorno riscoprono la 

figura dell'artista toscano Giovan Battista Bracelli. L'Associazione Accademia degli Avvalorati 

ringrazia l'Ing. Alberto Paggini per aver sottoposto alla nostra attenzione l'idea della 

valorizzazione artistica di questo artista conosciuto in Europa e in America per merito della sua 

opera Bizzarie di varie figure, cioè congegni semoventi meccanici, spesso costruiti in forma 

umana o animale, stampate a Livorno nel 1624 (PRIMA STAMPA A LIVORNO) come del 

resto testimonia l'iscrizione sottostante allo stemma dei Medici nella pagina introduttiva 

dedicata a Don Pietro Medici, divenuto governatore di Livorno il 24 aprile dello stesso anno. 

In questa raccolta spiccano anche due figure bizzarre dedicate a Livorno ovvero due incisioni 

che ritraggono "Livorno antropomorfa" ovvero con le sembianze umane. Bracelli, 

Brazzè o Braccelli e col soprannome Il Bigio, si pensa che abbia vissuto tra il 1584 e il 1650 e 

che sia nato a Firenze. Considerato un artista precursore dei tempi ed anche un visionario 

incisore prevedendo tre secoli prima lo stile del Surrealismo e del Dadaismo. La sua prima 

riscoperta avvenne nel 1928 con un articolo comparso sulla rivista parigina LôAmateur 

dôestampes, poi ancora nel 1929 con un articolo di Kenneth Clark nella rivista americana Print 

Collector's Quarterly. Nel 1964, di Bracelli ne parlò Pierre Restany, sulla rivista Planète; 

successivamente lo tratt¸ nel 1975 lo storico dellôarte francese, Maxime Pr®aud 

pubblicò Bracelli, gravures in cui vennero riprodotte sue opere dôincisione oltre che 

alle Bizzarie di varie figure. Nel 2011, Anna Mariani (docente di Storia del disegno e della 

Grafica dôarte allôAccademia di Brera) parl¸ di Giovan Battista Bracelli a New York (durante 

la New York Antiquarian Book Fair, importantissima manifestazione antiquaria internazionale) 
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come di un precursore del Surrealismo, con un particolare riferimento a Salvador Dalì. Il critico 

Vittorio Bertello ne realizzò un articolo che fece uscire su Il Giornale dell'Arte. Ecco cosa 

esprimeva Pierre Restany su Giovanni Battista Bracelli nel 1964: 

"Artista anodino, avventuriero oscuro, il pittore fiorentino Giovan Battista Bracelli ha posto il 

meglio di se stesso in cinquanta tavole che tutto votava allôoblio, (é): e che domani, tuttavia 

saranno celebri. Miracolo? No, non vi è nessun miracolo nel caso di questi Bracelli, personaggi 

sconosciuti della storia, ma prodigiosamente liberi in ispirito, attraverso i secoli, della 

Resistenza Permanente allôInerzia Intellettuale". 

Nella pubblicazione del volume Nuovi Studi Livornesi a. XXVII - 1-2/2020 spiccano gli articoli 

mirati su Giovan Battista Bracelli realizzati da Anna Mariani ñLivorno, 1624: le Bizzarie di 

G.B. Bracelli. Cenni per la fortuna di un incisore eccentrico, Massimo Sanacore ñLe Bizzarie 

di Giovan Battista Bracelli, pittore fiorentinoée livorneseò, Massimo Signorini La ñLivorno 

antropomorfaò e gli strumenti musicali e boscarecci ñlivornesiò secondo Giovan Battista 

Bracelli. Questo argomento è stato trattato da Massimo Signorini anche nella rivista I Quaderni 

del Conservatorio Domenico Cimarosa di Avellino IV 2018, con lo scopo di dare una visione 

organologica degli strumenti musicali del periodo, indicativamente tra il 1622 ed il 1640, arco 

di tempo in cui Giovan Battista Bracelli ebbe modo di arricchire la sua esperienza di vita ed 

artistica nelle città di Livorno, Firenze, Napoli e Roma. Proprio nella città di Livorno, Bracelli 

riproduce ciò che vede, una città in costruzione e fissa su carta dei musicisti particolari come i 

«Mori» del «Bagno degli Schiavi», alle prese con il davul ovvero il tamburo del Ramadan e 

i cimbali turchi, i musicisti armeni con la tromba marina, gli ebrei sefarditi con 

il  kesheth o arco di Cafri ed il saz turco e tanti altri straordinari strumenti musicali boscarecci. 

Altre importanti incisioni sono: 

Baldacchino di San Pietro, Statua di san Longino, Statua della Veronica, Attila alle porte di 

Roma, Scene bacchiche etc... 

 ASSOCIAZIONE ACCADEMIA DEGLI AVVALORATI 

Via della Madonna n° 50 Livorno Cap. 57123 - C.F. 92113960493 

Félix José Hernández. 
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                                         Walter Evans. ñHavanna 1933ò 

                  

 

París, 6 de enero de 2024. 

Distinguida Señora Yera, 

Estimo que son inadecuadas sus palabras: ñoye comunistoide con esta foto tu 

quiere decir que antes se estaba peor que ahora si quiere te mando algunas fotos 

para que veas como esta Cubaò (He respetado su redacción, así como su 

ortografía). 

Seguramente Vd. conoce La Gran Depresión producida por la caída de la Bolsa 

de New York en 1929 - El Crac del 29 - y las funestas consecuencias no solo 

para nuestra Patria. El excelente libro de Walter Evans ñHavanna 1933ò, del cual 

publiqué esa foto, muestra parte del drama del pueblo cubano en aquel año con 

el éxodo rural. 

Le recomiendo que lea sobre lo que sufrió el pueblo cubano durante el 

tristemente célebre Machadato. 

Seguramente recordará que en 1933 el dictador Gerardo Machado cayó el 12 de 

agosto, mientras que el sargento mayor Fulgencio Batista dio el Golpe de Estado 

el 4 de septiembre. 

Reciba mis cordiales saludos desde la culta y tolerante Ciudad Luz, 

 

Félix José Hernández.  
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                                              Carta a la Sra. Escalona 

 

         

París, 7 de enero de 2023. 

Distinguida Sra. Escalona 

Estoy de acuerdo con Vd. con respecto a Su Santidad, el gran Juan Pablo II, sin 

embargo, no así con respecto a su opinión sobre Su Santidad Francisco . Estimo 

que éste último es el único papa desde San Pedro , que ha llevado Los Santos 

Evangelios al pie de la letra. ¡La iglesia es de los pobres y para los pobres! 

Recuerde que Jesús nació en un establo de padres pobres e iletrados y cuando 

murió 33 años después, solo poseía una pobre toga, unas sandalias viejas y una 

cuerda a la cintura. 

Estimo que si Su Santidad el papa Francisco recibiera solo a los jefes de Estado 

elegidos democráticamente y que respeten los Derechos Humanos ; no creo que 

pudieran ser recibidos en el Vaticano ninguno de América Latina, de África ni 

de Asia (salvo El Japón). Habría que limitarse a: Canadá, los EE.UU., La Unión 

Europea y Australia. 

No soy quién para criticar los viajes de Su Santidad, ni a quién decide encontrar 

ni por qué lo hace. Tampoco tengo la posibilidad de conocer las conversaciones 

que lleva a cabo en privado con los oligarcas capitalistas o comunistas. 

Saludos cordiales, 

Félix José Hernández. 
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     La Cattedrale dellôImmagine di Firenze, 15milla  visitatori in due settimane 

 

 

Firenze 8 gennaio 2024. 
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Dal 26 dicembre al 7 gennaio circa mille visitatori al giorno per la mostra immersiva alla 

Cattedrale dellôImmagine 

 Vacanze natalizie da record per la Cattedrale dellôImmagine di Firenze che ha accolto 15mila 

visitatori nelle ultime due settimane. Dopo un ponte dellôImmacolata che ha visto 4mila 

visitatori in sette giorni, crescono gli ingressi alla mostra immersiva che ogni giorno accoglie 

nel cuore di Firenze, a pochi passi da ponte Vecchio, i visitatori allôinterno di un suggestivo 

spazio multimediale a 360° con 35 minuti di esperienza multisensoriale. Immagini, luci, colori 

e musica che avvolgono letteralmente il pubblico. 

 ñLe nostre aspettative sono state superate ï commenta soddisfatto Federico Dalgas Pandolfini, 

amministratore delegato di Crossmedia Group ï nonostante fossimo già contenti dei numeri 

raccolti nei primi dieci giorni di dicembre non ci aspettavamo di poterli superare. È un trend 

in crescita che ci fa piacere e mostra come questo genere di esperienze possano comunque 

trasmettere delle sensazioni forti ai visitatoriò. 

Unôesperienza quella di Inside Van Gogh che, fino al 28 gennaio, ha lôobiettivo di immergere 

il visitatore nellôarte di questo straordinario artista dando nuova vita alle magnifiche architetture 

della chiesa sconsacrata di Santo Stefano al Ponte. 

Inside Van Gogh VR Experience offre al visitatore la possibilit¨ di immergersi nellôarte del 

pittore olandese tramite unôapp sviluppata appositamente per gli Oculus Quest. Grazie a questa 

esperienza, sarà possibile entrare nel cuore dei più famosi dipinti di van Gogh, terminando la 

propria avventura nei vortici del magnifico cielo della Notte Stellata. BeVincent è invece 

unôesperienza che permetter¨ a grandi e piccini di dare sfogo al proprio estro artistico con la 

creazione di coloratissimi disegni ispirati allôarte di van Gogh. 

Dopo il successo dello scorso anno, continua la collaborazione con Opera Laboratori, che cura 

il servizio di prenotazioni e accoglienza, e con la Casa editrice Sillabe di Livorno, impegnata 

nella gestione del bookshop. I biglietti sono acquistabili presso la biglietteria della mostra e sul 

sito di Vivaticket. 

 Félix José Hernández. 
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Oltre due milioni di visitatori nel 2023 della Galleria dell'Accademia di Firenze  

                         

Firenze, 11 gennaio 2024. 

Un record senza precedenti quello segnato dal museo fiorentino che ha raggiunto 2.013.974 

ingressi al 31 dicembre scorso. Un aumento del 41% rispetto al 2022. 

 Un trend in crescita che sta continuando anche nei primi giorni del 2024 con un ulteriore 19% 

in più di visitatori, in questi dieci giorni di gennaio, rispetto allo stesso periodo del 2023 e 

trasmette ottimismo per il nuovo anno. 

"Questi dati - commenta il direttore della Galleria dell'Accademia, Cecilie 

Hollberg - testimoniano i miglioramenti fatti in questi anni per rendere il museo un luogo 

sempre più accogliente e moderno. Con le nuove sale la visita è notevolmente diversa e anche 

all'esterno abbiamo ridotto le attese e le lunghe code. Se il 2023 è stato così positivo non 

possiamo che essere orgogliosi delle scelte fatte. Invitiamo a venire a visitare la Galleria 

dell'Accademia di Firenze, in particolare in questo periodo dell'anno lontano dalle feste e dai 

grandi flussi turistici, per godere dei nostri capolavori e della bellezza". 

A fare da traino oltre alle opere del museo fiorentino con il David e la Galleria dei Prigioni in 

testa, la Gipsoteca completamente rinnovata, la nuova Sala del Colosso e le altre collezioni di 

fondi oro e strumenti musicali. Senza dimenticare la prima grande mostra monografica in 

Europa dedicata a Pier Francesco Foschi. (1502-1567) Pittore fiorentino con oltre quaranta 

opere autografe del grande manierista. Tantissimi i biglietti staccati dall'inaugurazione della 

mostra ad oggi con percentuali che superano del 50% lo stesso periodo nel 2019. 

Come sempre è possibile prenotare la visita direttamente dal sito della Galleria dell'Accademia 

di Firenze oppure telefonando a Firenze Musei: Tel +39 055 294883. 

Félix José Hernández. 

 

 

 

 

https://opera-ufficio-stampa.t.od00.info/sender/t/459230a0871aa976f1845e6e93632867/d646fc4dd2120d0553d31c85fcb0b50b/
https://opera-ufficio-stampa.t.od00.info/sender/t/459230a0871aa976f1845e6e93632867/d646fc4dd2120d0553d31c85fcb0b50b/
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                                                                     ¡No a la misoginia!  

 

 

 

París, 13 de enero de 2024. 

Don José Mario, 

Acabo de leer lo que Vd. publicó aquí como respuesta a la opinión de la señora Gaytán. 

Nunca había leído tantos insultos y groserías dirigidos a una dama, los que considero indignos 

de un caballero. Su escrito es nauseabundo y le rebaja a Vd. al fondo del pozo de la escala 

social, a las personas más bajas de la sociedad de cualquier país. 

Desconozco si su familia se avergüenza ante su misoginia y desprecio hacia las damas. A mí 

me provocaría horror que alguien como Vd. formara parte de la mía. 

Realmente Vd. me provoca un sentimiento de asco y al mismo tiempo de lástima hacia su 

persona. 

No obstante, le envío mis saludos desde La Ciudad Luz, culta y tolerante capital de una gran 

Nación cuyo lema es: Libertad, Igualdad y Fraternidad. 

Félix José Hernández. 
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                                       Quienes quedaron en nuestra Tierra 

  

                                         Castillo Aragonés de la Isla de Ischia, Italia. 

 

Era la noche del 18 de diciembre, el fresco de la campiña cubana en invierno se hacía sentir en 

Rancho Boyeros mientras esperábamos que CUBANA DE AVIACIÓN llamara a los pasajeros 

del vuelo hacia París, que inexplicablemente salió con casi hora y media de retraso. Eran ya 

cerca de las nueve y media de la noche y habíamos perdido las esperanzas de ver a nuestros 

familiares y amigos por última en vez en la terraza del aeropuerto de La Habana cuando 

bajáramos a la pista. El avión se encontraba a pocos pasos del edificio del aeropuerto frente a 

la terraza desde donde unos reflectores muy intensos lo iluminaban e impedían ver quienes 

desde allí saludaban en alta voz. Allí quedaban nuestros recuerdos entre aquellas siluetas que 

agitaban las manos. 

El vuelo estaba completo, sólo nosotros, además de dos críticos de cine y la tripulación, éramos 

cubanos, todo el resto eran turistas franceses que regresaban a Europa, por lo que nos dimos 

cuenta de que sólo nuestros familiares y amigos podían haber sido los que estaban en aquella 

terraza agitando las manos. Ellos nos vieron pero nosotros no a ellos, quizás fue mejor así, se 

abría paso un silencio profundo ante la incertidumbre de todo lo que comenzaba de ese modo. 

El sonido de las turbinas del DC10 nos avisó que la nave iniciaba sus maniobras de despegue 

dirigiéndose hacia la pista central, un fuerte impulso nos pegó a los asientos y vimos como 
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quedaban atrás las luces de la pista como un adiós a los cuatro cubanos que partían en ese vuelo. 

El avión comenzó a tomar altura y las aeromozas, todas cubanas, comenzaron a circular por los 

pasillos. De pronto se me acercó una de ellas, una hermosa joven de piel oscura y una bellísima 

sonrisa en sus labios, y me susurró al oído: "Cualquier cosa que necesites, no te preocupes, 

dímelo a mí". Me di cuenta de que la joven sabía o se imaginaba que éramos una familia cubana 

que salía para siempre de Cuba sin un centavo en los bolsillos, pues nadie más como un simple 

cubano mortal subía a esos aviones, a menos que fuera en misión de trabajo al extranjero, y eso 

me conmovió profundamente. Ella en silencio, me sonreía y apoyó su mano derecha sobre mi 

hombro, como para darme consuelo y comunicarme un afectuoso saludo cubano en medio de 

un profundo silencio obligado, so pena de afectarse políticamente en medio de una tripulación 

donde nadie sabía a ciencia cierta quién era quién. 

 

Cerré los ojos para agradecerle con mi silencio ese consuelo cómplice común a todos los 

cubanos, sin pronunciar palabra y continuó sonriéndome en una comunicación sin palabras. En 

mi mente pasó ante mí la interminable lista de personas de piel oscura, de la sangre criolla que 

fluye por las venas de los cubanos, y que en todo momento de mi vida me dieron cariño sin 

esperar nada a cambio. Recordé a mis queridos vecinos, blancos, negros y mulatos de La 

Habana que me habían visto crecer y lloraban nuestra despedida. 

 

Aquello vino a confirmar en mí una vez más que todos los cubanos no somos más que hijos de 

una tierra donde nace y crece un pueblo del que se enamora todo aquel que allí pone un pie. 

Nadie puede imaginar quiénes son los cubanos hasta que no los conoce de cerca. Lo mismo 

hemos experimentado aquí en Italia con el pueblo napolitano o partenopeo, son personas que 

tienen mucho en común con nosotros, a tal punto que a veces me parece estar entre cubanos 

cuando en realidad son italianos, quizás sea por las raíces españolas que nos unen. Como el 

nuestro, es un pueblo espléndido que te abre los brazos sin pensarlo dos veces. 

 

En mi mente he llegado a imaginarme, tras la experiencia de todos estos años compartidos con 

este pueblo, que los napolitanos son cubanos que se han establecido aquí en el sur de Italia y 

han aprendido a hablar el napolitano, y que en cambio los cubanos son napolitanos que se han 

ido a poblar aquella isla remota y querida en el Caribe. Baste pensar en el elevadísimo número 

de napolitanos que van a Cuba a pasar sus vacaciones y que se sienten allá como en su tierra 

pero con playas blancas y cocoteros. 
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Cuánto dolor han sentido las familias del sur de Italia al despedir para siempre a quienes 

emigraron hacia Australia, a quienes llevaron a este pueblo hasta la Argentina, Brasil, Uruguay 

y Venezuela, a quienes subieron a los barcos rumbo al Nuevo Mundo y a inicios del siglo XX 

se embarcaron por millares hacia Estados Unidos y Canadá, a todos los que decidieron irse a la 

renaciente Alemania en los años sesenta, a todos los que están en Austria y Suiza. 

 

La diferencia entre este dolor y el que han sentido los cubanos en el aeropuerto de La Habana 

al despedir sus familiares y amigos, ha sido una, que los italianos no se iban como en medio de 

un funeral donde se ñenterrabaò a quien se iba ñpara siempreò pues los italianos despedían con 

dolor a quien part²a pero esperaban siempre en un ñarrivederciò. El com¼n denominador de 

quien lloraba en el muelle desde donde partían los barcos con los emigrantes italianos y los 

cubanos que veían despegar los aviones que se llevaban a los cubanos, como aquellos que se 

quedaban con las manos apoyadas en las cercas del aeropuerto de Varadero cuando los vuelos 

del ñpuente a®reoò despegaban, era uno: el silencio, aquel silencio desgarrador de una soledad 

que partía el corazón que se hundía en una oración desesperada frente a lo desconocido, 

mientras el avión se perdía, como el barco, en el horizonte. 

 

Los emigrantes italianos crearon su mundo en la Little Italy en New York y continuaron 

hablando los diferentes dialectos de la Italia Meridional entre ellos, como los cubanos crearon 

su Little Havana en Miami y continúan fumando tabacos, jugando al dominó, comiendo frijoles 

negros, plátanos, tasajo, ropa vieja, vaca frita, ensalada de aguacate y yuca con mojo, 

conservando las raíces y el recuerdo imborrable del mundo que dejaron a sus espaldas. Los 

emigrantes italianos escribían cartas a sus parientes y amigos que quedaban en la península, 

recibían otras tantas de ellos, escuchaban las transmisiones de radio, como hoy en día disfrutan 

de la televisi·n que da la vuelta al mundo dese§ndoles un ñBuon Nataleò en italiano con el 

cariño de todos los que se quedaron aquí. Los emigrantes cubanos enviaban sus cartas sin saber 

si jamás llegarían a su destino, lo mismo los que quedamos atrás enviábamos nuestras cartas 

siempre en silencio, sin saber si llegarían a no al otro lado del mar. El rigor de la sociedad 

cubana establec²a que ñno pod²as querer a quien no quer²a la patria y se ibaò, por lo que cartearse 

con esas personas era políticamente incorrecto y te imposibilitaba sobrevivir en el orden social 

de la isla. Llamar por teléfono era también una odisea a través del famoso 09 de la línea 

internacional. Muchos vínculos familiares y afectivos se fueron perdiendo poco a poco a través 

de los a¶os luz de distancia que separaban a ñlos que se fueronò de ñlos que se quedaron en 

nuestra tierraò. 
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En los años setenta, una entrañable amiga que siempre llevo en el alma y hoy vive en New 

Jersey, me dijo que lo que estábamos viviendo era la realidad que reflejaba un tema del entonces 

famoso Grupo de Experimentación Sonora del ICAIC (Instituto Cubano del Arte y la Industria 

Cinematográfica), que proclamaba: "qué paga este sudor, el tiempo que se va", al repetir que 

"Cuba Va". Claro está, Cuba Va, sí, pero a qué precio... Así fue, el tiempo se llevó todo, como 

se llevó las fiestas de nuestras familias unidas en la Navidad y el Año Nuevo, la última vez en 

diciembre de 1968, como se llevó los valores que habían crecido en tantos años de cubanía 

desde el eminente Maestro Félix Varela pasando por el brillante Apóstol José Martí. Día a día 

se fue abriendo una zanja entre ñlos que est§n all§ò y ñlos que est§n afueraò al calor de la 

distancia impuesta que generaba una diferencia artificial dentro de un mismo pueblo, de un solo 

pueblo. Es un crimen incalificable, como lo fue el sembrado por la división de Alemania en la 

postguerra hasta la reunificación en 1989. 

 

Es Navidad hoy en el mundo, estamos en el Tercer Milenio, y pido a Dios por mi pueblo 

querido, por los que están afuera, por los que están dentro, por Todos y Para el Bien de Todos, 

parafraseando a José Martí, eterno baluarte de la cubanía a escala mundial. 

 

¡Queridos todos, entrañables amigos de siempre, Feliz Navidad en vuestras familias, y sobre 

todo mucha salud y felicidad en el próximo año!  

 

Escrito por mi hermano Juan Alberto Hernández, desde la isla italiana de Ischia, el 18 de 

diciembre de 2024. 

 

Nota bene: En la foto El Castillo Aragonés de la Isla de Ischia. 
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              Il Museo Novecento presenta Different Might be Everything  

               

 

Firenze, 16 gennaio 2024. 

Da venerdì 19 gennaio fino a domenica 18 febbraio il loggiato al piano terra del Museo 

Novecento ospita per la prima volta un intervento di Street Art 

.Different Might be Everything ¯ il nome dellôopera site specific realizzata dallo street 

artist Kraita317, nata in collaborazione con la Street Levels Gallery di via Palazzuolo a 

Firenze.   
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Lôintervento pensato per il Museo Novecento è un lavoro unico e site-specific, che nasce dalle 

considerazioni sullôopera del 1988 di Maurizio Nannucci, Everything Might Be Different, 

esposta nel chiostro del Museo Novecento. Lôidea di invertire lôordine semantico delle parole 

scelte da Nannucci supporta lôartista nella legittimazione del suo operato, cos³ come della 

corrente di cui fa parte. Il nuovo motto, ñDiverso potrebbe essere tuttoò, indica appunto la 

volontà di riconoscimento di un movimento artistico ancora sottovalutato, spesso controverso, 

ma vivo e prorompente, come quello della Street Art. Kraita317 è, infatti, un rappresentante 

intraprendente di quella cerchia di artisti che hanno iniziato il proprio cammino con pochi 

mezzi, spinti unicamente dalla propria determinazione, perennemente scortati dalla 

disapprovazione familiare e dalle comunità di appartenenza che avrebbero preferito vederli 

operai in fabbrica o dipendenti dietro una scrivania. Artisti cresciuti sacrificando il senso di 

sicurezza per inseguire una felicità autentica, da raggiungersi attraverso percorsi intricati e 

spesso amari. 

Kraita317 è uno dei principali protagonisti del movimento artistico urbano fiorentino degli 

ultimi anni e tra gli artisti che lo scorso anno hanno partecipato alla grande esposizione 

internazionale di urban art del Museo Fluctuart di Parigi. Membro attivo della crew romena 

ANS sin dalla fine degli anni Duemila, Kraita317 nel 2018 lascia la sua citt¨ natale, BraἨov, 

per trasferirsi a Firenze. Questo cambiamento di contesto è altamente significativo e innesca 

unôevoluzione rapida e costante nel suo stile, sia nel tratto sia nella selezione cromatica, 

transitando dal figurativo allôastratto senza mai abbandonare una cifra stilistica altamente 

espressiva. 

Le opere astratte e sintetiche di Kraita317 rimandano a dialoghi introspettivi e personali che 

escludono lôuso della parola, facendo leva sulla capacit¨ di forme essenziali e colori primari di 

evocare sensazioni complesse e sentimenti profondi. Quel che lôartista restituisce, prima in 

studio e poi in strada, ¯ il risultato finale di un lungo percorso nato dallôurgenza di rispondere 

agli stimoli raccolti e poi assimilati nellôambiente urbano. Kraita317 deposita il proprio credo 

direttamente sulla strada, affidando le sue opere all'usura del tempo e allôinterazione con la citt¨ 

e suoi abitanti, quelle mani che spesso strappano o alterano i tratti distintivi originali dei lavori. 

Museo Novecento     

Piazza di Santa Maria Novella, 10 ï Firenze             

Orario:           

Lun ï  Mar ï Mer ï  Ven ï  Sab ï  Dom | 11:00 ï  20:00 

Giovedì | chiuso . Ultimo ingresso unôora prima della chiusura.  

Félix José Hernández.     
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SantôAntonino Pierozzi nel Museo di San Marco. Nel V centenario della canonizzazione 

 

                             

Presentazione del nuovo numero dei Quaderni del Museo di San Marco ñSantôAntonino 

Pierozzi nel Museo di San Marco. Nel V centenario della canonizzazioneò a cura di Angelo 

Tartuferi pubblicato dalla Casa Editrice Sillabe, insieme allôesposizione del busto di 

SantôAntonino attribuito a Baccio da Montelupo e della tela di Piero del Pollaiolo 

ñSantôAntonino ai piedi del Crocifissoòrestaurata grazie al sostegno di Friends of Florence. 

Venerdì 19 gennaio, ore 16.30. Museo di San Marco, Biblioteca di Michelozzo 

  Il Museo di San Marco assolve nel migliore dei modi lôonore e lôonere di celebrare il quinto 

centenario del ósuoô santo, Antonio Pierozzi (1389-1459) - conosciuto ai più col nome di 

Antonino, per via della corporatura minuta -, canonizzato il 31 maggio 1523 da papa Adriano 

VI.  

Con il nuovo Quaderno, il quinto dalla pubblicazione del volume di esordio della collana, 

lôesposizione nel Refettorio piccolo e il nuovo allestimento della cella che tradizionalmente si 

ritiene lo abbia ospitato, il Museo rende un doveroso omaggio ad una delle figure più importanti 

dellôordine domenicano a Firenze, nel Quattrocento ed oltre. 

 La presentazione al pubblico è in programma venerdì 19 gennaio, alle 16.30 nella Biblioteca 

di Michelozzo con gli interventi di Stefano Casciu Direttore regionale musei della Toscana, 

Angelo Tartuferi Direttore del Museo di San Marco, Simonetta Brandolini dôAdda Presidente 

Friends of Florence, Massimo Mancini OP Docente di Storia della Chiesa alla Facoltà 

Teologica dellôEmilia Romagna a Bologna, Francesco Salvestrini Docente di Storia medievale 

allôUniversit¨ di Firenze, Aldo Galli Docente di Storia dellôarte moderna allôUniversit¨ di 

Trento. 
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La pubblicazione del volume, realizzato dalla casa editrice Sillabe, dal titolo SantôAntonino 

Pierozzi nel Museo di San Marco nel V centenario della canonizzazione,  e il restauro della tela 

attribuita a Piero del Pollaiolo, raffigurante SantôAntonino ai piedi del Crocifisso, si devono al 

generoso sostegno dei Friends of Florence, grazie al dono di The Houston Family Foundation, 

presieduti da Simonetta Brandolini dôAdda, che a loro volta celebrano il venticinquesimo anno 

di attività, confermando il rapporto di speciale vicinanza al Museo di San Marco. 

 Assai popolare in città molti anni or sono - quando capitava spesso di sentire in bocca ai 

fiorentini lôesclamazione: ñsperiamo che santôAntonino ci aiuti!ò - il Priore della 

ristrutturazione del convento di San Marco - amico personale di Cosimo il Vecchio dei Medici 

-, per il quale lôAngelico lavor¸ a uno dei cicli decorativi pi½ famosi di ogni tempo, 

lôarcivescovo di Firenze dal 1446 al 1459, ¯ oggi pressoch® dimenticato e sconosciuto, 

soprattutto per le nuove generazioni. 

  Il restauro della grande tela con SantôAntonino ai piedi del Crocifisso, oggi riferita stabilmente 

a Piero del Pollaiolo (Firenze 1441/42 - ante 1496), appare di rilevante significato, sia sul 

versante artistico, sia per quanto attiene al ricordo e alla devozione per il Priore di San Marco, 

titolare di questo ruolo chiave dal 1439 al 1444. Il dipinto, assegnato con sicurezza dalle fonti 

antiche al minore dei due celebri fratelli - che gli studi di anni più recenti individuano come il 

vero pittore, oltretutto di grande levatura, mentre Antonio era soprattutto il grandissimo orafo 

e scultore che ben conosciamo -, era arrivato fino a noi in condizioni conservative assai precarie. 

La lunga esperienza e il costante aggiornamento professionale di una restauratrice del calibro i 

Lisa Venerosi Pesciolini, ha consentito non soltanto di fermare lôinevitabile degrado dellôopera 

a quarantô anni esatti dallôultimo intervento di restauro, ma soprattutto di proporne una nuova, 

e per certi aspetti, coraggiosa leggibilità. 

Lôopera pu¸ dirsi adesso completamente recuperata anche dal punto di vista 

dellôapprezzamento critico e sôimpone come uno degli esemplari pi½ alti dellôultima fase 

dellôattivit¨ dellôartista. La sua iconografia ripropone il tema fondamentale della spiritualità 

domenicana, quello cio¯ dellôassoluta condivisione della sofferenza del Cristo sulla croce, 

espressa mirabilmente dal celeberrimo affresco del Beato Angelico che si offre alla vista dei 

visitatori appena entrati nel museo, proprio in fondo al Chiostro di SantôAntonino. 

Piero del Pollaiolo sostituisce la figura di san Domenico ai piedi del Crocifisso con quella del 

santo fiorentino, nel dipinto eseguito secondo la Cronaca di Padre Serafino Razzi nel 1483, per 

essere collocato sopra un semplicissimo altare in mattoni intonacato, addossato allôestremit¨ 

sinistra del tramezzo della chiesa di San Marco, per segnalare il punto preciso della sua 

tumulazione. 

 Lôopera sar¨ esposta fino al 30 marzo 2024 nella sala del Refettorio piccolo, affiancata dai due 

angeli reggicandelabro dipinti nel 1523 da Fra Paolino da Pistoia, che vennero posti ai lati della 

tela di Piero del Pollaiolo, sullôaltare ligneo approntato dallôarchitetto e scultore Baccio 

dôAgnolo (1462-1543) in occasione della canonizzazione del santo. 

 Nel Refettorio piccolo sarà esposto anche un bellissimo busto in terracotta del Pierozzi, ora 

attribuito allo scultore Baccio da Montelupo (Montelupo 1469 - Lucca 1537?) dallo specialista 
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David Lucidi - che lôanno scorso ha pubblicato unôampia monografia dedicata allo scultore 

ñsavonarolianoò -, con la datazione sulla met¨ dellôultimo decennio del Quattrocento. 

Si tratta di unôimmagine di straordinaria forza espressiva, caratterizzata da un naturalismo 

respirante, ottenuta per calco dalla maschera funebre di santôAntonino esposta nella sua cella 

del Museo di San Marco. Lôopera, danneggiata allôinizio del secolo scorso, è stata recuperata 

da un ottimo restauro di Giulia Basilissi, funzionaria restauratrice della Direzione regionale 

musei della Toscana. 

 "Per il restauro del raffinato dipinto su tela con SantôAntonino ai piedi del 

Crocifisso, realizzato magistralmente da Lisa Venerosi Pesciolini, e per questa pubblicazione - 

dichiara Stefano Casciu - dobbiamo ancora una volta ringraziare i Friends of Florence, e la loro 

presidente Simonetta Brandolini dôAdda, per il costante supporto che hanno dato ed ancora 

rinnovano nei confronti del Museo di San Marco, in questo caso grazie al contributo della 

Houston Family Foundation." 

  ñLa tela di Piero del Pollaiolo e il busto di Baccio da Montelupo, oltre a illustrare 

splendidamente la figura di SantôAntonino, rappresentano due recuperi fondamentali per le 

raccolte del museo fiorentino ï sottolinea Angelo Tartuferiò. 

 ñTornare al Museo di San Marco per Friends of Florence ¯ sempre unôesperienza davvero 

importante: è infatti un luogo molto caro alla nostra Fondazione. - Sottolinea la Presidente 

Simonetta Brandolini dôAdda - Dopo gli interventi agli affreschi nel Chiostro di SanôAntonino, 

alla Crocifissione e Santi di Beato Angelico nella sala del Capitolo, dopo il riallestimento della 

Sala dôOspizio e il restauro alla Pala di Bosco ai Frati del Beato Angelico, il 

dipinto SantôAntonino ai piedi della Croce di Piero del Pollaiolo è il nostro quinto progetto di 

restauro qui a San Marco. Ringrazio a nome della Fondazione il Dott. Stefano Casciu della 

Direzione Regionale Musei della Toscana, il Direttore del Museo di San Marco il Dott. Angelo 

Tartuferi per averci offerto lôopportunit¨ di contribuire alla salvaguardia di questôopera cos³ 

affascinante e Lisa Venerosi Pesciolini che ha realizzato questo magistrale restauro. Il nostro 

grazie va inoltre a The Houston Family Foundation, i nostri donatori che hanno reso possibile 

lôintero intervento.ò 

 Nel solco del riallestimento del cosiddetto Appartamento del Savonarola, portato a termine 

lôanno scorso e documentato nel Quaderno N. 4 del Museo, in questa occasione ¯ stata riallestita 

anche la cella che fu di santôAntonino, retrostante la parete su cui è dipinta la 

celeberrima Annunciazione del Beato Angelico, icona del celebre museo fiorentino e opera in 

sommo grado rappresentativa del primo Rinascimento. Allôinterno di essa ¯ stato ricollocato 

lôAlbero genealogico del santo del secolo XVIII, recuperato dal deposito del museo e 

appositamente restaurato, e la grande urna che allôapertura del museo nel 1869 conteneva 

oggetti, reliquie, documenti e opere dôarte in relazione con la figura del santo. Ai giorni nostri 

lôurna sar¨ lasciata vuota, ma assolverà, come allora, alla funzione di fare da base di supporto 

al feretro ñceleste e oroò, sopra al quale il corpo del Santo fu traslato nella cappella Salviati nel 

braccio destro della chiesa di San Marco e portato in processione in occasione della peste del 

1630. 
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 La consueta collaborazione con lôAccademia di Belle Arti ha visto la partecipazione delle 

allieve del Corso di Museografia e allestimento degli spazi espositivi alla fase progettuale. 

Félix José Hernández. 
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                               Vidas Minadas en El Círculo de Bellas Artes 

 

               
 

 

Madrid, 18 de enero de 2024. 

 

Querida Ofelia, 

 

En 1997 se firmó el Tratado de Ottawa sobre la prohibición de las minas antipersona, un drama 

con el que sigue conviviendo la población de decenas de países en todo el mundo. Ese mismo 

a¶o se present· en el C²rculo de Bellas Artes el proyecto ñVidas minadasò, con el que el 

fotoperiodista Gervasio Sánchez ponía rostros a esta tragedia. Veinticinco años después 

volvemos a acoger esta difícil y necesaria exposición, en la que conoceremos la evolución de 

los afectados y los problemas que han tenido que superar desde que las minas truncaran sus 

vidas. 

 Nacido en Córdoba en agosto de 1959, Gervasio Sánchez se licenció en 1984 en Periodismo 

por la Universidad Autónoma de Barcelona. Desde entonces ha trabajado como periodista 

independiente para diferentes diarios y revistas. Desde 1984 hasta 1992 cubrió la mayor parte 

de los conflictos armados habidos en Latinoamérica. Ha trabajado como enviado especial 

de Heraldo de Aragón tanto en la guerra del Golfo de 1991 como en los distintos conflictos 

armados en la antigua Yugoslavia, África, Asia y Latinoamérica. También colabora con la 

Cadena Ser desde agosto de 1994. Dirige desde 2001 el Seminario de Fotografia y Periodismo 

que organiza la Fundación Santa Maria de Albarracín. Es presidente de honor de la Asociación 

Fotográfica Cordobesa (AFOCO) desde 2021 y maestro de la Fundación Gabo (Gabriel García 

Márquez). 

 

RUEDA DE PRENSA: Miércoles, 24 de enero (11h.) 
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 Participantes:  

 

Valerio Rocco, director del Círculo de Bellas Artes 

Paco Martínez, director de Marketing DKV Seguros  

Gervasio Sánchez, fotógrafo. 

 

Un gran abrazo desde nuestra querida y culta España, 

 

Félix José Hernández. 
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                                                       Le botteghe della scienza 

 

                        

Firenze, 11 gennaio 2024. 

Al Museo Galileo al via la quinta edizione: il lavoro e la memoria degli antichi mestieri al 

servizio delle idee di domani 

 Nelle domeniche dal 14 gennaio al 24 marzo tornano i laboratori per giovani e adulti, per 

scoprire la scienza nelle attivit¨ artigianali: dallôalchimia dei colori allôarte del trucco, dai 

segreti delle lenti del cannocchiale alla forza motrice. 

Ogni appuntamento inizia con una ñColazione al Museoò dalle ore 10.30 

 Dai segreti delle parrucche e dei trucchi nel Settecento allôarte ñperdutaò della scagliola, dalla 

pietra di luna, creatrice di alchimie di colori, fino ai giochi di specchi nella costruzione del 

cannocchiale, allôuso della foglia dôoro e della carta fiorentina alla tecnica della cianotipia. 

Torna la quinta edizione delle ñBotteghe della scienzaò, un ciclo di incontri ideati dal Museo 

Galileo, con la volontà di far luce e dare voce alle antiche attività artigiane ancora vive e 

permettere la creazione di un ponte con il passato verso il futuro, dai mestieri di ieri alle idee di 

domani, nelle domeniche dal 14 gennaio al 24 marzo, alle ore 10.30 nella sede del Museo in 

piazza dei Giudici 1 a Firenze (al costo di 3 euro pi½ il biglietto dôingresso). A tutti i partecipanti 

sarà offerta la colazione fornita dalla Caffetteria del Grano, grazie al sostegno di Opera 

Laboratori. 

 Il ciclo di incontri è organizzato in collaborazione con Opera Laboratori e Unicoop 

Firenze, con il patrocinio del Comune di Firenze e della Camera di Commercio di 

Firenze, questôultima sede dove si ¯ tenuta questa mattina la presentazione dellôintero progetto. 

 Come di consueto, la rassegna è rivolta a tutta la famiglia, dai giovani (dai 10 anni in su) agli 

adulti. I laboratori saranno incentrati sul recupero della memoria delle antiche tecniche 

artigiane: durante le attività ï della durata di circa 90 minuti ï i partecipanti assisteranno a 

dimostrazioni pratiche e al termine riceveranno unôutile guida per poter ripetere 

autonomamente le attivit¨ svolte. Lôintento del ciclo ¯ quello di proporre, in particolare alle 
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nuove generazioni, una sorta di lente di ingrandimento sugli aspetti scientifici, sui processi fisici 

e chimici che conducono alla produzione di pregiati manufatti, come i materiali e le tecniche di 

lavorazione del commesso fiorentino da parte dellôOpificio delle Pietre Dure, la dimostrazione 

delle diverse tecniche di doratura e la storia del battiloro, i segreti dei parruccai dal Settecento 

ai giorni nostri, la magia dellôimmagine fotografica generata dalla cianotipia, e molto altro. 

Imparare le tecniche di lavorazione e lôuso degli strumenti dei maestri artigiani potr¨ favorire 

unôimportante opportunit¨ ai fini del rilancio dellôartigianato, settore fondamentale 

dellôeconomia italiana. Avvicinare i giovani agli antichi mestieri, infatti, dando loro la 

possibilità di prendere confidenza con la manualità e il sapere pratico, può aiutare a costruire 

un ponte che metta in contatto giovani in cerca di un proprio progetto lavorativo con artigiani 

attenti al futuro delle proprie botteghe. 

 Al via domenica 14 gennaio con ñIl tornio del vasaio e la forza centrifugaò a cura di Officina 

Ceramica e Bottega Pendolare: i partecipanti alla mattinata potranno conoscere lôevoluzione 

storica del tornio e cimentarsi nella realizzazione di una piccola opera. Lôutilizzo di questo 

antico strumento risale infatti alla preistoria e ancora oggi il maestro vasaio, con lôabilit¨ delle 

sue mani, modella la creta trasformandola in meravigliosi oggetti dôuso quotidiano. 

 Il programma delle domeniche di gennaio prosegue poi il 21 gennaio con ñLenti, occhiali e 

cannocchialiò di Ottica Fabbroni e nella giornata del 28 gennaio con ñAlchimie di colori. Lôarte 

della scagliolaò, a cura della Famiglia Bianchi. Febbraio inizia con ñLa preziosa veste dei 

cannocchiali. Laboratorio di carta fiorentinaò a cura di Francesca Vannini e Alina Crafciuc 

(4/02) e continua lô11 febbraio con ñParrucche e trucco: lo specchio di unôepocaò con Gherardo 

Filistrucchi; domenica 18 febbraio ci sar¨ ñArte e scienza della doraturaò a cura di Chiara De 

Felice e Iolanda Larenza, per terminare domenica 25 febbraio con ñIl ritratto del bisnonno. La 

fotografia al collodio umidoò con lôAssociazione Fotonomia. Infine, nelle domeniche di marzo 

la rassegna presenta ñIl motore a scoppio: la nuova forza motrice del XIX secoloò con Graziano 

Dainelli e Antonio Linari il 3 marzo, il 10 marzo ¯ il momento di ñDisegnare con la camera 

oscuraò a cura di Stella Battaglia, il 17 marzo ñUn mondo blu. La tecnica della cianotipiaò con 

Marco Berni e Daniela Vespoli, e in ultimo domenica 24 marzo ñLa pittura di pietra. Lôantica 

arte del commesso fiorentinoò a cura della Famiglia Scarpelli. 

 Prenotazione online obbligatoria: 

(non è possibile effettuare prenotazioni telefoniche o via mail) 

Costo: ú 3,00 da acquistare online + biglietto dôingresso al museo da acquistare in biglietteria 

il giorno dellôevento. 

Riduzione per i soci UNICOOP FIRENZE dietro presentazione della carta socio. 

Chi partecipa a tre appuntamenti di ñColazione al Museoò, per il terzo paga soltanto ú 3,00 a 

persona. 

.Félix José Hernández. 

 

https://opera-ufficio-stampa.t.od00.info/sender/t/274c327599659cd4529ec57609ba261a/1ed2ccc4d03f742be0f4cf9f0f3c060e/
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 Across Kiss KissYou, performance site-specific per la Galleria dellôAccademia di Firenze 

 

 Firenze, 23 gennaio 2024. 
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La Galleria dellôAccademia di Firenze ospita luned³ 29 gennaio, alle ore 

19.00, AcrossKissKissYou una performance site-specific, ideata dai Kinkaleri appositamente 

per gli spazi del museo. 

 ñMi piace vedere la Galleria dellôAccademia come uno spazio aperto e attento a differenti 

espressioni artisticheò sottolinea il direttore Cecilie Hollberg. ñĈ un luogo che preserva i 

capolavori della storia dellôarte ma ¯ altres³ contemporaneo e si rivolge a pubblici diversi. 

Lôazione performativa dei Kinkaleri, attraverso linguaggi e modalit¨ espressive del tempo 

presente, si relaziona con i capolavori di Michelangelo, come i Prigioni e il David, dandone 

unôinedita lettura.ò 

 Kinkaleri nasce a Firenze nel 1995, opera fra sperimentazione teatrale, ricerca sul movimento, 

performance, installazioni, allestimenti, materiali sonori, cercando un linguaggio non sulla base 

di uno stile ma direttamente nellôevidenza di un oggetto. Oggi, il gruppo che ha sede a Prato, 

presso lo spazioK, ̄ formato da Massimo Conti, Marco Mazzoni e Gina Monaco. 

 Nella loro pratica artistica, il corpo ̄ sempre stato percepito come il luogo delle trasformazioni, 

un modo per sperimentare consapevolezze percettive e organizzare pratiche che cercano di 

raccontare, fuori dalle luci delle evidenze, i piani in ombra della contemporaneiẗ. 

 AcrossKissKissYou si basa sulla relazione fra i corpi di cinque danzatori e la loro potenziale 

capaciẗ  di essere forma e sostanza di un sentimento di fragilit ̈e potenza, vitaliẗ e desiderio. 

Il tutto nella relazione stretta con lôambiente, sublimato nelle forme e nelle linee di forza della 

scultura michelangiolesca a cui lôazione performativa  ̄intimamente correlata. La performance 

- come spiegano i Kinkaleri - sperimenta la relazione del corpo con lo spazio fisico e con il 

corpo degli altri, dando vita ad un gruppo/corpo che si concentra sulla presenza di unôentit ̈

densa, complessa e stratificata, in relazione ai centri di tensione e punti di fuga, dove 

l'individuale e il collettivo diventano espressioni della stessa azione creativa, considerata 

operativamente come architettura fisica e corale, personale e dôinsieme. 

 Un tentativo per liberare la forma in apertura verso il fuori, come molecole espanse, soggettive, 

libere e sovrapposte che amplificano nella loro postura la valenza politica del corpo stesso che 

le agisce. Unôesperienza fisica in cui strutture indipendenti diventano frammenti motori liberati 

in nuovo contesto denso di storia, rielaborati in partiture e inseriti in uno spazio simbolico 

generatore di una nuova forza dinamica dove il corpo, con la sua qualit,̈ tecnica ed esperienza, 

diventa il medium di un altrove coreografico. 

 Lôevento ¯ tra i primi degli appuntamenti del programma ideato per il 2024 dalla Galleria 

dellôAccademia di Firenze, in linea con le direttive del MiC- Ministero della Cultura. 

 Ingresso gratuito su prenotazione, da mercoledì 24 gennaio, tramite la piattaforma Eventbrite 

al link. 

 Kinkaleri con i loro lavori sono stati ospitati presso numerose programmazioni in Italia e 

allôestero, teatri, centri dôarte contemporanea, festival e spazi espositivi fra cui: 

Triennale/Teatro dellôArte, Milano; Teatro Metastasio, Teatro Fabbricone, Prato; Teatro 

https://opera-ufficio-stampa.t.od00.info/sender/t/a22eb458375c5e8deb126c14696c916d/b16ddd2e6e3b4396d077976258b21771/
https://opera-ufficio-stampa.t.od00.info/sender/t/a22eb458375c5e8deb126c14696c916d/b16ddd2e6e3b4396d077976258b21771/
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Grande, Brescia; Sophiensaele, KunstHalle Deutsche Bank, Berlino; Centre Pompidou, Parigi; 

Kaaitheater, Kunsten FESTIVAL desArts, Bruxelles; Centro per lôArte Contemporanea Pecci, 

Prato; Fondazione Gulbenkian, Lisbona; Kitazawa Town Hall,Tokyo; Oriental Pioneer Theatre, 

Pechino; Mercat de les flors, Barcellona; La Batie Festival, Ginevra; Festival di Santar- cangelo, 

Santarcangelo; Biennale Danza,Venezia; Palazzo Strozzi, Museo Novecento, Villa Romana, 

Firenze; MAXXI, Macro, Roma. 

Tra le produzioni pi½ importanti ricordiamo Doom (1996), 1.9cc GLX (1998), My love for you 

will never die (2001), OTTO (2002/2003), WEST (2003-2006), I 

Cenci/Spettacolo (2004), Nerone (2006), THE HUNGRY MARCH SHOW / Between a carrot 

and I (2007) / Yes Sir! (2008), Alcuni giorni sono migliori di 

altri (2008), Ascesa&Caduta (2010) / I AM THAT AM I  (2010), Hit Parade(2011/2017), 

All!(2012-2017) Trilogia Puccini: Nessun Dorma (2010) / Butterfly (2015) / I love You 

TOSCA (2018), No Title Yet (2017), IôM OK.(2017), OTTO (2003/2018), Once 

More (2019), INFERNO (2021), OtellO (2021), HellO° (2022-23). 

Nel 2002 la compagnia riceve il PREMIO LO STRANIERO Scommesse per il futuro ñ...per 

lôammirevole coordinamento di gruppo dentro forme teatrali austere dai mezzi scabri e intensi 

dove la danza ̄ ritmo nascosto della realẗ e una sottile distanza crea le necessarie dissonanzeò 

e, sempre nel 2002, il PREMIO UBU per lo spettacolo come miglior spettacolo di Teatrodanza 

dellôanno. Dal 2013 lo spazioK  ̄Centro di Residenza Regionale sviluppando percorsi artistici 

appartenenti ai diversi campi della creazione e rivolti alle giovani generazioni, lo spazio  ̄anche 

il luogo di is it my world? e Body To Be serie di appuntamenti curati dalla compagnia sulle arti 

della scena. 

 Galleria dellôAccademia di Firenze. presenta lunedì 29 gennaio 2024, ore 19.00. 

Kinkaleri. AcrossKissKissYou. performance site-specific per la Galleria.dellôAccademia di 

Firenze, progetto e coreografia Kinkaleri /Massimo Conti, Marco Mazzoni, Gina Monaco, 

con Ilaria Bagarolo, Andrea Dionisi, Giorgio Lombardo, Chiara Lucisano, Michele Scappa, 

musiche Canedicoda. produzione Kinkaleri 2024, in collaborazione con la Galleria 

dellôAccademia di Firenze.. 

Félix José Hernández. 

 

  

  

  

 
 

 

 

https://opera-ufficio-stampa.t.od00.info/sender/t/a22eb458375c5e8deb126c14696c916d/fact/
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                             Et Verbum caro factum est. Dio divenne uomo 

 

                    
 

Firenze, 24 gennaio 2024. 

 

Giovedì 25 Gennaio 2024 alle ore 18:00 si terr¨ allôinterno della Sala DôArme di Palazzo 

Vecchio la lectio dellôArcivescovo, card. Giuseppe Betori "Et Verbum caro factum est. Dio 

divenne uomoò, un momento importante di riflessione e parte del progetto Green Line, festival 

fiorentino promosso dal Comune di Firenze con il sostegno del Ministero del Turismo, 
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di Iniziative Toscane, con la direzione artistica di Sergio Risaliti e organizzato 

da MUS.E. Lôevento ¯ a corredo dellôesposizione dei Tre Divini Bambini allôinterno della Sala 

dellôUdienze inaugurata lo scorso 22 dicembre. 

 

Nella Lectio "Et Verbum caro factum est. Dio divenne uomo", partendo dalla precisa 

espressione "il Verbo si fece carne" tratta dal Vangelo di Giovanni (Gv2, 14a), l'Arcivescovo, 

card. Giuseppe Betori descriverà come, dalla nascita in povertà a Betlemme, fino al Golgota, ci 

sia tutta la vita di Ges½ in quel suo farsi carne, nellôaccogliere su di s® tutta la debolezza umana 

fino alla morte in croce. Da quellôevento in cui il Verbo si è fatto carne, Dio avrà pienamente a 

che fare con ogni aspetto che riguarda la condizione umana. In quel Bambino l'Altissimo si è 

fatto vicinissimo tra gli ultimi. 

L'ingresso all'evento sarà libero fino ad esaurimento posti. 

 

Félix José Hernández. 
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                    Giochi e giocattoli, compagni di Viaggio, 1943-1945  

 

 

Firenze, 26 gennaio 2024. 
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Dal 28 gennaio al 30 marzo due mostre realizzate dalla Comunità Ebraica di Venezia con il 

Museo ebraico e Opera Laboratori: 

Giochi e giocattoli, compagni di Viaggio, 1943-1945 presso lôAula Didattica 

Venezia 1945 ï Città Rifugio a Ikona Gallery 

 La Comunità Ebraica di Venezia, in occasione della Giornata della Memoria 2024, ha 

organizzato due esposizioni con lôintento di raccontare ad un pubblico di tutte le et¨ ci¸ che 

avvenne a Venezia tra il 1943 e il 1945. 

 Attraverso i giocattoli e i racconti dei bambini tramandati fino ai giorni nostri, i visitatori 

potranno avvicinarsi alle esperienze vissute da chi in quegli anni stava vivendo la propria 

infanzia o lôadolescenza. In campo di Ghetto Novo, nello spazio di Ikona Gallery, saranno 

visibili documenti originali inediti, provenienti dagli Archivi della Comunità ebraica di 

Venezia,  con foto e testimonianze  di profughi ebrei stranieri accolti a Venezia subito dopo la 

Liberazione. 

Il Veneto infatti, si è distinto, come primo rifugio  per tanti ebrei sopravvissuti ai campi di 

sterminio. 

Entrambe le esposizioni apriranno ufficialmente al pubblico domenica 28 gennaio nel sestiere 

di Cannaregio. ñGiochi e giocattoli, compagni di Viaggio, 1943-1945ò accoglier¨ i primi 

visitatori a partire dalle ore 10 nellôAula Didattica in Calle del Forno, mentre ñVenezia 1945 ï 

Città Rifugioò aprir¨ alle ore 12 negli spazi di Ikona Gallery in Campo di Ghetto Novo. Le due 

esposizioni saranno visitabili su prenotazione fino al 30 marzo dalle 10 alle 17, dalla domenica 

al venerdì (sabato escluso). 

 I giocattoli hanno spesso rappresentato lôunico legame con la casa da cui i bambini sono stati 

strappati per viaggi di salvezza o di sterminio. Le esperienze vissute da alcuni bambini tra il 

1943 e il 1945 vengono narrate dalla voce dei giocattoli: bambole, una trottola, una barca, un 

triciclo e un piattino scaldavivande racconteranno le storie dei loro proprietari. 

Documenti e storie di profughi ebrei stranieri, provenienti dai campi di sterminio e accolti a 

Venezia, invece, testimonieranno lôimportanza di Venezia come città di accoglienza. Il Veneto 

è stato, infatti, un luogo di transito, dove molti sopravvissuti alla Shoah hanno trovato 

alloggio.Numerose furono le organizzazioni, non solo ebraiche, che hanno contribuito a creare 

*  rete di solidarietà per i profughi, mettendo a disposizione case, alberghi, abiti e pasti gratuiti. 

Entrambe le esposizioni sono state ideate e curate dalla Comunità Ebraica di Venezia e dal 

Museo Ebraico di Venezia, in collaborazione con Opera Laboratori. 

Félix José Hernández. 
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                                                         La Banalità del Male 
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Firenze, 26 gennaio 2024. 

Intervengono Sara Funaro e Cristina Giachi. Con una introduzione a cura di Sergio Risaliti.  

Sabato 27 gennaio 2024 ore 17:00. 

In occasione delle celebrazioni per il Giorno della Memoria, il 27 gennaio 2024, il Museo 

Novecento ¯ lieto di presentare ñLa Banalit¨ del Maleò un talk insieme allôassessora 

allôeducazione e al welfare del Comune di Firenze Sara Funaro e alla presidente della 

commissione cultura del consiglio regionale Cristina Giachi, con unôintroduzione del direttore 

del Museo Novecento Sergio Risaliti. 

ñLa memoria ¯ un patrimonio collettivo da coltivare e tramandare - ha detto l'assessore a 

Educazione e Welfare Sara Funaro - affinché le pagine più buie del nostro passato non si 

ripetano e il male non trovi terreno fertile nel nostro presente e nel nostro futuro. Non dobbiamo 

abbassare minimamente la guardia, ma dobbiamo continuare a perpetuare il ricordo e la storia, 

diffondendo tra i nostri giovani la conoscenza dell'orrore che generarono la Shoah e le 

persecuzioni". 

ñSiamo portati a pensare che il male richieda una dose straordinaria di cattiveria. ï ha detto la 

presidente della commissione cultura del consiglio regionale Cristina Giachi ï Purtroppo la 

storia ci dimostra che non è così. La via del male è spesso banale. È importante non smettere di 

riflettere per costudire con il pensiero la memoria, e il futuro.ò 

Negli ultimi anni il Museo Novecento ha inteso sempre celebrare con un evento speciale la 

Giornata della Memoria, con performance, esposizioni, conferenze a tema per non dimenticare 

e rinnovare lôattenzione su una delle pi½ disumane tragedie della storia, lo sterminio di milioni 

di ebrei realizzato con meccanica programmazione e organizzazione. Ancora oggi la questione 

è aperta e richiede un confronto sensibile, cosciente della enormità del dolore e della ferita che 

ancora pesa sul popolo ebraico e le nuove generazioni. In una delle lapidi che si conservano nel 

loggiato delle ex Leopoldine, si legge: ñA ricordo della deportazione dei toscani nei lager nazisti 

il patto di fratellanza tra Firenze e Mauthausen esprime la volontà di pace quale impegno di 

solidariet¨ e amicizia per le nuove generazioniò. 

Ritornare a parlare della banalit¨ del male, dunque, e quindi ricordare lôincommensurabile e 

tragico sterminio degli ebrei durante la Seconda Guerra Mondiale ad opera dei nazisti e dei 

fascisti complici dellôorrore, ci obbliga a guardare in faccia il male nella sua estensione 

ontologica e nella sua affermazione nella storia, come se non avessimo fatto tesoro di quanto 

accaduto di così estremo e 

inimmaginabile nei campi di concentramento. Questa giornata ha sempre una doppia funzione, 

di simbolo e di prospettiva, richiamandoci al ruolo di costruttori di un futuro che non può e non 

vuole dimenticare. 

ñElaborare la Shoah non significa dimenticarne il significato e ridurre la portata di quello 

sterminio in un passato lontano da noi. Anzi, ritornare ogni anno a riflettere su questo 
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spartiacque della storia, ricordarlo anche nei luoghi dellôarte ci deve costringere a una profonda 

riflessione sulla natura del male, sulla dimensione pi½ negativa dellôesserci, quale ¯ stato 

lôolocaustoò -ha dichiarato il direttore Sergio Risaliti. 

Félix José Hernández. 
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        La Premio Nobel Olga Tokarzcuk y John Banville, escriben el Prado  

 

                            
                                 Olga Tokarczuk © Karpati & Zarewicz / ZAiKS 

 

Madrid, 29 de enero de 2024.  

 

Querida Ofelia,  

 

Segunda edici·n de ñEscribir el Pradoò con el patrocinio de Fundaci·n Loewe y en colaboraci·n 

con Granta en español La Premio Nobel Olga Tokarzcuk y John Banville, Premio Príncipe de 

Asturias de las Letras, se inspirarán en las colecciones del Prado.  

 

Olga Tokarzcuk, en primavera, y John Banville, en otoño, serán los autores que participarán 

este a¶o en el programa ñEscribir el Pradoò, un proyecto que permite a reconocidos escritores 

internacionales investigar y sumergirse en la historia y la esencia del Museo.  

 

Tras el éxito de la primera edición del programa, con los residentes John M. Coetzee y Chloe 

Aridjis, en 2024 se lanzará la colección de relatos de ficción del Museo con la publicación de 

los textos que ambos escribieron tras su estancia en la institución.  

 

La Premio Nobel de Literatura de 2018, Olga Tokarczuk, y el escritor ganador del premio 

Príncipe de Asturias de las Letras 2014, John Banville, son los dos autores seleccionados para 

la segunda edici·n de la Residencia Internacional de Escritores ñEscribir el Pradoò, una 
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iniciativa conjunta con la Fundación Loewe, en colaboración con Granta en español, que invita 

a escritores internacionales a conocer en profundidad el Museo del Prado y a que sus 

colecciones les sirvan de inspiración creativa.  

 

Tras el éxito de la primera edición del programa con los residentes John M. Coetzee y Chloe 

Aridjis, a lo largo del 2024 se lanzará la colección de relatos de ficción del Museo (con el mismo 

nombre que el programa de Residencias: ñEscribir el Pradoò) con la publicación de los textos 

que ambos escribieron inspirándose en su estancia en la institución.  

 

Olga Tokarzcuk, en primavera, y John Banville, en otoño, fijarán su residencia en Madrid 

haciendo del Museo su centro de actividad y también de contemplación. A partir de este proceso 

creativo, escribirán un texto relacionado con el Museo explorando los vínculos expresivos entre 

la ficción y las artes plásticas, que posteriormente se publicará en la colección del Museo. 

Durante su estancia en el Museo cada autor mantendrá un coloquio abierto con el público. 

 

Olga Tokarczuk (Polonia,1962) es la ganadora del Premio Nobel de Literatura 2018 y una de 

las escritoras más célebres de Polonia. Autora de ocho novelas y tres colecciones de relatos 

cortos, ha ganado dos veces el premio literario polaco más prestigioso, el Premio Nike, por Los 

Libros de Jacob (Ksiegi Jakubowe) en 2015 y por Los errantes (Bieguni) en 2008, obra por la 

que también recibió en 2018 el Premio Man Booker International. Sus novelas más célebres 

son Un lugar llamado antaño (Prawiek i Inne Czazy) publicada en 1996, Casa diurna, casa 

nocturna (Dom Dzienny, Dom Nocny) publicada en 1998 y Sobre los huesos de los muertos 

(Prowadz Swoj PlugPrzez Kosci Umarlych) que se publicó en 2009 y fue preseleccionada para 

el Premio Man Booker International 2019, así como para los Premios Nacionales del Libro de 

Literatura Traducida, el Premio Literario de Dublín y el Premio Warwick. Su obra está 

traducida a más de cincuenta idiomas.  

 

John Banville (Irlanda,1945) es novelista, guionista, dramaturgo y crítico literario. Trabajó en 

el ámbito periodístico durante muchos años y fue editor literario de The Irish Times de 1988 a 

2000. Colabora habitualmente con The New York Review of Books y otras publicaciones. Entre 

sus novelas destacan El libro de las pruebas, El mar y, más recientemente, Las singularidades. 

Entre los galardones que ha recibido figuran el Premio Man Booker, el Premio Estatal de 

Literatura de Austria, el Premio Kafka, el Premio PEN de Irlanda y el Premio Príncipe de 

Asturias de las Letras. Ha escrito varias novelas policíacas bajo el seudónimo de Benjamin 

Black, entre ellas Pecado y, más recientemente, Las hermanas Jacobs. Nació en Wexford y vive 

en Dublín. 

 

Con gran afecto y simpatía desde nuestra querida y culta España, 

 

Félix José Hernández. 
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                                               Dove comincia la pace 

 

Firenze, 29 gennaio 2024.  

Martedì 30 gennaio alle ore 21 Centro pastorale e culturale Benedetto XVI di Siena e mercoledì 

31 gennaio ore 18 Palazzo Vecchio, Firenze 

 Due giornate, due incontri a Siena e Firenze per riflettere e confrontarsi su ñDove comincia la 

paceò. Ĉ questo il titolo dellôincontro pubblico organizzato dalla Comunit¨ Ebraica di Firenze- 

Sezione di Siena martedì 30 gennaio alle ore 21. Un occasione per incontrare i due attivisti ed 

educatori israeliani Yehuda e Angelica Edna Calò Livne, che dal loro kibbutz al confine con il 

Libano da decenni sono impegnati in progetti di cooperazione tra israeliani e palestinesi per la 

costruzione di un futuro di riconoscimento, incontro, comprensione e pace. 

Lôappuntamento moderato da Anna di Castro della Comunit¨ Ebraica di Siena, si svolger¨ 

presso il Centro Culturale e Pastorale Benedetto XVI di Siena (via Aretina 174) ed è aperto a 

tutti coloro: enti, associazioni e persone, che stanno soffrendo per la gravissima situazione in 

corso in Israele e Palestina e si interrogano su quali siano le strade possibili per giungere alla 

liberazione degli ostaggi, al cessate il fuoco da ambo le parti e alla individuazione di un sicuro 

futuro di pace. 

Mercoledì 31 gennaio alle ore 18 lo stesso incontro si terrà a Firenze nel Salone de' Dugento in 

Palazzo Vecchio. 
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Voluto dalla Presidenza del Consiglio Comunale, dalla Comunità Ebraica di Firenze, della 

Federazione Nazionale delle Associazioni Italia Israele e dallôAssociazione Italia Israele di 

Firenze, lôincontro pubblico vedr¨ i saluti istituzionali di Luca Milani Presidente del Consiglio 

comunale e della professoressa Silvia Guetta, membro del Consiglio Direttivo Associazione 

Italia-Israele. A moderare gli interventi di ñDove comincia la paceò sar¨ Enrico Fink, presidente 

della Comunità Ebraica di Firenze. L'evento potrà essere seguito anche in diretta streaming 

collegandosi al link:  

 Angelica Edna Calò Livne, romana dal 1975 vive nel kibbutz Sasa al confine con il 

Libano. Insegnante, educatrice, formatrice, regista, scrittrice, insieme al marito Yehuda 

è fondatrice e direttrice artistica della Fondazione Beresheet LaShalom ï Un inizio per la 

pace per educare alla pace e al dialogo. 

Opera Laboratori. Andrea Acampa.Firenze Musei. 

Félix José Hernández. 

  

 

 

 

 

 

 

 

 

 

 

 

 

 

 

 

 

 

https://opera-ufficio-stampa.t.od00.info/sender/t/d6837f9ac9f310f8b762193f66bcdbb4/c34cfb9b13395915775944c62304e70c/
https://opera-ufficio-stampa.t.od00.info/sender/t/d6837f9ac9f310f8b762193f66bcdbb4/c34cfb9b13395915775944c62304e70c/
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                       Boom di visite alla Cattedrale dellôImmagine di Firenze  

 

 

Firenze, 26 gennaio 2024.  

Sar¨ possibile rivivere tutti i giorni lôesperienza nella Cattedrale dellôImmagine fino al prossimo 

1 aprile. 

Il 27 gennaio e il 17 febbraio alle ore 21 due eventi live: i brani originali di Tchaikovsky, Vivaldi 

e Schubert che fanno da colonna sonora alla mostra verranno eseguiti dal vivo da un quartetto 

dôarchi 

 Altri due mesi di tempo per immergersi nei colori di Van Gogh. Dopo il boom di visite 

alla Cattedrale dellôImmagine di Firenze, con circa 40mila visitatori ad un mese e mezzo 

dallôapertura della mostra, ¯ giunta lôufficialit¨ della proroga. Inside Van Gogh non terminerà 

come previsto domenica prossima 28 gennaio ma rester¨ visibile fino allô1 aprile. Non solo sar¨ 

possibile vivere lôesperienza immersiva nel cuore di Firenze, a pochi passi da ponte Vecchio, 

ma in questo periodo non mancheranno degli eventi collegati alla mostra con musica dal vivo. 

 ñVogliamo ringraziare i visitatori ï spiega Federico Dalgas Pandolfini, amministratore 

delegato di Crossmedia Group ï  per lôaffetto dimostrato da fiorentini e non. Continuiamo ad 

accogliere, nel nostro spazio multimediale a 360° anche in questo periodo di bassa stagione, 

oltre 1.500 persone al giorno nei weekend. Sono numeri che ci hanno spinto a prorogare questa 

mostra fino alla primavera. Invitiamo quanti hanno amato questôesperienza a non perdersi i 
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nostri eventi live collegati dove non solo le opere sul pavimento e le pareti, ma letteralmente 

anche la musica prenderà vita e avvolgerà tutti i presentiò 

Il 27 gennaio e il 17 febbraio alle ore 21 ci saranno le due serate di musica dal vivo: Inside Van 

Gogh ï Il Concerto durante gli eventi le proiezioni della mostra saranno accompagnate da un 

quartetto dôarchi che riproporr¨ dal vivo i brani originali della colonna sonora per permettere ai 

visitatori di calarsi ancora di pi½ nellôarte di questo straordinario pittore dando nuova vita e 

sfruttando lôacustica delle magnifiche architetture della chiesa sconsacrata di Santo Stefano al 

Ponte. 

Con Inside Van Gogh prosegue la collaborazione con Opera Laboratori, che cura il servizio di 

prenotazioni e accoglienza, e con la Casa editrice Sillabe di Livorno, impegnata nella gestione 

del bookshop. Restano invariati gli orari di apertura della mostra, con i nuovi biglietti già 

disponibili online, tramite call center al numero: 0552989888, in museo presso la biglietteria 

fisica e nel punto vendita ufficiale Opera Your Preview in via Por Santa Maria 13R. 

Inside Van Gogh VR Experience completa la visita e offre al visitatore la possibilità di entrare 

nel cuore dei più famosi dipinti di van Gogh, terminando la propria avventura nei vortici del 

magnifico cielo della Notte Stellata, tramite unôapp sviluppata appositamente per gli Oculus 

Quest. BeVincent ¯ invece unôesperienza che permetter¨ a grandi e piccini di dare sfogo al 

proprio estro artistico con la creazione di coloratissimi disegni ispirati allôarte di van Gogh. 

Félix José Hernández. 
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El realismo íntimo de Isabel Quintanilla en el Museo Nacional Thyssen-Bornemisza 

 

                                                             Obra de Isabel Quintanilla 

Madrid, 1 de febrero de 2024. 

Querida Ofelia, 

El Museo Nacional Thyssen-Bornemisza dedica por primera vez una exposición monográfica 

a una artista española, Isabel Quintanilla (1938-2017), una de las figuras fundamentales del 

realismo contemporáneo. La muestra reúne 90 obras de toda su carrera, incluyendo sus pinturas 

y dibujos más sobresalientes, muchos de los cuales no se han visto nunca en España ya que 

pertenecen a museos y colecciones de Alemania, donde tuvo gran éxito y reconocimiento en 

las décadas de 1970 y 1980. 

Quintanilla vivió y trabajó en un momento de la historia de España en el que las mujeres artistas 

no tenían ni el peso ni el protagonismo de los artistas masculinos, aspecto que no pasaba por 

alto en sus declaraciones públicas para reivindicar el valor de su trabajo y el de sus compañeras. 

La exposición, que cuenta con la colaboración de la Comunidad de Madrid, propone un 

recorrido por el universo de la pintora, protagonizado por sus objetos personales y por la 

intimidad de sus viviendas y talleres. Pero estos ambientes y elementos cotidianos forman parte, 

a su vez, del imaginario colectivo, por lo que apelan directamente a las emociones del 

espectador, un objetivo que la artista siempre tuvo presente. 
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La pintura de Isabel Quintanilla es el resultado de un dominio rotundo de la técnica y de un 

oficio adquirido en distintas escuelas, pero, sobre todo, de un trabajo continuado en el tiempo. 

La artista se refería con frecuencia a la lucha constante que supone resolver los problemas que 

la pintura plantea a todo el que quiere valerse de ella para experimentar la realidad de otra 

manera. 

La selección de obras abarca las seis décadas en las que Quintanilla estuvo en activo, desde La 

lamparilla (1956), la obra más antigua que se conserva, hasta Bodegón Siena (2017), la última 

que entregó a su galerista poco antes de fallecer, y se presentan a través de seis secciones 

temáticas y cronológicas en las que se suceden bodegones, interiores, paisajes y jardines. 

Isabel Quintanilla forma parte de un grupo de artistas que vivieron y trabajaron en Madrid desde 

mediados de la década de 1950, a los que unía tanto su formación y trayectoria como relaciones 

familiares y de amistad. Conocido como los realistas de Madrid, entre sus integrantes se 

encuentran Antonio López (1936), María Moreno (1933-2020), los hermanos Julio (1930-2018) 

y Francisco López Hernández (1932-2017), Esperanza Parada (1928-2011) y Amalia Avia 

(1930-2011). 

Como ellos, Quintanilla conoce las vanguardias, pero pronto se inclina por el realismo dentro 

de la tradición española, que siente como algo propio y cercano. Pinta su entorno. Ya sea un 

bodegón, un interior doméstico o un patio, lo que retrata son sus objetos personales, las 

habitaciones de sus casas, los árboles y plantas de su patio. Se interesa por motivos cotidianos, 

lo que tiene más a mano, como el vaso de cristal, protagonista de decenas de obras. En 

ocasiones, sus pinturas y dibujos descubren homenajes a su madre modista o a su marido 

escultor, a través de una máquina de coser, unas tijeras de costura, un molde o un saco de 

escayola. 

Isabel Quintanilla nace el 22 de julio de 1938 en Madrid. Durante la Guerra Civil, su padre 

lucha en el ejército republicano y muere en 1941 en un campo de concentración de Burgos, por 

lo que su madre tiene que sacar adelante a sus dos hijas con su trabajo como modista. 

Con once años empieza a asistir a clases en talleres particulares de artistas y con quince ingresa 

en la Escuela Superior de Bellas Artes de San Fernando. Allí conoce a Antonio López, a Julio 

y Francisco López y a María Moreno, que está en su mismo curso. En 1959 obtiene el título de 

profesora de Dibujo y Pintura y empieza a dar clases como ayudante en un instituto. Además, 

expone por primera vez en una muestra colectiva organizada por la Fundación Rodríguez-

Acosta de Granada. 

En 1960 se casa con Francisco López y se trasladan a Roma durante cuatro años, ya que el 

escultor ha obtenido el Gran Premio de Arte de la Academia de Bellas Artes para formarse en 

Italia. Conocen a artistas, músicos y creadores y viajan por Europa. Quintanilla también sigue 

formándose y presenta su primera exposición individual en Caltanissetta (Sicilia). Tras su 

regreso a España, retoma la docencia pero no deja de pintar, y en 1966 protagoniza una 

exposición en la galería Edurne de Madrid con obras realizadas en su mayoría en Roma, en la 

que vende casi todo lo expuesto. 
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Éxito y reconocimiento en Alemania 

En 1970 Isabel Quintanilla conoce a Ernest Wuthenow, coleccionista y socio fundador de la 

Galería Juana Mordó de Madrid, encargado, además, de la promoción de sus artistas en el 

extranjero. Junto a los galeristas Hans Brockstedt y Herbert Meyer-Ellinger, consigue exponer 

su obra por toda Alemania durante las décadas de 1970 y 1980, en muestras colectivas 

como Arte después de la realidad: un nuevo realismo en América y Europa, en Hanover (1974), 

y la Documenta 6 de Kassel (1977), y en exposiciones individuales en Fráncfort, Hamburgo y 

Darmstadt, entre otras ciudades alemanas, y es en este país en el que vende gran parte de su 

producción. 

También presenta sus obras en París, Nueva York, Helsinki, Róterdam, Múnich y, por supuesto, 

en España, donde participa en la gran muestra de la Fundación Marcelino Botín Otra realidad: 

compañeros en Madrid (1992) en Santander, expone en el Museo de Belas Artes da Coruña 

junto a Amalia Avia y María Moreno (2005) y concurre en una colectiva en el Museo del Prado 

(2007). 

En 1996, el Centro Cultural Conde Duque de Madrid le dedica una antológica y la madrileña 

Galería Leandro Navarro, una monográfica. Veinte años después, en 2016, su obra se presenta 

en el Museo Nacional Thyssen-Bornemisza en la muestra colectiva Realistas de Madrid. Un 

año y medio después, en octubre de 2017, Isabel fallece con 79 años. 

  Temprana declaración de intenciones 

La exposición comienza con una decena de obras tempranas que anuncian el estilo de Isabel 

Quintanilla. En La lamparilla (1956) se observan ya elementos que la van a acompañar a lo 

largo de su carrera: una selección de objetos pequeños y cotidianos presentados desde un punto 

de vista frontal, levemente elevado y próximo, sobre un fondo neutro. Bodegón ante la 

ventana (1959), de su último curso en la Escuela, avanza otro de sus temas recurrentes, común 

también entre los realistas, como es presentar objetos junto a una ventana. 

De la etapa en Roma son su Autorretrato a lápiz (1962) y los óleos Roma (La casa roja) (1962) 

y Delfos (1963), vistas urbanas en las que revela un esquema que mantendrá invariable en sus 

paisajes: el punto de vista elevado y la línea del horizonte a mitad del lienzo. 

Pintura de proximidad 

Al volver a Madrid, Quintanilla desecha los colores oscuros, el soporte rugoso y la luz plana y 

sus cuadros se llenan de colores vibrantes y luz moldeadora, realizados con una maestría a la 

que ha llegado tras mucho trabajo y dedicación. Recrea naturalezas muertas con objetos 

personales que confieren a sus obras un carácter autobiográfico, como puede observarse en esta 

segunda sala, que presenta una treintena de cuadros en los que vemos frutas y verduras, carnes 

y embutidos, junto a guantes, sandalias, un monedero o un pintauñas. Añade otros elementos 

reconocibles, como medicamentos y limpiadores de cocina, productos de alimentación o 

electrodomésticos de marcas de la época. 
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La costura y el recuerdo a la profesión de su madre también están presentes en algunas 

ocasiones de forma implícita, a través de objetos como la máquina de coser, las tijeras y los 

dedales, como en Bodegón del periódico (2005), o explícita, como en Homenaje a mi 

madre (1971). 

Para presentar sus naturalezas muertas, Quintanilla recurre habitualmente a la mesa como 

soporte, aunque también utiliza el alféizar de la ventana (Vaso, 1969), la encimera de la cocina 

(Cocina I, 1970) o la nevera (Pensamientos sobre la nevera, 1971-1972). 

Uno de sus motivos favoritos son los vasos de agua de la marca Duralex, muy populares en la 

sociedad española de la década de 1960. A lo largo de los años, realiza más de cincuenta 

versiones en pequeño formato, con óleo o lápiz, doce de las cuales se incluyen en la exposición, 

desde Pensamientos y reloj (1964) a Bodegón con lirios (1995). 

La emoción en la ausencia 

La siguiente sala se dedica a los interiores domésticos, que la artista representa 

meticulosamente. Son espacios vacíos, sin presencia humana, en los que refleja las habitaciones 

de su domicilio o taller: el dormitorio, el salón, un pasillo, una ventana, el aseo... Con un simple 

desplazamiento de caballete, Quintanilla logra multiplicar los motivos pictóricos, 

reproduciendo la misma estancia desde un punto de vista diferente, como puede verse 

en Interior. Paco escribiendo (1995) y en Interior de noche (2003). 

El cambio de luz también le sirve para convertir el mismo motivo en otra pintura. En Atardecer 

en el estudio (1975) y Nocturno (1988-1989) retrata un ventanal y una mesa con quince años 

de diferencia. Aunque varían algunos elementos, lo que más los separa es la luz: natural en una 

obra, artificial en la otra. La mesa perteneció a su suegro, que era orfebre, y a ella vuelve en 

1995 para darle todo el protagonismo en otra pintura nocturna, La noche (1995). 

A pesar de estar vacíos, se puede intuir quién habita estos espacios por los elementos elegidos 

por la artista, como sucede en Interior de noche (rincón de taller) (1971), un dibujo en el que 

no solo muestra sus herramientas de trabajo y las de su marido, sino también una hamaca de 

bebé, en alusión a su hijo Francesco, o La habitación de costura (1974), otro recuerdo a su 

madre. 

Compañeras 

El grupo de los realistas de Madrid fue el primero en España en el que las mujeres, además de 

superar en número a los hombres, ocuparon un lugar igual de importante que sus compañeros. 

Debido a la unidad y afinidad del grupo, resulta difícil separar la vida y obra de Quintanilla de 

la de sus colegas, familiares y amigos. Por ello, en esta sala se presentan doce obras de las tres 

artistas con las que Isabel Quintanilla compartió profesión, amistad y aficiones: tres bodegones 

y un paisaje nocturno de Esperanza Parada, dos interiores y dos jardines de María Moreno y 

cuatro escenas domésticas de Amalia Avia. 

Parada y Avia se conocieron en 1953 y, aunque no cursaron los estudios oficiales de Bellas 

Artes, se relacionaron con alumnos de la Escuela. Tras el nacimiento de sus hijas, Parada 
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abandonó la pintura durante décadas, dejando que su marido, Julio López, se dedicara por 

completo a la escultura. Avia, sin embargo, sí continuó su carrera, exponiendo regularmente en 

Alemania y en España en las décadas de 1970 y 1980. 

Moreno y Quintanilla se conocieron en 1954 preparando el examen de ingreso en la Escuela 

Superior de Bellas Artes y, tras obtener el título, las dos se dedicaron a la docencia. A partir de 

1970, viajaron a menudo a Alemania con sus maridos, Antonio López y Francisco López, y 

participaron en exposiciones. Moreno renunció parcialmente a su carrera tras su matrimonio, 

retomando la actividad en distintos momentos. 

 Paisajes queridos 

La quinta sala se dedica a paisajes y vistas urbanas. Fuera de la ciudad, la artista se identifica 

con los campos abiertos de Castilla, Extremadura y de la sierra madrileña, representados 

en Paisaje de la dehesa en Santa Cruz de la Sierra (1976), Vista de Riaza (1990-1991) o Sierra 

de Guadarrama (1990-1991), aunque también muestra interés por el mar. En El 

Cantábrico (1973) y Mar (1980), el agua ocupa casi toda la superficie, no se ve la orilla, 

dejando solo la línea del horizonte para orientarse en el espacio. En esta sección se incluyen así 

mismo varias vistas de Madrid, San Sebastián y Roma. 

  Hortus conclusus. Naturaleza doméstica 

Cuando Quintanilla pinta la naturaleza, se fija en la que tiene cerca. Los patios de sus casas y 

talleres son más modestos que los jardines de los impresionistas, pero cuentan con flores y 

árboles frutales que cultiva e incluye después en sus pinturas, por lo que son un importante 

espacio de inspiración y trabajo para la artista. 

Los primeros ejemplos se remontan al periodo de Roma, cuando realiza varias vistas de los 

jardines de la Academia de España, en la que su marido reside y a donde acude a diario para 

visitarlo y pintar, como en El jardín de la Academia (1963). En esta sala se exhiben quince 

obras de los patios y jardines de Quintanilla de entre las décadas de 1960 y 1990, en las que se 

muestran limones, alhelíes, pensamientos, uvas, higueras y cipreses, y un busto de Francisco 

López, Retrato de Isabel (1972). 

La estrategia que emplea fuera de casa es similar a la de dentro: desplaza el caballete o modifica 

la distancia que la separa del motivo para que el mismo asunto resulte diferente, como se aprecia 

en Tapia del estudio de Urola (1969) y Patio de Urola (el andamio) (1968), con una vista más 

cerrada o más amplia, que deja ver la tapia o llega a mostrar las fachadas de las casas 

colindantes. 

La exposición se cierra con la escultura de Francisco López Figura de Isabel (1978) y un 

audiovisual con material inédito grabado a la artista mientras trabajaba en su estudio en la 

década de 1990. 

FICHA DE LA EXPOSICIÓN 

Título:  El realismo íntimo de Isabel Quintanilla 
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Organizado por: Museo Nacional Thyssen-Bornemisza 

Con la colaboración de Comunidad de Madrid 

Sede y fechas: Madrid, Museo Nacional Thyssen-Bornemisza, del 27 de febrero al 2 de junio 

de 2024 

Comisaria: Leticia de Cos Martín 

Número de obras: 104 obras; 90 de Isabel Quintanilla, 4 de Amalia Avia, 4 de María Moreno, 

4 de Esperanza Parada y 2 de Francisco López 

Publicaciones: Catálogo con textos de Leticia de Cos Martín. Guía Didáctica y audioguía 

(español e inglés). 

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. 

Tarifas: Entrada única: Colecci·n permanente y exposiciones temporales. General: 13 ú; 

reducida: 9 ú para mayores de 65 a¶os, pensionistas y estudiantes previa acreditaci·n; Grupos 

(a partir de 7): 11 ú por persona; gratuita: menores de 18 a¶os, ciudadanos en situaci·n 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. 

Un gran abrazo desde nuestra querida y culta España, 

Félix José Hernández. 
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                          Museo Novecento presenta Melma di Nico Vascellari 

 

                              
       Nico Vascellari, Melma, 2023, Forte Belvedere, Firenze. Installation view. Ph. Ela Bialkowska 

 

Firenze, 31 gennaio 2024.   

 

La mostra MELMA  di Nico Vascellari a cura di Sergio Risaliti approda in esclusiva su Sky 

Arte, giovedì 1° Febbraio alle 21:15. Un documentario che racconta lo svolgersi dellôintero 

progetto di Nico Vascellari per la città di Firenze, dalle fasi iniziali della progettazione agli 

allestimenti corredati da una serie di interviste al curatore ed altre personalità. 

  

ñUn altro bellissimo traguardo raggiunto con Nico Vascellari, protagonista della grande 

mostra MELMA  al Forte Belvedere tenutasi la scorsa estate a Firenze e autore di una 

magnifica performance nel Salone dei Cinquecento di Palazzo Vecchio. Ringrazio Sky Arte, 

che ha accolto a pieno la straordinaria qualit¨ del lavoro dellôartista e ha realizzato un racconto 

che si snoda tra il Forte Belvedere, conosciuto storicamente come uno dei musei a cielo aperto 

più affascinanti al mondo, e Palazzo Vecchio. - ha detto Sergio Risaliti, direttore del Museo 

Novecento, che ha commissionato il progetto, e curatore di MELMA e di Alessio con Stefania 

Rispoli - Un film documentario dedicato a uno degli artisti più importanti del nostro tempo a 

livello nazionale e internazionale, che ha saputo confrontarsi con la grandiosità del nostro 

patrimonio artistico commisurandosi alle opere del passato. Il riferimento è, in particolare, ai 

dipinti e alle sculture che decorano il Salone dei Cinquecento. Il progetto di Vascellari sposa 

perfettamente uno degli intenti del Museo Novecento di Firenze, che è quello di raggiungere il 

grande pubblico allôinterno di luoghi straordinari e densi di storia, avvicinandolo alla 

comprensione e al godimento dellôarte pi½ sperimentale, di cui Vascellari ¯ certamente uno 

degli esponenti pi½ originali. Credo che sia stata una scelta coraggiosa che lôartista ha accolto 

con generosità. Siamo grati a Sky Arte che aggiunge alla forza del progetto la propria grande 

macchina comunicativa. Si perviene cos³ a unôimportante amplificazione del messaggio anche 

in senso pedagogico, in linea con la programmazione scientifica e la mission del Museo 

Novecento in questi ultimi anni.ò 

 

MELMA  prende il titolo dalla mostra inaugurata dallôartista a Firenze nel giugno 2023, ed è un 

tuffo nelle origini, nella filosofia e nelle mille sfaccettature della pratica di uno dei 

rappresentanti più intensi del panorama artistico contemporaneo italiano. Partendo dagli 
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interventi ideati per il capoluogo toscano, il documentario racconta il percorso di un creatore 

poliedrico, che spazia dalla performance alla scultura, dalla videoarte al suono. 

  

Il documentario inizia con la visione degli spazi interni ed esterni del Forte Belvedere, con 

lôallestimento di opere inedite concepite per lôoccasione e realizzate con media diversi: video, 

sculture, installazioni ambientali e sonore focalizzate sulla relazione tra uomo e natura, 

tra esistenza e trascendenza, corruzione e rigenerazione. 

 

  

Il documentario non si ferma a Forte Belvedere, ma dedica ampio spazio anche al secondo 

appuntamento del progetto realizzato nel Salone dei Cinquecento di Palazzo Vecchio, dove 

Vascellari coinvolge, tra gli affreschi e le sculture, oltre trenta ballerini in una performance dal 

titolo Alessio, a cura di Sergio Risaliti e Stefania Rispoli, e realizzata grazie al sostegno 

della 12esima edizione di Italian Council, progetto della Direzione Generale Creatività 

Contemporanea del Ministero della Cultura, e concepita come una riflessione sulla potenzialità 

della comunicazione non verbale. 

 

Il racconto di MELMA  è accompagnato dalle parole di Nico Vascellari e dagli interventi 

di Sergio Risaliti, Direttore del Museo Novecento di Firenze, e Roberto Lacarbonara, curatore 

dôarte contemporanea, insieme a Tommaso Sacchi, Assessore alla Cultura del Comune di 

Milano, Silvia Venturini Fendi, Direttrice Artistica degli accessori e della collezione uomo 

della maison, e Cristina Fogazzi, imprenditrice e fondatrice di VeraLab. 

 

MELMA  ¯ un viaggio intenso e coinvolgente nellôimmaginario di Nico Vascellari, un racconto 

che sa essere ironico e profondo, mescolando riflessioni sullôesistenza, sul rapporto dellôuomo 

con le altre specie animali e sul ruolo dell'umanità su questo pianeta.  MELMA  ¯ unôesperienza 

intensa, che mette in discussione le vane certezze che alimentano le nostre vite. Come 

spiega Nico Vascellari: ñLa melma è una materia primordiale, qualcosa che cela la vista e 

proietta sullôignoto, inteso sia come mondo interiore sia come tensione verso lôesterno. Ho 

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 lôumanoò. 

 

Museo Novecento. Presenta MELMA ïNico Vascellari. Il progetto dellôartista pensato per la 

città di Firenze diventa un documentario in onda in esclusiva in prima visione su Sky Arte e in 

streaming su NOW. Giovedì 1° febbraio, ore 21.15. 

 

Félix José Hernández. 
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                                                   La Nápoles subterránea 

 

Nápoles, 1 de enero de 2024. 

Querida Ofelia, 

El subterráneo de Nápoles es una visita obligada para los visitantes y ciudadanos de Nápoles. 

Visitar este sustrato que ha sustentado la ciudad de Nápoles durante unos 5000 años significa 

sumergirse en una experiencia única y emocionante. 

Desde hace más de 30 años, ofrecemos excursiones a este fascinante y evocador metro. 

Además, con la ayuda de los miembros de la Asociación que trabajan -sin haber recibido nunca 

ningún tipo de financiación por parte de instituciones públicas o entidades privadas- en la 

recuperación y puesta en valor del subsuelo, se han recuperado importantes obras de ingeniería 

civil de la antigüedad. 



64 
 

Gracias a la experiencia y colaboración de la Asociación, cuyo único objetivo es dar a conocer 

y amar la ciudad de Nápoles, Nápoles Sotterranea ha representado un punto de partida 

fundamental para otras realidades nacidas en Italia y Europa. 

Participar en esta excursión no solo significa hacer un recorrido por un sendero a 40 metros de 

profundidad entre túneles y aljibes: significa sumergirse por completo en el camino histórico, de 

2400 años de duración, al que se han enfrentado la ciudad de Nápoles y sus habitantes. 

De hecho, durante la excursión será posible admirar varios artefactos históricos que van desde 

los restos del antiguo acueducto greco-romano hasta los refugios antiaéreos de la Segunda 

Guerra Mundial: un verdadero viaje en el tiempo que se puede hacer a pie. 

Afrontar este viaje en el tiempo es posible gracias a los antiguos orígenes del subsuelo de 

Nápoles que se pueden situar en tiempos prehistóricos. 

Este particular sustrato ha pasado por así diferentes periodos históricos, como el que se inició 

en el siglo III a.C., donde los griegos abrieron las primeras canteras subterráneas para obtener 

los bloques de toba necesarios para construir las murallas y templos de su Neápolis. 

O la de la época romana, donde comenzó el impresionante desarrollo de la red subterránea: los 

romanos en la época de Augusto equiparon la ciudad con túneles de carretera y, sobre todo, con 

una compleja red de acueductos, alimentados por conductos subterráneos desde los manantiales 

de Serino, a 70 km del centro de Nápoles. 

Otros ramales del acueducto de la época augusta llegaban a Miseno, para alimentar la Piscina 

mirabilis, que era la reserva de agua de la flota romana. 

Lo suficientemente estrechos como para que un hombre pudiera pasar por ellos, los túneles del 

acueducto se ramificaban en todas direcciones, con el objetivo de alimentar fuentes y casas 

ubicadas en diferentes zonas de la ciudad alta. 

En algunos lugares, en las paredes, todavía se pueden ver rastros del yeso hidráulico, utilizado 

por los ingenieros de la antigüedad para impermeabilizar los túneles. 

En el siglo XVI, el antiguo acueducto y las numerosas cisternas de agua de lluvia ya no podían 

satisfacer la necesidad de agua de la ciudad, que se había extendido como un reguero de pólvora, 

y así fue como el rico noble napolitano Cesare Carmignano construyó un nuevo acueducto. 

No fue hasta principios del siglo XX cuando se detuvo la excavación subterránea para el 

suministro de agua y se abandonó una red de túneles y charranes repartidos por toda la ciudad 

de más de 2.000.000 de metros cuadrados. 

Los sótanos se utilizaron durante la Segunda Guerra Mundial como refugios antiaéreos para 

protegerse de los desastrosos bombardeos que azotaron la ciudad: las cavidades se iluminaron 

y se dispusieron para acomodar a decenas y decenas de personas que, al sonido de la sirena, se 

apresuraron a bajar las empinadas escaleras. 
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Restos de muebles, grafitis y diversos objetos en excelente estado aún atestiguan el gran miedo 

a los bombardeos y los numerosos períodos del día vividos en los refugios, sacando a la luz un 

importante y al mismo tiempo trágico trozo de la vida en la historia de la ciudad. 

 

La primera Asociación dedicada al estudio de Nápoles se fundó a finales de los años 60 gracias 

a un grupo de profesionales apasionados: así comenzó un programa exploratorio, geológico, 

espeleológico, antropológico y arqueológico de todos los artefactos de extracción artificial y 

del subsuelo de la ciudad. 

Uno de los objetivos de la Asociación era disponer de un camino topográfico-exploratorio 

subterráneo, conocer tanto los aspectos estáticos como los conservadores y evaluar la seguridad 

de la ciudad de Nápoles, que según las fuentes históricas descansa en un tercio sobre el "vacío". 

Las fases exploratorias continúan a lo largo de los años también con la atención de los órganos 

institucionales encargados: la Región, la Municipalidad, la Superintendencia, ven en la 

Asociación un verdadero punto de referencia profesional. 

A lo largo de los años, ha habido un gran interés en los medios de comunicación, fascinados 

por el mundo subterráneo sacado a la superficie, a través de notables descubrimientos. 

A finales de los años 70, Enzo Albertini, actual presidente de la Asociación Subterránea de 

Nápoles, creó un comité para la puesta en valor y el renacimiento del subsuelo de Nápoles, 

organizando verdaderos paseos en algunos puntos de interés histórico, antropológico y 

arqueológico de la ciudad. 

Estas excursiones se repiten cada semana en la isla, despertando el interés de miles de personas. 

Las televisiones y periódicos locales y nacionales definen el fenómeno como el primer caso 

de turismo subterráneo. 

De vez en cuando, se organizan excursiones con regularidad, con la creación, a finales de los 

años 80, de lo que hoy se define como un icono internacional: NÁPOLES UNDERGROUND. 

De un fenómeno local, el metro de Nápoles atrae la curiosidad de personajes famosos, como el 

presidente estadounidense Bill Clinton que, al visitar la ciudad, también quiso descubrir el otro 

lado con sus 2.400 años de historia, desde la fundación griega hasta nuestros días, a través de 

los caminos del metro de Nápoles. 

 

Un gran abrazo desde la bella y culta Nápoles, 

 

Félix José Hernández 

 

 

 

 

https://vincenzoalbertini.it/
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                                     El Teatro Griego-Romano de Nápoles 

 

Nápoles, 1 de febrero de 2024. 

Querida Ofelia, 

Inmediatamente después de la excursión al subterráneo   de Nápoles, también es posible visitar 

los restos del antiguo Teatro Greco-Romano de Nápoles, también conocido como Teatro de 

Nerón, de forma gratuita. 

La visita incluye los restos del Teatro Romano, incorporado en el siglo XV por las casas que 

hoy existen en Via Anticaglia, Vico Cinquesanti y Via S. Paolo. 

Después entrarás en un típico apartamento napolitano, comúnmente llamado "basso", porque 

se encuentra en el nivel de la calle de la ciudad, que ya está dentro del teatro romano. 

Bastará con mover una cama y abrir una trampilla para acceder a otras habitaciones donde 

Nerón tenía sus camerinos privados, cada vez que venía a montar sus espectáculos en Nápoles. 

 

SUMMA CAVEA 
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La ruta se ha ampliado recientemente con un nuevo descubrimiento. 

Un fragmento del teatro fue encontrado en una antigua carpintería donde se ha montado 

una exposición permanente con una treintena de escarabajos antiguos, de madera oscura, para 

albergar escenas del belén y del belén popular. 

En el interior de esta nueva parte del teatro romano, que acaba de ser revivida, se ha hecho un 

nuevo descubrimiento. 

Pequeños canales corrían por el suelo que estaban completamente obstruidos por los escombros 

generados por la sierra circular. 

Durante la limpieza, salió a la luz la presencia de canales de desagüe de la época borbónica, 

realizados con riggiole con diseños azules. 

Esos canales han sido protegidos por rejillas y son visibles. 

 

Piazza San Gaetano, 68 ï Nápoles (en Via dei Tribunali), adyacente a la Basílica de San Paolo 

Maggiore. 

 

La entrada está marcada con banderas blancas y azules con la inscripción Napoli Sotterranea 

 

Un gran abrazo desde la culta y bella Nápoles, 

 

Félix José Hernández. 

 

 

 

 

 

 

 

 

 

 

 

 

https://www.google.com/maps/place/Napoli+Sotterranea+Percorso+Ufficiale/@40.8511571,14.2547363,17z/data=!4m9!1m2!2m1!1sPiazza+San+Gaetano,+68+%E2%80%93+Napoli,+adiacente+la+Basilica+di+San+Paolo+Maggiore.!3m5!1s0x133b0841f0e1c241:0xdf95d1da17095a68!8m2!3d40.8511096!4d14.2567886!15sCk9QaWF6emEgU2FuIEdhZXRhbm8sIDY4IOKAkyBOYXBvbGksIGFkaWFjZW50ZSBsYSBCYXNpbGljYSBkaSBTYW4gUGFvbG8gTWFnZ2lvcmUuWkoiSHBpYXp6YSBzYW4gZ2FldGFubyA2OCBuYXBvbGkgYWRpYWNlbnRlIGxhIGJhc2lsaWNhIGRpIHNhbiBwYW9sbyBtYWdnaW9yZZIBFWFyY2hhZW9sb2dpY2FsX211c2V1bZoBI0NoWkRTVWhOTUc5blMwVkpRMEZuU1VOSmQzTmlSa2RuRUFF4AEA
https://www.google.com/maps/place/Napoli+Sotterranea+Percorso+Ufficiale/@40.8511571,14.2547363,17z/data=!4m9!1m2!2m1!1sPiazza+San+Gaetano,+68+%E2%80%93+Napoli,+adiacente+la+Basilica+di+San+Paolo+Maggiore.!3m5!1s0x133b0841f0e1c241:0xdf95d1da17095a68!8m2!3d40.8511096!4d14.2567886!15sCk9QaWF6emEgU2FuIEdhZXRhbm8sIDY4IOKAkyBOYXBvbGksIGFkaWFjZW50ZSBsYSBCYXNpbGljYSBkaSBTYW4gUGFvbG8gTWFnZ2lvcmUuWkoiSHBpYXp6YSBzYW4gZ2FldGFubyA2OCBuYXBvbGkgYWRpYWNlbnRlIGxhIGJhc2lsaWNhIGRpIHNhbiBwYW9sbyBtYWdnaW9yZZIBFWFyY2hhZW9sb2dpY2FsX211c2V1bZoBI0NoWkRTVWhOTUc5blMwVkpRMEZuU1VOSmQzTmlSa2RuRUFF4AEA
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                              La espl®ndida Capilla de Sansevero de N§poles 

 

 

N§poles, 1 de febrero de 2024. 

Querida Ofelia, 

Los or²genes de la Capilla de Sansevero est§n ligados a un episodio legendario. De 

hecho, Cesare d'Engenio Caracciolo narra en la Sagrada N§poles de 1623 que, hacia 1590, 

un hombre inocente, arrastrado encadenado para ser llevado a la c§rcel, al pasar por delante del 

jard²n del palacio di Sangro en la Piazza San Domenico Maggiore, vio derrumbarse una parte 

del muro de delimitaci·n de dicho jard²n y aparecer una imagen de la Virgen. Prometi· a la 

Virgen regalarle una l§mpara de plata y una inscripci·n, si se reconoc²a su inocencia: liberado 

de la c§rcel, el hombre cumpli· su voto. La sagrada imagen se convirti· entonces en un lugar 

de peregrinaci·n, dispensando muchas otras gracias. 

Poco despu®s, el duque de Torremaggiore, Giovan Francesco di Sangro, que estaba 

gravemente enfermo, tambi®n se dirigi· a esta Virgen para obtener la curaci·n: milagrosamente, 

por agradecimiento, hizo erigir una "peque¶a capilla" llamada Santa Maria della Piet¨ 

o Pietatella donde la venerable efigie hab²a aparecido por primera vez (ahora visible en la parte 

superior del altar mayor). Sin embargo, fue el hijo de Giovan Francesco, Alessandro di 

Sangro, patriarca de Alessandria, quien emprendi· grandes obras de transformaci·n y 

ampliaci·n a principios de 1600, modificando la capilla original en un verdadero templo votivo 

destinado a albergar los enterramientos de los antepasados y futuros miembros de la familia. 

Alessandro di Sangro, patriarca de Alessandria, destinó este templo, elevado desde los cimientos 

a la Santísima Virgen, como sepulcro para él y su familia en el año de Nuestro Señor 1613 
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Inscripción colocada en la puerta principal del conjunto monumental. 

De la fase decimovii de la Capilla de San Severo sólo se han mantenido casi inalteradas las 

dimensiones perimetrales y la esbelta arquitectura del conjunto, así como la decoración 

policromada del ábside; Además, cuatro mausoleos aún son visibles en las capillas laterales, 

mientras que otros que se conocen han sido eliminados. El diseño actual de la Capilla y casi 

todas las obras que contiene, de hecho, son el resultado de la voluntad de Raimondo di Sangro, 

séptimo Príncipe de Sansevero, quien a partir de los años 40 del 1700 reorganizó la Capilla 

según criterios completamente nuevos y personales. 

Aunque se nos escapan muchos detalles de la apariencia del templo nobiliario en el siglo XVII, 

lo cierto es que ya entonces debió ser un tesoro de arte: así lo atestigua, entre otros, la Guía de 

Nápoles (1685) de Pompeo Sarnelli, quien definió la capilla di Sangro como "muy embellecida 

con obras de mármol fino, alrededor de las cuales se encuentran las estatuas de muchos 

personajes dignos de esta familia con sus alabanzas". Lo que ha sobrevivido de las obras del 

siglo XVII confirma sustancialmente esta impresión, aunque la magnificencia de las obras del 

siglo XVIII eclipsa lo que se hacía antes del mecenazgo de Raimondo di Sangro. 

Desde sus orígenes, por lo tanto, la capilla ha estado rodeada de un halo legendario: la historia 

de d'Engenio Caracciolo está ciertamente entretejida con detalles fantasiosos, pero la sugerencia 

permanece. El papel desempeñado por Alessandro di Sangro en la construcción de la Capilla 

Sansevero, además, está confirmado ï así como por varios testimonios de archivo ï por la 

inscripción colocada en la puerta principal del conjunto monumental, que dice: "Alessandro di 

Sangro, patriarca de Alessandria, destinó este templo, elevado desde los cimientos a la 

Santísima Virgen, como sepulcro para él y su familia en el año del Señor 1613". 

La disposici·n de la capilla del siglo XVII permaneci· sin cambios hasta la d®cada de 1740, 

cuando Raimondo di Sangro, el s®ptimo pr²ncipe de Sansevero, ampli· y enriqueci· el 

templo. Sigui· un per²odo de gran fervor, en el que prodig· su fuerza y sustancia en la empresa, 

comprometi®ndose con entusiasmo y competencia, llamando a su lado 

a pintores y escultores de renombre, supervisando personalmente las fases de elaboraci·n, 

eligiendo y, a veces, fabricando los materiales. La idea era convertirlo en un templo 

majestuoso, digno de la grandeza de la familia, enriqueci®ndolo con obras del m§s alto valor 

sin alterar la estructura primitiva y buscando en el nuevo trazado la ubicaci·n adecuada para 

los mausoleos preexistentes. As² fue como salieron a la luz obras como la Gloria del Para²so, 

la Modestia y las otras estatuas de las Virtudes, el Cristo velado. 

La compleja personalidad de Raimondo di Sangro, su cultura cosmopolita, su genio inventor, 

sus estudios científico-alquímicos, su militancia masónica y su profundo sentimiento por la 

historia hicieron de Raimondo di Sangro un mecenas generoso pero muy exigente: cada obra, 

de hecho, tenía que desempeñar un papel insustituible en el proyecto iconográfico global que 

imaginaba, y probablemente desconocido para los propios artistas. Es por esta razón que en la 

Capilla Sansevero, como nunca antes en ningún otro monumento, se siente la presencia de un 
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mecenas que, a veces dominando cada presencia artística, se impone autoritariamente 

infundiendo energía, coherencia, sugestión, aliento europeo a todo el complejo. 

El príncipe de Sansevero mantuvo la sencilla estructura arquitectónica del siglo XVII. La 

Capilla es de una sola nave de planta longitudinal con cuatro arcos de medio punto a cada 

lado; la cornisa, construida con una masilla inventada por di Sangro, recorre todo el perímetro 

por encima de los arcos. La bóveda de cañón está interrumpida por seis ventanas entrecortadas 

que iluminan toda la Capilla; A la altura del ábside, entonces, se puede admirar el juego 

ilusionista de una cúpula falsa. 

 

En 1901 se completó el pavimento de terracota napolitana, vidriado en amarillo y azul, los 

colores de la familia Sangro, en correspondencia con el escudo de armas de la nobleza. 

El hermoso piso del siglo XVIII, con el enigmático motivo del laberinto, realizado con un 

sistema también inventado por el príncipe, fue destruido a finales del siglo XIX: ahora es 

posible ver una muestra en el pasaje frente a la tumba de Raimondo di Sangro. Desde este pasaje 

se puede acceder a una escalera a la izquierda que conduce a la Cavea subterránea, que el 

príncipe diseñó pero no tuvo tiempo de ver terminada. 

Por último, en la puerta lateral, que data del siglo XVIII, se puede leer una larga y elocuente 

inscripción: 

 

Quienquiera que seas, o caminante, ciudadano, provinciano o extranjero, entra y rinde devotamente 

homenaje a la prodigiosa obra antigua: el noble templo consagrado hace mucho tiempo a la Virgen 

y majestuosamente amplificado por el ardiente pr²ncipe de Sansevero Don Raimondo di Sangro para 

la gloria de sus antepasados y para preservar sus cenizas y las suyas en el a¶o 1767 hasta la 

inmortalidad. Contemplad con ojos atentos y reverencias las urnas de los h®roes adornadas con 

gloria, y contemplad con asombro el hermoso homenaje a la obra divina y a los sepulcros de los 

muertos, y cuando hay§is rendido los honores debidos, reflexionad profundamente y apartaos. 

PLÁSTIMA 

DESCONOCIDO,  SEGUNDA MITAD DEL S IGLO XVI.  

No hay elementos que atribuyan y datan esta pintura que representa la Piedad. El autor fue 

probablemente un manierista napolitano, que lo ejecutó antes de 1590: según el sugestivo relato 

del historiador del Engenio Caracciolo, el primer milagro realizado por la sagrada imagen se 

remonta a esta fecha. El óvalo está enmarcado por un hermoso rayo de sol de ángeles de estuco, 

realizado por Paolo Persico en 1769. 

Mucho más que por su calidad artística, la Piedad es importante por el papel que desempeñó en 

los acontecimientos originales del templo de Sangro: fue alrededor de esta pintura, de hecho, 

que a finales del siglo XVI el duque de Torremaggiore Giovan Francesco habría construido una 

primera capilla, de cuya ampliación habría surgido Santa Maria della Pietà, otro nombre de la 
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Capilla Sansevero. A lo largo de la década de 1600 la pintura debe haber estado en el lugar 

donde hoy se encuentra la Deposición, fue Raimondo di Sangro quien la movió sobre el Altar y 

la insertó en los rayos del Pérsico. 

 

RETRATO DE RAIMONDO DE SANGRO 

CARLO AMALFI,  C .  1759 (? ) 

Colocado sobre la tumba del séptimo príncipe de Sansevero, el retrato de Raimondo di Sangro 

está colocado en simetría con el de Vincenzo di Sangro en la entrada lateral. El pincel es 

de Carlo Amalfi, pero persisten las dudas sobre la datación de la pintura: 1759, año en el que 

se realizó la placa que corona la pintura, parece una fecha posible, pero no se puede descartar 

en absoluto una realización posterior. 

Comparada con la efigie de Vincenzo, también de Amalfi, la de Raimondo denota un mayor 

realismo y un estudio más cuidadoso de las características fisionómicas y psicológicas por parte 

del artista. Como señala la historiadora del arte Rosanna Cioffi, el tema está desprovisto de los 

atributos alusivos a su nobleza, su valor militar y su actividad científico-literaria (atributos 

tallados en mármol en su tumba); El príncipe, en la vejez, parece mirar al espectador con una 

mirada orgullosa, protegido por una sencilla armadura. 

El Retrato de Raimondo di Sangro se encuentra en mal estado de conservación, aunque fue 

ejecutado por la misma mano que el que representa a Vincenzo, y con la misma técnica, es 

decir, óleo sobre cobre. Esta circunstancia ha dado aliento al imaginario popular, según el cual 

la imagen del "príncipe maldito" está destinada a una especie de damnatio memoriae. En 

realidad, es probable que la pintura esté particularmente arruinada debido a su ubicación: la 

habitación en la que se encuentra, de hecho, está coronada por una cúpula de vidrio que en 

siglos pasados debió sufrir muchos daños, dejando la pintura expuesta a la lesión de los agentes 

atmosféricos. 

Antes de este óvalo, Amalfi había pintado al menos otro retrato de di Sangro, del que 

Ferdinando Vacca extrajo un conocido grabado del siglo XVIII, que afortunadamente ha 

sobrevivido: Sansevero aparece más joven, con la banda y la cruz de la Orden de San Gennaro, 

que le había sido concedida en 1740. La documentación iconográfica sobre el Príncipe de 

Sansevero se ha enriquecido recientemente con el Retrato de Raimondo di Sangro de Francesco 

De Mura, expuesto por primera vez en 2009 con motivo de la exposición Regreso al Barroco. 

De Caravaggio a Vanvitelli. La obra, adquirida por el Museo de la Capilla Sansevero en 2019, 

se exhibe actualmente en la sacristía. 

 

RETRATO DE VINCENT DE SANGRO 

CARLO AMALFI,  DÉCADA DE 1870 (?) 



72 
 

Colocado en la "pequeña puerta" del templo, el Retrato de Vincenzo di Sangro se ha creído 

durante mucho tiempo como una imagen del príncipe Raimondo. Las fuentes y los documentos 

no dejan lugar a dudas de que la pintura, realizada por Carlo Amalfi de Sorrento, retrata al hijo 

mayor de Raimondo, nacido en 1743. Si la urna y el aparato decorativo en el que se inserta el 

cuadro fueron realizados antes de 1766, la fecha de ejecución del retrato es más incierta, por lo 

que algunos críticos piensan que fue a mediados de los años 70. 

Robada durante los trabajos de restauración en 1990, la pintura fue recuperada en julio de 1991 

y colocada de nuevo en su lugar. 

Con este óleo sobre cobre, Amalfi, que ya había pintado el Retrato de Raimondo di Sangro, 

demuestra ser un hábil retratista. Vincenzo está representado en tres cuartos, con levita y peluca; 

la cinta jaspeada de rojo, que desciende transversalmente desde el húmero derecho hasta la 

cadera izquierda, podría ser la de un caballero de la Orden de San Gennaro (lo que llevaría a 

fechar la pintura después de 1776, año en el que el octavo príncipe de Sansevero fue 

condecorado con la prestigiosa Orden Ecuestre). A la izquierda de Vincenzo hay 

algunos libros en los que se coloca un casco, símbolos que claramente pretenden exaltar la 

cultura y la virtud guerrera del sujeto. 

La pintura descansa sobre un ataúd y parece estar sostenida por tres querubines, mientras que 

otros dos querubines levantan un enorme manto de estuco que sirve de fondo. No hay ninguna 

inscripción conmemorativa: recordemos que Vincenzo di Sangro se casó con Gaetana Mirelli 

di Teora en 1765, fue caballero de la cámara de Fernando IV desde 1772 y, como se ha 

mencionado, caballero de la Orden de San Gennaro, se embarcó en una brillante carrera en las 

armas borbónicas hasta convertirse en general. Heredero universal de los bienes de su padre, 

no completó las obras de la capilla, que quedaron inacabadas a la muerte de Raimondo, 

probablemente debido a limitaciones económicas. 

Sebbene già la Descrizione della Città di Napoli di Giuseppe Sigismondo (1789) identificasse 

correttamente nel soggetto ritratto il principe Vincenzo, ancora per tutto il XIX sec. i più 

pensarono si trattasse di Raimondo di Sangro. Per tale motivo dal dipinto sono state liberamente 

tratte alcune stampe raffiguranti il settimo principe di Sansevero. 

 

MADONA CON NIÑO 

GIUSEPPE PESCE,  1757 

La pintura, fechada y firmada por el romano Giuseppe Pesce, fue realizada en 1757 por encargo 

de Raimondo di Sangro, quien la donó a Carlos de Borbón. Los rastros de esta Virgen con el 

Niño se habían perdido durante siglos, hasta que en 2005 los actuales propietarios de la Capilla 

de San Severo la encontraron y la adquirieron para exhibirla en la Sacristía. 

Pesce, un artista que se había distinguido en Nápoles por algunos frescos en la iglesia de Santa 

Clara (destruida durante los bombardeos de 1943), ejecutó una pintura de fina factura, 
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utilizando colores realizados por el propio di Sangro. La estructura compositiva es clasicista, 

probablemente debido a los orígenes romanos del pintor; Llama la atención la particular 

vivacidad de la gama cromática, determinada por la pintura de cera, que da a la superficie el 

aspecto brillante y liso de la miniatura. 

La obra lleva en el reverso la dedicatoria de Raimondo di Sangro, que subraya su papel como 

"primer inventor" de las "ceras al temple coloreadas": "Al augustísimo Carlos, rey de las Dos 

Sicilias y de Jerusalén, infante de España, duque de Parma y Piacenza, Gran príncipe heredero 

de Toscana, protector de las bellas artes, su señor, Raimondo di Sangro, príncipe de S. 

Severo, El primer inventor de la pintura con ceras coloreadas al temple, este primer ensayo da, 

dedica y consagra". 

La pintura, que el soberano guardaba en sus aposentos, también es mencionada por el autor 

anónimo de la Breve nota de lo que se ve en la casa del príncipe de Sansevero (1766), quien la 

describe como "pintada con ceras coloreadas de una manera más vaga y hermosa que la ya 

encontrada por el conde de Caylus de París". La Virgen con el Niño puede tomarse como 

ejemplo de la relación original que unía al Príncipe de Sansevero con sus artistas: no un simple 

encargo, sino una colaboración real, que en algunos casos llevó a los artistas a aprovechar los 

descubrimientos de su mecenas. 

 

RETRATO DE RAIMONDO DE SANGRO 

FRANCESCO DE MURA,  C.  1745-1755 

Extraordinario testimonio del arte de Francesco De Mura (Nápoles, 1696-1782), el cuadro 

representa a un Raimondo di Sangro maduro, en actitud orgullosa y al mismo tiempo jovial. La 

banda roja que desciende del hombro derecho y el rico manto que envuelve la figura 

son insignias de la Orden de San Gennaro, prestigioso honor conferido al príncipe en 1740. La 

armadura del líder recuerda las glorias militares del personaje, coronel del Regimiento 

Capitanata desde 1743 y protagonista de la heroica batalla de Velletri. Los colores azul y dorado 

del escudo de armas di Sangro se distinguen por el volante en el pectoral, que enmarca una 

cabeza de león, un detalle -este último- también presente en el retrato del hijo del príncipe, 

Vincenzo, visible en la nave de la Capilla Sansevero. 

Los rasgos fisonómicos y los signos de distinción social del personaje representado han hecho 

que se identifique con Raimondo di Sangro, propuesto por primera vez por Katia Fiorentino 

con motivo de la exposición Retorno al Barroco. De Caravaggio a Vanvitelli (catálogo editado 

por N. Spinosa, Nápoles 2009) ï unánimemente aceptado. De hecho, como ha señalado 

recientemente Giuseppe Porzio, la efigie tiene en común con los otros dos retratos más 

conocidos del príncipe de Sansevero "la misma frente ancha y redonda, el óvalo perfecto del 

rostro, los ojos grandes y comunicativos que predominan sobre los rasgos restantes: una nariz 

decidida, una boca delgada y apretada, un mentón lleno. De las tres representaciones emana 
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una dignidad que es a la vez alta y constante" (Antiguos maestros en Nápoles. Pinturas de los 

siglos XVII y XVIII, comisariada por G. Porzio, Nápoles 2019). 

El vigor pictórico de los paños y los tonos vivos de la gama cromática hacen de este óleo sobre 

lienzo, adquirido por el Museo de la Capilla Sansevero en 2019 y expuesto en la sacristía desde 

2020, "una de las cumbres de elegancia y cortesía formal" (de nuevo Porzio) alcanzadas en el 

retrato por De Mura, a quien su contemporáneo Bernardo De Dominici ya definió como "muy 

singular en este tipo de arte". 

Un gran abrazo desde la bella y culta Nápoles, 

Félix José Hernández. 
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                               El poder del arte de Roberto Inesta en el Museo del Prado 

 

 
                    Danza de personajes mitológicos y aldeanos Rubens Madrid, Museo Nacional del Prado 

 

Madrid, 1 de febrero de 2024. 

Querida Ofelia, 

El Museo Nacional del Prado pone im§genes a ñEl poder del arteô de Roberto Iniesta, ñRobeò 

Roberto Iniesta ñRobeò incluy· un tema, de m§s de 9 minutos de duraci·n, en su ¼ltimo §lbum 

en el que defiende que el arte ñbien nos pudiera salvar de una vida inerte, de una vida triste, de 

una mala muerteò.  

Su trabajo ha sido el disco más vendido de las pasadas navidades y ha recibido numerosos 

elogios del mundo literario por el lirismo de sus letras.  

Puedes ver el vídeo en los perfiles del Museo del Prado en Instagram, X y Facebook.  

El Museo plantea esta colaboración inesperada entre el arte clásico y el rock sinfónico 

transgresivo como una manera de reivindicar el poder evocador de las imágenes y las 

posibilidades de combinaci·n de las diferentes expresiones art²sticas. ó 

El poder del arteô demuestra que existe un v²nculo profundo entre disciplinas aparentemente 

alejadas y que estas pueden adquirir siempre lecturas novedosas e inspiradoras. ñLa palabra 

inerte (sin vida) procede del latín iners inertis, que está formada por el prefijo in (sin) y la raíz 
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ars artis (arte). ¿Es casualidad o es que en algún momento nos dimos cuenta de que sin arte es 

lo mismo que sin vida? La pintura no necesita música, ya tiene. Y la música no necesita 

imágenes, ya tiene. Somos nosotros los que necesitamos que alguien nos salve de una vida 

inerte.  

Gracias, Museo del Prado.ò  

Robe. 

OBRAS POR ORDEN DE APARICIÓN:  

Tiziano, Santa Margarita, h. 1565  

Collantes, El incendio de Troya, s. XVII  

Asselijn, Paisaje meridional en unas ruinas, h. 1647  

Reni, San Sebastián, h. 1619  

Koninck, Un filósofo, 1635  

Scorel (atribuido), Retrato de un humanista, h. 1540  

Parmigianino, Santa Bárbara, h. 1522  

Velázquez, La fragua de Vulcano, 1630 Tiziano, Salomé, h. 1550  

Rubens, Lucha de san Jorge y el dragón, 1606  

Van Dyck, Diana y ninfa sorprendidas por un sátiro, 1622 Paret, Autorretrato en el estudio, 

1775  

Domínguez, Séneca después de abrirse las venas, 1871  

Caravaggio, David vencedor de Goliat, h. 1600  

Jordaens, Tres músicos ambulantes, 1645  

Grimaldi (copia de Domenichino), Paisaje con músicos, s. XVII  

Rubens, Danza de personajes mitológicos y aldeanos, 1630  

Teniers, Fiesta aldeana, h. 1650 Mestres, En el baile, 1896  

Tiziano, El caballero del reloj, h. 1550  

Velázquez, Marte, h. 1638 Franken II, La construcción de la Torre de Babel, ss. XVI-XVII  

Rubens, Prometeo, 1636  

Bruegel el Viejo, El triunfo de la Muerte, 1562  

Poussin, Paisaje con ruinas, 1642 

 Anónimo, La hoguera, s. XIX Rubens, Orfeo y Eurídice, 1636. 

Un gran abrazo desde nuestra querida y culta España, 

Félix José Hernández. 
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IL CORDOGLIO DELLôARCIDIOCESI DI SIENA-COLLE DI VAL DôELSA-

MONTALCINO PER LA SCOMPARSA DEL PROF. ANTONIO PAOLUCCI  

 

                               
 

Siena, 5 febbraio 2024. 

 

LôArcidiocesi di Siena-Colle di Val dôElsa-Montalcino e lôOpera della Metropolitana di Siena 

si uniscono nella preghiera per la morte di Antonio Paolucci, ringraziando del dono della sua 

persona che ha voluto molto bene alla Chiesa e lôha servita con amore, curandone i tesori che 

lui definiva i ñMusei del Papaò. 

 

Recentemente nella Libreria Piccolomini del Duomo di Siena, il Cardinale Augusto Paolo 

Lojudice ¯ intervenuto, insieme al Rettore dellôOpera della Metropolitana, Prof. Giovanni 

Minnucci, e a Opera Laboratori, per ricordare le doti umane e intellettuali del Prof. Paolucci, 

che nel luglio 2017 tenne una lectio magistralis in Piazza Duomo capace di toccare lôanima dei 

tanti presenti. In quellôoccasione il Professore descrisse con le parole del cuore le opere dôarte, 

i concetti simbolici, lôanimo di un popolo fiero delle proprie tradizioni e fortemente legato alla 

Vergine che ha nel Duomo il proprio Tempio, presentato da Paolucci con unôimmagine assai 
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suggestiva: ñSi entra nel Duomo dei senesi come si entra in un reliquiario lucente di marmi 

policromi, di bronzi, di vetri coloratiò. 

 

Félix José Hernández. 
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                     La Maglia Rosa tra i capolavori della Pinacoteca di Brera 

 

                                    

Milano, 6 febbraio 2024.  

È stata svelata ieri, tra i capolavori della Pinacoteca di Brera, la Maglia Rosa 2024, 

sponsorizzata da Enel per il nono anno consecutivo, e realizzata da Castelli. 

All'evento, organizzato in collaborazione con la Pinacoteca di Brera e Opera Laboratori, hanno 

partecipato Urbano Cairo, Presidente di RCS MediaGroup; Angelo Crespi, Direttore della 

Pinacoteca di Brera; Paolo Bellino, Amministratore Delegato di RCS Sport; Mauro Vegni, 

Direttore del Giro d'Italia; Stefano Barigelli, Direttore de La Gazzetta dello Sport; Nicola 

Lanzetta, Direttore Italia, Gruppo Enel; Steve Smith, Brand Manager di Castelli; Beppe Costa, 

Presidente di Opera Laboratori; Alessandro Onorato, Assessore al Turismo, Grandi Eventi e 

Sport del Comune di Roma; Fabrizio Ricca, Assessore allo Sport della Regione Piemonte; Ivana 

Faccioli, Direttore Responsabile delle news di RTL 102.5; e Vincenzo Nibali, ultimo vincitore 

italiano della Corsa Rosa nel 2016 oltre a tanti rappresentanti delle istituzioni, degli sponsor e 

dei media. 

LA DEDICA AL GRANDE TORINO  

Una delle novit¨ significative di quest'anno si trova allôinterno del colletto della Maglia Rosa. 

Infatti, su sfondo granata, vi è inserita una citazione in omaggio agli Invincibili con la scritta: 

ñGrande Torino 1949 - Solo il fato li vinseò. Il 4 maggio, a 75 anni esatti dalla tragedia di 

Superga, anche il Giro dôItalia omagger¨ la squadra granata. 

STORIA DELLA MAGLIA ROSA  

La Maglia Rosa, simbolo che contraddistingue il leader nella classifica generale a tempi, fu 

istituita per il Giro del 1931. Il primo ad indossarla fu Learco Guerra, vincitore della prima 

tappa del 1931, la Milano-Mantova (10 maggio 1931). 

In 88 edizioni, sono 263 gli atleti ad aver vestito per almeno una frazione la Maglia Rosa nella 

storia del Giro. 

Il corridore che ha indossato più Maglie Rosa nella storia è Eddy Merckx: 78 frazioni, seguito 

da Francesco Moser a quota 57 e Gino Bartali a quota 50. 
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Eddy Merckx detiene il record per la più lunga sequenza di Maglie Rosa consecutive, 36 

frazioni. 

Due ciclisti sono stati in grado di vestire la Maglia Rosa dalla prima allôultima tappa: Eddy 

Merckx nel 1973 e Gianni Bugno nel 1990. 

La nazione con pi½ Maglie Rosa ¯ lôItalia, a quota 1009: lôultimo italiano in Rosa ¯ stato 

Alessandro de Marchi, nella 4^ e 5^ tappa del 2021. LôItalia ¯ seguita dal Belgio a 164 e la 

Spagna a 140. 

La Maglia Rosa è stata indossata da atleti di 28 nazioni diverse. 

DICHIARAZIONI  

Urbano Cairo, Presidente di RCS MediaGroup: "La Maglia Rosa è il simbolo, riconosciuto 

nel mondo, del nostro Giro dôItalia. Poterla indossare ¯ il sogno di tutti i corridori che 

prendono il via alla Corsa Rosa. Questôanno per me avr¨ ancora pi½ valore affettivo in quanto 

le storie dei grandi campioni che lôhanno indossata si intrecceranno con quelle degli Invincibili 

del Grande Torino che, nel giorno del 75° anniversario della tragedia di Superga, andremo a 

celebrare nella prima tappa. Maglia Rosa e Grande Torino raccontano storie che uniscono 

tutti gli appassionati di sport". 

Angelo Crespi, Direttore della Pinacoteca di Brera: "Sono onorato che sia stata scelta la 

Pinacoteca di Brera per presentare la Maglia Rosa del Giro dôItalia 2024. La Maglia Rosa, 

nel corso di quasi un secolo, è diventata un simbolo non solo sportivo. Gli atleti che hanno 

avuto lôonore di indossarla sono spesso stati elevati a veri esempi di umanità, incarnando le 

doti necessarie a prevalere in uno sport antico che ha nella fatica e nella resistenza il proprio 

modo di essere. Non a caso, lôesposizione di alcune riviste storiche negli spazi della Biblioteca 

Nazionale Braidense stanno a dimostrare come la narrazione del Giro e dei suoi eroi sia 

qualcosa che ha travalicato la semplice cronaca sportiva, facendosi racconto sociale". 

Paolo Bellino, Amministratore Delegato e Direttore Generale di RCS Sport: "Oggi, in 

questo splendido scenario, si incontrano tantissime eccellenze italiane. Da una parte la Maglia 

Rosa dallôaltra la Pinacoteca di Brera, uno dei Musei pi½ importanti del nostro Paese. Inoltre, 

grazie al contributo di brand storici e riconosciuti a livello italiano e internazionale come Enel 

e Castelli, mostreremo ancora una volta un altro simbolo del Made in Italy riconosciuto in tutto 

il mondo che questôanno sar¨ unico e speciale. Il ricordo del Grande Torino accompagner¨ il 

viaggio del Giro dôItalia e della Maglia Rosa a partire da oggi e non solo nei giorni della corsa 

quando la vestiranno i grandi campioni". 

Mauro Vegni, Direttore del Giro dôItalia: "Da Direttore in corsa ho visto tante imprese di 

campioni che hanno portato negli anni la Maglia Rosa. Tutti coloro che l'hanno vestita sono 

meritevoli di menzione ma voglio sottolineare due grandissimi corridori che, attraverso le loro 

gesta, mi hanno particolarmente emozionato. Alberto Contador e Vincenzo Nibali. Quest'anno 

il Giro partirà da Torino dove lo Squalo ha vinto la sua ultima Maglia Rosa nel 2016 e siamo 

pronti a celebrare nuovi campioni che la vestiranno". 
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Vincenzo Nibali, vincitore del Giro dôItalia 2013 e 2016: "Per me il Giro d'Italia è un evento 

che unisce il paese da nord a sud, toccando non solo le grandi città ma anche i piccoli borghi. 

Ho vinto due edizioni e per me sono state delle emozioni indimenticabili, in particolare quello 

del 2016 vinto insieme ad un team eccezionale. Il ciclismo è uno sport individuale ma senza un 

grande team alle spalle è impossibile ottenere grandi risultati". 

Alessio Cremonese, Amministratore Delegato di MVC Group:  "Produrre la maglia 

simbolo del ciclismo italiano nel mondo per noi è un orgoglio. In azienda proviamo sempre 

grandissime emozioni quando vediamo i campioni del Giro indossare le nostre maglie. Come 

azienda ci impegniamo da sempre a raccontare attraverso i nostri prodotti lôItalia, il made in 

Italy e lo stile che tutti ci invidiano. Il design pulito ed elegante della maglia si ispira alle linee 

sinuose dellôarte e dellôarchitettura italiana, offrendo un tributo visivo alla bellezza 

intramontabile dellôItalia". 

Beppe Costa, Presidente di Opera Laboratori (Cultural Art Supplier):  "Il Giro, che da 

oltre un secolo attraversa lôItalia da Nord a Sud, rappresenta non solo un evento di 

straordinaria valenza sportiva, ma anche un inno alla bellezza dellôarte e del paesaggio del 

nostro Paese. Siamo, pertanto, onorati di essere cultural art supplier di questa operazione, 

dove i valori dellôarte e dello sport convergono, contribuendo allôunisono alla valorizzazione 

del patrimonio culturale italiano, in linea con la mission che da sempre contraddistingue 

lôattivit¨ imprenditoriale di Opera Laboratori". 

Lorenzo Suraci, Presidente di RTL 102.5: "RTL 102.5 è entusiasta di attraversare l'Italia in 

lungo e in largo con la carovana rosa. Il Giro d'Italia è un evento imperdibile, molto atteso da 

tutti. Per 10 anni, RTL 102.5 ne ha raccontato ogni sfumatura. Questa volta coinvolgeremo gli 

ascoltatori in ogni tappa, narrando la bellezza del nostro territorio". 

All'evento presenti anche gli assessori regionali Barbara Mazzali (Turismo) e Francesca Caruso 

(Cultura), e il sottosegretario allo Sport Lara Magoni che hanno evidenziato il grande valore 

del Giro in termini di attrattività, oltre che di competizione sportiva: "La Maglia Rosa è oggi 

un simbolo iconico del nostro ciclismo italiano ma anche della bellezza dei nostri territori". 

Opera Laboratori. Andrea Acampa.- Firenze Musei. Palazzo Pitti, Piazza Pitti, 1 ï 50125 

Firenze. 

Félix José Hernández 
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                                       Mexica. Dones y dioses en el Templo Mayor 

 

Paris, 7 de febrero de 2024. 

 

Querida Ofelia, 

 

Mexica. Dones y dioses en el Templo Mayor presenta, por primera vez en Europa, el resultado 

de las investigaciones llevadas a cabo en el principal templo de la civilización precolombina 

mexica. Una exposición sin precedentes en la historia de la arqueología mesoamericana.  

El 21 de febrero de 1978, el subsuelo de Ciudad de México reveló uno de los secretos más 

excepcionales de Mesoamérica: los restos de la antigua ciudad de Tenochtitlan, capital de la 

civilización mexica (durante mucho tiempo mal llamada azteca) sus murallas sagradas y el 

Templo Mayor. El descubrimiento de un enorme monolito circular que representa a la diosa de 

la luna Coyolxauh inicia medio siglo de excavaciones arqueológicas a una escala sin 

precedentes. 

 

El Proyecto Templo Mayor (INAH) ha permitido exhumar por completo el Templo Mayor y 

14 edificios circundantes que ocupan una superficie de 1,51 hectáreas, así como 209 ofrendas 

dedicadas a divinidades, dispuestas según una liturgia muy precisa. Gracias a estas 

investigaciones, nuestro conocimiento del imperio y del pensamiento mexica aumenta día a día.  

Organizada juntamente con el Instituto Nacional de Antropología e Historia (INAH) y con la 

contribución del Proyecto Templo Mayor, la exposición permite arrojar luz sobre estos 

descubrimientos. Entre las más destacadas se encuentran 209 ofrendas inéditas, algunas de ellas 

descubiertas muy recientemente. Se trata de composiciones cargadas de simbolismo de 

minerales, plantas, objetos culturales, animales y seres humanos que el pueblo mexica ofrecía 

a sus deidades más veneradas para rendirles homenaje y pedir sus favores a cambio. Las 

ofrendas, colocadas en cavidades excavadas en el subsuelo o en el interior de cofres o cajas de 

piedra tallada, se depositaban bajo plazas o edificios religiosos, principalmente pirámides. Estos 

regalos revelan el extraordinario poder político y económico que ostentaba este imperio en el 

momento de la llegada de los conquistadores españoles en 1519. Su estudio revela no solo una 

sociedad dinámica y expansiva, que extendió su dominio político y económico desde el 

Atlántico hasta el Pacífico y desde el oeste de México hasta la actual frontera con Guatemala, 

sino también su excelencia artística y su complejo pensamiento tanto simbólico como religioso. 

Entre las numerosas esculturas de dioses expuestas sobresale la extraordinaria talla de terracota 

de Mictlantecuhtli, el dios de la muerte. Con casi un metro ochenta de altura, expresa con 

magnificencia la complejidad del pensamiento religioso mexica. También cabe destacar una 

reproducción en 3D y una animación de videomapping de la Piedra del Sol, el famoso disco 

solar conservado en México, que narra la visión mexica de la creación de la Tierra. Tras la 

conquista española y la desaparición del imperio Mexica, la exposición concluye con las 

prácticas (aún vigentes en el México actual) de ofrendar a los poderes del más allá y de la tierra.  

En el marco de una escenografía que combina inmersión y mediación, dinamizada por 

numerosos dispositivos audiovisuales, el público descubrirá a través de esta exposición 
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excepcional cerca de 500 obras, la gran mayoría procedentes de México, rara vez (o nunca) 

presentadas en Europa.  

 

Esta exposición está organizada en colaboración con el Instituto Nacional de Antropología e 

Historia de México, (INAH). 

 

Exposición temporal / Galerie Jardin 3 de abril - 8 de septiembre de 2024  

 

MEXICA. DONES Y DIOSES EN EL TEMPLO MAYOR 

 

Comisarios  

Leonardo López Luján Director del Proyecto Templo Mayor, Museo Templo Mayor - INAH, 

México  

 

Fabienne de Pierrebourg Responsable de las colecciones América, musée du quai Branly  

Jacques Chirac, París  

 

Steve Bourget Responsable de las colecciones América, musée du quai Branly ï 

Jacques Chirac, París Comisaria asociada Aline Hémond Profesora de Antropología, 

Departamento de Antropología, CNRS, Universidad de París-Nanterre (EREA). 

 

INFORMACION PRÁCTICA  

 

Del 3 de abril al 8 de septiembre 2024 Galerie Jardin  

 

musée du quai Branly ï Jacques Chirac 37 quai Branly, 218 et 206 rue de lôUniversit®  

 

75007 Paris. 

 

Un gran abrazo desde la espléndida Ciudad Luz, 

 

Félix José Hernández. 
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                               Ofelia da Shakespeare ad Arturo Martini 

 
  

 
Arturo Martini, Ofelia s.d.[1931]. Terracotta. Collezione privata. Comodato al Comune di Firenze. Courtesy 

Museo Novecento 
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Firenze, 7 febbraio 2024. 

 

Venerdì 9 Febbraio alle ore 17:30, in occasione della presentazione dellôopera Ofelia di Arturo 

Martini nelle sale della collezione permanente del Museo Novecento, siamo lieti di presentare 

lôevento ñOfelia. Da Shakespeare ad Arturo Martiniò. 

  

ñĈ bellissimo che lôOfelia di Arturo Martini torni al Museo Novecento per essere esposta al 

pubblico tra le opere della collezione permanente - ha detto la vicesindaca e assessora alla 

Cultura Alessia Bettini -. Un contributo significativo al patrimonio artistico del museo e della 

citt¨, che si arricchisce di unôopera straordinaria dellôartista trevigiano, a conferma del forte 

legame tra Martini e Firenze e del ruolo sempre più centrale del Museo Novecento nel 

preservare e condividere con gli amanti dell'arte e della cultura opere di grande rilevanzaò. 

  

ñÈ stato un bellissimo viaggio di ritorno quello di Ofelia di Arturo Martini in questi ultimi anni, 

dopo le tristi e drammatiche ragioni che per molti aspetti ne fecero perdere le tracce nei giorni 

cupi dellôarrivo delle leggi razziali emanate dal fascismo nel 1937. ï ha detto il direttore 

del Museo Novecento Sergio Risaliti ï Siamo riconoscenti agli eredi di Castelnuovo-Tedesco 

che hanno deciso di mettere a disposizione di collezionisti generosi questo capolavoro di Arturo 

Martini con un vincolo, che la bellissima, struggente figura di Ofelia in terracotta finisse nelle 

collezioni di un museo, e così è stato. Ringraziamo anche Lucia Mannini per aver rintracciato 

lôopera nel 2021 in occasione della mostra óArturo Martini e Firenzeô e avviato il rapporto con 

gli eredi di Castelnuovo-Tedesco. Ringraziamo i proprietari privati di adesso, appassionati 

amanti dellôarte, di aver accolto quellôimperativo e deciso di donare, in comodato a lungo 

termine, Ofelia dopo lôacquisto. Questi sono passaggi estremamente importanti per pi½ 

ragioni: tra queste dare centralità alla crescita delle collezioni civiche con opere di valore, 

arricchire la presenza di opere di Arturo Martini nel percorso museale, essere divenuti un 

museo di riferimento nella promozione dellôarte moderna e contemporanea a livello nazionale 

e internazionale.ò 

  

Dopo molti anni unôopera di straordinario valore artistico viene donata in comodato al Museo 

Novecento per essere esposta nelle sale della collezione Alberto della Ragione. Si tratta 

dellôOfelia di Arturo Martini, scultura di cui si erano perse le tracce negli anni ô30 e che oggi 

andr¨ ad arricchire il nucleo di opere dellôartista trevigiano presente al secondo piano delle ex 

Leopoldine. Lôopera, acquistata da Mario Castelnuovo-Tedesco nel 1931, rimase nascosta a 

Firenze con lôarrivo delle leggi razziali nel 1937, che portarono il compositore fiorentino e la 

sua famiglia a scappare negli Stati Uniti. Fu dopo la morte del compositore nel 1968 e quindi 

della moglie Clara nel 1989 che Ofelia prese la strada degli Stati Uniti.  Ofelia è tornata in Italia 

per la prima volta nel 2021, in occasione della mostra organizzata dal Museo 

Novecento ñArturo Martini e Firenzeò, dedicata ai rapporti tra il grande scultore e la città. La 

scultura, acquistata negli ultimi anni da collezionisti privati, può finalmente essere esposta al 

pubblico. Tutto questo si è potuto realizzare perché gli eredi di Castelnuovo-Tedesco hanno 

espresso il desiderio di far rientrare Ofelia in Italia, in particolar modo in museo fiorentino.   
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In questa speciale occasione, il Museo Novecento, per celebrare il ritorno di Ofelia, ha 

organizzato ñOfelia. Da Shakespeare ad Arturo Martiniò, un incontro in cui verrà approfondita 

la figura di Ofelia, dalla storia dellôarte al cinema, con letture di brani di Shakespeare eseguiti 

della cantautrice e storica Letizia Fuochi assieme agli interventi della storica dellôarte Lucia 

Mannini, che ha ritracciato negli Stati Uniti lôOfelia di Arturo Martini in occasione della mostra 

del 2021, e di Sergio Risaliti, direttore del Museo Novecento. 

  

Lôevento verr¨ introdotto dalla dottoressa Ilaria Nerli con una presentazione sulla figura di 

Ofelia nellôarte: partendo dalla rappresentazione di questôultima nella celebre opera di John 

Everett Millais ñOpheliaò, il racconto proseguir¨ attraverso le rappresentazioni del personaggio 

shakespeariano nel cinema, nella letteratura e nella fotografia. 

  

Nel dramma shakespeariano Amleto, Ofelia è la figlia del ciambellano reale Polonio e sorella 

di Laerte. Nella Tragedia di Shakespeare, la povera Ofelia è un personaggio secondario, 

innamorata del principe Amleto e redarguita dal padre e dal fratello circa la natura del suo 

rapporto con il principe di Danimarca. Dopo la morte del padre per mano di Amleto e la 

lontananza del fratello Laerte, Ofelia impazzisce e muore annegando in un fiume. Con il tempo 

la figura di Ofelia è diventata il simbolo dello struggimento dellôamore non corrisposto, e uno 

dei personaggi shakespeariani pi½ rappresentati di sempre nella storia dellôarte e non solo. 

  

Arturo Martini ha scelto di dare forma allôOfelia come ¯ descritta nella quinta scena del quarto 

atto dellôopera di Shakespeare, il momento pi½ misterioso e disturbante del personaggio in cui 

inizia a prendere la via della follia. Tutto nella sua figura parla di un viaggio senza 

ritorno.  LôOfelia di Arturo Martini ¯ una figura di terra refrattaria, il corpo esile e allungato di 

unôadolescente risulta inclinato da uno slancio che non ¯ solo quello del suo incedere, ma 

sembra provenire dallôinterno, come reazione a una condizione di malessere apertamente 

spirituale. 

 

Museo Novecento Presenta Ofelia da Shakespeare ad Arturo Martini. Venerdì 9 Febbraio ore 

17:30. Con letture di Letizia Fuochi. Intervengono il direttore Sergio Risaliti, Lucia Mannini, 

Ilaria Nerli Ingresso libero fino a esaurimento posti. 

 

 Félix José Hernández. 
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                Museo Novecento. Unsettling Genealogies dellôartista Alessandra Ferrini   

 

                           
 

Firenze, 9 febbraio 2024. 



89 
 

Il Museo Novecento è lieto di presentare dal 17 febbraio al 28 aprile 2024 la 

mostra Unsettling Genealogies dellôartista Alessandra Ferrini, nata a Firenze e residente 

Londra da divers anni, a cura di Daphne Vitali. 

 

Artista e ricercatrice, Alessandra Ferrini porta avanti una pratica che riflette sulle eredità del 

colonialismo e del fascismo italiano, concentrandosi sulle relazioni tra l'Italia, il Nord Africa e 

lôarea del Mediterraneo. Unsettling Genealogies ¯ un progetto articolato e sfaccettato, 

un'indagine critica sulla storia delle istituzioni culturali italiane avviata dall'artista nel 2020. Le 

indagini si concentrano sulle origini coloniali e fasciste di alcune istituzioni e dei loro fondatori, 

unendo spunti e racconti personali a riflessioni storiche e teoriche, nel tentativo di sottolineare 

la dimensione affettiva della storia. In Unsettling Genealogies, Alessandra Ferrini intreccia 

una serie di vicende familiari con unôindagine sulla storia coloniale, sulla classe sociale, 

sull'imperialismo europeo e sull'eredità fascista. L'opera prende spunto da una fotografia che 

ritrae il Conte Giuseppe Volpi di Misurata, imprenditore e politico italiano, all'inaugurazione 

della Terza Mostra Internazionale d'Arte Cinematografica di Venezia del 1935. 

 

Félix José Hernández. 
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                                 ¡Es de un cubano el Palacio de Versalles! 

 

 

                                          EL Salón de los Espejos del Palacio de Versailles. 

 París, 10 de febrero de 2024. 

Distinguida Sra. Castillo: 

Le vuelvo a escribir, pues Vd. insiste y me afirma que lo sabe de "buena tinta". 

Estimo que hay una ñpeque¶aò confusi·n en su afirmaci·n, pues el Palacio de 

Versailles nunca ha pertenecido a una familia cubana, quizás Vd. lo haya 

confundido con el restaurante Versailles de la miamense calle 8. 

Me interesa conocer las fuentes que le hacen afirmar lo anterior. 

Recientemente otra distinguida dama me afirmó que la Tour Eiffel y la Catedral 

de Milán (Il Duomo di Milano), habían sido construidos por cubanos y que el 

cocuinero de la Carlos III es cubano , pues a él y a Kate le encantan los tostones 

y la yuca con mojo. 
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Muchas gracias y saludos desde París, ciudad fundada por la tribu de los 

ñparisiensò en el a¶o 250 antes de Cristo, por lo cual considero que los cubanos 

tampoco la fundaron. 

 

Félix José Hernández. 
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                                                      Por favor, apague su ordenador 

                                                           

París, 10 de febrero de 2024. 

Distinguida Sra. Altamira, 

Suelo escribir de 9 a.m. hasta las 12 y 30 p.m. (3 a.m. a 6 y 30 a.m. para Vd. en 

Miami). Siento que le moleste el ruido que ello provoca en su ordenador. Me 

pide que cambie mis horarios de trabajo. Siento mucho el no poder complacerla.  

Por las tardes leo, visito exposiciones o museos y por las noches voy al cine, al 

teatro o me reúno con amigos. ¿No sería más fácil que Vd. apagara su ordenador 

mientras se encuentre entregada a los brazos de Morfeo? 

Saludos cordiales desde París, 

Félix José Hernández. 
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Carta abierta sobre Notre Dame de París, a la distinguida Sra. Blanca Cortez 

 

                                    Notre Dame de París antes del incendio. 

París, 18 de abril de 2019. 

Distinguida doña Blanca: 

Ayer publiqué el siguiente anuncio en mi página de Facebook : ñLlegan a mil millones de euros 

las donaciones para reconstruir Notre Dame.ò Su reacci·n fue la de escribirme: ñMientras hay 

lugares en el mundo los ni¶os se mueren de hambre y ancianos?ò 

Realmente la felicito por su sensibilidad con respecto al drama del hambre en el Mundo sobre 

todo entre los más vulnerables, que son los niños y los ancianos. Es algo muy digno de Vd. en 

esta época en que la aporofobia se extiende como pandemia especialmente entre los ignorantes 

y los despreciables coprófagos. 

Mis amigos y conocidos saben bien que nací en cuna pobre campesina, en el pueblo cubano de 

Camajuaní, en el ya lejanísimo 1949. Como tuve la suerte de que mis padres me educaran con 

los valores cristianos y martianos, siempre estaré del lado de los pobres. Hago mías las palabras 

del hombre m§s grande nacido en nuestra Patria: ñCon los pobres de la tierra quiero yo mi 

suerte echaréò Jos® Mart². 

Ahora bien, con respecto al drama del incendio de Notre Dame de París y la recogida de fondos 

para su reconstrucción, le puedo afirmar que Notre Dame es una catedral espléndida, declarada 

Patrimonio de la Humanidad, no solo por ser la catedral de La Ciudad Luz, sino por la gran 

cantidad de obras de artes que alberga: pinturas, esculturas; orfebrerías en bronce, plata, oro; 

preciosos relicarios  como el Santa Genoveva ï patrona de París ï el Manto de San Luis y la 

Corona de Espinas de Cristo, etc.  Estos últimos fueron salvados del incendio gracias al 

heroísmo de los bomberos, que salvaban El Tesoro de Notre Dame mientras el techo ardía. 
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Para los franceses Notre Dame, además de todo lo que le acabo de escribir, es parte de la 

Literatura y de la Historia de la Nación. En ella han tenido lugar numerosos actos que se 

encuentran en los libros de Historia como: La Coronación de Napoleón, La Misa para dar 

gracias a la Virgen el Día de la Liberación de París o los Funerales de Charles de Gaulle, por 

solo citar tres ejemplos. 

Mientras Notre Dame ardía, en las calles de París se oraba y se cantaba a Dios y a la Virgen. 

Notre Dame, pertenece al Estado, por tal motivo su restauración la pagaremos todos con 

nuestros impuestos. Si un grupo de familias ricas y empresas ya han donado mil millones de 

euros, pues me alegro mucho. 

He recorrido 76 países y le puedo asegurar que en todos he visto pobreza, incluso en los más 

ricos de Europa y Am®rica del Norte existe el llamado ñCuarto Mundoò. La pobreza m§s grande 

la he visto en:  La India, Sudán, Madagascar y Laos. Sobre todo lo que más me ha indignado es 

que en La India, debido al sistema de castas - aunque haya sido abolido por la ley - los que 

nacen pobres lo serán de por vida, ellos y sus descendientes están condenados a serlo. 

El pueblo franc®s tiene como lema ñLibertad, Igualdad, Fraternidadò y la Fraternidad se 

manifiesta cada año con la Solidaridad. Sumas colosales de euros son donadas por los franceses 

ante los dramas que ocurren en el Mundo como: terremotos, maremotos, ciclones, epidemias, 

hambrunas, etc. Las ONG reciben cuantiosas donaciones como: Caritas (católica), Cimade 

(protestante), Los Restaurantes del Corazón (laica), La Cruz Roja, La Liga contra el Cáncer y 

la de ayuda a enfermos del SIDA, el Instituto Pasteur y una lista muy larga de instituciones que 

se ocupan de los ancianos, orfanatos, minusválidos, etc. 

Por lo tanto, distinguida Sra. Blanca Cortez, la felicito por su preocupación, pero le puedo 

asegurar que los franceses no solo se limitan a donar para reconstruir esa joya universal que es 

Notre Dame de París. 

Ayer a las 6 y 50 p.m., hora en que comenzó el incendio, todas las catedrales de Francia tocaron 

sus campanas para rendir homenaje a Notre Dame de París. 

Saludos cordiales desde La Ciudad Luz, hogaño de duelo a causa del drama de Notre Dame, 

Félix José Hernández. 

 

 

 

 

 



95 
 

En el taller del filósofo 

 

 

Madrid, 12 de febrero de 2024. 

Querida Ofelia, 

 

El Círculo de Bellas Artes presenta "En el taller del fil·sofoò, dedicada al pensador Georges 

Didi-Huberman. Miércoles, 14 de febrero (11h.) 

 

Didi-Huberman (Francia, 1953) es uno de los pensadores más distinguidos de la filosofía 

contemporánea y la teoría e historia de las imágenes. Es autor de más de sesenta libros y fue 

reconocido con la Medalla de Oro del Círculo de Bellas Artes en 2018. La exposición invita a 

mirar cómo se construye una obra filosófica desde la materialidad de las costumbres. El corazón 

de esta exposición lo conforma el espacio de trabajo del pensador francés, su taller, a través del 

cual tenemos acceso privilegiado a conocer el que ha sido y continúa siendo su proceso de 

trabajo durante casi medio siglo de incesante actividad. 

  

En la exposición se reúnen por primera vez los trabajos audiovisuales realizados de manera 

individual por Didi-Huberman (LôOptogramme, 1983; Face à fase à matière, 1997), así como 

varios proyectos experimentales preparados en colaboración con distintos artistas (Jean-André 

Fieschi, Israel Galván, la asociación Artistes & Associés, Alain Fleischer o Frederico 

Benevides). 

 Intervendrán: Georges Didi-Huberman, Valerio Rocco (director del CBA) y Lucía Montes 

(comisaria de la exposición). 

 

Un gran abrazo desde nuestra querida y culta España, 

 

Félix José Hernández. 
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El Museo del Prado vuelve a abrir sus puertas la noche del primer sábado de cada mes  

 

 
                        La laguna de Venecia. Antonio Muñoz Degrain (1886). Museo Nacional del Prado 

 

Madrid, 13 de febrero de 2024. 

 

Querida Ofelia, 

 

El Museo del Prado, en su voluntad de seguir acercándose a todos los públicos y ofrecer nuevos 

argumentos para fomentar la visita, retoma la iniciativa: ñEl Prado de nocheò, que en 2023 

recibió más de 10.200 visitantes.  

 

El Museo del Prado, con la colaboración de la Comunidad de Madrid y Samsung, abre de 

manera gratuita el primer sábado de cada mes, en horario de 20.30 a 23.30h, diferentes espacios 

expositivos en un programa que pretende extender el conocimiento de la institución de manera 

secuenciada. Habrá diferentes iniciativas musicales y la posibilidad de descubrir algunas de las 

experiencias que Samsung y el Museo han creado a lo largo de 10 años de colaboración como 

el Tesoro del Delfín o el desarrollo de la App Guía del Prado entre otras.  

 

La primera noche de apertura, el 2 de marzo, REVERSOS, la exposición más ambiciosa de las 

realizadas hasta ahora en torno a la cara B de las pinturas, a pocas horas de su clausura, la 
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pintura europea del Renacimiento y las salas dedicadas a la colección del siglo XIX serán las 

protagonistas de esta experiencia que contará nuevamente con Radio 3 como aliado clave en la 

dinamización de la visita.  

 

La experiencia de 2023 reveló que, para que el museo sea accesible para todos, no basta con 

una generosa oferta gratuita como la que ofrece el Prado a diario, precisa también de horarios 

compatibles con las jornadas laborales o educativas de la mayoría. La apertura nocturna de los 

sábados se concibió con esa intención y, tras el éxito de la convocatoria pasada, vuelve en 2024: 

ñEl Prado de nocheò, iniciativa que consiste en la apertura nocturna, de 20.30 a 23.30h, de 

diferentes espacios expositivos el primer sábado de cada mes. 

 

Esta acción permite, además de ampliar el horario de apertura en régimen de gratuidad, disfrutar 

de una experiencia única e irrepetible que, además, ofrece la posibilidad de disfrutar de una 

selección de obras editadas del Museo para la Tienda de Arte de Samsung The Frame.  

 

Para complementar esta actividad, el Museo del Prado abrirá el servicio de cafetería.  

 

La exposición REVERSOS, a pocas horas de su clausura, la pintura europea del Renacimiento 

y las salas dedicadas a la colección del siglo XIX protagonizarán esta primera noche en el Prado.  

REVERSOS, comisariada por el artista Miguel Ángel Blanco, ðcon las salas A y B del edificio 

de Jerónimos por primera vez pintadas de negroð propone un recorrido abierto por casi un 

centenar de obras que demuestra cómo se enriquece la apreciación de las obras de arte cuando 

no nos limitamos a mirarlas de frente.  

 

La apertura de las salas 54 a 58 y sus adyacentes en el edificio Villanueva permitirán un 

recorrido por la pintura europea del Renacimiento de la mano de autores como Durero, 

Sofonisba Anguissola, El Bosco, Antonio Moro o Rogier van der Weyden mientras que el 

bloque sur de la planta baja permitirá descubrir narrativas que procuran espacio a la pintura 

social, a nuevas geografías, al mundo en femenino y a las artes decorativas del siglo XIX.  

 

Radio 3 dinamizará esta visita nocturna poniendo en valor la singularidad de la propuesta.  

 

DATOS PRĆCTICOS ñEL PRADO DE NOCHEò  

 

Entrada libre y gratuita hasta completar aforo Último acceso 23:00 horas Puerta de entrada: 

Jerónimos Samsung y el Museo del Prado  

 

Samsung colabora con el Museo desde 2013 con diferentes proyectos e iniciativas dentro de su 

estrategia Tecnología con Propósito, donde se han puesto en marcha numerosos proyectos para 

impulsar la educación y la cultura, buscando formas diferentes de disfrutar del Museo.  

 

Radi0 3 y el Museo del Prado Radio 3 es un medio dedicado por completo a la cultura. Colabora 

con el Museo en diferentes actividades y desarrolla cada año en su Claustro unas jornadas sobre 

cultura y creatividad. 



98 
 

Un gran abrazo desde nuestra querida y culta España, 

 

Félix José Hernández. 
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San Valentino alla Galleria dellôAccademia di Firenze  

  

 

                             Venere e Cupido.Jacopo Carucci detto Pontormo (1532-1533). 

Firenze, 12 febbraio 2024. 

La Galleria dellôAccademia di Firenze vi aspetta, mercoledì 14 febbraio, per trascorrere San 

Valentino, la festa degli innamorati, nelle sale del museo con ART INSPIRES LOVE, 

unôiniziativa nata lôanno scorso, alla scoperta di quelle opere che raccontano proprio lôAmore. 

Tutte le coppie sono inviate a fotografarsi davanti alle stesse usando lôhashtag #artinspireslove. 

 Non molti sanno, ad esempio, che nella Gipsoteca, si trovano i ritratti in gesso del compositore 

ungherese Franz Liszt e di Marie Catherine Sophie de Flavigny, contessa dôAgoult, nota, come 

scrittrice, con lo pseudonimo di Daniel Stern, una donna libera e indipendente. I due furono 

amanti e dalla loro relazione, durata dal 1835 al 1839, nacquero tre figli. I loro busti, esposti 

uno di fianco allôaltro, furono realizzati a Firenze da Lorenzo Bartolini, intorno al 1839, 

nellôultimissimo periodo della loro unione. 

 Alla figura di Amore - Cupido, Bartolini ha dedicato molte delle sue sculture e qui, sempre nel 

vasto salone dal sapore ottocentesco della Gipsoteca, se ne trovano vari esempi. Possiamo 

vedere un piccolo delizioso Amore, dalle delicate movenze, con un drappo appoggiato sul 

braccio destro, una reinterpretazione del tutto personale di un soggetto classico come questo, 

che lo scultore realizz¸ nel 1848. Lascia incantati, unôaltra sua straordinaria opera, il Tavolo 

detto degli Amori o dei Genii, eseguita per Anatolij Demidov, la cui versione in marmo è al 

Metropolitan Museum of Art, a New York. Con grande naturalismo, su un piano tondo, sono 

adagiati morbidamente tre bambini che Bartolini, in una lettera, definiva come ñlôAmore Dio 

della generazioneò, sveglio che protegge il sonno del ñGenio della ricchezza scostumata senza 

virt½ò, il quale opprime il ñGenio dellôambiziosa giustezza di operareò. 
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Tanti altri sono i capolavori conservati nella Galleria che evocano lôAmore. Il Pontormo ce lo 

ricorda nel dipinto su tavola del 1533, con Venere e Cupido, ispirato al cartone preparatorio di 

Michelangelo per le sculture della sacrestia Nuova di San Lorenzo. Venere e Cupido incarnano, 

da un lato, lôamore celeste e spirituale e, dallôaltro, lôamore terreno e sensuale, secondo la 

filosofia umanistica. Tutti gli oggetti che li accompagnano sono simboli che alludono alla 

caducit¨ della passione, ai tormenti dellôanima, che ritroviamo anche nelle poesie di 

Michelangelo. 

 In questo breve percorso a tema, non si può saltare la saletta del Quattrocento dove, Giovanni 

di ser Giovanni, detto lo Scheggia, fratello di Masaccio, celebra, con dovizia di particolari, 

la Danza di una festa nunziale, o meglio il momento quando la sposa, accompagnata dai suoi 

famigliari, varca la soglia della casa dello sposo. Conosciuto come Cassone Adimari, in realtà, 

il pannello,  che riporta la scena, fungeva da spalliera. 

Ma non finisce qui e il pubblico potr¨ divertirsi a scovare altri particolari o soggetti legati allôAmore! 

 Lôorario di apertura della Galleria dellôAccademia di Firenze ¯ dalle 8.15 alle 18.50 (ultimo 

ingresso 18.20). Fortemente consigliata la prenotazione (al costo di 4 euro) disponibile presso 

la biglietteria fisica del Museo o il punto vendita del concessionario in via Por Santa Maria 

Opera Your Preview oppure tramite call center al numero di telefono +39 055 294883.  

Félix José Hernández. 
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Starry night. Concerti immersivi alla Cattedrale dellôImmagine di Firenze 

  

 

Firenze, 15 febbraio 2024. 

Dal 24 febbraio tornano i concerti immersivi che hanno lasciato a bocca aperta migliaia di 

spettatori lo scorso anno. 

Sei date che vedranno protagonista la musica pop reinterpretata in chiave classica con un cielo 

stellato che avvolgerà gli spettatori nella chiesa sconsacrata di Santo Stefano al Ponte 

 Immaginate di ascoltare la vostra musica preferitaé sospesi nel cielo stellato. 

La Cattedrale dellôImmagine ¯ orgogliosa di annunciare il ritorno del format che lôanno scorso 

ha incantato migliaia di spettatori: Starry Night ï Immersive Concerts. A partire dal 24 febbraio, 

sei date che daranno vita a delle esibizioni uniche nel loro genere nel cuore di Firenze, alla 

Cattedrale dellôImmagine, hub espositivo che da anni ospita mostre immersive ed eventi 

culturali. 

I concerti Starry Night trasporteranno gli spettatori fino alle stelle grazie a un poliedrico 

programma di musica pop reinterpretata in chiave classica. Sei eventi esclusivi che vanno ben 

oltre il format dei concerti tradizionali: gli spettatori, infatti, saranno al tempo stesso avvolti 

dalla musica dal vivo e da cieli stellati proiettati in alta risoluzione sulle superfici della chiesa. 

Il primo appuntamento sar¨ quello con Lady Gaga, lôicona della musica pop e non solo. Le altre 

serate, che si concluderanno il 1° giugno, vedranno omaggiati artisti quali The Beatles, Pink 
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Floyd e Michael Jackson. Una speciale serata, il 10 di marzo, omaggerà invece i grandi classici 

Disney, per la gioia dei bambinié ma anche di tantissimi adulti. 

I biglietti sono già disponibili sul portale Vivaticket e presso la biglietteria della Cattedrale 

dellôImmagine. 

IL PROGRAMMA 

 Sabato 24 Febbraio:             Tribute to Lady Gaga 

Domenica 10 Marzo:            Disney sotto le Stelle 

Mercoledì 10 Aprile:            Tribute to Pink Floyd 

Venerdì 26 Aprile:    Tribute to The Beatles 

Domenica 12 Maggio:          Tribute to Michael Jackson 

Sabato 1° Giugno:    Tribute to Lady Gaga 

  

Sabato 17 Febbraio: Inside Van Gogh ï Il Concerto 

Domenica 24 Marzo: Inside Van Gogh ï Il Concerto 

  

INFO CONCERTI 

 Orario 

Inizio concerto: ore 21 

Durata: 1 ora 

Prezzi 

Settore A: 35 ú 

Settore B: 30 ú 

Settore C: 25 ú 

 Indirizzo 

Cattedrale dellôImmagine 

Chiesa di Santo Stefano al Ponte 

Piazza di Santo Stefano 5 

50122 Firenze 

Félix José Hernández 
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                             Manuscritos persas en la Biblioteca Nacional de España 

 

Madrid, 7 de febrero de 2024. 

Querida Ofelia, 

Las relaciones culturales entre España y Persia a lo largo de la historia son mucho más 

fructíferas de lo que podemos pensar, y buen reflejo de ello son las colecciones que 

custodia la Biblioteca Nacional de España (BNE). 

La colección de manuscritos persas de la BNE es poco conocida y, sin embargo, 

sorprendente, por la belleza de sus ilustraciones o por la historia que tiene detrás. Del 

mismo modo, no se suelen tener muy en cuenta los contactos entre distintos sah de Persia 

y distintos reyes o gobiernos españoles de los siglos XV, XVII y XIX, que dejaron 

manuscritos y publicaciones espectaculares que también están conservados en la BNE. 

Conocemos estos viajes por los textos que emanaron de ellos, y muchos de sus 

manuscritos originales o piezas absolutamente únicas, están en la BNE, y se mostrarán 

en esta exposición. Estos libros y manuscritos son la historia de estos contactos. 

El mundo persa tiene un modo muy especial de ilustrar y editar sus textos, que en sus 

libros más importantes viene envueltos en encuadernaciones únicas. Estos escritos, 

redactados en persa o en árabe, están a menudo acompañados de unas miniaturas que 

hacen de cada página una obra de arte. 

En esta exposición vamos a indagar y apreciar la historia que tienen detrás estos 

manuscritos. Vamos a ver de dónde vienen, quienes los realizaron o qué historia 

muestran, tanto la propia del texto como la que viene narrada en sus escritos, y vamos a 

dejarnos llevar por la belleza de los dibujos. El encanto de estos manuscritos, de las 

miniaturas que ilustran historias y narraciones, es a veces poco conocido en Occidente, a 

pesar de que llevan entre nosotros muchos siglos. 

Esta colección de manuscritos persas de la BNE es única y sale por primera vez a la luz 

como tal, después de una labor de catalogación y análisis que permite mostrar como 
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conjunto una colección que es baluarte de una historia mucho más brillante y hermosa de 

lo que nos atrevimos quizá a vislumbrar. 

Del 8 de febrero de 2024 al 11 de mayo de 2024 

Comisarios: 

Saeideh Ghasemi 

Fernando Escribano Martín 

Horario 

De lunes a viernes, de 09:30 a 20:00 h. 

 

Sábados, de 9:30 a 14:00 h. 

 

Domingos y festivos cerrado. 

Horarios especiales 

Calendario de horarios especiales y días de cierre 

Lugar 

Antesala del Salón de Lectura María Moliner 

Aforo 

20 personas. 

Información adicional 

Entrada gratuita.  

Aforo limitado.   

Público individual: no se requiere reserva. 

Grupos, con o sin guía propio, a partir de 5 personas: imprescindible reserva de hora. 

 Visitas con guía de la BNE: imprescindible inscripción previa. Hay plazas reservadas 

para los Amigos de la BNE. 

Un gran abrazo desde nuestra querida y culta España, 

Félix José Hernández. 

https://www.bne.es/es/horarios/dias-cierre
https://www.bne.es/es/sala-exposicion/antesala-salon-lectura-maria-molinier
https://www.bne.es/EVE_web/irListadoSesiones.do?xsFFcbIKe+/TH00NqHzTQ7EUcsyg/dJU
https://www.bne.es/EVE_web/irListadoSesiones.do?Xb3WhjoyCWXvErkf4nUdprsQ0LlY0+Jx
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                          Exposition Rudolf Noureev à l'Opéra de Paris 

 

 
 

 

Paris le 20 décembre 2023. 

 

Du 21 décembre 2023 au 5 avril 2024 à la Bibliothèque-musée de l'Opéra - Palais Garnier 

 

Exposition accessible dans le cadre d'une visite du Palais Garnier - pour préparer votre visite, 

consultez le calendrier des fermetures exceptionnelles du Palais Garnier. 

 

Tout au long de sa carrière brillante et itinérante, Rudolf Noureev (1938-1993) a noué avec 

lôOp®ra de Paris et son Ballet une relation intense et f®conde. Celle-ci commence de manière 

https://www.operadeparis.fr/visites/palais-garnier
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®clatante avec lô®tape parisienne de la tourn®e europ®enne du Ballet du Kirov de Leningrad au 

cours de laquelle Noureev d®cide de passer ¨ lôOuest. 

Elle est rythm®e ensuite par les spectacles de lôOp®ra auxquels il participe r®guli¯rement 

comme £toile invit®e ; par les premi¯res des treize ballets quôil donne au Palais Garnier comme 

chor®graphe entre 1974 et 1992 ; par les six saisons quôil organise durant son mandat de 

directeur de la Danse, de 1983 ¨ 1989 ; par les cr®ations des chor®graphes quôil invite ; par les 

nominations comme £toiles des danseurs et danseuses quôil r®v¯le ; par la cr®ation, enfin, de 

son dernier ballet, La Bayadère, en 1992, aux allures de testament. 

Peu de personnalit®s ont marqu® autant lôhistoire du Ballet de lôOp®ra de Paris : les grands 

classiques quôil l¯gue ¨ la compagnie figurent, aujourdôhui encore, parmi les plus brillants 

joyaux de son r®pertoire. ê lôoccasion des trente ans de la disparition du danseur, chorégraphe 

et directeur de la Danse, lôOp®ra national de Paris et la Biblioth¯que nationale de France 

sôassocient pour rendre hommage ¨ Noureev, explorer les diff®rentes dimensions de sa relation 

avec le Palais Garnier, sa « maison », et présenter lôinestimable patrimoine que celui-ci laisse 

tant ¨ la France quôau monde de la danse. 

 

Commissaires de l'exposition : Inès Piovesan, cheffe du service des éditions (Opéra national de 

Paris), Antony Desvaux, responsable des publications de la danse (Opéra national de Paris), 

Mathias Auclair, directeur du département de la Musique (Bibliothèque nationale de France), 

Benoît Cailmail, adjoint au directeur du département de la Musique (Bibliothèque nationale de 

France) 

Scénographie et graphisme : Atelier Deltaèdre, Claire Holvoet-Vermaut et Noémie Grégoire. 

 

Le 19 mai 1961, en tournée avec le Ballet du Kirov, Rudolf Noureev fait sa première apparition 

sur la sc¯ne du Palais Garnier dans lôacte des Ombres de La Bayadère. Son succès est fulgurant. 

Le public découvre alors un interprète magnétique à la danse à la fois fougueuse et sophistiquée. 

 

Ayant choisi de rester en Occident, sa carrière devient très vite internationale et il danse sur 

toutes les grandes sc¯nes dôEurope et des £tats-Unis. Il revient au Palais Garnier en 1966 avec 

lôune de ses partenaires privil®gi®es, Margot Fonteyn, pour danser Marguerite et Armand. 

 

ê partir de 1967, il est r®guli¯rement invit® ¨ lôOp®ra de Paris pour interpr®ter les grands r¹les 

du répertoire parmi lesquels Giselle, Le Lac des cygnes, La Sylphideé aux c¹t®s de No±lla 

Pontois et Ghislaine Thesmar qui deviennent rapidement ses partenaires de prédilection. Il se 

fait ®galement remarquer dans les îuvres cr®®es par les Ballets russes comme Apollon 

musagète (Balanchine) ou encore Pétrouchka (Fokine). 

 

Nomm® directeur de la Danse de lôOp®ra en 1983, il garde un statut particulier qui lui permet 

de se produire sur scène dans 40 représentations par saison. Il dansera ainsi dans tous les ballets 

quôil cr®e ou remonte pour la Compagnie (Basilio dans Don Quichotte, Jean de Brienne 

dans Raymonda, Drosselmeyer dans Casse-Noisette, le prince dans Le Lac des cygnes, 

Mercutio dans Roméo et Julietteé). 
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Sensible aux autres langages chorégraphiques, Rudolf Noureev danse également dans les 

ballets de Roland Petit (Paradis perdu), Jerome Robbins (Afternoon of a Faun), Glen Tetley 

(Tristan avec Carolyn Carlson), Martha Graham (Phaedraôs dream), Pierre Lacotte (Marco 

Spada) ou encore Maurice Béjart dont Le Chant du compagnon errant sera le dernier ballet quôil 

interprètera sur la scène du Palais Ga 

 

De lôîuvre chor®graphique de Rudolf Noureev se d®gagent deux grands ensembles distincts : 

les ballets issus du seul fruit de son esprit cr®atif, dôune part, et ceux h®rit®s dôillustres 

pr®d®cesseurs quôil d®couvre lors de son apprentissage et de ses d®buts au Ballet du Kirov et 

pour lesquels il propose une relecture personnelle dôautre part. 

  

Parmi les premiers, outre Manfred (1979), La Tempête (1984) ou Washington Square (1985), 

la chorégraphie de Cendrillon (1986) marque particulièrement les esprits en transposant le 

conte de Charles Perrault dans lôunivers hollywoodien des ann®es 1930. 

 

Les relectures dôîuvres chor®graphiques pr®existantes (cr®®es pour la plupart par Marius 

Petipa) telles que Don Quichotte (1981), Raymonda (1983), La Belle au bois dormant (1989) 

ou encore La Bayadère (1992), où se mêlent lyrisme et académisme et dans lesquelles il 

sôattache ¨ d®velopper une interpr®tation symbolique forte (Le Lac des cygnes en 1984, Casse-

Noisette en 1985), participent en revanche pleinement de lôh®ritage laiss® par Noureev ¨ 

lôOp®ra de Paris.  

Peut-°tre plus encore que par ses propres îuvres, côest au travers de ces r®appropriations que 

se dessinent les contours du « style Noureev » : une complexité technique mettant plus 

particulièrement en lumière la virtuosité des interprètes masculins ainsi que des décors et 

costumes somptueux imaginés par des artistes de renom (Nicholas Georgiadis, Hanae Mori, 

Franca Squarciapino, Petrika Ionescoé). 

 

Le 4 f®vrier 1982, Rudolf Noureev est nomm® directeur de la Danse ¨ lôOp®ra de Paris. Côest 

alors le premier poste permanent de Noureev, habitué aux engagements divers à travers le 

monde, qui ont dôailleurs assur® son rayonnement artistique et m®diatique. 

En tant que directeur de la Danse, il a notamment en charge la programmation des ballets, la 

distribution des danseurs et la nomination des Étoiles (Sylvie Guillem, Isabelle Guérin, 

£lisabeth Maurin, Manuel Legris, Laurent Hilaire), mais côest plus encore sa personnalité, sa 

passion et sa discipline qui marquent toute une génération et donnent une impulsion nouvelle 

au Ballet. 

Des tournées internationales, en particulier aux États-Unis, scandent son mandat et obtiennent 

un succès retentissant. Sous sa direction, trois studios sont inaugurés sous la coupole du Palais 

Garnier qui portent le nom de grands chorégraphes, Lifar, Balanchine (plus tard renommé 

Noureev), et bien s¾r Petipa, auquel Noureev est profond®ment attach®. Transmettre lôh®ritage 

de ce dernier est pour Noureev primordial, et il remonte chaque saison ses ballets dans lesquels 

il danse également. 



108 
 

Fort de sa carri¯re et des liens quôil a nou®s, il invite des chor®graphes contemporains, certains 

pour la premi¯re fois ¨ lôOp®ra : William Forsythe, Martha Graham, Maurice B®jart, Francine 

Lancelot, JiŚ² Kyli§n, Merce Cunningham, Maguy Marin, Jerome Robbins, Roland Petit... 

Le 31 ao¾t 1989, Noureev quitte ses fonctions, un mois apr¯s lôinauguration de lôOp®ra Bastille. 

Noureev entre dans la l®gende alors quôil nôa que 23 ans. Sa compagnie, le Ballet du Kirov de 

Leningrad (aujourdôhui Ballet du Mariinski de Saint-Pétersbourg) fait une tournée européenne 

et a pris ses quartiers ¨ lôOp®ra de Paris, depuis le 11 mai 1961. Noureev se fait remarquer sur 

la sc¯ne du Palais Garnier lorsquôil lui est signifi®, au Bourget, le 16 juin, quôil doit rentrer ¨ 

Moscou tandis que le reste de la troupe continue sa tournée à Londres. Échappant aux agents 

du KGB de manière rocambolesque, il parvient ¨ se r®fugier au poste de police de lôa®roport et 

¨ demander lôasile politique. Dans le contexte de la Guerre froide, il est ®rig® en champion de 

la liberté et défraye la chronique.  

Participant aux fêtes, aux galas et aux réunions de la jet set tout en donnant toute la mesure de 

son génie de danseur et de chorégraphe sur les scènes internationales, Noureev est identifié par 

les médias comme « le nouveau Nijinski » tandis que les magazines se délectent à le montrer à 

moitié nu sur les plages en compagnie de célébrités ou seul, emmitouflé dans de riches robes 

de chambre, dans lôint®rieur baroque et fastueux de son appartement parisien du quai Voltaire. 

Lôimage anim®e consacre lôic¹ne : passionn® de cin®ma depuis sa plus tendre enfance, Noureev 

multiplie à partir de 1963 les projets de documentaires, de spectacles filmés et de ballets captés 

spécialement pour le cinéma qui lui donnent une célébrité sans pr®c®dent aupr¯s dôun large 

public. Sa Cendrillon est dôailleurs un hommage ¨ lôunivers des studios. 

 

Il participe également à des longs métrages, Valentino de Ken Russell 

(1977), Exposed (Surexposé) de James Toback (1983). Dans Valentino, Noureev cultive sa 

dimension l®gendaire en acceptant de donner ses traits ¨ lôacteur mythique dôHollywood, 

Rudolph Valentino. En 2018, le long-métrage de Ralph Fiennes consacré à Noureev renforce 

encore la dimension iconique de celui qui fut lôune des plus grandes figures de la danse au 

XXe siècle. 

 

Félix José Hernández. 
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                          Exposition Paolo Roversi au Palais Galliera 
 

 
 

Paris le 18 février 2024. 

 

Lôexposition Paolo Roversi au Palais Galliera dévoile 50 ans de photographies, et 

r®v¯le comment lôartiste sôest empar® de la mode pour cr®er une oeuvre unique. 

Il sôagit de la premi¯re monographie consacr®e au photographe ¨ Paris.  

 

Dôorigine italienne, Paolo Roversi sôinstalle ¨ Paris en 1973. Depuis, il travaille 

pour des magazines prestigieux (Vogue italien et fran­ais, Egoµste, Luncheoné). 

Sa carrière est marquée par sa collaboration avec les plus grands créateurs de 

mode, notamment Yohji Yamamoto, Romeo Gigli, Rei Kawakubo pour Comme 

des Garçons.  

 

D¯s ses ann®es dôapprentissage, le choix du studio, de la chambre grand format et 

du Polaroid, d®finissent la mani¯re de travailler et lôesth®tique du photographe qui 

sôadapte au num®rique avec succ¯s. Sa signature est reconnaissable entre toutes : 

tonalités douces et sépia des noir et blanc à la lumière du jour, densité et 

profondeur des couleurs à la lumière de la lampe torche. Au fil des années, Paolo 

Roversi cherche, invente son propre langage photographique, accueillant les 

hasards et les accidents comme des opportunités de se renouveler.  

 

Les plus grands mannequins sont passés devant son objectif. Elles posent toujours 

avec simplicité; leur présence est intense. Chacune de ses photographies de mode 

est un portrait. Paolo Roversi se tient ¨ la fois au cîur du syst¯me et ¨ distance, 
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loin des courants éphémères de la mode. À la recherche de la beauté, il construit 

une îuvre singuli¯re sur laquelle le temps nôa pas prise.  

 

Cette exposition qui r®unit 140 îuvres dont des images in®dites, des tirages 

Polaroid, des archives (magazines, cataloguesé) d®voile le parcours 

professionnel et artistique dôun photographe de mode exceptionnel. Entra´nant le 

visiteur de lôombre vers la lumière, la scénographie fait du Palais Galliera le studio 

de lôartiste, un espace imaginaire, le th®©tre de tous les possibles. 

 

DIRECTION ARTISTIQUE  

Paolo Roversi  

 

INFORMATIONS PRATIQUES  

Palais Galliera, musée de la Mode de Paris  

10, Avenue Pierre Ier de Serbie,  

Paris 16e arrondissement  

 

Horaires  

Mardi à dimanche de 10h à 18h. Nocturne les jeudis jusquô¨ 21h Ferm® les lundis  

 

Tarifs  

Billet solo : 12ú (tarif plein) 10ú (tarif r®duit) gratuit - de 18 ans Réservation 

recommandée www.billetterie-parismusees.paris.fr  

 

Venir au musée  

En métro : ligne 9, Iéna ou Alma-Marceau  

En RER : ligne C, Pont de lôAlma  

 

AUTOUR DE LôEXPOSITION  

Catalogue, £ditions Paris Mus®es Prix : 45ú  

 

COMMISSARIAT  

Sylvie Lécallier, chargée de la collection photographique. 

 

EXPOSITION DU 16 MARS AU 14 JUILLET 2024. 

 

Félix José Hernández. 

 

http://www.billetterie-parismusees.paris.fr/
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        Comment critiquer la Société du Spectacle sans en devenir complice ?  
 

 

 

        The Critic, November 22, 1942. © International Center of Photography. Collection Friedsam. 

 

Paris le 18 février 2024. 

Rencontre Avec Val®rie Belin, Maxime Boidy, Isabelle Bonnet, Antoine dôAgata et Emmanuel 

Guy. Jeudi 21 mars 2024 à 19h. Fondation Henri-Catier Bresson. 79, RUE DES ARCHIVES 

75003 PARIS 

En vendant ¨ la presse am®ricaine ses photographies de sc¯nes de crimes, dôincendies et autres 

accidents et, plus tard dans sa carrière, ses caricatures de célébrités, Weegee participe, tout au 

long de sa vie, de lôessor des tabloµds, du voyeurisme et du star-system am®ricain, autant quôil 

en fait la satire. Cette ®conomie des images qui na´t au d®but du XXe si¯cle avec lôav¯nement 

des moyens de communication de masse mènera Guy Debord à écrire, peu de temps avant la 

mort de Weegee, La Société du Spectacle, essai dans lequel il décrie les sociétés occidentales 

satur®es dôimages et ali®n®es aux apparences. Il critique le Spectacle comme rapport m®diatis® 

par les images, qui sôest immisc® dans toutes les sph¯res de la vie sociale et politique. 
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ê lôheure de lô®lection de stars du petit ®cran ¨ la pr®sidence, dôInstagram et ses 95 millions de 

photos et vid®os publi®es chaque jour, de lôexplosion des m®tiers de la communication et des 

relations publiques et de lôengouement in®gal® pour les s®ries ç true crime », les observations 

de Debord sont plus que jamais dôactualit®. 

 

Au croisement dôenjeux artistiques et politiques, Val®rie Belin, Maxime Boidy, Isabelle 

Bonnet, Antoine DôAgata et Emmanuel Guy discuteront du pouvoir critique des images contre 

la société du spectacle, de ce qui reste de la portée subversive de la photographie, assujettie aux 

logiques marchandes. Nôest-elle vou®e quô¨ °tre lôadjuvant du Spectacle et le spectateur son 

consommateur passif ? Comment critiquer la société du Spectacle sans en devenir complice ? 

Quelle place pour les images, contre le spectacle ? 

Événement en français. 

Entr®e payante sur achat dôun billet en ligne. 

Événement filmé. 

Intervenants 

 

Valérie Belin est une artiste plasticienne française. Ses séries photographiquesð « Cars » 

(1998), « Bodybuilders » (1999), « Mannequins » (2003), « Michael Jackson » (2003), pour 

nôen citer que quelques-unesðinterrogent, en mettant en tension lôanim® et lôinanim®, lôoriginal 

et lôimitation, lôindividuel et le standardis®, la soumission des corps aux images. Son travail a 

fait lôobjet dôexpositions dans le monde entier (r®cemment au Victoria & Albert Museum de 

Londres, aux Rencontres de la Photographie dôArles, au Mus®e national de Chengdu en 

Chineé) et a rejoint les collections dôun grand nombre de fonds particuliers et publics et de 

musées nationaux et internationaux. Lauréate du Prix Pictet en 2015, elle est nommée 

commandeure de lôordre des Arts et des Lettres en 2022 et ®lue membre de lôAcad®mie des 

Beaux-Arts en 2024. 

Maxime Boidy est ma´tre de conf®rences en ®tudes visuelles ¨ lôuniversit® Gustave Eiffel, 

membre du laboratoire LISAA (EA 4120). Ses recherches portent principalement sur lôhistoire 

intellectuelle des savoirs visuels et lôiconographie politique. Il a r®cemment publi® La Société 

nôexiste pas. Images de la guerre civile sous Margaret Thatcher (M°me pas lôhiver, 2022) 

Isabelle Bonnet a travaillé de nombreuses années dans la photographie de mode avant de 

reprendre ses ®tudes universitaires en histoire de lôart et de soutenir une th¯se sur les imaginaires 

sociaux de la sc¯ne de crime. Elle a ®t® commissaire de lôexposition Home Sweet Home, 1970- 

2018 : la maison britannique, une histoire politique aux Rencontres dôArles en 2019 et en 2023, 

et co-commissaire de lôexposition Casa Susanna aux Rencontres dôArles / Art Gallery of 

Ontario (Toronto). Elle a participé à plusieurs ouvrages dont, notamment, Mauvais Genre, Les 

travestis à travers un siècle de photographie amateur (Textuel, 2026) et le catalogue de 

lôexposition Weegee, Autopsie du Spectacle (Textuel, 2024). 

https://fhcb.tickeasy.com/fr-FR/accueil
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Antoine dôAgata est photographe, cin®aste et membre de lôagence Magnum Photos. Il a ®tudi® 

¨ lôICP (New York) aupr¯s de Nan Goldin et Larry Clark et a notamment remport® le Prix 

Ni®pce (2001) et le Prix du livre dôauteur des Rencontres dôArles (2013). Son travail peut °tre 

lu comme une exploration de la violence contemporaine (quôelle soit ®conomique et politique, 

physique ou sexuelle). ê ce jour, il a publi® une cinquantaine dôouvrages. Son travail est 

représenté par la Galerie des filles du Calvaire à Paris, la Magnum Gallery à Londres, la MEM 

Gallery à Tokyo, la Kahmann Gallery à Amsterdam et la Carles Tache Gallery à Barcelone. Il 

a fait lôobjet de multiples expositions personnelles et a int®gr® un grand nombre collections 

publiques et privées à travers le monde. 

Emmanuel Guy est enseignant, commissaire dôexposition et historien de lôart et de la 

litt®rature. Ses recherches sur Guy Debord et lôInternationale situationniste ont donn® lieu ¨ des 

expositions, dont Guy Debord. Un art de la guerre, à la Bibliothèque nationale de France en 

2013, ainsi quô¨ diverses publications dont Lire Debord, paru chez Lô£chapp®e en 2016, et Le 

Jeu de la guerre de Guy Debord. Lô®mancipation comme projet aux Éditions B42 en 2020. Il 

est membre du collectif de production et dôexposition Treize ¨ Paris. Il est actuellement 

enseignant en lycée à Saint-Denis. 

La Place des images 

La Place des images est un format dô®v®nement inaugur® en 2023, qui prend la forme dôune 

conversation libre et ouverte au public et a pour objet de parcourir, le temps dôune soir®e, un 

vaste horizon photographique et dôen explorer collectivement les ramifications. 

Félix José Hernández. 
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           Il 1° marzo apre una nuova ala del Palazzo reale della Reggia di Caserta 
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Firenze, 23 febbraio 2024. 

Il  Museo diventa più grande con altri 3000 metri quadri di superficie. Nei neonati spazi della 

Gran Galleria fino al 15 luglio la mostra "Visioni" dedicata a Luigi Vanvitelli. 

ñAttraversamentiò di Luciano DôInverno e ñGenius et Loci - La drammaturgia dello sguardoò 

di Luciano Romano raccontano la prospettiva del Maestro 

 L'1 e 2 marzo grande evento di chiusura delle Celebrazioni Vanvitelliane 

Due giornate di studio dedicate al "Cantiere dei cantieri" 

 Il 1° marzo apre al pubblico l'ala nord ovest del Palazzo reale della Reggia di Caserta. Dopo 

circa un secolo, 3000 metri quadrati di superficie tornano ad essere luogo di lettura della 

realizzazione vanvitelliana. 

Lôistituto del Ministero della Cultura, in attuazione del piano commissariale e a conclusione 

degli interventi realizzati con i fondi Pon Cultura e Sviluppo 2014-2020 grazie alla 

collaborazione del Servizio V del Segretariato generale del MiC, ha recuperato gli ambienti 

della Gran Galleria restituiti dalla Scuola Specialisti dellôAeronautica Militare e destinati 

allôimportante funzione di spazio per esposizioni temporanee. 

Un lungo e accurato lavoro di indagine per la rilettura e il recupero delle visuali e prospettive 

volute dal Maestro che concepì la Reggia di Caserta e che viene consegnato al pubblico a 

suggello dell'anno delle Celebrazioni vanvitelliane. 

La Reggia di Caserta, nel rendere omaggio a colui che ne ideò la meraviglia, potenzia e 

differenzia lôofferta culturale ed estende il circuito di fruizione. Lôala ovest del Palazzo Reale, 

adeguatamente rifunzionalizzata, diventa area museale: al piano terra verranno ospitate attività 

educative, una sala conferenze e il nuovo bookshop; al secondo piano, nei numerosi ambienti 

della Gran Galleria, sale e vani di servizio per esposizioni temporanee. 

  

Per l'occasione il Museo ha scelto di dedicare lôinaugurazione dei neonati spazi alla prospettiva 

dell'opera dell'architetto con una mostra fotografica: "Visioni" di Luciano DôInverno e Luciano 

Romano. Dal 1° marzo al 15 luglio ci sarà l'esposizione dei loro progetti ñAttraversamentiò e 

ñGenius et Loci - La drammaturgia dello sguardoò. 

 La Reggia di Caserta è tra i vincitori della seconda edizione di Strategia Fotografia, bando della 

Direzione Generale Creatività Contemporanea del Ministero della Cultura per la selezione di 

proposte di acquisizione, produzione, conservazione, valorizzazione della fotografia e del 

patrimonio fotografico italiano. Le due campagne fotografiche sono state realizzate da Luciano 

DôInverno e Luciano Romano. Filo rosso proprio Luigi Vanvitelli e la sua opera, tra architettura 

e paesaggio. 
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Gli scatti, selezionati dal Museo, sono confluiti in unôunica esposizione, curata da Gabriella 

Ibello, pensata come un ipertesto e un metatesto che raccontano lôopera, il genio creativo e 

lôingegno illuminato dell'architetto. Con ñAttraversamentiò, Luciano D'Inverno riscrive per 

immagini la storia di una visione che, con la sua potenza, rese possibile la grandiosa opera di 

architettura e ingegneria idraulica dellôAcquedotto Carolino, ripercorrendo con le sue foto i 

passi di Vanvitelli e seguendo la via dellôacqua. Luciano Romano, con ñGenius et Loci. La 

drammaturgia dello sguardoò, intende rendere omaggio al contributo fondamentale fornito dal 

maestro allôevoluzione della cultura architettonica moderna, mostrando attraverso la sua 

fotografia tutta la bellezza dellôopera vanvitelliana nei diversi luoghi dôItalia. Allestimenti a 

cura di Opera Laboratori. Gli scatti entreranno a far parte della collezione del Museo, 

consentendo lôincremento del patrimonio e lôaggiornamento dellôarchivio fotografico 

dellôIstituto. La Reggia di Caserta intende promuovere lo sviluppo e la conoscenza anche di 

questo linguaggio universale dellôarte, strumento di comunicazione e di narrazione. 

 Lô1 e 2 marzo, inoltre, si terr¨  l'appuntamento conclusivo delle Celebrazioni vanvitelliane. 

Due giorni di studio e approfondimento del "Cantiere dei cantieri", nella nuova sala conferenze 

dell'ala ovest del Palazzo reale, con un fitto programma di interventi di ricercatori e studiosi 

sull'opera magna di Luigi Vanvitelli. 

 Il 29 febbraio, alle ore 12, presentazione alla stampa e alle istituzioni dell'intero progetto e del 

nuovo Centro di documentazione ñLuigi Vanvitelliò, piattaforma digitale che raccoglie 

documenti e testimonianze della vita e dell'opera del Maestro. 

Il 29 febbraio, alle ore 17, inaugurazione e vernissage della mostra su invito. 

Dal 1° marzo la mostra sarà aperta al pubblico. 

Félix José Hernández. 

 

 

 

 

 

 

 

 

 

 



117 
 

                                                                



118 
 

                                     André Butzer, Liebe,Glaube und Hoffnung 

 

Firenze, 23 febbraio 2024. 

 

Il  Museo Novecento ¯ lieto di annunciare un grande progetto espositivo dedicato allôartista 

tedesco André Butzer (Stoccarda, 1973), a cura di Sergio Risaliti: Liebe, Glaube und 

Hoffnung (Amore, fede e sparanza) al Museo Novecento dal 1° marzo 2024 al 9 giugno 

2024 e èé und der Tod ist auch ein Leben.ç (ée anche la morte ¯ una vita), al Museo Stefano 

Bardini dal 22 marzo al 9 giugno 2024. 

 

La mostra, nella sua duplice articolazione, consentir¨ di approfondire lôintera parabola artistica 

di André Butzer, la cui pratica prende avvio da unôoriginale commistione tra lôespressionismo 

europeo e la cultura popolare americana. Al fianco di nomi quali Jawlensky, Munch e Kirchner, 

nella biografia e nella formazione artistica di Butzer rivestono un ruolo fondamentale anche 

Henry Ford e Walt Disney, ai quali a loro volta è necessario associare, inoltre, la lezione di 

Cézanne e Matisse, pittori francesi fondatori del modernismo in arte e ammirati dallôartista fin 

dalla gioventù. 

 

Félix José Hernández. 

 

 

 

 

 

 

 

 

 

 

 

 

 

 

 



119 
 

 

 

 



120 
 

Pier Francesco Foschi (1502-1567) pittore fiorentino 

Firenze, 24 febbraio 2024. 

Lunedì 4 marzo, dalle ore 15, alla Galleria dellôAccademia di Firenze, si terr¨ un pomeriggio 

di studi, realizzato in occasione della prima mostra monografica in Europa dedicata a Pier 

Francesco Foschi (1502-1567) pittore fiorentino, in corso presso il museo. Sarà un focus sui 

restauri che sono stati eseguiti su alcune opere dellôartista, resi possibili proprio grazie a questa 

esposizione. I restauri sono stati preziosissimi per approfondire la conoscenza del pittore e 

hanno permesso di riscoprirne alcuni dipinti religiosi, anche quelli non esposti in questo 

contesto, valorizzandoli e rendendoli nuovamente leggibili. 

 Interverranno gli autori dei restauri che illustreranno i risultati dei loro lavori. Ciascuna 

relazione sarà introdotta da una presentazione storico artistica delle opere da parte di studiosi 

che hanno collaborato alla mostra. Lôevento ¯ aperto al pubblico, senza necessit¨ di 

prenotazione, fino ad esaurimento dei posti disponibili. Al termine si potrà visitare la mostra 

che ricordiamo essere a cura di Cecilie Hollberg, direttore della Galleria dellôAccademia di 

Firenze, Elvira Altiero, Funzionario Storico dell'arte, responsabile del dipartimento storico-

artistico della Galleria dellôAccademia di Firenze, di Nelda Damiano, che ha curato la 

mostra Wealth and Beauty dedicata allôartista al Georgia Museum of Art, University of 

Georgia (Athens, USA), e di Simone Giordani, docente di storia dell'arte, studioso della pittura 

fiorentina rinascimentale e tardo rinascimentale e specialista del pittore Pier Francesco Foschi. 

 Il programma si aprirà con i saluti del direttore Hollberg e sarà moderato da Elvira Altiero. Il 

primo intervento riguarderà il restauro della Trasfigurazione di Pier Francesco Foschi, una 

pala dôaltare commissionata per la basilica di Santo Spirito a Firenze nel 1545-1550, 

attualmente nella cappella Capponi dôAltopascio, situata nel transetto destro della chiesa. 

Antonio Pinelli, professore emerito di Storia dellôarte moderna, i cui studi sono stati 

fondamentali per comprendere lo sviluppo artistico del Foschi, introdurrà alla pittura di 

carattere religioso che caratterizza le tre pale eseguite per Santo Spirito, opere che segnano 

l'apice della carriera del Foschi. Kyoko Nakahara illustrerà, invece, le varie fasi del restauro 

della superficie pittorica del dipinto, che ha restituito le cromie brillanti e luminose dei 

panneggi degli apostoli, riportandolo al suo antico splendore. Un intervento che ha interessato 

anche la cornice originale dorata, e che, viste le dimensioni maestose dellôopera, ¯ stato 

eseguito in loco. 

 De Le vicende della pala di San Benedetto a Settimo tra arte, culto e restauro, parleranno 

Francesca Barsotti, storico dellôarte, ufficio beni culturali ecclesiastici Arcidiocesi di Pisa, e i 

restauratori Elena Burchianti, Laura Del Muratore, Alberto Dimuccio, Enrico Rossi e Elisa 

Todisco. La grande tavola con san Pietro e san Filippo Benizzi fu realizzata da Foschi insieme 

allôarchitetto e legnaiolo Nanni Unghero, che esegu³ la perduta carpenteria, e, forse, il 

decoratore Andrea di Cosimo Feltrini, artefici fiorentini legati professionalmente al convento 

servita della Santissima Annunziata di Firenze, che finanziò in gran parte i lavori di 

edificazione del nuovo convento di Settimo negli anni Trenta del Cinquecento. 
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 Il restauro del Polittico del Sacramento di Fivizzano sar¨ al centro dellôintervento 

successivo, affidato a Simone Giordani, tra i curatori della mostra, con Luigi Colombini e 

Maddalena Lazzareschi, restauratori dei pannelli principali con i santi Sebastiano e Rocco, 

e Valeria Cocchetti, autrice del restauro degli scomparti di predella della Fondazione Longhi 

di Firenze. Le due tavole con San Rocco e San Sebastiano, ubicate nella Propositura dei SS. 

Antonio e Jacopo a Fivizzano (Massa-Carrara), e le due predelle con Il martirio di 

San Sebastiano e San Rocco soccorso da cane, alla Fondazione Longhi, facevano parte di una 

delle pi½ spettacolari pale dôaltare realizzate da Pier Francesco Foschi, oggi smembrata. 

Simone Giordani è riuscito a individuarne la collocazione originaria, la committenza e le 

vicende storiche. 

 Elvira Altiero e la restauratrice Chiara Mignani ne Il Sacrificio di Isacco (da Andrea del 

Sarto): restauro e indagini diagnostiche, illustreranno il caso della copia su tela eseguita da 

Foschi sul celebre prototipo di Andrea del Sarto. L'opera di Foschi, conservata nella Villa del 

Poggio Imperiale a Firenze, è esposta in mostra accanto all'esemplare non finito di Andrea del 

Sarto, oggi nella collezione del Cleveland Museum of Art, che fu la prima delle tre versioni da 

lui compiute di questo soggetto e quella da cui Foschi derivò puntualmente la sua replica. 

 Le conclusioni spetteranno a Nelda Damiano con Oltre la mostra: riflessioni e aperture verso 

future campagne di restauro, nel quale sottolineer¨ come lôosservazione sullo stato di 

conservazione di alcuni ritratti del pittore abbia contribuito a conoscere meglio il suo metodo 

di lavoro. Un invito, in questôottica, a collezionisti privati e ad istituzioni pubbliche a 

perseguire future campagne di restauro in grado di far progredire la conoscenza di Foschi al di 

là dei progetti espositivi a lui dedicati presso il Georgia Museum of Art (2022) e la Galleria 

dell'Accademia di Firenze (2023). 

Félix José Hernández. 
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                  El mediocre servicio al público del Cabaret Le Paradis Latin. 

 

 
 

 

París, 24 de febrero de 2024. 

 

Querida Ofelia, 

 

El día 21 de febrero de 2024, cumplí los 75 años, dos días antes mi nieta Victoria había 

cumplido los 15 años. 

 

Mi esposa y yo fuimos con nuestro hijo, su esposa y nuestros dos nietos para celebrar los dos 

cumplea¶os al c®lebre cabaret ñLe Paradis Latinò. 

 

 Disfrutamos de un espectáculo de dos horas de calidad, salvo el ñFrench Can Canò, que no 

estuvo a la altura del que ofrecen otros cabarets parisinos.  

 

Fuimos los primeros en entrar a las 7 y 30 p.m. y nos sentaron en la penúltima mesa al fondo 

del local que se encontraba vacío en ese momento. El camarero que nos acompañó nos dijo que 

ese era un lugar perfecto para ver el espectáculo, lo cual lógicamente fue falso. 
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La cena fue mediocre, fría y no merece el precio de 175 euros por persona que pagamos por 

ella y el espectáculo. 

 

 Como no deseábamos las botellas de vino tinto, fue difícil, pero lo conseguimos, que a cambio 

nos dieran un zumo de piña o una soda por persona.  

 

El local está poco climatizado, por tal motivo pasamos frío y había una corriente de aire que 

entraba por la puerta principal y nos afectaba.  

 

El fotógrafo fue muy agradable, por lo que le compramos las cinco fotos. 

 

Fue una decepción si lo comparamos a las varias veces anteriores que hemos ido. Creo que nos 

tomaron como turistas que van una sola vez en la vida. Claro no creo que volvamos a ir. 

 

Un gran abrazo desde la Ciudad Luz, 

 

Félix José Hernández 
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                                 Lôinvention de la Renaissance 

 

 
 

Portrait équestre du condottiere Muzio Attendolo Sforza, dans Vita di Muzio Attendolo Sforza ), Antonio 

Minuti, Milan (détail) - Milan,1491. 

 

Paris le 26 février 2024. 

 

Entre le XIVe et le XVIe si¯cle, lôEurope conna´t un renouveau intellectuel, artistique et 

scientifique sans pr®c®dent. D®sign®e plus tard sous le nom dôç humanisme è, une 

culture sôinvente, marqu®e par un nouveau rapport au savoir et un retour aux sources 

gréco-latines. La BnF consacre une exposition à ce mouvement de pensée, en proposant 

un parcours ¨ travers plus de 240 îuvres, manuscrits, livres imprim®s, estampes, 

dessins, sculptures, objets dôart, monnaiesé qui plonge le visiteur dans lôunivers des 

humanistes de la Renaissance. 

 

LôEXPOSITION EN BREF 

La postérité a consacré sous le nom de Renaissance cette effervescence intellectuelle, 

artistique et scientifique nouvelle. Lôhumanisme en constitue le cîur : n® dans lôItalie du 

XIV e siècle et caractérisé par le retour aux textes antiques et la restauration des valeurs 

de civilisation dont ils étaient porteurs, le mouvement humaniste a produit en Occident un 

modèle de culture nouveau, qui a modifié en profondeur les formes de la pensée comme 

celles de lôart. Les princes et les puissants sôen sont bient¹t empar®s pour fonder sur lui 
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une image renouvel®e dôeux-m°mes, comme lôattestent tout particuli¯rement les grandes 

et magnifiques biblioth¯ques quôils ont réunies. 

 

Le parcours de lôexposition conduit du cabinet de travail priv® du lettr® sôentourant de ses 

livres dans son studiolo jusquô¨ lôespace ouvert au public des grandes biblioth¯ques 

princi¯res. Entre ces deux moments qui disent lôimportance capitale des livres et de leur 

collecte, le visiteur est invité à explorer les aspects majeurs de la culture humaniste de la 

Renaissance : le rôle fondateur joué au XIVe siècle par Pétrarque et sa bibliothèque ; la 

redécouverte des textes antiques et la tâche de leur diffusion par la copie manuscrite, le 

travail dô®dition, la traduction ; lô®volution du go¾t et des formes artistiques quôentra´ne 

une connaissance toujours plus ®tendue du legs de lôAntiquit® ; la promotion nouvelle de 

la dignit® de lô°tre humain et des valeurs propres ¨ sa puissance dôaction et de cr®ation, 

telles que le programme humaniste de célébration des hommes illustres les exalte. 

Tout au long du parcours, manuscrits magnifiquement calligraphiés et enluminés et livres 

imprim®s ¨ la mise en page et lôillustration renouvel®es par des mod¯les emprunt®s ¨ 

lôAntiquit® sont replac®s dans le dialogue que lôart du livre de la Renaissance ne cesse 

dôentretenir avec lôensemble des arts plastiques et visuels du temps : peinture et sculpture, 

art de la médaille et de la reliure, gravure et dessin. 

La culture des lettres promue par les humanistes est ainsi réunie au culte de la beauté par 

lequel ils entendaient cr®er les conditions propices ¨ lô®tablissement dôun rapport neuf et 

toujours plus ®troit avec la culture de lôAntiquit® : un rapport qui ne faisait pas seulement 

de la civilisation antique une mati¯re dô®tude mais aussi lôobjet dôune v®ritable 

ç renaissance è, qui nôenvisageait pas seulement cette civilisation comme un monde de 

connaissances historiques mais aussi comme un monde de valeurs toujours actuelles, de 

mani¯re ¨ accomplir la promesse dôhumanit® contenue dans le mot m°me dôhumanisme. 

Une sc®nographie sobre, au service des îuvres et de leur mise en relation, met ¨ profit les 

volumes de la galerie Mansart de la BnF Richelieu, pour encha´ner dans lôunit® dôun r®cit 

les cinq grands chapitres de lôexposition. Ils conduisent du XIVe au milieu du XVIe siècle, 

tout en suivant lôordre th®matique que leurs titres indiquent : 

« Le studiolo è ; ç P®trarque et la naissance de lôhumanisme è ; ç De lô®tude de 

lôAntiquit® au go¾t de lôantique è ; ç Le savoir et la gloire è ; ç De la biblioth¯que 

humaniste à la bibliothèque princi¯re è. 

Des cartes, des chronologies ainsi que des dispositifs audiovisuels de médiation 

fournissent au public le plus large les repères principaux qui permettent de mieux pénétrer 

dans le cours dôune histoire qui a chang® le destin culturel de lôOccident. 

C O M M I S S A R I A T  

Jean-Marc Chatelain, directeur de la Réserve des livres rares, BnF 
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Gennaro Toscano, conseiller scientifique pour le musée de la BnF à la direction 

des Collections 

En partenariat avec Le Point, Connaissance des Arts, Le Figaro et Arte, et avec le soutien 

de la Fondation Etrillard. 

LôINVENTION DE LA RENAISSANCE 

Lôhumaniste, le prince et lôartiste 

20 fév. 2024 Until 16 juin. 2024 

 
Richelieu. Galerie Mansart - galerie Pigott 

 

HORAIRES 

Du mardi au dimanche : 

 

10 h - 18 h (20 h le mardi) 

Fermé le lundi et le 1er mai 

Fermeture des caisses ¨ 18 h (19 h 15 le mardi) 

ACCÈS : Richelieu ï Galerie Mansart ï galerie 

Félix José Hernández. 

 

 

 

 

 

 

 

 

https://www.bnf.fr/fr/richelieu


127 
 

                                       Étienne Dinet. Passions Algériennes 

 

        
                           Etienne Dinet (1861 ï 1929) Esclave dôamour et Lumi¯re des yeux. 

 

Paris le 26 février 2024. 

 

Étienne Dinet (1861 ï 1929) est un artiste hors-du-commun. Né à Paris dans une famille 

bourgeoise du Second Empire, il est lôun des seuls peintres orientalistes qui a ®chapp® au 

reproche dôexotisme colonial. Son îuvre, puissante et sensuelle, t®moigne de son amour 

incandescent pour son pays dôadoption lôAlg®rie, dont il a ®pous® la terre, la foi et la cause.  

Cette exposition - la premi¯re consacr®e ¨ lôartiste, ¨ Paris, depuis 1930 - réunit plus de quatre-

vingts îuvres ainsi que des photographies et des documents dôarchives in®dits. Elle est r®alis®e 

en partenariat avec lôIMA-Tourcoing.  



128 
 

£tienne Dinet re­oit ¨ Paris une formation acad®mique dont il se d®tache. Il d®couvre lôAlg®rie 

en 1884 ¨ lôoccasion dôun voyage. A partir de 1895, il renonce ¨ toute source dôinspiration en 

dehors des sujets alg®riens et sôinstalle dans lôoasis de Bou-Saâda, une oasis du littoral aux 

portes du d®sert, dans la famille de Sliman Ben Ibrahim qui sera son trait dôunion avec la soci®t® 

saharienne.  

 

Profondément marqué par la culture du sud algérien, il vit désormais entre les deux pays et 

apprend lôarabe. Sa peinture sôinscrit en d®calage avec les peintres orientalistes qui ne 

sôattachaient quôaux aspects les plus rutilants dôun ç Orient è factice quôil d®nonce : Dinet rend 

visible une culture, alors largement ignor®e ou m®pris®e, dont il se sentait proche. Lôunit® et la 

puissance de conviction de sa démarche passent par sa peinture mais également par ses 

illustrations de nombreux ouvrages présentées dans lôexposition.  

 

£tienne Dinet se convertit ¨ lôislam en 1913 sous le nom de Nasreddine : ce tournant personnel 

compl¯te dôun point de vue spirituel et moral ses choix esth®tiques. Il sôinsurge publiquement 

contre des réalités sociales dramatiquement injustes, « forcé de vivre au milieu de cette 

immonde pourriture coloniale è. Lôartiste a fait preuve dôun sens civique important aupr¯s des 

autorit®s fran­aises durant la Grande Guerre en soulignant lô®l®mentaire gratitude due aux 

soldats musulmans indigènes.  

 

Côest dans ce cadre quôil publie La Vie de Mohammed, proph¯te dôAllah en 1918. Point 

culminant de sa vie, il effectue le pèlerinage à La Mecque (Hajj) en 1929, peu avant son décès 

la même année. Il est enterré selon son souhait à Bou-Saâda. Le président de la République 

française Paul Doumer inaugure lui-m°me, un an apr¯s la mort dôEtienne Dinet, la r®trospective 

consacrée à ce peintre reconnu et admiré.  

 

Apr¯s sa disparition, Dinet occupera une place ®minente dans la culture alg®rienne. A lô®cart 

de lôentreprise coloniale de la folklorisation de la soci®t® indig¯ne, il est devenu une image de 

lôAlg®rie ¨ lô®tranger et un tr®sor du patrimoine alg®rien. 

 

Commissariat : Mario Chouer 

 

Institut du monde arabe  

1, rue des Fossés-Saint-Bernard  

Place Mohammed V  

75005 Paris . 

 

ETIENNE DINET PASSIONS ALGERIENNES  

 

Exposition du 30 janvier au 9 juin 2024, espace des Donateurs (niveau -2). 

 

Félix José Hernández. 
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       La Galleria dellôAcademia di Firenze festeggia il compleanno di Michelangelo 

 

 

Firenze 1 marzo 2024. 

Il 6 marzo è un giorno importante, nel 1475 nasceva Michelangelo Buonarroti e nel 2017 si 

costituiva l'Associazione degli Amici della Galleria dell'Accademia di Firenze! Per festeggiare 

queste importanti ricorrenze, mercoledì 6 marzo 2024, la Galleria e gli Amici invitano a una 

serata speciale per i soci e per chi volesse farne parte, iscrivendosi o nei giorni precedenti o 

quella sera stessa. 
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 ñL'Associazione degli Amici della Galleria dellôAccademia di Firenze ¯ al nostro fianco dal 

2017ò racconta il direttore Cecilie Hollberg. ñĈ ormai parte integrante di questo museo, ¯ 

partecipe di tutte le nostre attività che sostiene con impegno e costanza. Siamo grati al lavoro 

che svolgono in collaborazione con lo staff della Galleria per coinvolgere giovani, fiorentini, 

italiani e moltissimi stranieri con lôobiettivo di consolidare il legame con il territorio, in modo 

che sia sempre più forte e radicato. È bello trovarsi oggi, come ogni 6 marzo, da otto anni a 

questa parte, per festeggiare questi compleanni insieme, e rinnovare la nostra amicizia.ò 

ñGli Amici della Galleria dellôAccademia di Firenze - dichiara Fausto Calderai, 

presidente Associazione - guardano al futuro dellôAssociazione felici di aver potuto essere di 

sostegno a un Museo che dopo 8 anni esce rinnovato sotto la guida di una Direzione illuminata 

e innovativa, ma sempre rispettosa del passato glorioso dellôIstituzione.ò 

 Mercoledì 6 marzo sarà organizzata un'apertura straordinaria, dalle ore 19.00 alle 22.00 per 

tutti i soci, vecchi e nuovi. La serata sarà introdotta dal direttore Cecilie Hollberg, seguirà una 

visita esclusiva alla mostra Pier Francesco Foschi (1502-1567) pittore fiorentino, con Elvira 

Altiero, Funzionario Storico dell'arte, responsabile del dipartimento storico-artistico della 

Galleria dellôAccademia di Firenze, e con Nelda Damiano, Pierre Daura Curator of European 

Art, Georgia Museum of Art, University of Georgia, che hanno curato lôesposizione insieme a 

Cecilie Hollberg e Simone Giordani, Docente di Storia dellôarte, specialista di Pier Francesco 

Foschi. 

 La partecipazione è riservata ai soci dell'Associazione, ma è possibile associarsi, anche nei 

giorni precedenti, online sul sito degli Amici della Galleria dellôAccademia di Firenze (Friends 

of David) o direttamente il 6 marzo all'entrata della Galleria. Vi aspettiamo per festeggiare 

insieme Michelangelo! E non dimenticate che i soci dellôAssociazione hanno lôentrata in 

Galleria, gratuita e prioritaria, valida per un anno e molti altri benefit. 

 L'Associazione degli Amici della Galleria dell'Accademia di Firenze è nata nel 2017 da 

unôidea di Cecilie Hollberg e ha continuato a perseguire il proprio obiettivo di sostegno al 

museo, collaborando a varie attività, tra cui: l'invio della newsletter settimanale; 

lôorganizzazione di alcuni eventi come DAVID 140, Drusilla preferisce Venere con Drusilla 

Foer e la performance site-specific dei Kinkaleri, AcrossKissKissYou che si è tenuta lo scorso 

29 gennaio. Ha collaborato, inoltre, alla realizzazione di Chatta col David, chatbot basato 

sull'intelligenza artificiale, sviluppato attraverso una collaborazione tra il Museo, l'Accademia 

di Belle Arti di Firenze e altre università internazionali, che consente agli utenti del sito web di 

interagire direttamente con l'alter ego del David. 

LA GALLERIA DELLôACCADEMIA di FIRENZE festeggia il compleanno di Michelangelo 

e il compleanno dell'Associazione degli Amici della Galleria dell'Accademia di Firenze. 

Mercoledì 6 marzo 2024, dalle 19.00 alle 22.00 

 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/db475316f87f07745ab50ee5a5fd5501/4117ead701a20e6d947299ff43aaf4ec/
https://opera-ufficio-stampa.t.od00.info/sender/t/db475316f87f07745ab50ee5a5fd5501/4117ead701a20e6d947299ff43aaf4ec/
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Revoir Van Eyck.  Rencontre avec un chef-d'oeuvre La Vierge du chancelier Rolin 

 

 

                                          
 

Paris le 1 mars 2024. 

 

Seul tableau de Jan van Eyck (vers 1390/95-1441) conservé en France, La Vierge du chancelier 

Rolin est lôun des chefs-dôîuvre des peintures du Louvre. Il est pourtant aujourdôhui 

étonnamment méconnu. 

 

La restauration dont il vient de faire lôobjet au Centre de recherche et de restauration des mus®es 

de France est historique : lôîuvre nôavait jamais ®t® restaur®e depuis son entr®e au mus®e en 

1800. Lôall¯gement des couches de vernis oxyd®s qui assombrissaient la peinture offre une 

redécouverte spectaculaire du tableau. 

   

Le Louvre consacre une exposition exceptionnelle à cet événement, mêlant la présentation 

dôîuvres prestigieuses pr°t®es par de grands mus®es internationaux et un dispositif d'immersion 

num®rique permettant de plonger le regard au cîur du tableau de Van Eyck. Une occasion de 

revoir la Vierge dôAutun et dôinterroger autrement ce que lôon pensait savoir de cette îuvre 

iconique. 

 

Rassemblant le plus grand nombre dôîuvres de Jan van Eyck jamais pr®sent®es en France (six 

au total) ï dont La Vierge de Lucques prêtée pour la première fois de son histoire par le Städel 

Museum de Francfort, lôexposition permet dôenrichir lôexploration du tableau du Louvre par le 

rapprochement avec ces cinq îuvres eyckiennes, mais aussi avec celles de Rogier van der 

Weyden, Robert Campin, Hieronymus Bosch et des grands enlumineurs de lô®poque. Une 

soixantaine de panneaux peints, manuscrits, dessins, bas-reliefs sculptés et objets orfévrés 

seront exceptionnellement réunis, grâce au soutien de nombreux musées et institutions en 

France et ¨ lô®tranger comme la Gemªldegalerie de Berlin, la Biblioth¯que Royale de Bruxelles, 

la National Gallery of Art de Washington ou encore le Philadelphia Museum of Art. 
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íuvre majeure de lôart occidental, à la dimension fortement méditative, la Vierge Rolin peut 

aujourdôhui sembler difficile ¨ comprendre. 

 

Côest pourquoi lôexposition est guid®e par des questions, qui sont autant dô®tapes du regard sur 

le tableau : pour quel(s) usage(s) Van Eyck a-t-il con­u cette îuvre si sp®ciale, ¨ lôintention de 

Nicolas Rolin, chancelier du duché de Bourgogne ? Pourquoi a-t-il peint ¨ lôarri¯re-plan un 

paysage tellement miniaturis® quôil en est presque invisible ? Comment comprendre les deux 

petits personnages du jardin ? Quels dialogues lôîuvre entretient-elle ¨ la fois avec lôart de 

lôenluminure et les bas-reliefs funéraires sculptés ? Peut-on savoir comment les artistes du XVe 

si¯cle ont compris cette îuvre ? 

 

Le parcours d®ploie une narration en six sections permettant au visiteur dôentrer plan par plan 

dans le tableau, ¨ la mani¯re dôune lecture, La Vierge du chancelier Rolin étant placée au centre 

de la salle. Quatre de ces parties sôarticulent autour dôau moins une îuvre de Jan van Eyck. 

 

La première section est consacrée à la rencontre entre Nicolas Rolin et la Vierge ¨ lôEnfant, ce 

dernier ®tant figur® de mani¯re tr¯s inhabituelle en Salvator Mundi nu. Lôîuvre est une sc¯ne 

de présentation à la Vierge particulièrement audacieuse, dans laquelle Rolin se fait représenter 

à la même échelle, à la même hauteur et dans le même espace que la Vierge et le Christ, qui le 

bénit, et ce sans être introduit par son saint patron. Le spectateur est exclu de la scène. Le prêt 

exceptionnel de la Vierge de Lucques du Städel Museum de Francfort offre un saisissant 

contrepoint, en plaçant le même spectateur dans la position de Rolin, à genoux et en prière 

devant la Madone. 

 

Dans ce face-à-face, le visage fortement individualis® de Rolin est lô®l®ment le plus frappant du 

tableau et la deuxi¯me section permet de sôarr°ter sur la question du portrait, si centrale dans 

lôart de Van Eyck et de ses grands contemporains comme Robert Campin ou Rogier van der 

Weyden. Deux des autres effigies de Rolin expos®es sont dôailleurs de la main de ce dernier 

(panneau du polyptyque du Jugement dernier des Hospices de Beaune et le manuscrit enluminé 

des Chroniques de Hainaut de la Bibliothèque royale de Belgique). La singularité de la 

repr®sentation de Rolin par Van Eyck sôexprime aussi dans le somptueux costume, tout ¨ fait 

inhabituel, dont Van Eyck a v°tu son commanditaire. Ce rapprochement dôîuvres dôartistes en 

constante émulation les uns avec les autres est encore enrichie par la présentation du Portrait 

de Baudoin de Lannoy (Berlin, Gemäldegalerie), autre dignitaire de la cour bourguignonne, qui 

est probablement le portrait eyckien le plus proche, par sa technique, de celui de Nicolas Rolin. 

Dans les deux cas, lôimpression de vie est stup®fiante et se manifeste par la repr®sentation du 

passage du temps sur les visages. 

 

Mais ces personnages se rencontrent dans un lieu par rapport auquel elles sont clairement 

disproportionn®es. La troisi¯me section sôattache ¨ lôarchitecture peinte par Van Eyck, qui crée 

un lieu purement imaginaire, pr®cieux et onirique m®lange dô®glise romane et de palais aux 

touches méditerranéennes. Il s'agit avant tout d'un décor, conçu pour souligner le caractère hors 

normes de la rencontre. Les chapiteaux, qui n'imitent pas vraiment des chapiteaux romans réels, 
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représentent des épisodes de la Genèse et évoque les fautes commises par les hommes, peut-

être pour guider la prière de Rolin. La sublime Annonciation (Washington, National Gallery of 

Art), bien que dôune composition tr¯s diff®rente de la Vierge Rolin, t®moigne dôun r®pertoire 

commun dans le traitement de lôarchitecture par Van Eyck. 

 

Par les trois arches aux chapiteaux richement ouvragés, le regard plonge dans le paysage, 

élément  essentiel de la composition et sur lequel est centrée la quatrième section. Dans aucune 

autre de ses îuvres peintes, y compris le Saint François recevant les stigmates (Philadelphie, 

Museum of Art), Van Eyck nôa d®ploy® un paysage dôune telle ampleur, dôun telle profondeur 

et dôune telle richesse de d®tails. Avec toute la virtuosit® de son talent de miniaturiste, il  crée 

un territoire dans lequel Rolin peut se projeter de façon à la fois familière et idéalisée. Il ne 

sôagit pas, en effet, dôun lieu r®el mais seulement vraisemblable, qui permet une immersion 

presque hypnotique, favorable ¨ la pri¯re. Lôîil peut se promener tr¯s pr®cis®ment dans cette 

ville idéale des Pays-Bas bourguignons, guidé en un crescendo émotionnel et spirituel, à mesure 

quôil se d®place de la gauche (derri¯re Rolin) vers la droite (derri¯re le Vierge et lôEnfant). Dans 

la Vierge Rolin, le paysage nôest pas plus miniaturis® que dans le bas de page du manuscrit dit 

des Heures de Turin-Milan de la main du maître. 

 

Lôavant-dernière section revient sur le plan médian du tableau, à savoir le jardin et les petits 

personnagesl qui ont fait couler tant dôencre. Le jardin intérieur est marqué par une échelle 

incongrue par rapport aux autres plans du tableau, ce qui souligne le côté autonome et 

transitionnel de cet espace. Allusion au thème traditionnel de la Vierge dans un jardin clos, 

peupl® dôanimaux et de plantes r®els peints avec un souci illusionniste, cet espace est lôoccasion 

de rapprochement avec lôart des peintres de Cologne, première source de la culture visuelle de 

Van Eyck mais aussi avec celui des orfèvres, notamment pour les petits objets émaillés qui 

connaissent, vers 1400, leur apogée technique, et avec celui de son contemporain, Pisanello. 

Quant aux deux petits personnages, dont la taille dans le tableau ne dépasse pas deux 

centimètres de haut, ils sont issus de la tradition médiévale, tant littéraire que figurée dans les 

manuscrits, dans laquelle déjà ils orientent le regard du lecteur. Ici, ils nous invitent 

litt®ralement ¨ plonger dans le paysage. Lôhomme au turban rouge, allusion possible et probable 

¨ lôartiste, semble °tre le guide de cette exploration. Un demi-siècle plus tard, des artistes 

comme Hieronymus Bosch (Ecce Homo, Francfort, Städel Museum) détourneront leur 

signification en la moralisant : ils deviennent ceux qui se d®tournent de lôessentiel en ignorant 

la scène principale. 

 

La redécouverte la plus notable de la restauration est celle du revers peint représentant en un 

trompe-lôîil ®blouissant un faux marbre vert que lôon peut aujourdôhui attribuer avec certitude 

au pinceau de Van Eyck. Il appuie lôhypoth¯se selon laquelle le tableau avait vocation à être 

manipul® et ¨ °tre vu sur ses deux faces. La derni¯re section de lôexposition aborde donc cette 

question des deux fonctions de lôobjet, probablement con­u pour deux r¹les successifs : un 

tableau de dévotion mobile, proche de lôesprit des petits livres orf®vr®s,  pouvant accompagner 

le chancelier Rolin dans ses incessants déplacements dans le vaste duché de Bourgogne, ayant 

¨ terme vocation ¨ lui servir dô®pitaphe dans lô®glise de Notre-Dame du Châtel à Autun. La 

composition du panneau révèle des affinités profondes avec les épitaphes sculptées et présente 
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des enjeux similaires de représentation, tels que le montrent deux bas-reliefs de Tournai 

pr®sent®s dans lôexposition. 

 

A la fin du parcours, grâce au projet closertovaneyck, conduit ¨ lôinitiative de lôInstitut royal du 

Patrimoine artistique belge (KIK-IRPA), les visiteurs pourront sôimmerger gr©ce ¨ des images 

de très haute définition dans le paysage créé par Van Eyck, comme pouvait le faire Nicolas 

Rolin, penché sur son tableau. 

 

La Vierge du chancelier Rolin cristallise ¨ bien des ®gards les tensions qui traversent lôart 

flamand dans le premier tiers du XVe siècle, entre tradition médiévale et expérimentations 

r®volutionnaires. En favorisant les rapprochements et comparaisons ®loquentes, lôexposition lui 

permet dôexprimer au mieux ¨ la fois sa singularit® et son inscription dans son ®poque, et 

contribue à enrichir notre compréhension des dialogues menés par Van Eyck avec les artistes 

de son temps. 

Commissariat 

 : 

Sophie Caron, conservatrice au département des Peintures du musée du Louvre 

Catalogue de lôexposition sous la direction de Sophie Caron. Coédition musée du Louvre 

®ditions / Li®nart ®ditions, 240 pages, 160 illustrations, 39 ú. 

  

ê LôAUDITORIUM MICHEL LACLOTTE 

 

Conférences 

Jeudi 21 mars à 12h30 et à 19h 

 

Pr®sentation de lôexposition  

 

Par Sophie Caron. 

Rencontres flamandes 

 

La restauration de La Vierge du chancelier Rolin est lôoccasion de regarder diff®remment ce 

très grand chef-d'îuvre de la peinture flamande. En prolongement de lôexposition, ces deux 

rencontres invitent à mieux comprendre ce qui fait de cette peinture une véritable expérience 

sensorielle : pour 

lôoreille, lorsquôelle est mise en ®cho avec des grandes musiques qui ont ®t® jou®es devant elle, 

et pour lôoeil, lorsquôon la compare ¨ un autre grand tableau de lôartiste r®cemment restaur®, le 

retable de lôAgneau mystique. 

Mercredi 3 avril à 19h 

 

Réécouter Van Eyck : une peinture en musique 

Par Jennifer Bloxam, Williams College et Bart Demuyt, Alamire Foundation. 

Avec la participation de lôEnsemble vocal Cappella Pratensis. 

Jeudi 18 avril à 19h 
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Comment restaurer Van Eyck ? La Vierge du chancelier Rolin et le retable de lôAgneau 

mystique 

Par Sophie Caron, musée du Louvre, et Hélène Dubois, IRPA. 

  

ÉVÉNEMENT 

 

Lundi 13 et mardi 14 mai, de 19h30 à 23h 

Rosemary Standley & Dom La Nena 

Une nuit au Louvre avec Birds on a Wire 

Conception : Rosemary Standley et Dom La Nena 

Avec : Le chîur de jeunes de lôOrchestre de Paris 

 

Dans lôexposition Van Eyck / Collections de peintures fran­aises et flamandes de lôaile 

Richelieu / Auditorium 

 

ê lôoccasion de lôexposition, ces artistes passionn®es dôart et de peinture imaginent deux soir®es 

musicales exceptionnelles en dialogue avec les chefs-d'îuvre de la collection de peintures 

flamandes et françaises du Louvre. Basé sur les arrangements musicaux et sur les voix 

envoûtantes de Rosemary Standley (du groupe Moriarty) et de la chanteuse et violoncelliste 

franco-brésilienne Dom La Nena, le duo Birds on a Wire explore et revisite depuis dix ans les 

trésors vocaux des répertoires anciens pour les partager avec le public ¨ la mani¯re dôune 

collection de mélodies rares.  

 

Les visiteurs sont invit®s ¨ d®ambuler ¨ travers les salles de lôaile Richelieu ¨ la d®couverte 

dôimpromptus musicaux imagin®s par Birds on a Wire et leurs invit®s. Puis, ¨ 21 h 30, en cl¹ture 

de la soir®e, ¨ vibrer le temps dôun concert in®dit du groupe ¨ lôauditorium. 

 

DANS LES SALLES ET AU STUDIO 

 

Cycle de visites et cycle dôateliers peinture ¨ lôhuile 

 

Félix José Hernández. 
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El Museo del Prado enriquece temporalmente su colección de pintura flamenca  

 

                   
El gabinete de arte de Cornelis van der Geest Willem van Haecht Óleo sobre tabla, 99 x 129, 5 cm 1628 Museo 

Rubenshuis, Ambere.s  

 

Madrid 1 de marzo de 2024. 

 

Querida Ofelia, 

 

El gabinete de arte de Cornelis van der Geest, obra del artista flamenco Willem van Haecht y 

procedente del Museo Rubenshuis en Amberes, se expone temporalmente en la Galería Central 

del Museo Nacional del Prado (sala 28) para celebrar la riqueza artística de Flandes y su 

mecenazgo por parte de la familia real española.  

 

Tras su paso por la exposici·n ñRare and Indispensableò, un paseo hist·rico-artístico por varias 

obras maestras de las colecciones flamencas en el Museo Aan de Stroom, el ejemplo más 

elocuente de los que se conocen de gabinetes de coleccionistas podrá contemplarse en el Prado 

hasta la finalización de las obras de rehabilitación arquitectónica de su museo de origen.  

 

El Museo del Prado verá enriquecido temporalmente su discurso expositivo con la obra del 

artista flamenco Willem van Haecht: El gabinete de arte de Cornelis van der Geest. La presencia 

de este cuadro sirve para celebrar la riqueza artística de Flandes y su mecenazgo por parte de la 

familia real española en el Museo del Prado, institución que posee una de las colecciones de 

pintura flamenca más importantes que existen, consecuencia tanto de la pujanza del arte de la 

región como de que formaba parte de los territorios de la Monarquía Española. 

 

El gabinete de arte de Cornelis van der Geest Willem van Haecht  

Óleo sobre tabla, 99 x 129, 5 cm  

1628  

Museo Rubenshuis,  

Amberes. 
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A principios del siglo XVII surgió en Amberes, capital artística de la región que entonces se 

conocía como Flandes (la actual Bélgica), un tipo de pintura que celebraba la afición de sus 

elites y gobernantes por ese arte: los ñGabinetes de coleccionistasò. El más elocuente de los que 

se conocen, por lo que muestra, es esta obra que se expone en el Museo del Prado de forma 

temporal.  

 

En las paredes de una sala cuelgan 42 cuadros, la mayoría de pintores flamencos, incluyendo 

una escena de una mujer desnuda ante su tocador de Van Eyck, de especial importancia, puesto 

que el original no se conoce, además de obras de Rubens y otros. También se reproduce el 

cuadro de Elsheimer Ceres en casa de Hécuba, probablemente el mismo que actualmente 

pertenece al Museo del Prado. Hay también esculturas, porcelanas, estampas y otros objetos. A 

la izquierda, sentados, vemos a los gobernantes de la región, la infanta Isabel Clara Eugenia, 

hija de Felipe II de España, y su primo y esposo Alberto de Austria. La infanta sujeta en sus 

manos un pequeño cuadro de flores de Jan Brueghel.  

 

En agosto de 1615 los gobernantes visitaron la colección que aquí se representa, perteneciente 

al mercader Cornelis van der Geest. El cuadro es una recreación ficticia de esa visita pintado 

trece años más tarde. Frente a Isabel y Alberto, y señalando con su mano derecha a un cuadro 

de Quinten Massys, está el propio coleccionista. Detrás suyo vemos a Van Dyck, y junto a 

Alberto de Austria, y hablando con él, a Rubens. Otras figuras presentes son Nicolaas Rockox 

(quien encargó a Rubens la gran Adoración de los Magos que se expone en esta sala del Museo 

del Prado) y Ladislao Vasa, futuro rey de Polonia (es la única persona con rango suficiente para 

mantener su sombrero sobre la cabeza en presencia de Isabel y Alberto). Sobre una mesa en el 

centro de la escena hay un dibujo que ilustra la mítica visita de Alejandro Magno al taller de 

Apeles cuando este pintaba a Campase, un asunto permitía a los contemporáneos (los 

gobernantes y el propio coleccionista) identificarse con aquel mítico pasado. 

 

Un gran abrazo desde nuestra querida y culta España, 

 

Félix José Hernández. 
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              Andr és Serrano. Portraits de l'Amérique au Musée Maillol 

 

 

                     
 

Paris le 4 mars 2024. 

 

Comprendre lôAm®rique dôaujourdôhui ? 

Le Mus®e Maillol et lôagence Tempora présentent, à partir du 30 avril 2024, une exposition de 

photographies de lôartiste Andres Serrano pour mieux comprendre une Am®rique engag®e dans 

une bataille électorale cruciale pour son avenir. 

Davantage quôun photographe, Andres Serrano peut °tre consid®r® comme un ç artiste avec un 

appareil photo è ainsi quôil se d®finit lui-même. À travers ses photographies soigneusement 

mises en sc¯ne, il r®v¯le de lôAm®rique une r®alit® souvent d®rangeante. La religion, la mort, le 

sexe, la politique, la pauvret® ou la violence impr¯gnent lôîuvre de lôartiste am®ricain. Autant 

de facettes dôune Amérique à la fois monumentale dans son triomphalisme et fragile dans ses 

contradictions. 

Ma´tre du portrait, Serrano magnifie lôindividu contemporain en sôappuyant sur la culture 

classique, particuli¯rement la peinture ancienne, mise au service dôun sacr® d®sormais m©tin® 

de pop culture. Le regard du photographe a lôefficacit® du revolver braqu® sur une soci®t® 

schizophr¯ne dont Donald Trump est devenu ¨ la fois le sympt¹me et lôembl¯me et qui occupera 

une place obs®dante dans le propos de lôexposition du Mus®e Maillol. 
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Provocateur pour dôaucuns, t®moin objectif du monde pour dôautres, Andres Serrano met 

volontiers lôaccent sur les tabous que veut dissimuler une Am®rique puritaine. Certains de ses 

clichés, susceptibles de choquer et parfois vandalisés lors de précédentes expositions, seront 

donc présentés dans un espace dédié. Au total, le visiteur découvrira plus de 100 photos 

embl®matiques des diff®rents th¯mes abord®s par lôartiste. 

Commissaire(s) dôexposition : Michel Draguet, Élie Barnavi, Benoît Remiche 

 

Accès : 59-61 rue de Grenelle. 75007, Paris. 

 

Félix José Hernández. 
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                                 Chéri Samba, dans la collection Jean Pigozzi 

 

 
                 

                Chéri Samba, Jôaime la couleur, 2003, Acrylique et paillettes sur toile, 206 x 296,7 cm 

 

Paris le 4 mars 2024. 

 

Chéri Samba ï né en 1956 au Congo ï est sans conteste le peintre africain le plus célèbre de sa 

génération. Ambassadeur de la « peinture populaire » de Kinshasa, il a largement contribué à 

faire connaître ce mouvement informel avec ses peintures figuratives aux couleurs franches qui 

interpellent, dénoncent, caricaturent et provoquent, le plus souvent avec humour, dans un style 

qui est tout sauf naïf. 

Cette exposition au Musée Maillol est la premi¯re r®trospective de lôîuvre du peintre, couvrant 

40 ans de création. Elle présente avec plus de 50 tableaux un parcours à travers plusieurs 

thématiques « sambaïennes è : lôautoportrait comme ®l®ment central de sa peinture, le Congo 

et lôAfrique, g®opolitique et environnement, lôhistoire de lôart et enfin la femme, th¯me avec 

lequel appara´t dans le mus®e un dialogue in®dit avec lôîuvre de Maillol. 

Lôensemble des îuvres r®unies pour lôoccasion proviennent de la collection Jean Pigozzi, la 

plus importante collection dôart contemporain africain au monde, qui contribue depuis plus de 

trente ans ¨ la reconnaissance des artistes dôAfrique sub-saharienne sur la scène internationale.  

Une exposition produite par Tempora et conçue en étroite collaboration avec la collection Jean 

Pigozzi et le Musée Maillol 

https://museemaillol.com/qui-sommes-nous/
https://tempora-expo.be/fr/homepage-fr/
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Commissaire(s) dôexposition : Jérôme Neutres et Elisabeth Whitelaw 

 

Accès : 59-61 rue de Grenelle 75007, Paris. 

 

Félix José Hernández 

 

 

 

 

 

 

 

 

 

 

 

 

 

 

 

 



142 
 

                                           Visioni alla Reggia di Caserta 

 

Firenze, 4 martzo 2024. 

Fino al 15 luglio nella nuova ala del Palazzo reale le esposizioni Attraversamenti di Luciano 

DôInverno e Genius et Loci - La drammaturgia dello sguardo di Luciano Romano 

 Oltre cento opere protagoniste della mostra ñVisioniò raccontano lôingegno illuminato di Luigi 

Vanvitelli visto con gli occhi di Luciano DôInverno e Luciano Romano. Fino al 15 luglio, negli 

spazi della Gran Galleria della Reggia di Caserta, sarà possibile ammirare lôesposizione dei 

progetti ñAttraversamentiò di Luciano Dôinverno e ñGenius et Loci - La drammaturgia dello 

sguardoò di Luciano Romano, visitata dal Presidente della Repubblica, Sergio Mattarella, lo 

scorso 29 febbraio. 

I due progetti, oltre a fornire un ulteriore contribuito alla conoscenza della figura di Vanvitelli, 

intendono affinare lo sguardo, sempre più incline a comunicare attraverso le immagini, e a 

evidenziare come la fotografia contemporanea possa essere in grado di rappresentare con 

sempre maggiore efficacia gli episodi salienti della Storia dellôArte, grazie alla propria capacit¨ 

di veicolarne con immediatezza il significato e il senso. 

ñNellôera del fluire e del sovrapporsi veloce e sconnesso delle immagini, del succedersi 

indistinto di prodotti visuali, ammassati come quantità indistinta e priva di qualità, il fascino 

della fotografia - commenta il ministro della Cultura, Gennaro Sangiuliano - rimane inalterato. 
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La foto cattura la realtà, come molti altri strumenti tecnologici, ma imprimendo una unica e 

poetica sospensione dellôattimo che imprigiona con lo scatto. Contro il tempo che veloce passa 

e contro il pastiche mediatico che tutto banalizza, la fotografia diviene gesto con cui custodire 

lôistante e renderlo eternoò. 

La mostra Visioni si inserisce nellôimpegnativo percorso promosso dal museo Reggia di Caserta 

in occasione delle celebrazioni dei 250 anni dalla morte di Luigi Vanvitelli (1773/2023). La 

Reggia di Caserta è tra i vincitori della seconda edizione di Strategia Fotografia, bando della 

Direzione Generale Creatività Contemporanea del Ministero della Cultura. 

Gli scatti, selezionati dal Museo, confluiscono in unôunica esposizione, curata da Gabriella 

Ibello, pensata come un ipertesto e un metatesto che offrono al visitatore una lettura a più voci 

dellôopera vanvitelliana. Di qui la scelta di non creare delle vere e proprie sezioni, ma un 

percorso suggerito da seguire per orientarsi nei circa 130 scatti che abbracciano una buona parte 

dei 3mila metri quadrati di spazio negli ambienti riconsegnati parzialmente dallôAeronautica 

Militare che vengono restituiti alla dignit¨ museale e ampliano lôofferta culturale della Reggia 

di Caserta. Il progetto ¯ relativo allôala nord-ovest del Palazzo Reale. Gli spazi del piano terra 

ospiteranno attività educative, una sala convegni e un nuovo bookshop. Al secondo piano, negli 

ambienti della Gran Galleria, avranno luogo mostre temporanee, di cui la prima sarà proprio 

ñVisioniò nellôallestimento affidato ad Opera Laboratori. 

ñNon a caso abbiamo scelto - precisa Tiziana Maffei, direttore della Reggia di Caserta - una 

mostra fotografica: lôinquadratura da sempre ¯ protagonista dellôopera vanvitelliana. Eredit¨ 

del padre Caspar Van Wittel, celebre vedutista, sviluppata in architettura da Luigi con la 

sapiente gestione della composizione spaziale secondo i tre principi vitruviani dellôutilitas, 

firmitas, venustas. Il linguaggio della fotografia è apparso il più adatto per fermare e 

trasmettere lôarchitettura di Vanvitelliò. 

Con ñAttraversamentiò, Luciano DôInverno riscrive per immagini la storia di una visione che, 

con la sua potenza, rese possibile la grandiosa opera di architettura e ingegneria idraulica 

dellôAcquedotto Carolino, ripercorrendo con le sue foto i passi di Vanvitelli e seguendo la via 

dellô acqua. 

Luciano Romano, con ñGenius et Loci. La drammaturgia dello sguardoò, intende rendere 

omaggio al contributo fondamentale fornito dal maestro allôevoluzione della cultura 

architettonica moderna, mostrando attraverso la sua fotografia tutta la bellezza dellôopera 

vanvitelliana nei diversi luoghi dôItalia. 

ñNella loro diversità di visioni - sottolinea la curatrice della mostra Gabriella Ibello 

- Attraversamenti e Genius et Loci ritraggono con grande esattezza la struttura della 

prospettiva vanvitelliana e cercano di fissarne allôinterno della fotografia gli elementi sensibili, 

mettendo in evidenza ciò che rischia di sfuggire persino allo sguardo dellôosservatore pi½ 

attentoò. 

ñVisioniò sar¨ visitabile dal 1Á marzo al 15 luglio, nei giorni di apertura del Museo, dalle 8.30 

alle 19.30 con ultimo accesso alle 18.30. 
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Lôaccesso ¯ consentito ai titolari delle diverse tipologie di biglietto Parco+Appartamenti (Intero 

Parco+Appartamenti, Ridotto Parco+Appartamenti, Gratuito Parco+Appartamenti e Serale 

Appartamenti) e dellôabbonamento Reggia Card 2024. Chiusa nelle giornate di gratuità. 

 Opera Laboratori. Andrea Acampa. Firenze Musei. Palazzo Pitti, Piazza Pitti, 1 ï 50125 

Firenze. 

Félix José Hernández. 
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                                 Selezionati i vincitori del bando Wonderful 

 

Firenze, 4 marzo 2024. 

Museo Novecento, selezionati i vincitori del bando óWonderful!ô che animeranno le Residenze 

dôartista di via Palazzuolo 

Friedrich Andreoni, Lucia Cantò, Benedetta Fioravanti, Giovanna Repetto e Benedetta Casini. 

La vicesindaca e assessora alla Cultura Alessia Bettini: ñLa casa delle arti del Museo Novecento 

in via Palazzuolo prende vita, a dispetto delle inutili polemiche strumentali di Montanari.ò 

Il direttore Sergio Risaliti: ñMontanari preso dalla foga della sua personale campagna elettorale 

ha sbagliato ancora una volta a strumentalizzare lôarte. Si vede che conosce e frequenta poco il 

Museo Novecento. Avrebbe fatto meglio a sottolineare la straordinaria importanza delle nuove 

residenze artistiche invece che dilungarsi su qualcosa che non ¯ accaduto.ò 

Si sono concluse le selezioni del bando della prima edizione delle residenze per artisti e curatori 

pubblicato dal Museo Novecento. Sono state oltre 170 le candidature arrivate per partecipare al 

progetto óWonderful! Art Research Program 2024 1st edition ï Maria Manetti Shremô. Un 

grande successo per questa nuova iniziativa del museo fiorentino. Dopo un lungo e impegnativo 

lavoro di esame dei dossier sono risultati vincitori: Friedrich Andreoni, Lucia Cantò, Benedetta 


