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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. 
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                                                       Mis Memorias de Exilio  

 

                               

                                                 
 

 

París, 8 de marzo de 2025. 

 

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 89 países a lo largo de estos 44 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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                                             Juliette Agnel au Ch©teau de Tours 
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Paris le 21 juillet 2024. 

Le Jeu de Paume consacre une exposition ¨ Juliette Agnel, laur®ate du Prix Ni®pce ï Gens 

dôImages 2023 au Ch©teau de Tours, du 14 juin au 10 novembre 2024.  

Du ciel au cosmos en passant par la terre, les grottes et les icebergs, Juliette Agnel sôint®resse 

aux paysages de nature extr°mes, au cîur de sa pratique photographique. Apr¯s des ®tudes 

universitaires en arts plastiques et en ethno-esth®tique, elle entre aux Beaux-Arts de Paris, puis 

explore le monde. Dans ses p®riples, elle sôimmisce dans des territoires o½ la nature constitue 

une puissance insaisissable : au Soudan, dans le d®sert de B§rdenas en Espagne (2017) au 

Groenland (en 2018), et plus r®cemment en Martinique (en 2023).  

Lôexposition au Ch©teau de Tours propose un dialogue de cinq s®ries photographiques r®alis®es 

ces derni¯res ann®es qui explorent la nature profonde des paysages o½ cohabitent v®g®taux et 

min®raux.  

Cette sôexposition inaugure la saison estivale du Ch©teau de Tours, r®solument contemporaine. 

Entre ®merveillement et sublime, les photographies de Juliette Agnel captent avec sensibilit® et 

po®sie le monde qui nous entoure. ê travers une d®marche philosophique, presque scientifique, 

lôartiste d®voile les caract¯res imperceptibles de la nature. Lôinvisible (2019), s®rie r®alis®e dans 

les monts dôArr®e, massif montagneux de la Bretagne occidentale, sugg¯re une pr®sence cach®e 

: entre ombre et lumi¯re, on distingue dans ses tirages toute lôessence mystique dont est charg® 

ce lieu. Pour r®aliser ses clich®s, la photographe nôh®site pas ¨ explorer les profondeurs des 

for°ts, en t®moignent les paysages verdoyants de Martinique dans la s®rie For°tAnc°tres (2023). 

En fait, son univers photographique invite ¨ un aller-retour perp®tuel entre pass® et pr®sent. 

Tandis que dans sa s®rie Silex (2022), les pierres mill®naires, miroirs du temps qui passe, 

apparaissent comme immortalis®es sous lôobjectif, dans la G®ode de Pulp² (2022) et La Main 

de lôenfant (2023) la photographe sôenfonce dans les profondeurs de la Terre et de lôunivers 

min®ral pour en r®v®ler ses couches temporaires. Enfin, lôexposition d®voile au visiteur une 

vid®o in®dite, produite par le Jeu de Paume. 

D®pourvues de v®rit® photographique, les images de Juliette Agnel semblent porter lôempreinte 

dôapparitions mystiques, des pr®sences comme des m®tamorphoses du temps et de lôespace. 

Lôartiste sôimpr¯gne des r®cits port®s par les lieux quôelle photographie, faisant se rencontrer 

des histoires invisibles pour les r®v®ler ¨ nos yeux. 

ç Lôart qui me touche tient ¨ cette relation du r®el ¨ lôinvisible, ¨ ces forces qui nous entourent 

mais que nous ne voyons pas. Côest une autorisation de croire ¨ un absolu. Au Groenland, au 

Soudan, dans le pays Dogon ou dans le Finist¯re, côest la m°me qu°te que je poursuis 

inlassablement : saisir ce qui nous unit en profondeur, en rappelant que le corps de lôhomme est 

un fragment signifiant du cosmos è  

Juliette Agnel. 

Commissariat : Marta Ponsa, assist®e de Rapha±lle Braq 

Ch©teau de Tours 25 avenue Andr®-Malraux 37000 Tours 02 47 21 61 95 Å chateau.tours.fr 
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 Horaires 

 Mardi ¨ dimanche Å 14h - 18h 

 Fermeture le lundi et le 14 juillet  

Tarifs  

Tarif plein : 4,40 ú Tarif r®duit : 2,20 ú Gratuit® pour les moins de 27 ans, les scolaires et 

demandeurs dôemplois Visites comment®es Informations et r®servations : 02 47 70 88 46  

F®lix Jos® Hern§ndez 
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                             Gerda Paliuġytǟ au Ch©teau de Tours 

 

              

 

Paris le 21 juillet 2024. 

Dans le cadre de la Saison de la Lituanie en France 2024, le Jeu de Paume pr®sente une 

exposition consacr®e ¨ lôartiste lituanienne Gerda Paliuġytǟ au Ch©teau de Tours du 14 juin au 

10 novembre 2024. 

Dans son travail, Gerda Paliuġytǟ (n®e en 1987) sôint®resse ¨ diverses pratiques documentaires, 

aux ph®nom¯nes et personnages de la culture historique et populaire et ¨ leur relation avec la 

r®alit® sociale. Les films et les photographies de lôartiste explorent diff®rentes formes dôintimit®, 

ainsi que la magie et la fragilit® de lôexistence collective.  

Lôexposition d®voile deux r®centes s®ries photographiques, Guys (depuis 2021) et Blue Flowers 

(depuis 2022). Pr®sent®es ensemble, elles montrent les possibilit®s techniques et les erreurs 

rendues par le m®dium photographique et explorent la relation entre les corps et la mati¯re, le 

d®sir et la logique qui le contraint.  

Cette sôexposition inaugure la saison estivale du Ch©teau de Tours, r®solument contemporaine. 

Les corps masculins nus observ®s dans Guys sont abstraits, fragment®s, se fondant parfois 

presque compl¯tement dans leur environnement. Ils semblent ®ph®m¯res, pas n®cessairement 

genr®s, presque al®atoires. Lôîuvre devient ici une partie de lô°tre ensemble et le regard de 

lôartiste soul¯ve des questions sur lôh®ritage des r¹les traditionnels de genre dans lôhistoire de 

la photographie en Europe de lôEst. 

Le romantisme m®lancolique de Guys est d®velopp® dans la deuxi¯me s®rie de photographies, 

Blue Flowers, qui pr®sente des macro-images de roses et dôorchid®es peintes en bleu. Alors que 

les corps masculins de Guys sont d®peints comme des corps organiques, les fleurs de Blue 

Flowers ressemblent ¨ des corps ®rotiques marqu®s par le temps. Premi¯re exposition en France 
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consacr®e ¨ cet artiste lituanienne, lôexposition fait d®couvrir au public des îuvres qui posent 

un regard sensible sur la fragilit® du monde et interrogent lôh®ritage culturel, esth®tique et 

social, ¨ travers la photographie. 

LôARTISTE 

Gerda Paliuġytǟ (n®e en 1987) est une artiste bas®e ¨ Vilnius. Dans son travail - films, 

photographies, installations - elle utilise souvent des pratiques documentaires, y compris le 

docufiction. Ses films se concentrent sur divers ph®nom¯nes, personnages historiques et pop 

culturels, ainsi que sur leur relation avec la r®alit® sociale. Le dernier film de Paliuġytǟ est 

Nevermore, un documentaire sur la l®gende de lô®crivain am®ricain Edgar Alan Poe ¨ Baltimore 

(2020). 

Ses projets photographiques comprennent For Cecil (2018- 2020) et Guys and Blue Flowers 

(2021-en cours), tous deux publi®s sous forme de livres. Depuis 2018, Paliuġytǟ appartient au 

collectif dôartistes Montos Tattoo. Les r®centes expositions en solo et en duo de Paliuġytǟ 

comprennent Lipstick ¨ lôespace de projet Editorial, et We Live in Places (avec Gabija 

Nedzinskaitǟ) ¨ lôancien Institut de physique, tous deux ¨ Vilnius. En 2020, Paliuġytǟ a re­u le 

prix de la r®sidence Rupert x Lithuanian Culture Institute x Somerset House Studios. 

LA COMMISSAIRE 

Asta Vaiļiulytǟ est conservatrice et r®dactrice en chef de publications artistiques au Centre dôart 

contemporain (CAC) de Vilnius. Elle a assur® le commissariat et le co-commissariat 

dôexpositions consacr®es ¨ Jochen Lempert, Apichatpong Weerasethakul, Jos de Gruyter & 

Harald Thys, Melanie Smith et Algimantas Kunļius. Entre 2012 et 2016, elle a travaill® dans le 

cadre dôune collaboration scientifique sur lôexp®rientiel, le mat®riel et lôinsaisissable dans le 

domaine de lôart contemporain donnant lieu ¨ trois expositions collectives internationales : 

Ritual Room (2013), Words arenôt the thing (2015) et Anachronikos (2016) au CAC, Vilnius. 

En 2017, elle a ®t® co-commissaire du pavillon lituanien ¨ la 57e Biennale de Venise et en 2018 

du programme vid®o Fast forwarded. Selected Lithuanian video works since the 1990s, projet® 

au MAXXI, le mus®e national des arts du XXI¯me si¯cle, dans le cadre du Flux Festival of 

Lithuanian Arts ¨ Rome. En 2022 est publi® aux ®ditions CAC, Vilnius Conversations about 

Lithuanian Contemporary Art, un livre de 30 conversations entre artistes, conservateurs, 

critiques dôart et dôautres personnalit®s de lôart contemporain lituanien. 

Ch©teau de Tours  

25 avenue Andr®-Malraux  

37000 Tours  

Informations et r®servations : 02 47 70 88 46  

F®lix Jos® Hern§ndez. 
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                                   T ina  Barney  au  Jeu de Paume de Paris 

 

 

                Tina Barney. Selfportrait in Red Raincoat, 1990. É Tina Barney, courtesy Kasmin, New York 

 

Paris le 21 juillet 2024. 

Le Jeu de Paume met  ̈lôhonneur lôîuvre vibrante et singulir̄e de Tina Barney, grande figure 

de la photographie am®ricaine, dont le travail, principalement autour des relations de famille, a 

®t® tr s̄ peu montr® en France. 

Lôexposition, qui retrace 40 ans de la carrir̄e de lôartiste, est la plus grande r®trospective 

europ®enne ̈ lui °tre consacr®e ̈  ce jour. 

N®e en 1945, Tina Barney entreprend  ̈la fin des ann®es 1970 de photographier ses proches et 

amis. Fine observatrice des rituels familiaux, elle sôint®resse particulīrement aux relations 

entre les g®n®rations dans le cadre domestique. Ses portraits color®s, souvent de groupe et de 

grand format, qui semblent ̈ premī re vue tenir de lôinstantan® familial, sont pour la plupart 

soigneusement mis en sc̄ne par lôartiste, cr®ant des tableaux compos®s qui ®tablissent un 

dialogue avec la peinture classique. Dôautres capturent avec spontan®it® des moments 

insaisissables dôinteraction entre les sujets. Tina Barney a par ailleurs souvent photographi® sur 
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commande : ses portraits de c®l®brit®s pour la presse, magazines de mode et marques de luxe 

t®moignent de la m°me complexit®, sensibilit® et parfois humour que dans sa pratique artistique. 

Lôexposition, produite par le Jeu de Paume, d®voile une s®lection de 55 tirages ̈ grande ®chelle 

m°lant images en couleur et noir et blanc, clich®s de ses d®buts et productions in®dites, îuvres 

de commande et personnelles, modl̄es connus telle Julianne Moore ou anonymes et proches 

de lôartiste. 

ç La seule fa­on de sôinterroger sur soi-m°me ou sur lôhistoire de sa vie, côest par la 

photographie. » 

 

Du 28 septembre 2024 au 19 janvier 2025. Jeu de Paume - Paris 

Commissaire : Quentin Bajac, directeur du Jeu de Paume. 

 

Une exposition produite par le Jeu de Paume. 

 

Félix José Hernández. 
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                                         Chantal Akerman au Jeu de Paume 
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Paris le 21 juillet 2024. 

Le Jeu de Paume rend hommage ¨ la cin®aste, artiste et ®crivaine belge Chantal Akerman 

(Bruxelles 1950 ï Paris 2015) ¨ travers une exposition exceptionnelle, r®alis®e avec le Palais 

des Beaux-Arts de Bruxelles (Bozar), la Fondation Chantal Akerman et la cin®math¯que royale 

de Belgique (CINEMATEK). 

Chantal Akerman. Travelling retrace le parcours atypique de cette figure embl®matique qui ne 

cesse dôinspirer et fasciner des g®n®rations dôartistes et cin®philes et dont le film Jeanne 

Dielman, 23 quai du commerce, 1080 Bruxelles est aur®ol® du titre de ç Meilleur film de tous 

les temps è d®cern® en 2022 par la revue britannique Sight&Sound. 

Lôexposition au Jeu de Paume propose un dialogue entre ses films, ses installations et une bio-

filmographie contenant des archives in®dites. Suivant les ®tapes de sa carri¯re, elle est une 

invitation ¨ parcourir les ann®es et les lieux quôelle a travers®s et film®s, de ses d®buts ¨ 

Bruxelles jusquôau Mexique en passant par Paris et New York. 

En ®cho ¨ lôexposition, la programmation culturelle de cet automne est enti¯rement consacr®e 

¨ Chantal Akerman, en pr®sentant une s®lection de ses films ï certains en pellicule ï ainsi que 

des performances, lectures et rencontres. 

Chantal Akerman est n®e ¨ Bruxelles en 1950. Elle r®alise son premier court-m®trage Saute ma 

ville ¨ lô©ge de 18 ans et sôinstalle assez jeune ¨ Paris puis ¨ New York tout en restant attach®e 

¨ sa ville de naissance. ê New York, elle fr®quente et se familiarise ¨ la sc¯ne du cin®ma 

underground et exp®rimental. En 1974, de retour en Europe, elle dirige son premier 

longm®trage, Je tu il elle. Sa filmographie riche et multiple compte aussi bien des courts-

m®trages que des longs m®trages mais ®galement de nombreuses installations quôelle d®veloppe 

au sommet de sa carri¯re vers les ann®es 1990. 

Aux c¹t®s de Jeanne Dielman, 23, quai du Commerce, 1080 Bruxelles (1975), elle a produit 

une filmographie riche de pr¯s de 40 courts et longs m®trages parmi lesquels Golden Eighties 

(1986), Un divan ¨ New York (1995), ou encore La Captive (2000) et La Folie Almayer (2013). 

Elle signe ®galement plusieurs documentaires tels que la trilogie comprenant DôEst (1993), Sud 

(1999), De lôautre c¹t® (2002) et No Home Movie (2015), son dernier film. 

Entre 1995 et 2015, en parall¯le de sa carri¯re de cin®aste, Chantal Akerman ®largit le spectre 

de lôimage et du r®cit en cr®ant une vingtaine dôinstallations vid®o, pr®sent®es de son vivant 

dans de nombreux mus®es internationaux au premier rang desquels le Jeu de Paume en 1995 

(anciennement La Galerie nationale du Jeu de Paume). Elle est ®galement lôauteure de plusieurs 

livres notamment Hall de Nuit (1992), Une famille ¨ Bruxelles (1998), Ma m¯re rit (2013). 

Le parcours de lôexposition sôouvre sur deux vid®os-installations intitul®es In the Mirror (2007) 

et Woman Sitting after Killing (2001) qui plongent le visiteur dans lôintimit® de portraits de 

femmes. La visite se poursuit avec lôimpressionnante et embl®matique installation DôEst, au 

bord de la Fiction (1995) : 24 moniteurs et un 25¯me retracent en son et en images un voyage 

en travelling dôAllemagne alors de lôEst, jusquô¨ Moscou, en passant par la Pologne, la Lituanie, 

lôUkraine, de lô®t® ¨ lôhiver. 
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 ê mi-parcours, une salle enti¯re est d®di®e aux archives, jamais pr®sent®es au public, v®ritables 

m®moires faisant partie int®grante du r®cit. Le titre de lôexposition, Travelling, nous parle de 

toute cette mati¯re ç vivante è, celle qui accompagne lôexistence de lôîuvre de cette artiste 

intense et lumineuse. Les archives contiennent une s®lection de documents textuels et 

audiovisuels issus majoritairement des archives de la Fondation Akerman, de lôINA, de la 

SONUMA et de la VRT. 

Au sein de ce lieu de lecture, de consultation et de travail, une biofilmographie ç anim®e è par 

des citations de la cin®aste, t®moigne de ses r®flexions sur le cin®ma et de ses processus de 

travail aux c¹t®s de rushes in®dits, photos de tournages, casting, scripts, dialogues, lettres... En 

dialogue avec les archives, plusieurs films r®alis®s pour lôentr®e ¨ lôINSAS et les films de 

t®l®vision ne seront pas projet®s mais seront sur moniteurs. 

ê travers lôinstallation A Voice in the Desert (2002), Akerman prolonge son film From the other 

side quôelle r®alise sur la fronti¯re qui s®pare les £tats-Unis du Mexique. Lôinstallation rarement 

pr®sent®e Selfportrait/ Autobiography: A work in progress (1998) ach¯ve ce parcours. Elle se 

d®cline ¨ travers 6 moniteurs et contient des images de plusieurs de ses films qui ont marqu® et 

jalonn® sa carri¯re : H¹tel Monterey (1972), Jeanne Dielman, 23 quai du commerce ¨ 1080 

Bruxelles (1975), Toute une nuit (1982) et DôEst (1993). 

Au fil des salles, les visiteurs voyagent ¨ travers lôunivers dôAkerman, du burlesque au tragique, 

de la com®die musicale aux douleurs du monde et de lôintime, de la chambre au d®sert. 

Le cycle de cin®ma, qui accompagne cette exposition, est lôoccasion de visionner une s®lection 

de ses films, pour la plupart en pellicule. Une publication, r®alis®e en co®dition avec Bozar, est 

constitu®e de contributions in®dites dôartistes, cin®astes et collaborateurs de la cin®aste. 

ê travers cet hommage, le Jeu de Paume fait d®couvrir lôîuvre post ou pr®-apocalyptique de 

Chantal Akerman qui nôaura jamais ®t® aussi radicalement et po®tiquement proche de notre 

temps. 

ç Pourquoi tu commences par une tragi-com®die o½ tu joues toi-m°me. Pourquoi tu tôen 

d®tournes pour aller vers des films exp®rimentaux et muets. Pourquoi ceux-l¨ achev®s de lôautre 

c¹t® de lôoc®an, tu reviens par ici ¨ la narration. Pourquoi tu ne joues plus et puis tu fais une 

com®die musicale. Pourquoi tu fais des documentaires et puis tu adaptes Proust. Pourquoi tu 

®cris aussi, une pi¯ce, un r®cit. Pourquoi tu fais des films sur la musique. Et enfin ¨ nouveau 

une com®die. Et puis aussi tu fais des installations. Sans te prendre pour une artiste. ê cause du 

mot artiste. è  

Chantal Akerman, Autoportrait en cin®aste, 2004 (p. 10.) 

Commissaires : Laurence Rassel et Marta Ponsa  

Cette exposition a ®t® con­ue par le Palais des Beaux-Arts de Bruxelles (Bozar), la Fondation 

Chantal Akerman et CINEMATEK et r®alis®e en collaboration avec le Jeu de Paume pour sa 

pr®sentation ¨ Paris. 

F®lix Jos® Hern§ndez 
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                                Luxe de poche au musée Cognacq-Jay 

 

     

" 

Paris le 22 juillet 2024. 
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Les petits objets de luxe, que lôon nomme au XVIIIe si¯cle sous le vocable g®n®rique de ç bo´tes 

è ou de ç bijoux è, suscitent un v®ritable engouement au si¯cle des Lumi¯res, en France et dans 

toute lôEurope. 

En or, enrichis de pierres dures ou pr®cieuses, couverts de nacre, de porcelaine ou dô®maux 

translucides, parfois orn®s de miniatures, ces objets de luxe par excellence cristallisent la 

virtuosit® ç en petit è des meilleurs orf¯vres. Ils sont ¨ lôorigine dôinventions fabuleuses : un 

pistolet miniature sert de vaporisateur ¨ parfum, un ®tui ¨ cire prend la forme dôune asperge en 

porcelaine, un drageoir devient un dromadaire en agate sculpt®eé Ces bo´tes et ç bijoux è font 

lôobjet dôune consommation parfois effr®n®e et participent pleinement des rituels de sociabilit® 

des ®lites, particuli¯rement cod®s au xviiie si¯cle. Avec 260 pi¯ces, la collection dôErnest 

Cognacq rivalise en qualit® avec celle du Mus®e du Louvre, et celles des plus grandes 

institutions. Elle comporte raret®s et pi¯ces ma´tresses des plus grands noms de lôorf¯vrerie de 

luxe du si¯cle des Lumi¯res : Joseph-£tienne Blerzy, Paul-Nicolas M®ni¯re, Johann-Christian 

Neuber, pour ne citer que quelques exemples de raffinement, dôing®niosit® et dô®l®gance. 

Commissariat général 

Sixtine de Saint-Léger, attachée de conservation 

Gabrielle Baraud, assistante de conservation 

Commissariat scientifiques 

Vincent Bastien, collaborateur scientifique au château de Versailles 

Ariane Fennetaux, professeure des universités, Université Sorbonne Nouvelle 

Pascal Faracci, conservateur en chef du patrimoine  

Félix José Hernández. 
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                           Pr®sences arabes au mus®e dôArt Moderne 

 

                                      

 

Paris le 22 juillet 2024. 

ê travers une s®lection de plus de 200 îuvres, pour la plupart jamais expos®es en France, 

lôexposition "Pr®sences arabes ï Art moderne et décolonisation ï Paris 1908-1988" met en 

lumière la relation des artistes arabes avec Paris, tout au long du 20ème siècle. 

Lôexposition explore une autre histoire de lôArt moderne, repens®e gr©ce aux nombreuses 

archives sonores et audiovisuelles historiques présentes dans le parcours. Présentée de manière 

chronologique, elle d®bute en 1908, ann®e de lôarriv®e du po¯te et artiste libanais Khalil Gibran 

¨ Paris et de lôouverture de lô®cole des beaux-arts du Caire. Elle se termine en 1988, avec la 

premi¯re exposition consacr®e ¨ des artistes contemporains arabes ¨ lôInstitut du Monde Arabe 

(inauguré quelques mois plus tôt) à Paris et lôexposition Singuliers : bruts ou naµfs, avec entre 

autres lôartiste marocaine Chaµbia Tallal et lôartiste tunisien Jaber, pr®sent®e au mus®e des 

enfants du Mus®e dôArt Moderne de Paris. 

Ainsi que lô®crit Silvia Naef, historienne dôart et autrice du catalogue de lôexposition Pr®sences 

arabes au MAM : ñComment faire un art moderne et arabe ? un vrai projet esth®tique se met en 

place au cours du 20e siècle : pensé à la fois en rupture avec lôart acad®mique, en ®cho avec les 

avant-gardes occidentales, dans le cadre dôune identit® nationale propre, sans retour pour autant 

¨ un art islamique.ò 

Lôexposition remet ainsi en lumi¯re pr¯s de 130 artistes peu repr®sent®s dont les oeuvres 

constituent une contribution essentielle aux avant-gardes arabes et ¨ lôhistoire de lôart moderne 

du 20ème siècle. 
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Elle met également en évidence le rôle essentiel joué par Paris. Qualifiée de « capitale du tiers 

monde è par lôhistorien Michael Goebel, la ville est consid®r®e d¯s les ann®es 1920 comme un 

vivier des réseaux anticoloniaux et le foyer des nouvelles modernités cosmopolites. 

Le parcours de lôexposition est construit autour de trajectoires dôartistes ayant ®tudi® dans les 

Écoles des Beaux-Arts locales - ¨ la fois institutions de r®f®rences et plateformes dôune 

colonisation culturelle et éducative - puis venus ¨ Paris. Lôexposition montre combien leur 

rencontre avec la capitale fran­aise participe pour nombre dôentre eux ¨ lô®mancipation du poids 

colonial. 

Le Mus®e dôArt Moderne a lui-m°me jou® un r¹le important dans la p®riode dôapr¯s-guerre 

grâce aux expositions (Salon des réalités nouvelles, Salon de la jeune peinture, Biennale des 

jeunes artistes de Parisé) et aux acquisitions initi®es ¨ partir des ann®es 1960. 

 Le parcours chronologique de lôexposition se d®roule en quatre chapitres 

1-Nahda 1908-1937 : 

Face ¨ lôinfluence occidentale, la Nahda (renaissance culturelle arabe) se d®veloppe - plus 

particuli¯rement en £gypte, au Liban et en Alg®rie gr©ce notamment aux ®coles dôart. En 

parallèle, à Paris, ce sont les grandes expositions à caractère colonial qui dominent dont la plus 

importante, LôExposition coloniale de 1931. 

2-Adieu ¨ lôorientalisme 1937-1956 : 

Certains artistes renoncent ¨ des r®f®rences import®es et impos®es pour se saisir dôune 

expression artistique enracin®e dans lôhistoire locale (£gypte, Tunisie). A Paris, les salons 

dôavant-gardes mettent en avant lôabstraction et accueillent les artistes arabes. Côest le temps 

des premières indépendances (Égypte, Irak, Liban, Syrie). 

3-Décolonisations 1956-1967 : 

Dans une p®riode marqu®e par la violence et lôenthousiasme des ind®pendances nationales 

(Alg®rie, Maroc, Tunisie), lôArt moderne sôimpose entre local et global. Les expositions ¨ Paris, 

comme la biennale des jeunes artistes reflètent largement ces nouvelles orientations. 

4-L'art en lutte  1967-1988 : 

Le salon de la jeune peinture est dominé par les questions politiques et les luttes internationales 

et les artistes sôengagent pour le Vietnam et la cause palestinienne. Lôartiste libanaise Etel 

Adnan fait paraitre en 1980 son grand texte poétique « l'Apocalypse arabe è. Lôexposition se 

termine par lô®vocation de lôimmigration arabe en France et la pr®sentation de lôinstallation 

Sismographie des luttes initiée par Zahia Rahmani. 

Les oeuvres : 

Issue de grandes collections régionales (Mathaf, Doha, (Qatar); Barjeel Art Foundation, 

Sharjah, (Émirats Arabes Unis) ;Ibrahimi Collection, Amman, (Jordanie) ; Mus®e dôart 

moderne du Caire, (£gypte)éet de collections priv®es et publiques fran­aises (CNAP, Fonds 

dôart contemporain-Paris collections, Mus®e dôArt Moderne de Paris, Institut du monde arabe, 

Musée du Quai Branly-Jacques Chiracé), la s®lection de plus de 200 oeuvres, pour la plupart 
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jamais expos®es en France (incluant peintures, sculptures, photographies, é) sôaccompagne 

dôarchives sonores et audiovisuelles historiques. 

 Liste des artistes : 

Shafic ABBOUD, ABOU NADDARA, Hamed ABDALLA, Youssef ABDELKE, Amal 

ABDENOUR, Boubaker ADJALI, Etel ADNAN, Maliheh AFNAN, Mohamed AKSOUH, 

Farid AOUAD, Fatma ARARGI, Abdelkader ARNAOUT, Mohamed ATAALLAH, Jean-

Michel ATLAN, Amin EL-BACHA, Simone BALTAXE, Michel BASBOUS, Ala BASHIR, 

Fatma Haddad-Mahieddine (dite BAYA), Souhila BEL BAHAR, Farid BELKAHIA, Nejib 

BELKHODJAH, Fouad BELLAMINE, Mahjoub BEN BELLA, Aly BEN SALEM, Abdallah 

BENANTEUR, Djamila BENT MOHAMED, Samta BENYAHIA, Maurice BISMOUTH, 

Etienne BOUCHAUD, Pierre BOUCHERLE, Huguette CALAND, Nasser CHAURA, Ahmed 

CHERKAOUI, Saloua Raouda CHOUCAIR, Chaouki CHOUKINI, collectif 

CINÉMÉTÈQUE, Inji EFFLATOUN, André ELBAZ, Fouad ELKOURY, Errò, Ammar 

FARHAT, Safia FARHAT, Moustapha FARROUK, Dias FERHAT, André FOUGERON, 

Émile GAUDISSARD, Abdel HadiEL-GAZZAR, Jilali GHARBAOUI, Gibran KAHLIL 

GIBRAN, Abdelaziz GORGI, Abdelkader GUERMAZ, Abraham HADAD, Marie HADAD, 

Khadim HAIDER, Ahmed HAJERI, Mahmoud HAMMAD, Jamil HAMOUDI, Francis 

HARBURGER, Faik HASSAN, Mona HATOUM, Adam HENEIN, Georges HENEIN, 

Mohamed ISSIAKHEM, Abdul Kader EL-JANABI, Henri Gustave JOSSOT, Fouad KAMEL, 

Fêla KÉFI-LEROUX, Mohammed KHADDA, Rachid KHIMOUNE, Rachid KORAÏCHI, 

Georges KOSKAS, Mohamed KOUACI, Claude LAZAR, Ahmed LOUARDIRI, Nja 

MAHDAOUI, Mahjoub AL-JABER, Jean de MAISONSEUL, Antoine MALLIARAKIS dit 

MAYO, Azouaou MAMMERI, Maria MANTON, Denis MARTINEZ, Marwan KASSAB 

BACHI (dit MARWAN), Hassan MASSOUDY, Hatem EL-MEKKI, Mohamed MELEHI, 

Rabah MELLAL, Choukri MESLI, Mireille MIAIHLE, Mahmoud MOKHTAR, Fateh AL-

MOUDARRES, Philippe MOURANI, Medhi MOUTASHAR, Laila MURAYWID, Nazir 

NABAA, Edgar NACCACHE, Effat NAGHI, Mohammed Bey NAGHI, Marguerite 

NAKHLA, Rafa NASIRI, Ahmad NAWACH, Amy NIMR, Leila NSEIR, Mohammed 

RACIM, Omar RACIM, Samir RAFI, Aref EL-RAYESS, Jocelyne SAAB, Georges Hanna 

SABBAGH, Gmach SADOK, Valentinede SAINT-POINT, Shakir Hassan AL-SAID, 

Mahmoud SAÏD, Nadia SAIKALI, Mona SAUDI, Jewad SELIM, Jean SÉNAC, Juliana 

SERAPHIM, Ibrahim SHADHA, Gazbia SIRRY, Chaïbia TALLAL, Kamel EL-

TELMISANY, Gouider TRIKI, Yahia TURKI, Madiha UMAR, Seif WANLY, Nil YALTER, 

Ramsès YOUNAN, Salah YOUSRY, Fahrelnissa ZEID, Bibi ZOGBÉ 

Commissaires :  

Mus®e dôArt Moderne de Paris : 

Odile Burluraux 

Zamân Books & Curating : Morad Montazami et Madeleine de Colnet 

Félix José Hernández. 
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                        La mémoire des objets au musée Bourdelle 

                    

Paris le juillet 2023. 

L'accrochage th®matique ç Bourdelle. La m®moire des objets è - d®ploy® dans l'Aile 

Portzamparc - propose une immersion in®dite dans lôart et la vie du sculpteur Antoine Bourdelle 

(1861-1929) ¨ travers un dialogue entre ses îuvres et les objets personnels qui les ont inspir®s. 

Cette plong®e dans les riches collections du mus®e Bourdelle offre un nouveau regard sur son 

son art, par le biais de lô®motion, de lôintime, du r®cité 

En 2020, le bâtiment ancien du musée Bourdelle a dû être déménagé avant restauration. À cette 

occasion, ont ®t® retrouv®s un grand nombre dôobjets ayant appartenu ¨ Antoine Bourdelle, qui 

a vécu et travaillé dans ces lieux pendant la majeure partie de sa vie. Pourquoi ces objets furent-

ils soigneusement conservés par Bourdelle, puis ses descendants, puis légués au musée ? Que 
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nous racontent-t-ils de la vie dôatelier, de lôartiste, de ses origines, de ses go¾ts et bien s¾r de 

son îuvre ? 

Ce que lôon en sait aujourdôhui est le r®sultat dôun long travail dôenqu°te, recoupant 

photographies, archives, textes de Bourdelle, presse de lô®poque... Lôint®r°t de ces objets, 

souvent modestes, r®side dans ce quôils racontent de la vie et de lôîuvre de lôartiste. Souvenirs, 

voire reliques, ils contribuent par leur exposition à la sacralisation du grand homme. Pour la 

plupart inédits, les objets constituent le fil conducteur du parcours : par leur pouvoir 

dô®vocation, ils donnent des cl®s pour comprendre lôîuvre, l'art de Bourdelle. 

ç Bourdelle. La m®moire des objets è fait suite ¨ lôexposition ®ponyme au mus®e Ingres 

Bourdelle de Montauban (7 juillet ï 12 novembre 2023), co-organisée par le musée Bourdelle 

et le musée Ingres Bourdelle 

 Commissariat général :  

Ophélie Ferlier Bouat, conservatrice en chef du patrimoine, directrice du musée Bourdelle 

Commissariat scientifique :  

Valérie Montalbetti Kervella, responsable des sculptures et des collections de Bourdelle 

Claire Boisserolles, charg®e dô®tudes documentaires, responsable des archives, de la 

bibliothèque et de la documentation, commissaire associée pour les livres et documents 

dôarchives 

Scénographie : Scenografia 

Graphisme : Igor Devernay 

Félix José Hernández. 
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            La prose du monde de Jean Hélion au musée dôArt Moderne 

       

Paris le 22 juillet 2024. 

Le Mus®e dôArt Moderne de Paris propose une exposition r®trospective ¨ Jean H®lion (1904-

1987), peintre et intellectuel dont lôîuvre traverse le XX¯me si¯cle : Jean H®lion fut un des 
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pionniers de lôabstraction quôil introduit en Am®rique dans les ann®es 1930, avant dô®voluer 

vers une figuration personnelle ¨ lôaube de la deuxi¯me guerre mondiale. 

Revenu en France après la guerre et salué dans les années 1960 par la nouvelle génération des 

peintres de la Figuration narrative comme Gilles Aillaud ou Eduardo Arroyo, Jean Hélion 

bénéficiera de son vivant de nombreuses expositions dans les galeries et les institutions 

françaises et internationales comme celle au MAM en 1977 et 1984-85, la dernière rétrospective 

ayant été présentée au Centre Pompidou en 2004. Malgré son importance et sa singularité, son 

îuvre reste aujourdôhui encore peu connue du public. 

Organis®e de mani¯re chronologique, elle rassemble plus de 150 îuvres rarement montr®es 

(103 peintures, 50 dessins, des carnets ainsi quôune abondante documentation), provenant de 

grandes institutions françaises et internationales ainsi que de nombreuses collections privées. 

Commissariat : 

Sophie Krebs et Henry-Claude Cousseau 

Félix José Hernández. 
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          Paris 1793-1794 Une ann®e r®volutionnaire au mus®e Carnavalet 

 

 

Nanine Vallain, La Libert®, 1794 É Collection Mus®e de la R®volution fran­aise - D®partement de lôIs¯re  
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Paris le 23 juillet 2024. 

Pour la premi¯re fois, le mus®e Carnavalet - Histoire de Paris, de r®f®rence mondiale pour ses 

collections de la R®volution fran­aise, prend le parti de singulariser une seule ann®e 

r®volutionnaire, sans doute la plus complexe. Lôexposition Paris 1793-1794. Une ann®e 

r®volutionnaire marque lôimportance du r¹le r®volutionnaire de Paris. Lô ç An II è du calendrier 

r®publicain, correspondant ¨ la p®riode allant du 22 septembre 1793 au 21 septembre 1794, est 

une ann®e d®cisive de la R®volution fran­aise.  

1789, ann®e de la Prise de la Bastille et de la D®claration des Droits de lôHomme et du Citoyen, 

serait la glorieuse ann®e de la R®volution, et m°me de la R®volution fran­aise tout enti¯re. 

Lôann®e pendant laquelle Paris se serait d®finitivement impos®e comme la capitale des 

Lumi¯res et des R®volutions.  

Mais face ¨ la clart® de ç 89 è, ç 93 è appara´t bien plus t®n®breuse et embarrassante. ê peine 

achev®e, la longue ann®e politique qui sô®coule du printemps 1793 jusquô¨ lô®t® 1794 a en effet 

trouv® un nom : la ç Terreur è. Fabriqu® pour des raisons politiques, le mot ®voque la transition 

autoritaire du nouveau r®gime r®publicain. Pourtant, les ann®es 1793 et 1794 sont aussi ce que 

dôautres, confiants dans leur 16 octobre 2024 - 16 f®vrier 2025 capacit® ¨ r®inventer lôhistoire, 

ont appel® lô ç An II è : une ann®e de rupture avec le pass® et de relance des utopies 

r®volutionnaires.  

Côest cet h®ritage contrast® que lôexposition propose de d®couvrir, dans le foisonnement 

artistique, sensible et intellectuel de ce temps de crise. ç R®volutionnaire è, lôann®e 1793-1794 

lôest ¨ double titre : une partie des 700 000 Parisiennes et des Parisiens la vivent comme un 

temps dôutopies et dôexp®riences politiques qui font br¯che ¨ la d®sesp®rance, mais elle lôest 

aussi car les mesures provisoires dôexception p¯sent lourdement sur la population.  

Lôexposition r®unit plus de 250 îuvres de toute nature, peintures, sculptures, objets dôart 

d®coratif, objets dôhistoire et de m®moire, papiers peints, affiches, pi¯ces de mobilieré toutes 

interpr¯tent des histoires collectives et des trajectoires individuelles inouµes. Ces îuvres les 

plus diverses d®voilent un contexte travers® dôautant de peurs collectives et de violences dô£tat 

que dôactivit®s quotidiennes, de f°tes et c®l®brations hors du commun. Les îuvres les plus 

connues sont red®couvertes gr©ce ¨ des investigations scientifiques men®es en laboratoire.  

Plusieurs cr®ations ont ®t® sp®cialement r®alis®es dans le prolongement des îuvres pr®sent®es 

: un texte de lô®crivain Eric Vuillard intitul® ç La Mort de Robespierre è et plusieurs dessins 

des auteurs-dessinateurs Florent Grouazel et Younn Locard. Lôexposition pr®sente ®galement 

cinq entretiens film®s dôhistoriennes et dôhistoriens sp®cialistes de la p®riode ï D®borah Cohen, 

Aur®lien Larn®, Guillaume Mazeau, C¹me Simien et Sophie Wahnich ï ainsi quôun dispositif 

multim®dia permettant de poursuivre la visite dans les lieux parisiens de la p®riode, encore 

visibles aujourdôhui. 

COMMISSARIAT SCIENTIFIQUE 

 Val®rie Guillaume, directrice du mus®e Carnavalet - Histoire de Paris  
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Philippe Charnotet, attach® de conservation, charg® des collections numismatiques au mus®e 

Carnavalet  

Anne Zazzo, conservatrice en chef, charg®e des collections des objets dôhistoire et de m®moire 

au mus®e Carnavale 

COMIT£ SCIENTIFIQUE  

Jean-Cl®ment Martin, professeur ®m®rite en histoire de la R®volution fran­aise ¨ lôUniversit® 

Paris I - Panth®on-Sorbonne  

Alain Chevalier, directeur du Mus®e de la R®volution fran­aise. Domaine de Vizille  

Aur®lien Larn®, archiviste au Minist¯re de la Justice - D®partement des archives, de la 

documentation et du patrimoine  

Marisa Linton, professeure en histoire moderne ¨ lôUniversit® de Kingston - Londres  

Guillaume Mazeau, ma´tre de conf®rences en histoire moderne ¨ lôUniversit® Paris I ï Panth®on 

Sorbonne  

Allan Potofsky, professeur en histoire moderne ¨ lôUniversit® Paris-Cit®  

Charles Eloi Vial, conservateur des Biblioth¯ques au D®partement des Manuscrits ¨ la 

Biblioth¯que nationale de France 

INFORMATIONS PRATIQUES  

MUS£E CARNAVALET - HISTOIRE DE PARIS  

23 rue de S®vign® - 75003 Paris  

F®lix Jos® Hern§ndez. 
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    La R®gence ¨ Paris (1715-1723). Lôaube des Lumi¯res au mus®e Carnavalet 

 

 

Pierre-Denis Martin, Louis XV, ©g® de 5 ans, sortant du lit de Justice, le 12 septembre 1715 

Mus®e Carnavalet - Histoire de Paris 

Paris le 20 octobre 2023. 

Le mus®e Carnavalet ï Histoire de Paris pr®sente une exposition consacr®e ¨ la R®gence, 

p®riode oubli®e de lôhistoire qui marque le retour du roi et de la vie politique, ®conomique et 

culturelle ¨ Paris.  

Louis XIV meurt le 1er septembre 1715 ¨ Versailles. Il laisse derri¯re lui une France endett®e 

et, comme h®ritier, un enfant de 5 ans trop jeune pour r®gner, Louis XV. Le 2 septembre, le duc 

Philippe dôOrl®ans (1674-1723), neveu du d®funt, prend la r®gence du royaume. Lôexposition 

sôinscrit dans la comm®moration du tricentenaire de la disparition du R®gent.  

En 1715, la cour, le pouvoir, toutes les administrations se r®installent ¨ Paris, deuxi¯me ville 

dôEurope, qui voit alors sa population sôaccroitre consid®rablement. La ville, en particulier le 

Palais-Royal, r®sidence du R®gent, devient ainsi le cîur de la vie politique. Sôensuit une 

p®riode dôune intense effervescence culturelle qui donne naissance ¨ un monde dôinnovations 

philosophiques, ®conomiques et artistiques : Voltaire, Marivaux, Montesquieu, Law, Watteaué 

en sont les h®ros les mieux connus. La fr®n®sie ®conomique et financi¯re, avec lôinvention du 

papier monnaie et la banqueroute de 1720, la ponctue de coups de th®©tre retentissants. Sous la 

R®gence na´t une libert® nouvelle de critiquer, ce que lôon appellera lôesprit des Lumi¯res.  
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La structure th®matique choisie pour le parcours de lôexposition met en ®vidence les innovations 

de la p®riode pour en mesurer leur port®e historique. Plus de 200 îuvres (peintures, sculptures, 

îuvres graphiques, ®l®ments de d®cors et de pi¯ces de mobiliers), issues de collections 

publiques et priv®es, permettent dôexplorer cette p®riode de lôhistoire et de rendre compte des 

mutations de la soci®t® au moment o½ Paris sôimpose comme la capitale culturelle de la France, 

et cela de mani¯re durable. 

COMMISSARIAT G£N£RAL  

Val®rie Guillaume, directrice du mus®e Carnavalet - Histoire de Paris  

COMMISSARIAT SCIENTIFIQUE  

Jos® de Los Llanos, conservateur en chef, responsable du Cabinet des Arts graphiques et du 

d®partement des Maquettes, mus®e Carnavalet - Histoire de Paris  

Ulysse Jardat, conservateur du patrimoine, responsable du d®partement des D®cors, Mobilier et 

Arts d®coratifs, mus®e Carnavalet - Histoire de Paris. 

F®lix Jos® Hern§ndez. 
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                       Philippe Starck. Paris est pataphysique au mus®e Carnavalet 
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Paris le 20 ao¾t 2023. 

Du 29 mars au 27 ao¾t 2023, Philippe Starck invite le public du mus®e Carnavalet-Histoire de 

Paris ¨ embarquer pour une navigation terrestre, de Paris ¨ Paris, sa ville-port dôattache. Le 

voyage est in®dit, surprenant, oscillant entre r®el et imaginaire. Dôescales en escales, les ç 

visiteurs-voyageurspassagers è vivent une exp®rience sans cesse renouvel®e au sein dôune 

sc®nographie originale con­ue avec Philippe Starck.  

ç Paris est pataphysique. è est un itin®raire qui chemine entre espaces publics et sites 

touristiques (la Tour Eiffel, le canal Saint-Martin, le parc de la Villette), lieux de pouvoir (Palais 

de lô£lys®e), et espaces de sociabilit®s (la bo´te de nuit des Bains-Douches, le restaurant Caff¯ 

Sterné) avec le recours aux explications imaginaires et d®cal®es de la pataphysique qui d®signe 

la science des solutions imaginaires. Chaque escale transfigure une histoire universelle. 

Lôobservation des ®l®ments (le vent, lôeau, les flux et ®nergies...), des r°ves et/ou des 

cauchemars, de la solitude du pouvoir, des paroxysmes festifs, de lô®tranget® du beaué 

transporte le public dans des variations dôintensit® uniques.  

Dans sa jeunesse, Philippe Starck fuyant lô®cole se cachait dans les parcs et sous les portes 

coch¯res de Paris. Lôune dôentre elles fut celle du mus®e Carnavalet o½ il entra et trouva une 

inspiration pour certains de ses dessins. Depuis toujours, Paris est, pour ce cr®ateur visionnaire 

¨ la renomm®e internationale, le cadre de tr¯s nombreuses cr®ations : architectures int®rieure et 

ext®rieure, lieux de nuit, restaurants, h¹tels, mus®es, lieux de cultures, transports publics et gare, 

boutiques ainsi que de nombreux objets du quotidien pour rendre service et/ou hommage ¨ Paris 

et aux Parisiennes et Parisiens tels que des mobiliers urbains, la cabine Photomaton ou encore 

la m®daille olympique.  

Pour cette exposition in®dite au mus®e Carnavalet, Philippe Starck explore deux sortes de 

myst¯res : ceux que Paris rec¯le et ceux que lui, intentionnellement ou non, a cach®s et continue 

de dissimuler dans ses r®alisations parisiennes. Il sôagit donc dôune exposition po¯me faite des 

merveilles et des myst¯res de Paris. Et côest en qualit® de R®gent du Coll¯ge de Pataphysique 

que Philippe Starck guide ainsi une visite fantasmagorique. 

CONCEPTEUR ET DIRECTEUR ARTISTIQUE Philippe Starck  

COMMISSARIAT  

Val®rie Guillaume, directrice du mus®e Carnavalet avec H®l¯ne Ducat®, charg®e de mission 

scientifique  

SC£NOGRAPHIE  

Atelier Maciej Fiszer. 

F®lix Jos® Hern§ndez. 
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 Engagements pour lô®mancipation des femmes (1789-2000), au mus®e Carnavalet 

 

                                                             

Am®lie Beaury-Saurel, Caroline R®my dite S®verine, 1893 ÉMus®e Carnavalet - Histoire de Paris. 

Paris le 15 janvier 2023. 

Lôexposition ç Parisiennes citoyennes ! è nous entra´ne dans une ambitieuse travers®e 

historique, de la R®volution fran­aise jusquô¨ la loi sur la parit®, sur les traces des luttes que les 

femmes ont men®es ¨ Paris pour leur ®mancipation. 

Le mus®e Carnavalet pr®sente une synth¯se in®dite sur lôhistoire et la m®moire des luttes pour 

lô®mancipation des femmes en se concentrant sur lôhistoire des f®minismes ¨ Paris. 

 Aux c¹t®s de certaines figures incontournables, dôOlympe de Gouges ¨ Gis¯le Halimi, une 

large place est faite aux Parisiennes moins connues ou anonymes : citoyennes r®volutionnaires 

de 1789, de 1830, de 1848, Communardes, suffragettes, pacifistes, r®sistantes, femmes 

politiques ou syndicalistes, militantes f®ministes, artistes et intellectuelles engag®es, 

travailleuses en gr¯ve, collectifs de femmes immigr®esé 

Le parcours de lôexposition suit un fil chronologique qui commence avec la revendication du ç 

droit de cit® è pour les femmes, pendant la R®volution, et se cl¹t avec la loi sur la parit®, en 

2000. Entre ces deux dates se d®ploie une dynamique de lô®mancipation des femmes explor®e 

dans toutes ses dimensions : elle implique le droit ¨ lôinstruction comme celui de travailler, les 

droits civils et les droits civiques, si difficiles ¨ obtenir, mais aussi la libert® de disposer de son 

corps et lôacc¯s ¨ la cr®ation artistique et culturelle. 

Peintures, sculptures, photographies, films, archives, affiches, manuscrits, ou autres objets 

militants voire insolites, rendent compte de la diversit® des combats et des modes de 

revendications. Les Parisiennes citoyennes ont mille et un visages au service dôinnombrables 

causes, dans une capitale qui cr®e lô®v®nement, fabrique des ic¹nes et rend possible les avant-

gardes et les combats collectifs. 

Un ouvrage ®crit par Christine Bard, avec des illustrations in®dites de Lisa Mandel, comprenant 

180 reproductions, est publi® aux £ditions Paris Mus®es. 

COMMISSARIAT G£N£RAL  
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Val®rie Guillaume, directrice du mus®e Carnavalet - Histoire de Paris  

COMMISSARIAT SCIENTIFIQUE EXT£RIEUR  

Christine Bard, professeure dôhistoire contemporaine ¨ lôUniversit® dôAngers (UMR TEMOS), 

membre de lôInstitut universitaire de France 

 COMMISSARIAT SCIENTIFIQUE AU MUS£E CARNAVALET  

Catherine Tambrun, attach®e de conservation au d®partement Photographies et Images 

num®riques  

Juliette Tanr®-Szewcyzk, conservatrice du patrimoine, responsable du d®partement des 

sculptures et du patrimoine architectural et urbain. 

Mus®e Carnavalet - Histoire de Paris  

23 rue de S®vign® - 75003 Paris 

F®lix Jos® Hern§ndez. 
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                                    Firenze, dove comincia la pace 
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Giovedì 25 luglio un nuovo appuntamento con la XII edizione del Balagan Caf®: ñDove 

comincia la paceò al via il Balacinema con "Rapito" di Marco Bellocchio 

 La speciale kermesse culturale estiva in programma alla Sinagoga di Firenze per creare spazi 

di convivenza e dialogo: fino al 5 settembre il giovedì nel giardino della Sinagoga con musica, 

proiezioni di film, incontri, dialoghi, visite guidate e degustazioni. 

Il direttore artistico Enrico Fink: ñUno sguardo capace di illuminare spazi ancora immersi 

nellôoscurit¨ dellôincomprensione e del pregiudizioò 

 Ritorna a Firenze, giovedì 11 luglio un nuovo appuntamento, per il dodicesimo anno 

consecutivo, con il Balagàn Café. Fino al 5 settembre, il giardino della Sinagoga accoglierà 

ogni giovedì la speciale kermesse culturale estiva organizzata dalla Comunità Ebraica di 

Firenze e dal Comitato Rete Toscana ebraica in collaborazione con il Museo ebraico di 

Firenze e con il sostegno della Regione Toscana. Lôiniziativa ¯ realizzata grazie al contributo 

di Fondazione CR Firenze, nellôambito del bando artistico e culturale, oltre che inserita 

nell'Estate Fiorentina del Comune di Firenze, e cofinanziata dallôUnione Europea ï Fondo 

Sociale Europeo, nellôambito del Programma Operativo Città Metropolitane.  

Il tema scelto per accompagnare il ciclo di incontri - che culminerà con la Giornata Europea 

della Cultura Ebraica di domenica 15 settembre - ¯: ñDove comincia la paceò. Di assoluto 

spessore gli incontri: lôimpegno del Balag¨n a generare dialogo e comprensione reciproca si 

articola in una serie di conversazioni, tutte fra le 20,30 e le 21,30, con figure di assoluto rilievo. 

Tra questi Padre Bernardo Gianni (giovedì 27 giugno), promotore della marcia silenziosa per 

la Pace del 23 ottobre scorso, punto di riferimento per una Firenze impegnata nel percorso della 

piace e del dialogo. Lo scorso giovedì, da Israele è intervenuta Edna Angelica Calò Livne, 

attivista israeliana candidata al Premio Nobel per la pace, con un incontro e una performance 

interattiva con il pubblico, una conversazione con Marisa Nicchi e altre aderenti a ñDonne 

Insieme per la paceò (11 luglio). C'¯ stata gioved³ scorso la conversazione con il filosofo Davide 

Assael (18 luglio), il prossimo ci sarà con lo storico Claudio Vercelli (25 luglio). Tra gli altri 

incontri quello con la celebre scrittrice e pacifista italo-israeliana Manuela Dviri (1 agosto) e lo 

psicologo ed esperto di lotta allôantisemitismo David Meghnagi (29 agosto).  

Non mancherà ovviamente la musica che completerà gli incontri con proiezioni di film e 

laboratori. Come esempio quanto mai eloquente un appuntamento di spicco: il Balagàn porterà 

a Firenze, per la serata conclusiva del 5 settembre, la celeberrima musicista Noa, voce 

riconosciuta nel mondo non solo per i suoi meriti artistici e la sua straordinaria popolarità, ma 

per lôimpegno per la pace e in particolare per il dialogo fra israeliani e palestinesi. Moltissimi 

altri, naturalmente, gli appuntamenti di altissimo respiro internazionale. Il 18 luglio c'è stato il 

concerto della cantante palestinese Miriam Toukan con un gruppo di musicisti israeliani e con 

un concerto dedicato all'incontro fra cultura araba libanese e israeliana: ñQuando si incontrano 

Bialik e Fayrouzò. Il 20 giugno, in apertura, si è esibita a Firenze una straordinaria formazione 

da Belgrado, il gruppo ñShira utfilaò diretto da Stefan Sablic, band multietnica e 

multiconfessionale la cui musica si ispira alla ricchezza della tradizione ebraica, 

turco/ottomana, araba a balcanica. Il 27 giugno è stata la volta di ad uno dei massimi esperti al 
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mondo del ñneyò, strumento a fiato principe della tradizione mediorientale: giunto dalla 

Turchia, Aziz Senol Filiz che è stato in concerto con il toscano Ettore Bonafé e altri musicisti 

di assoluto spessore, in un progetto di incontro fra musiche e culture dal titolo ñJazz 

Anatoliaò.  Ma ci sarà spazio anche per un tributo a un musicista italiano fortemente legato al 

mondo ebraico e a Israele come Herbert Pagani, e per Enrico Fink che porterà il pubblico in un 

viaggio musicale attraverso la storia degli ebrei dôItalia. 

Inizierà, invece, giovedì prossimo 25 luglio l'appuntamento con il Balacinema che vedrà le 

proiezioni dei film: "Rapito" di Marco Bellocchio, poi giovedì 1 agosto di "Savoy" di Zohar 

Wagner e l'8 agosto di "Libere, disobbedienti e innamorate" di Maysaloun Hamoud.  

Marco Bellocchio racconta il dramma della famiglia bolognese dei Mortara, una storia vera, 

dura e cinica che ebbe risalto internazionale pur essendo avvenuta alla met¨ dellô800. Nel 1858, 

nel quartiere ebraico di Bologna, i soldati del Papa irrompono nella casa della famiglia Mortara. 

Per ordine del cardinale, sono andati a prendere Edgardo (il piccolo e bravissimo Enea Sala), il 

loro figlio di sette anni. Secondo le dichiarazioni di una domestica, ritenuto in punto di morte, 

a sei mesi, il bambino era stato segretamente battezzato. La legge papale è inappellabile: deve 

ricevere unôeducazione cattolica. I genitori di Edgardo, sconvolti, faranno di tutto per riavere il 

figlio. Sostenuta dallôopinione pubblica e dalla comunit¨ ebraica internazionale, la battaglia dei 

Mortara assume presto una dimensione politica. Ma il Papa non accetta di restituire il bambino. 

Mentre Edgardo cresce nella fede cattolica, il potere temporale della Chiesa volge al tramonto 

e le truppe sabaude conquistano Roma. Presentato in concorso al Festival di Cannes 2023 

e incitore di 6 Nastri dôargento 2023, tra cui miglior film e regia. 

  

ñIn undici anni di attività ï spiega Enrico Fink direttore artistico della kermesse -  il Balagàn 

Café ha costruito qualcosa di più di un festival culturale di successo: grazie a programmi nati 

intorno alla curiosità e interesse verso il mondo ebraico ma sempre declinati sulla linea del 

dialogo e della conoscenza reciproca, ha offerto uno sguardo capace di illuminare spazi ancora 

immersi nell'oscurità dell'incomprensione e del pregiudizio.  Oggi viviamo un momento 

drammatico, che non possiamo ignorare. La guerra ha scosso le coscienze e generato una 

discussione senza precedenti nella nostra città, nelle nostre comunità. Mai come in questo 

momento abbiamo bisogno di prospettive nuove che scavalchino gli steccati, che 

contribuiscano a far nascere prospettive innovative, percorsi di riconoscimento dell'altro, delle 

sue ragioni, dei suoi diritti, della sua sofferenza. Percorsi che possano scardinare 

contrapposizioni sterili e ormai incancrenite. Il Balagàn farà la sua parte, portando nella 

nostra città esempi concreti di convivenza e dialogo: avremo occasione di incontrare 

personalità impegnate da tempo nella costruzione concreta di percorsi di paceò.  

Come da tradizione ad accompagnare le serate lôiniziativa Saperi&Sapori, questôanno dedicata 

a Jean-Michel Carasso, chef e ispiratore di mille ricette che in questi anni hanno accompagnato 

e donato gusto ai gioved³ sera allôombra della cupola della Sinagoga.  
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Non mancheranno, infine, come sempre le visite guidate alla Sinagoga e al Museo ebraico tutti 

i giovedì alle ore 19,30 al costo di 10 euro (prenotazione obbligatoria al numero 055 2989879, 

o in presenza presso la biglietteria della Sinagoga in via Farini, 6) e l'apericena nel giardino 

della Sinagoga con degustazione di prelibati piatti dal mondo ebraico, offerta consigliata 15 

euro (prenotazione obbligatoria via email saperiesapori2024@gmail.com, posti limitati). Il 

menù per questa settimana prevede: Kofta dello shabbat ossia le polpette al pomodoro che 

sono uno di quei cibi per i quali ¯ inevitabile dire che una tira lôaltra. Apprezzate in tutto il 

mondo, in pochi sanno che fanno parte dei ricettari ebraici fin dal Libro Novo, pubblicato a 

Venezia nel 1549, in cui si proponeva una versione in salsa di zafferano ispirate 

alle almondegos spagnole. Borekas sephardic che sono un piatto tipico turco, diffuso anche 

nei paesi balcanici ma dalle origini molto antiche. Molto simili ai panzerotti, possono essere 

ripieni di verdure. Poi a seguire Zimmes di carote, che è un piatto della tradizione culinaria 

ebraica che deriva dalla tradizione ashenazita, quindi degli ebrei dellôEuropa centro orientale e 

viene preparato per lo Shabbat e per le feste in particolare per il Capodanno. Infine Hummus 

di ceci che non ha bisogno di presentazioni perché è una ricetta che ormai è diventata popolare 

anche in Italia. Questa saporitissima e cremosa crema di ceci si gusta ovunque in Israele, la 

parola ñHummusò deriva dallô arabo e significa appunto ceci, un legume che ¯ stato coltivato 

in Medio Oriente per la prima volta 10mila anni fa. Come sempre l'origine di questo piatto si 

perde nei secoli, anche se cô¯ chi sostiene che sia un cibo ebraico, menzionato nella bibbia 

almeno 3500 anni fa. Per concludere ci sarà il cestino di frutta. Resterà aperto per tutta la serata 

il bar con la possibilità di assaporare cocktail dedicati all'evento in versione analcolica e 

alcolica. 

 Sinagoga e Museo ebraico 

Via Luigi Carlo Farini 6 ï 50121, Firenze  

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

Félix José Hernández. 

 

 

 

 

 

 

 

 

 

mailto:saperiesapori2024@gmail.com


 
 
 
 

38 
 

               Del fuego de los dioses a los valores del deporte en el Museo del Prado 

 

 

                       SALTO DE ALTURA La ca²da de ĉcaro, Gowy. Museo Nacional del Prado 

Madrid, 24 de julio de 2024. 

Querida Ofelia, 

El Museo del Prado y el COE conectan arte y deporte para inspirar al equipo espa¶ol Desde el 

Prometeo de Rubens, que representa el momento en el que este personaje de la mitolog²a escapa 

del Olimpo con la llama para d§rsela a los hombres, hasta Las lanzas de Vel§zquez en la que se 
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muestra el gesto de magnanimidad y respeto hacia el rival derrotado, el Museo del Prado 

propone un recorrido por treinta y tres cuadros que enlazan deporte y pintura.  

En unos la relaci·n es evidente y casi f²sica con el gesto deportivo (como en La ca²da de Icaro 

con el salto de altura, o el Sans·n con el lanzamiento de disco) mientras que en otros es 

simb·lica o po®tica, como en los casos del b§dminton o el triatl·n con La reina Maria Luisa de 

Goya o la copia de Van Dyck del retrato de Carlos I de Inglaterra.  

El Museo Nacional del Prado, en su compromiso de impulsar el conocimiento y difusi·n de las 

obras, pone en marcha, de la mano del Comit® Ol²mpico Espa¶ol, una iniciativa que conecta el 

arte que atesora con una selecci·n de disciplinas deportivas con representaci·n espa¶ola en 

Par²s.  

El Prado es un museo capaz de entusiasmar a sus visitantes con infinidad de narraciones: desde 

las que evocan grandes gestas hasta escenas cotidianas de interior, y en esta ocasi·n tambi®n 

para acompa¶ar al equipo espa¶ol que participar§ en esta nueva andadura deportiva.  

Autores popularmente admirados como el Bosco, Vel§zquez, Rubens o Goya se unen a otros 

menos conocidos como Fracanzano o Espalter y Rull para inspirar con una selecci·n de 33 

obras del Prado a los 382 (192 mujeres y 190 hombres) deportistas espa¶oles. 

ñDel fuego de los dioses a los valores del deporteò  

Relaci·n de obras  

El fuego de los dioses Rubens,  

Prometeo  

Los valores del deporte  

Vel§zquez,  

Las lanzas  

1. NATACIčN  

El Bosco, El jard²n de las delicias  

2.TIRO CON ARCO  

Tiziano, Ofrenda a Venus  

2. ATLETISMO  

Guido Reni, Hipomenes y Atalanta  

3. BĆDMINTON  

Goya, La reina Maria Luisa con tontillo  

4. BALONCESTO  

Goya, La vendimia o el oto¶o  

5. BOXEO 

 Ribera, Ixi·n  

6. PIRAG¦ISMO 
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 Patinir, El paso de la laguna Estigia 

7. CICLISMO  

Carlos de Haes, La Canal de Mancorbo en los Picos de Europa  

8. HĉPICA Vel§zquez,  

La reina Isabel de Borb·n, a caballo  

9. ESGRIMA  

Carre¶o, El duque de Pastrana  

10. FĐTBOL  

Alonso Cano, Un rey de Espa¶a  

11. GOLF  

Peter Snayers, Vista caballera del sitio de Breda 

12. HOCKEY  

Rubens, El juicio de Paris (detalle)  

13. GIMNASIA  

El Bosco, El Jard²n de las delicias (detalles)  

14. JUDO  

Cesare Fracanzano, Dos luchadores  

15. PENTATHLON MODERNO  

Cranach, Cacer²a en el castillo de Torgauen honor de Carlos V  

16. REMO  

Battaglioli, Fernando VI y B§rbara de Braganza en los jardines de Aranjuez  

17. RUGBY  

Bruegel el viejo, El vino de la fiestade San Mart²n  

18. VELA  

        Antonio Joli, Partida de Carlos de Borb·n a Espa¶a, vista desde la d§rsena  

19. TIRO  

Goya, Partida de caza  

20. SKATEBOARDING  

Pieter Brueguel el Joven, Paisaje nevado con patinadores y trampa para p§jaros  

21. ESCALADA DEPORTIVA  

Goya, Muchachos trepando a un §rbol  

22. SURF  

Corrado Giaquinto, El nacimiento del Sol y el triunfo de Baco  

23. TENIS DE MESA  

Mesa de piedras duras  

24. TAEKWONDO  

Jacques Jordaens, La ca²da de los Gigantes  

25. TENIS  

Goya, El juego de pelota a pala 

26. TRIATLčN  

Copia de Van Dyck, Carlos I de Inglaterra en tres posturas  

27. VOLEIBOL  

Sorolla, Chicos en la playa  
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28. HALTEROFILIA  

Tiziano, S²sifo  

29. LUCHA  

Goya, Ri¶a de gatos  

30. LANZAMIENTO DE DISCO  

Joaqu²n Espaltery Rull, Sans·n  

31. BALONMANO  

Rafael Tegeo D²az, Batalla de lapitas y centauros  

32. SALTO DE ALTURA 

 Jacob Peeter Gowy, La ca²da de ĉcaro. 

 

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

 

F®lix Jos® Hern§ndez. 
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Stephen Shore Véhiculaire & Vernaculaire. Fondation Henri Cartier -Bresson  

 

                           

Second Street, Ashland, Wisconsin, July 9, 1973, de la s®rie Uncommon Places, 1973-1986 É Stephen Shore. 

Courtesy 303 Gallery, New York and Spr¿th Mager 

Paris le 24 juillet 2024. 

Depuis les ann®es 1960, la mobilit® tient une place centrale dans lôîuvre de Stephen Shore. En 

1969, lors dôun voyage ¨ Los Angeles, il photographie depuis la fenêtre de la voiture. Dans les 

années 1970 et 1980, il entreprend plusieurs road trips à travers les États-Unis, qui donneront 

lieu à ses deux séries les plus célébrées : American Surfaces et Uncommon Places. À lôor®e du 

nouveau millénaire, il réalise à nouveau des images depuis la voiture, mais également depuis le 

train et lôavion. Enfin, pour son plus r®cent projet, entam® en 2020, il photographie les 

transformations du paysage américain depuis un drone équipé dôune cam®ra. Pendant plus dôun 

demi-siècle, il développe une forme de photographie véhiculaire. 

Tout au long de son histoire, la photographie nord-am®ricaine sôest beaucoup int®ress®e au 

vernaculaire : cette culture de lôutilit®, du local et du populaire tellement typique des £tats-Unis. 

Lôîuvre de Shore est travers®e par de multiples enjeux esth®tiques ou culturels. Le vernaculaire 

est lôun dôentre eux. Les diff®rents moyens de locomotion utilis®s par le photographe lui ont 

permis de multiplier les occasions de confrontation autant que les points de vue sur cette 

am®ricanit®. Dans les îuvres qui ont été sélectionnées pour la présente exposition, le 

véhiculaire est en somme mis au service du vernaculaire. 

Exposition 

R®unissant plus dôune centaine de photographies prises entre 1969 et 2021 sur le territoire nord-

américain, Véhiculaire & Vernaculaire est la première rétrospective du travail du photographe 

à Paris depuis dix-neuf ans. Lôexposition de la Fondation Henri Cartier-Bresson présente, 

jusquôau 15 septembre 2024, les grandes s®ries qui ont fait la notori®t® du photographe 

ð Uncommon Places et American Surfaces ð au côté de projets moins connus, jamais 

montr®s en France. Un fragment de lôexposition Signs of Life à laquelle Shore participe en 1976 

est exceptionnellement reconstitu® pour lôoccasion. Enfin, la plus r®cente s®rie du photographe, 

r®alis®e ¨ lôaide de drones, est expos®e pour la premi¯re fois en Europe. 

Biographie 
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N® ¨ New York en 1947, Stephen Shore commence ¨ photographier ¨ lô©ge de neuf ans. ê 

quatorze ans, Edward Steichen lui achète trois photographies pour les collections du MoMA. 

En 1971, il est le premier photographe vivant ¨ b®n®ficier dôune exposition au Metropolitan 

Museum. Shore est lôun des huit photographes r®unis en 1975 dans la mythique exposition New 

Topographics ¨ la George Eastman House de Rochester qui a red®fini lôapproche am®ricaine 

du paysage. Il fait partie de la génération qui a permis la reconnaissance de la photographie 

couleur comme forme artistique. Riche, diversifi®e et complexe, son îuvre sôattache ¨ 

transformer des scènes quotidiennes en occasions de méditation. 

Commissaire de lôexposition 

Clément Chéroux 

Directeur, Fondation Henri Cartier-Bresson 

 

Fondation Henri Cartier-Bresson  

79, RUE DES ARCHIVES 

75003 PARIS. 

 

Félix José Hernández. 
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Carolyn Drake pr®sente ¨ la Fondation Henri Cartier-Bresson MEN UNTITLED 

 

 

        Reflection in Pond, after Cahun (John D), 2022 É Carolyn Drake / Magnum Photos 
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Paris le 4 janvier 2024. 

Lauréate du Prix HCB 2021, Carolyn Drake présente à la Fondation Henri Cartier-

Bresson MEN UNTITLED, une nouvelle série photographique explorant son rapport aux idéaux 

de la masculinité dans la culture américaine. Entre symboles liés à la virilité, autoportraits 

questionnant son propre rapport au genre et photographies dôhommes ç mis ¨ nus 

», MEN UNTITLED rel¯ve dôune d®marche aussi introspective que documentaire. 

À la suite de Knit Club (2012-2020), une série subversive sur une communauté de femmes dans 

une petite ville rurale au cîur du Mississippi, Carolyn Drake d®place son regard vers les 

hommes. Contrairement au premier projet, la photographe élargit la portée de ce travail en le 

dissociant dôune zone g®ographique sp®cifique. Supprimant presque tout signe distinctif li® au 

lieu, Carolyn Drake invite le spectateur à regarder directement les corps de ces hommes se 

r®v®lant devant lôobjectif de la photographe. 

Carolyn Drake est partie dôun constat personnel sur sa propre relation aux hommes, ¨ leurs 

corps et à la place qui leur est accordée dans la société. En se familiarisant avec ses sujets ï 

invités à collaborer pleinement dans la réalisation de leurs portraits ï la photographe finit par 

questionner à la fois les attentes du spectateur et ses propres perceptions. 

ç Jôai tourn® autour de mon sujet pendant pr¯s dôun an avant de me r®soudre ¨ lôaffronter 

directement. Jôai pass® un certain nombre de mois ¨ rep®rer des d®cors, organiser des s®ances 

de portrait, chercher des accessoires et engager des assistants, avant de décider que ce dont 

jôavais vraiment besoin, cô®tait de faire en sorte que les hommes qui posaient pour moi retirent 

leurs vêtements. 

Bien que je vive à leur contact depuis un demi-si¯cle, je ne peux pas dire que je suis ¨ lôaise en 

pr®sence de corps masculins. En v®rit®, le corps des hommes en tant que sujet nôest pas quelque 

chose quôon môa encourag®e ¨ observer, contrairement au corps des femmes. Comme si le fait 

même de regarder les hommes était fondamentalement dangereux. Leur demander de se dévêtir 

a introduit une dose de risque qui a stimulé mon imagination de quinquagénaire là où même le 

désir sexuel continuait chez moi à ne pas en tenir compte. 

Jôai photographi® surtout des hommes plus ©g®s que moi. Je trouvais peut-être plus intéressant 

dô®tudier une masculinit® sur le d®clin que dôadmirer des prouesses viriles. Ou peut-être les 

hommes plus âgés sont-ils plus visiblement vulnérables, ce qui entra´ne plus dôempathie de ma 

part. 

Plusieurs dôentre eux se sont d®shabill®s avec une curiosit® aventureuse ; dôautres ont accept® 

de se d®nuder en partie, sôaffranchissant de leur pudeur par g®n®rosit®. Dôautres encore ont eu 

une érection et sont restés immobiles devant moi, préoccupés par la direction de leur regard. 

Lôun dôeux nôa cess® de se pencher en avant pour sôassurer que jôaie une bonne perspective sur 

son anus. 
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Lorsque jôai commenc® ¨ ®carter les v°tements, les accessoires et les d®cors, ce qui est rest® 

sous mes yeux ®tait un corps vivant dans lôinstant pr®sent, comme le mien. Son autorit® sô®tait 

volatilis®e au moment o½ jôavais pris la libert® de regarder. è 

Commissaire de lôexposition 

Clément Chéroux, directeur, Fondation HCB 

Avertissement 

Certaines images de lôexposition peuvent heurter la sensibilit® du jeune public. 

Biographie 

Carolyn Drake travaille sur des projets photographiques au long cours qui cherchent à interroger 

les récits historiques dominants et à les réimaginer de manière créative. Sa pratique repose sur 

la collaboration avec ses sujets et mêle la photographie à la couture, au dessin, au collage et à 

la sculpture. Son travail questionne le clivage traditionnel entre lôauteur et le sujet, le r®el et 

lôimaginaire, remettant en question les st®r®otypes bien ®tablis. 

Carolyn Drake est n®e en Californie et a ®tudi® les m®dias, la culture et lôhistoire au d®but des 

ann®es 1990 ¨ lôuniversit® de Brown. Apr¯s lôobtention de son dipl¹me ¨ Brown, en 1994, elle 

sôinstalle ¨ New York et travaille comme designer de contenu interactif pendant de nombreuses 

années avant de se consacrer à la photographie. 

Entre 2007 et 2013, la photographe voyage régulièrement en Asie centrale, en étant basée à 

Istanbul, pour travailler sur deux projets au long cours : Two Rivers (2013) et Wild 

Pigeon (2014). Cette dernière série est acquise par le SFMOMA à San Francisco, qui lui 

consacre également une exposition en 2018. Dans Internat (2014-2017), Carolyn Drake a 

travaillé avec des jeunes femmes dans un ancien orphelinat soviétique pour créer des 

photographies et des peintures. Ce travail a été suivi de Knit Club (TBW Books, 2020), qui est 

n® de sa collaboration avec une communaut® de femmes du Mississippi sôappelant vaguement 

« Knit Club » et a été présélectionné pour le Paris Photo Aperture Book of the Year et les Lucie 

Photo Book Awards. 

Son travail a été récompensé par une bourse Guggenheim, le prix du livre Anamorphosis Prize, 

la Peter S Reed Foundation, Lightwork, le Do Good Fund, le prix Lange Taylor, la Magnum 

Foundation, le Pulitzer Center et une bourse Fulbright. Elle est membre de Magnum Photos et 

est représentée par la galerie Yancey Richardson, New York. 

Le Prix HCB 

Décerné par la Fondation Henri Cartier-Bresson, le Prix HCB est une aide ¨ la cr®ation dôun 

montant de 35 000 euros qui permet à un·e photographe de réaliser ou de poursuivre un projet 

ambitieux. Il sôadresse aux photographes ayant d®j¨ accompli un travail significatif dans une 

sensibilité proche du documentaire. Décerné tous les deux ans, le Prix HCB donne lieu à une 

exposition à la Fondation HCB et ¨ la publication dôun livre. 

Le jury du Prix HCB 2021 a désigné la photographe américaine Carolyn Drake pour son 

projet MEN UNTITLED. Sa candidature était présentée par Clément Chéroux, alors 
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conservateur en chef (Joel and Anne Ehrenkranz Chief Curator of Photography) du département 

Photographie au MoMA à New York. 

La Fondation dôentreprise Herm¯s est le m®c¯ne du Prix HCB. 

Félix José Hernández. 
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        IL restauro degli Appartamenti reali della Reggia di Caserta ¯ concluso 
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Firenze, 26 luglio 2024. 

Conclusi i lavori al cuore degli Appartamenti reali. Tornano a brillare le Sale di Marte, di Astrea 

e del Trono. I professionisti del restauro hanno operato a 18 metri di altezza per intervenire 

sulle volte e sugli affreschi. Le opere sono state eseguite senza mai chiudere al pubblico.  

 Il restauro al cuore degli Appartamenti reali della Reggia di Caserta è concluso. Sono terminati 

gli interventi alle sale del Trono, di Marte, di Astrea e degli Argenti realizzati con i fondi del 

Programma Operativo Complementare di azione e coesione 2014- 2020 al PON Cultura e 

Sviluppo 2014-2020 per un importo di oltre 920mila euro.  

 "Con costanza e professionalità - ha affermato il direttore del Museo del Ministero della 

Cultura Tiziana Maffei - grazie allôimpegno tecnico e lôesperienza del personale della Reggia, 

le ditte specializzate hanno condotto i lavori con grande sapienza nonostante la problematica 

estremamente complessa di garantire la fruizione delle sale e, per la ditta delle pulizie, 

mantenere il decoro e la manutenzione programmata degli ambienti. È una grande 

soddisfazione vivere con il pubblico un concetto di cura quotidiana, dove i grandi interventi 

sôinseriscono in un processo di consapevolezza di quanto lavoro ci sia per salvaguardare il 

patrimonio nel rispetto della nostra missione museale. È un emozione ritrovare l'opera di Terrae 

Motus di Richard Long nella Sala del Trono".  

 I professionisti del restauro hanno lavorato, anche ad altezze di quasi venti metri da terra, alle 

pareti decorate, ai dipinti e ai pavimenti di alcuni degli ambienti più grandi del piano nobile del 

Palazzo e agli spazi più intimi delle Sale degli Argenti, poste tra la Cappella Palatina e la Gran 

Galleria. Tutto questo a Museo aperto e senza mai interdire il passaggio dei visitatori che hanno 

potuto osservare, da vicino e da lontano (nel caso delle volte), gli esperti all'opera, 

apprezzandone la precisione, l'abilità e la competenza. 

 In ciascun ambiente sono state effettuate indagini diagnostiche preliminari volte a indagare gli 

aspetti esecutivi e lo stato conservativo degli apparati decorativi. Nelle Sale di Astrea, Marte e 

Trono, che Vanvitelli aveva in origine riservato al Re ma i cui lavori ebbero effettivo avvio solo 

dopo l'arrivo di Gioacchino Murat nel 1806, è emerso che gli stucchi erano stati in gran parte 

ridipinti in epoche passate, ricoprendone e mortificandone il modellato. Sono state individuate 

numerose lesioni stuccate e molti distacchi sia superficiali, sia degli elementi in rilievo. Dopo 

la pulitura meccanica e chimica, è stato effettuato il consolidamento, anche mediante 

l'inserimento, lì dove necessario, di perni in vetroresina, la stuccatura con materiale idoneo e 

l'equilibratura cromatica, realizzata con colore a calce miscelato con pigmenti puri e colori ad 

acquerello. 

 Impegnativo e di grande maestria è stato l'intervento sui dipinti che campeggiano sulla volta 

della Sala di Astrea e della Sala del Trono.  

 Il primo è una grande tela, che misura circa 5 metri per 10 metri, attaccata alla volta in 

muratura. Il soggetto è dedicato alla figura mitologica della dea della Giustizia che compare 

nellôaffresco su una nuvola accanto a Giove. Al centro, realizzata dal pittore francese Jacques 
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Berger, è la figura di una vergine, personificazione della Giustizia, il cui volto riprende le 

sembianze di Carolina Bonaparte, omaggio all'onestà, alla purezza e all'equità, virtù femminili 

incarnate dalla regina francese. 

Il dipinto è stato smontato dalla volta per permettere di indagare lo stato di degrado del 

retrostante intonaco che si presentava lesionato al centro e agli angoli. Per farlo è stato costruito 

in loco un telaio in legno delle stesse misure del dipinto, sorretto da 6 martinetti idraulici e da 

un'ulteriore struttura munita di ruote che ne permetteva il movimento. La tela è agganciata ad 

una struttura lignea inglobata nellôintonaco per mezzo di 20 grandi viti. Le viti originarie sono 

state rimosse e la tela è stata adagiata sulla struttura lignea e calata assieme ad essa con 

precisione chirurgica per consentire lôispezione e la pulitura della parte retrostante. Un gran 

lavoro eseguito in totale sicurezza a 18 metri da terra.  

 I restauratori hanno operato alla stessa altezza nella Sala del Trono, sull'affresco di Gennaro 

Maldarelli che rappresenta "La posa della prima pietra del Palazzo Reale" e raffigura tutta la 

corte raccolta per lôevento con il re Carlo, la regina Maria Amalia, il ministro Tanucci e Luigi 

Vanvitelli in primo piano. In particolare su questa opera sono state riscontrate lesioni 

importanti. Il colore, inoltre, risultava su quasi tutta la superfice polveroso e decoeso. 

 L'ultimo intervento realizzato in ordine di tempo è quello sulla pavimentazione della sala 

destinata nel progetto di Luigi Vanvitelli alle pubbliche udienze, lunga più di 40 metri. Esso è 

il risultato di una complessa operazione artigianale, in grado di imitare artificialmente lastre di 

pietra. Il pavimento ¯ infatti realizzato da mattoni in cotto dipinto con decorazione a ñfinto 

marmoò. Versava in pessimo stato di conservazione. Dopo la pulitura meccanica, con aspiratori, 

pennelli in setola morbida e spugne, e a quella differenziata, con la rimozione degli strati di 

cera con macchina a vapore, dei depositi con solventi e complessanti, tensioattivi e sali di 

ammonio quaternari, si è proceduto con il consolidamento mediante inoculazione di malta, 

stuccatura con materiale idoneo allôoriginale e iniezione di resina. Si ¯ quindi proceduto con 

l'integrazione cromatica, attraverso la ricostruzione delle decorazioni completamente abrase 

con colori a vernice. Con un lavoro certosino e di grande minuziosità, è stato effettuato, quindi, 

il ritocco pittorico a mano. I restauratori, accovacciati sul pavimento o utilizzando swiss ball 

(palle di gomma), con minuscoli pennelli hanno riprodotto i decori e le venature del finto 

marmo. A conclusione è stato steso su tutta la superficie il protettivo. 

 Nelle Sale degli Argenti, l'opera ha riguardato le volte, ornate con motivi floreali e decorazioni 

geometriche, e le pareti. Le decorazioni presentavano diverse lesioni, fessurazioni, sollevamenti 

di colore, integrazioni cromatiche effettuate in passato anche molto evidenti. Inoltre, gli 

impianti elettrici installati nel corso del tempo avevano lasciato non poche tracce. Fori e cavi 

elettrici erano stati collocati sulla volta in più punti. 

 I lavori sono stati realizzati da cooperativa Archeologia.  

  Félix José Hernández. 
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              Marco Bagnoli. La pietra il sol rivegga alla Reggia di Caserta 

 

 

Firenze, 25 luglio 2024. 

Dal 25 luglio al 23 settembre sarà aperta la mostra selezionata  con il bando di valorizzazione 

partecipata del Museo 

 Inaugura oggi 25 luglio, alle 17, alla Reggia di Caserta la mostra Marco Bagnoli. La pietra il 

sol rivegga. 

L'esposizione, selezionata dal Comitato scientifico del Museo attraverso il Bando di 

valorizzazione partecipata e a cura di Marina Guida, porta nuovamente l'arte contemporanea 

alla Reggia di Caserta. 

 Marco Bagnoli, uno dei più significativi esponenti delle tendenze artistiche che si sono imposte 

in Italia alla fine degli anni Settanta, ha scelto per la sua mostra alla Reggia parte delle parole 

scritte da Luigi Vanvitelli sulla prima pietra del Palazzo reale "La pietra il sol rivegga". 

 Nel III cortile il visitatore sarà accolto dal progetto site-specific dell'artista toscano, "Locus 

Solis", installazione alta quasi cinque metri. Il titolo dell'opera è in assonanza con quello di 

Locus Solus, lôopera pi½ conosciuta di Raymond Roussel. Il concetto iniziale è quello di un 

vaso che ruota su se stesso e ogni settantadue anni gira di un grado in accordo alla precessione 
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degli equinozi. Dal vaso si genera un paesaggio sonoro composto di settantadue pietre di 

alabastro disposte a quinconce. 

 Nelle sale espositive della Gran Galleria, l'ala del Palazzo reale completamente ristrutturata e 

restituita alla fruizione nel marzo scorso, altre undici opere attendono il pubblico per portarlo, 

come nelle parole della curatrice in un: "viaggio dunque, delle idee, delle visioni, nel tempo e 

nello spazio, verso una maggiore comprensione dei meccanismi della natura e dellôuniversoò. 

 Il progetto è organizzato dalla galleria torinese Giorgio Persano e da Studio Trisorio, con il 

contributo di Soprarno.  

L'esposizione sarà aperta fino al 23 settembre nelle sale dell'ala ovest della Gran Galleria del 

Palazzo reale, dalle ore 8.30 alle 19 (con ultimo accesso alle 18.20), e nel III cortile negli orari 

di apertura del Museo. Chiusa nelle giornate di gratuità. 

 La visita alla mostra rientra nel costo ordinario del biglietto/abbonamento al Museo. 

 Félix José Hernández. 
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                                 Serate Fiorentine di Archeologia 2024 

 

 

Firenze, 29 luglio 2024. 

. Aperture straordinarie serali e visite tematiche 

24 e 31 luglio, 7 agosto, 7 e 18 settembre 2024, ore 18-22 

 Da questôanno le aperture straordinarie dellôestate del Museo archeologico nazionale di 

Firenze, in programma tra luglio e settembre, prendono la forma di serate a tema, alle quali 

sono invitati cittadini, turisti e appassionati di archeologia che si trovano a Firenze. 

La ñsfidaò simboleggiata dalle lettere iniziali di questa iniziativa ¯ quella di mantenere il Museo 

aperto e vitale durante lôintensa stagione di lavori di ammodernamento e rinnovo degli 

allestimenti. 

Il Museo Egizio, il Monetiere, il Giardino monumentale, il Coretto, i capolavori saranno 

protagonisti di diversi appuntamenti dedicati al pubblico dagli archeologi curatori delle varie 

sezioni, dalle restauratrici e e dal direttore del Museo. 

Le notti fiorentine si animano per lôarcheologia, per raccontare la cultura in modo insolito e 

coinvolgente e per aprire alla città le porte del Museo che si rinnova. 

Visite gratuite comprese nel biglietto di ingresso. Info claudia.noferi@cultura.gov.it 

Il programma: 

Mercoledì 24 luglio, ore 18-22 

mailto:claudia.noferi@cultura.gov.it
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18,15 e 19,45  Claudia Noferi, Il giardino del MAF: un viaggio tra Firenze e lôEtruria (durata: 

1 ora) 

19,30 e 21 Barbara Arbeid, Unôeredit¨ dôoro e di immagini: il Monetiere del Museo 

Archeologico Nazionale di Firenze (durata: 45 minuti) 

 Mercoledì 31 luglio, ore 18-22 

18   Daniele Federico Maras, Al Museo con il direttore. Parliamo di capolavori: la Chimera e 

lôArringatore (durata: 1 ora) 

19   e 20,30 Barbara Arbeid, Unôeredit¨ dôoro e di immagini: il Monetiere del Museo 

Archeologico Nazionale di Firenze (durata: 45 minuti) 

19,45 e 21,15  L. Nucci, I manufatti organici nellôarte copta (durata: 45 minuti) 

 Mercoledì 7 agosto, ore 18-22 

18,15  e 19,45  A. Consonni, I signori della vita. Alla scoperta dei sarcofagi del Museo 

Egizio (durata: 1 ora) 

19,30 e 21 L. Nucci, Gli arazzi del Monetiere (durata: 1 ora) 

 Sabato 7 settembre, ore 18-22 

18   Daniele Federico Maras, Al Museo con il direttore. Parliamo di capolavori: la Chimera e 

lôArringatore (durata: 1 ora) 

18,15, 19 e  21,30 Visita al ñCoretto di Maria Maddalena deô Mediciò (durata: 30 minuti) 

19, 19,45 e 21 Giulia Basilissi, Il restauro dei grandi bronzi del Museo Archeologico Nazionale 

di Firenze: il caso della Testa di cavallo Medici-Riccardi e della Minerva (durata: 1 ora) 

19,45   Claudia Noferi, Sulle tracce di Maria Maddalena deô Medici (laboratorio a tema 

ñRificolonaò; durata: 1 ora) 

 Mercoledì 18 settembre, ore 18-22 

18,15, 19,45 e 21 Mario Iozzo, Il Vaso François: dalla Guerra di Troia alle divinità 

dellôOlimpo (durata: 1 ora) 

18,30 e 20  Giulia Basilissi, La collezione Passerini raccontata attraverso i pastiche chiusini. 

Storia di un restauro (durata: 1 ora) 

Félix José Hernández. 
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                                         Byblos, cité éternelle 

 

 

                        
 

Paris le 29 juillet 2024. 

 

Avec ç Byblos, cit® ®ternelle è, 26 Novembre 2024 - 30 mars 2025, d®couvrez lôhistoire du 

premier port maritime international au monde : Byblos, qui relia d¯s la plus haute Antiquit® 

la c¹te libanaise, lô£gypte, la M®sopotamie et le monde ®g®en, noua des liens uniques avec 

les pharaons dô£gypte et joua un r¹le majeur dans la diffusion de lôalphabet ph®nicien. 

Ob®lisque dôAbishemou, mosaµque de lôenlv̄ement dôEuropeé : pr¯s de 300 îuvres 

dôexception, d®ploy®es dans une sc®nographie spectaculaire, vous immergeront dans une 

épopée débutée il y a plus de 8900 ans. À découvrir en exclusivité, les dernières découvertes 

du port antique et le fruit des fouilles les plus r®centes, dont une n®cropole de lôĄge du bronze 

parvenue exceptionnellement intacte jusquô¨ nous. 

 

Exposition organis®e en collaboration avec le ministr̄e de la Culture / Direction g®n®rale des 

Antiquit®s du Liban (DGA), sur une id®e originale du mus®e des Antiquit®s de Leiden et de la 

DGA 

 

Byblos est implantée sur un promontoire surplombant la Méditerranée, à 40 km au nord de 

lôactuelle Beyrouth. ê partir de 3200 av. notre ¯re, elle devient lôun des ports principaux la 

Méditerranée et le restera pendant plus de 2000 ans. La cité doit ce statut à la relation unique 

quôelle a notamment nou® avec les pharaons d'£gypte autour du commerce du c¯dre. Byblos 

est en effet située aux pieds des grandes forêts de cèdre, dont le bois est recherché dès la plus 
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haute Antiquit® tant comme bois de construction que pour les senteurs quôil exhale, et dont la 

résine est utilisée pour la momification. 

Les trésors découverts dans la nécropole royale et les temples de la cité du début du 

IIe millénaire av. J.-C. constituent lôun des temps forts de lôexposition. Une s®lection provenant 

des tombes des rois de Byblos, Abi-Shemou et Yapi-Shemou-Abi est pr®sent®e : vaisselle dôor 

et dôargent, parures en or incrust®es de pierres semi-précieuses, miroirs, armes dôapparat... 

Beaucoup de ces pièces dénotent une forte influence égyptienne ; certaines proviennent mêmes 

directement dô£gypte, cadeaux des pharaons Amenemhat III et IV. 

 

Les dépôts votifs du Temple aux obélisques ne sont pas moins riches : figurines de faïence, 

haches fenestr®es en or et en argent, poignards dôapparat, bijoux..., accompagnent un 

impressionnant cortège de centaines de figurines humaines en bronze, parfois plaqu®es dôor. 

Le site de Byblos, exploré dès le XIXe siècle par Ernest Renan, conserve encore de nombreux 

secrets, dont certains viennent dô°tre perc®s ¨ jour, faisant lôobjet d'une section centrale de 

lôexposition. Parmi ces d®couvertes pour la premi¯re fois r®v®l®es au public figure une 

nécropole de la classe sup®rieure et des ®lites de la ville de lôĄge du Bronze moyen (vers 1800 

av. J-C), restée intacte, fait rarissime dans la région. 

Félix José Hernández 
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                              Mohamed Bourouissa au Palais de Tokyo 

 

 

 

Paris le 11 juin 2024. 

Enfermement des corps et des pens®es, repr®sentation des identit®s, d®termination et contr¹le 

des langages, soin par les plantes, la musique et la couleur, ®conomies parall¯les, ali®nation et 

r®sistanceé ê partir dôexp®riences intimes, lôîuvre de Mohamed Bourouissa dresse des r®cits 

collectifs puis®s aux racines de lôamertume (seum, en arabe). 

Cette premi¯re r®trospective dans une institution nationale est lôoccasion de d®plier le travail 

de lôartiste, de ses productions les plus r®centes ¨ ses d®buts, incluant des cr®ations dôartistes 

amiĿes, comme autant de sursauts dans le temps, sans se soucier dô°tre exhaustif ou 

chronologique. Comme la terre lui est ®troite, lôexposition r®unit plusieurs g®ographies, de 

Blida (Alg®rie), ville natale de lôartiste, o½ le psychiatre et ®crivain Frantz Fanon a d®velopp® 

une analyse de lôali®nation mentale au cîur des dominations coloniales, ¨ Gennevilliers, o½ 

lôartiste vit et est tr¯s actif localement, en passant par Fletcher Street (Philadelphie) et sa 

communaut® de cow-boys noirs jusquôau ciel de Gaza. 

Anim® par une logique du disparate, Mohamed Bourouissa ®tire les langages, les r®f®rences 

intimes et collectives, les formes et les esth®tiques, pour provoquer des ®carts, des 

renversements, des tensions, cr®ant un tiers-espace, entre jardin hant® et organisme vivant, dict® 

par le trouble. Lôexposition est pens®e comme une partition de sons, de dessins, de 
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photographies, de films, de sculptures, dôaquarelles, de plantes, de musiques exp®rimentales et 

dô®nergies collectives. Du cri au silence en passant par le murmure des fant¹mes du 

colonialisme, elle nous confronte ¨ une certaine fr®quence atmosph®rique du sensible, toujours 

en alerte. Une tentative dô®chapper ¨ ce qui nous 

Commissaire : Hugo Vitrani  

Assistante dôexposition : Alice Rochepeau  

Cette premi¯re r®trospective dans une institution nationale est lôoccasion de d®plier le travail 

de lôartiste, de ses productions les plus r®centes ¨ ses d®buts, incluant des cr®ations dôartistes 

amiĿes, comme autant de sursauts dans le temps, sans se soucier dô°tre exhaustif ou 

chronologique.  

Comme la terre lui est ®troite, lôexposition r®unit plusieurs g®ographies, de Blida (Alg®rie), 

ville natale de lôartiste, o½ le psychiatre et ®crivain Frantz Fanon a d®velopp® une analyse de 

lôali®nation mentale au cîur des dominations coloniales, ¨ Gennevilliers, o½ lôartiste vit et est 

tr¯s actif localement, en passant par Fletcher Street (Philadelphie) et sa communaut® de cow-

boys noirs jusquôau ciel de Gaza. Exposition organis®e en collaboration avec le LaM - Lille 

M®tropole Mus®e dôart moderne, dôart contemporain et dôart brut, Villeneuve dôAscq. Cette 

exposition b®n®ficie dôun soutien exceptionnel accord® par Les Amis du Palais de Tokyo. 

Mohamed Bourouissa 

Mohamed Bourouissa est n® en 1978 ¨ Blida (Alg®rie), il vit et travaille ¨ Gennevilliers. Il est 

repr®sent® par les galeries Mennour, Paris et Blum, Los Angeles. Expos® en 2010 par le Palais 

de Tokyo et le Mus®e dôArt Moderne ¨ lôoccasion de Dynasty, association in®dite du centre 

dôart et du Mus®e de la Ville de Paris pour mettre en lumi¯re une nouvelle g®n®ration de la 

sc¯ne fran­aise, Mohamed Bourouissa a depuis expos® dans de nombreux mus®es et biennales 

internationales (Rencontres internationales de la photographie dôArles ; au Mus®e dôArt 

Moderne de la Ville de Paris ; au Centre Pompidou, Paris ; au New Museum, New York, ¨ la 

Barnes Foundation, Philadelphie ; au Stedelijk Museum, Amsterdam ; ¨ Francfort-surle-Main ; 

au Bal, Paris ; ¨ la Haus der Kunst, Munich ; Biennales de Sydney, Sharjah, La Havane, Lyon, 

Venise, Alger, Liverpool, Berlin ; Triennale de Milané). Lôîuvre de Mohamed Bourouissa a 

int®gr® de nombreuses collections publiques et priv®es (Centre Pompidou, Paris ; SF Moma, 

San Francisco, LACMA, Los Angeles ; Pinault Collection; Fondation Louis Vuitton, Paris ; The 

Israel Museum, J®rusalem.) 

F®lix Jos® Hern§ndez. 
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                              La morsure des termites au Palais de Tokyo 

 

                               

 

Paris le 11 juin 2024. 

Agissant par parasitage, par t®lescopage, par fantasme, par friction, par contre-sens ou par 

amiti®, La morsure des termites tente une relecture sp®culative de lôhistoire de lôart envisag®e 

sous le prisme du graffiti. Le graffiti non pas comme sujet ou esth®tique, mais comme 

exp®rience, comme attitude, comme imaginaire, comme pens®e souterraine. Une exp®rience de 

lôill®galit® et des vitres bris®es, de lôerrance des corps en mouvement une attirance pour les 

perspectives sans lumi¯re, un refus du romantisme du vandalisme, envisag® ici autant dans son 

potentiel de d®gradation que dans le soin des surfaces ab´m®es , une fascination pour les 

langages visibles ou invisibles qui se confrontent avec la mati¯re pr®caire du r®el, et qui se 

fa­onnent avec elle tout en la transformant. 

Lôexposition provoque un dialogue fragment®, parfois cryptique, entre une cinquantaine 

dôartistes. Dans un essai publi® en 1962, Manny Farber oppose les artistes termites aux artistes 

®l®phants blancs. Les artistes termites se m®tamorphosent dans des langages et des pratiques 

plus difficiles ¨ saisir et ¨ manipuler. ê lôinverse des m®thodes et des imaginaires autoritaires 

et s®ducteurs, ç lôart style termite, ver solitaire,mousse ou champignon, a la particularit® de 

progresser en sôattaquant ¨ ses propres contraintes, pour ne laisser dôordinaire sur son passage 

que des signes dôactivit® d®vorante, industrieuse et d®sordonn®e è. 

Pens®e structurellement comme une ville invisible, en r®f®rence ¨ lôouvrage dôItalo Calvino 

dont lôexposition emprunte le titre, on p®n¯tre dans La morsure des termites comme dans la 

ville de Tamara : par ç des rues h®riss®es dôenseignes qui sortent des murs è, o½ ç lôîil ne voit 

pas des choses mais des figures de choses qui signifient dôautres choses è. Le num®ro 35 du 

Magazine PLS d®di® ¨ l'exposition, est toujours disponible ¨ l'achat.  

Hugo Vitrani, commissaire  

Violette Wood, assistante d'exposition  



 
 
 
 

60 
 

Architecte : Olivier Goethals 

Artistes invit®.es : 

Chaz Boj·rquez, Aline Bouvy, A. One (Anthony Clark), Samuel Bosseur, Brassaµ, Andr® 

Cadere, Miriam Cahn, Sophie Calle, COCO 144, Martha Cooper, Dado (Miodrag Duriĺ), Bruce 

Davidson, John Divola, Miho Dohi, Nicolas Dolto, Ida Ekblad, Mathias Enard, ENERI, Caley 

Feeney, Futura 2000, Richard Hambleton, Thomas Hirschhorn, Dennis Hopper, Antwan 

Horfee, Renaud Jerez, David L. Johnson, Margaret Kilgallen, Olivier Kosta-Th®faine, Pope.L , 

Mierle Laderman Ukeles, Ren®e Levi, Tala Madani, Mark Manders, Ari Marcopoulos, Matta, 

Julia Maura, MODE 2, Tania Mouraud, NOC 167, Nestor Nomakh, PHASE 2, Alexander 

Raczka, RAMMELLZEE, Jay Ramier, Leomi Sadler, SAEIO, Ataru Sato, SKKIÉ, Robert 

Smithson, SNAKE 1, STAY HIGH 149, Lisa Signorini, Hito Steyerl, Herv® T®l®maque, Pablo 

Tomek & Ken Sortais, Toni, Lily van der Stokker, VALIE EXPORT, Lawrence Weiner, Marion 

Widcoq, Martin Wong, G®rard Zlotykamien. 

F®lix Jos® Hern§ndez. 
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        Amadeo de Souza-Cardoso, Sonia et Robert Delaunay au Centre Pompidou 

 

Amadeo de Souza-Cardoso Clown, cheval, salamandre vers 1911 gouache sur papier 50 Ĭ 61 cm CAM-Centro 

de Arte Moderna Gulbenkian, Lisboa É Paulo Costa 

Paris le 26 mai 2024. 

Le Centre Pompidou pr®sente, en partenariat avec la Fondation Calouste Gulbenkian de 

Lisbonne, une exposition-dossier explorant les liens, tant amicaux quôartistique, que Robert 

(1885-1941) et Sonia (1885-1979) Delaunay ont entretenus avec Amadeo de Souza-Cardoso 

(1887-1918), qui se tient en salle 34 du niveau 4. Articul® en deux volets se r®pondant 

sym®triquement, le parcours pr®sente les îuvres des trois artistes, de leurs d®buts jusquô¨ la fin 

de la Premi¯re Guerre mondiale, en faisant appara´tre tant leurs pr®occupations communes que 

leurs disparit®s. 

Amadeo de Souza-Cardoso sôinstalle ¨ Paris ¨ la fin de lôann®e 1906. ê ses d®buts, son style 

color® et d®coratif, influenc® par le fauvisme, se rapproche des portraits r®alis®s au m°me 

moment par Sonia Delaunay. Parall¯lement, Souza-Cardpsp et Robert Delaunay partagent un 

int®r°t pour lôarchitecture, les formes anguleuses et g®om®triques, peintes ¨ lôaide de palettes 

monochromes. Le couple Delaunay ne fait toutefois la rencontre du peintre portugais quôau 

cours de lôann®e 1911 ; les trois artistes se fr®quentent d¯s lors r®guli¯rement. 

ê lôaube de la guerre, leurs recherches sôorientent dans une direction tr¯s similaire, port®e sur 

lô®tude abstraite de la lumi¯re et des couleurs. Les Delaunay r®alisent des compositions autour 
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de la diffusion des rayons solaires ou de lô®clairage ®lectrique, dans lesquelles les contrastes 

color®s se d®ploient en cercles. Visuellement tr¯s proches, les toiles abstraites de Souza-

Cardoso se caract®risent toutefois par des volumes plus marqu®s, jouent sur des couleurs plus 

chaudes. 

Surpris par le d®clenchement de la guerre alors quôil se trouve au Portugal pour des raisons 

familliales, Souza-Cardoso ne retourne pas ¨ Paris. Il est rejoint ¨ partir de lô®t® 1915 par le 

couple Delaunay, qui sôinstalle ¨ Vila do Conde, au Nord de Porto, dans une luxueuse villa 

proche de la mer. Sonia se consacre ¨ des travaux dôart d®coratif inspir®s de l'artisanat local ï 

poteries, broderies ï, repr®sent®es dans les toiles de Robert, qui r®introduit peu ¨ peu des 

®l®ments figuratifs dans ses compositions. 

De m°me, Souza-Cardoso se d®tourne de lôabstraction pour puiser davantage son inspiration 

dans lôart et la culture populaires, notamment les c®ramiques et les poup®es. Dans ses derni¯res 

îuvres, r®alis®es un an avant son d®c¯s en 1918, lôartiste portugais sôint®resse aux images issues 

de la culture visuelle de masse et ¨ la technique du collage, ®galement exp®riment®e par Sonia 

dans ses essais dôaffiches publicitaires. Il op¯re une fusion entre culture populaire et urbaine, 

d'une grande originalit® 

Souza-Cardoso succombe ¨ l'®pid®mie de grippe espagnole en 1918. L'®tude de ses ®changes 

avec les Delaunay brouille la hi®rarchie ®tablie entre le Nord et le Sud, le centre et la p®riph®rie, 

r®v®lant un panorama artistique plus complexe et interconnect®. Des vitrines documentaires 

compl¯tent lôensemble, et pr®sentent des archives et photographies relatives ¨ la vie des 

Delaunay au Portugal. Les projets communs ®chafaud®s avec Souza-Cardoso sont ®galement 

abord®s ; parmi eux, celui de la Corporation nouvelle, tentative infructueuse de rassembler un 

vaste r®seau dôartistes pour organiser pendant la guerre des ç expositions mouvantes è ¨ 

lôinternational. 

Un catalogue est publi®, ®dit® par le CAM, Centro de Arte Moderne, Gulbenkian en versions 

fran­aise et portugaise. Il regroupe des textes de sp®cialistes des trois artistes ainsi qu'une 

r®®dition, en fin d'ouvrage, de la totalit® de la correspondance ®chang®e entre Souza-Cardoso 

et les Delaunay. 

Les 4 et 5 avril se d®rouleront au Centre Pompidou des ateliers de recherche sur ç La pratique 

de Robert Delaunay et ses contemporainsè. Coorganis® par lôUniversit® Paris Saclay, ce 

colloque international rassemblera ¨ la fois des chercheurs en chimie et des historiens de lôart 

pour ®voquer les îuvres de lôartiste dans leur mat®rialit®. 

3 avril - 9 septembre 2024 .Salle 34, Mus®e, niveau 4 

 Commissariat Sophie Goetzmann, charg®e de recherche, collections modernes Centre 

Pompidou - Mus®e national dôart moderne, Helena de Freitas, conservatrice, CAM-Centro de 

Arte Moderne, Gulbenkian Angela Lampe, conservatrice au service des collections modernes, 

Centre Pompidou - Mus®e national dôart modern. 

F®lix Jos® Hern§ndez. 
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                                                 Surr®alisme au Centre Pompidou 

 

 

Max Ernst, LôAnge du foyer (Le Triomphe du surr®alisme), 1937 Huile sur toile, 117,5 x 149,8 cm, Collection 

particuli¯re, Ph É Vincent Everarts Photographie, É Adagp, Paris, 2024. 

 

Paris le 4 ao¾t 2024. 

wŜǘǊŀœŀƴǘ Ǉƭǳǎ ŘŜ ǉǳŀǊŀƴǘŜ ŀƴƴŞŜǎ ŘΩǳƴŜ ŜȄŎŜǇǝƻƴƴŜƭƭŜ ŜũŜǊǾŜǎŎŜƴŎŜ ŎǊŞŀǝǾŜΣ ŘŜ мфнп Ł мфсфΣ 

ƭΩŜȄǇƻǎƛǝƻƴ ζ {ǳǊǊŞŀƭƛǎƳŜ η ŎŞƭŝōǊŜ ƭΩŀƴƴƛǾŜǊǎŀƛǊŜ Řǳ ƳƻǳǾŜƳŜƴǘΣ ƴŞ ŀǾŜŎ ƭŀ ǇǳōƭƛŎŀǝƻƴ Řǳ aŀƴƛŦŜǎǘŜ 

Řǳ ǎǳǊǊŞŀƭƛǎƳŜ ŘΩ!ƴŘǊŞ .ǊŜǘƻƴΦ 

!ŘƻǇǘŀƴǘ ƭŀ ŦƻǊƳŜ ŘΩǳƴŜ ǎǇƛǊŀƭŜ ƻǳ ŘΩǳƴ ƭŀōȅǊƛƴǘƘŜΣ ƭΩŜȄǇƻǎƛǝƻƴ ǊŀȅƻƴƴŜ ŀǳǘƻǳǊ ŘΩǳƴ ζǘŀƳōƻǳǊη 

ŎŜƴǘǊŀƭ ŀǳ ǎŜƛƴ ŘǳǉǳŜƭ Ŝǎǘ ǇǊŞǎŜƴǘŞ ƭŜ ƳŀƴǳǎŎǊƛǘ ƻǊƛƎƛƴŀƭ Řǳ aŀƴƛŦŜǎǘŜ Řǳ ǎǳǊǊŞŀƭƛǎƳŜΣ ǇǊşǘ 

ŜȄŎŜǇǝƻƴƴŜƭ ŘŜ ƭŀ .ƛōƭƛƻǘƘŝǉǳŜ ƴŀǝƻƴŀƭŜ ŘŜ CǊŀƴŎŜΦ ¦ƴŜ ǇǊƻƧŜŎǝƻƴ ŀǳŘƛƻǾƛǎǳŜƭƭŜ ƛƳƳŜǊǎƛǾŜ Ŝƴ 

ŞŎƭŀƛǊŜ ƭŀ ƎŜƴŝǎŜ Ŝǘ ƭŜ ǎŜƴǎΦ /ƘǊƻƴƻƭƻƎƛǉǳŜ Ŝǘ ǘƘŞƳŀǝǉǳŜΣ ƭŜ ǇŀǊŎƻǳǊǎ ŘŜ ƭΩŜȄǇƻǎƛǝƻƴ Ŝǎǘ ǊȅǘƘƳŞ ǇŀǊ 

мо ŎƘŀǇƛǘǊŜǎ ŞǾƻǉǳŀƴǘ ƭŜǎ ŬƎǳǊŜǎ ƭƛǧŞǊŀƛǊŜǎ ƛƴǎǇƛǊŀǘǊƛŎŜǎ Řǳ ƳƻǳǾŜƳŜƴǘ ό[ŀǳǘǊŞŀƳƻƴǘΣ [Ŝǿƛǎ /ŀǊǊƻƭƭΣ 

{ŀŘŜΦΦΦύ Ŝǘ ƭŜǎ ƳȅǘƘƻƭƻƎƛŜǎ ǉǳƛ ǎǘǊǳŎǘǳǊŜƴǘ ǎƻƴ ƛƳŀƎƛƴŀƛǊŜ ǇƻŞǝǉǳŜ όƭΩŀǊǝǎǘŜπƳŞŘƛǳƳΣ ƭŜ ǊşǾŜΣ ƭŀ ǇƛŜǊǊŜ 

ǇƘƛƭƻǎƻǇƘŀƭŜΣ ƭŀ ŦƻǊşǘΦΦΦύΦ 

CƛŘŝƭŜ ŀǳ ǇǊƛƴŎƛǇŜ ŘŜ ǇƭǳǊƛŘƛǎŎƛǇƭƛƴŀǊƛǘŞ ǉǳƛ ŎŀǊŀŎǘŞǊƛǎŜ ƭŜǎ ŜȄǇƻǎƛǝƻƴǎ Řǳ /ŜƴǘǊŜ tƻƳǇƛŘƻǳΣ 

ƭΩŜȄǇƻǎƛǝƻƴ ζ {ǳǊǊŞŀƭƛǎƳŜ η ŀǎǎƻŎƛŜ ǇŜƛƴǘǳǊŜǎΣ ŘŜǎǎƛƴǎΣ ŬƭƳǎΣ ǇƘƻǘƻƎǊŀǇƘƛŜǎ Ŝǘ ŘƻŎǳƳŜƴǘǎ ƭƛǧŞǊŀƛǊŜǎΦ 

9ƭƭŜ ǇǊŞǎŜƴǘŜ ƭŜǎ ǆǳǾǊŜǎ ŜƳōƭŞƳŀǝǉǳŜǎ Řǳ ƳƻǳǾŜƳŜƴǘΣ ƛǎǎǳŜǎ ŘŜǎ ǇǊƛƴŎƛǇŀƭŜǎ ŎƻƭƭŜŎǝƻƴǎ ǇǳōƭƛǉǳŜǎ 
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Ŝǘ ǇǊƛǾŞŜǎ ƛƴǘŜǊƴŀǝƻƴŀƭŜǎΥ [Ŝ DǊŀƴŘ aŀǎǘǳǊōŀǘŜǳǊ ŘŜ {ŀƭǾŀŘƻǊ 5ŀƭƝ όaǳǎŞŜ wŜƛƴŀ {ƻŮŀΣ a!ŘǊƛŘύΣ [Ŝǎ 

±ŀƭŜǳǊǎ ǇŜǊǎƻƴƴŜƭƭŜǎ ŘŜ wŜƴŞ aŀƎǊƛǧŜ ό{Caƻa!Σ {ŀƴ CǊŀƴŎƛǎŎƻύΣ [Ŝ /ŜǊǾŜŀǳ ŘŜ ƭΩŜƴŦŀƴǘ όaƻŘŜǊƴŀ 

aǳǎŜŜǘΣ {ǘƻŎƪƘƻƭƳύΣ /Ƙŀƴǘ ŘΩŀƳƻǳǊ όaƻa!Σ bŜǿ ¸ƻǊƪύ ŘŜ DƛƻǊƎƛƻ ŘŜ /ƘƛǊƛŎƻΣ [ŀ DǊŀƴŘŜ CƻǊşǘ ŘŜ 

aŀȄ 9Ǌƴǎǘ όYǳƴǎǘƳǳǎŜǳƳΣ .ŃƭŜύΣ /ƘƛŜƴ ŀōƻȅŀƴǘ Ł ƭŀ ƭǳƴŜ ŘŜ Wƻŀƴ aƛǊƽ όtƘƛƭŀŘŜƭǇƘƛŀ aǳǎŜǳƳ ƻŦ !ǊǘύΣ 

ŜǘŎΦ 

[ΩŜȄǇƻǎƛǝƻƴ ŀŎŎƻǊŘŜ ǳƴŜ ǇŀǊǘ ƛƳǇƻǊǘŀƴǘŜ ŀǳȄ ƴƻƳōǊŜǳǎŜǎ ŦŜƳƳŜǎ ǉǳƛ ƻƴǘ ǇǊƛǎ ǇŀǊǘ ŀǳ ƳƻǳǾŜƳŜƴǘΣ 

ŀǾŜŎ ŜƴǘǊŜ ŀǳǘǊŜǎΣ ŘŜǎ ǆǳǾǊŜǎ ŘŜ [ŜƻƴƻǊŀ /ŀǊǊƛƴƎǘƻƴΣ wŜƳŜŘƛƻǎ ±ŀǊƻΣ LǘƘŜƭƭ /ƻƭǉǳƘƻǳƴΣ 5ƻǊŀ aŀŀǊΣ 

5ƻǊƻǘƘŜŀ ¢ŀƴƴƛƴƎΦΦΦ Ŝǘ ǊŜƴŘ ŎƻƳǇǘŜ ŘŜ ǎƻƴ ŜȄǇŀƴǎƛƻƴ ƳƻƴŘƛŀƭŜ Ŝƴ ǇǊŞǎŜƴǘŀƴǘ ŘŜ ƴƻƳōǊŜǳȄ ŀǊǝǎǘŜǎ 

ƛƴǘŜǊƴŀǝƻƴŀǳȄ ǘŜƭǎ ǉǳŜ ŘŜ ¢ŀǘǎǳƻ LƪŜŘŀ όWŀǇƻƴύΣ IŜƭŜƴ [ǳƴŘŜōŜǊƎ ό;ǘŀǘǎπ¦ƴƛǎύΣ ²ƛƭƘŜƭƳ CǊŜŘŘƛŜ 

ό5ŀƴŜƳŀǊƪύΣ wǳŬƴƻ ¢ŀƳŀȅƻ όaŜȄƛǉǳŜύΣ ŜƴǘǊŜ ŀǳǘǊŜǎΦ 

 [ŀ ŎƻƴǘŜǎǘŀǝƻƴ ǎǳǊǊŞŀƭƛǎǘŜ ŘΩǳƴ ƳƻŘŝƭŜ ŘŜ ŎƛǾƛƭƛǎŀǝƻƴ ǎŜǳƭŜƳŜƴǘ ŦƻƴŘŞ ǎǳǊ ƭŀ ǊŀǝƻƴŀƭƛǘŞ ǘŜŎƘƴƛǉǳŜΣ 

ƭΩƛƴǘŞǊşǘ Řǳ ƳƻǳǾŜƳŜƴǘ ǇƻǳǊ ƭŜǎ ŎǳƭǘǳǊŜǎ ǉǳƛ ƻƴǘ ǎǳ ǇǊŞǎŜǊǾŜǊ ƭŜ ǇǊƛƴŎƛǇŜ ŘΩǳƴ ƳƻƴŘŜ ǳƴƛŬŞ όŎǳƭǘǳǊŜ 

ŘŜǎ LƴŘƛŜƴǎ ¢ǳǊŀƘǳƳŀǊŀǎ ŘŞŎƻǳǾŜǊǘŜ ǇŀǊ !ƴǘƻƴƛƴ !ǊǘŀǳŘΣ ŎŜƭƭŜ ŘŜǎ IƻǇƛǎ ŞǘǳŘƛŞŜ ǇŀǊ !ƴŘǊŞ .ǊŜǘƻƴύΣ 

ŀǧŜǎǘŜƴǘ ŘŜ ǎŀ ƳƻŘŜǊƴƛǘŞΦ  

[ŀ Řƛǎǎƻƭǳǝƻƴ ƻŶŎƛŜƭƭŜ Řǳ ǎǳǊǊŞŀƭƛǎƳŜ ƴΩŀ Ǉŀǎ ƳŀǊǉǳŞ ƭŀ Ŭƴ ŘŜ ǎƻƴ ƛƴƅǳŜƴŎŜ ǎǳǊ ƭΩŀǊǘ Ŝǘ ƭŀ ǎƻŎƛŞǘŞΦ Lƭ 

ŎƻƴǝƴǳŜ ŘΩƛƴǎǇƛǊŜǊ ōƛŜƴƴŀƭŜǎ ŘΩŀǊǘ ŎƻƴǘŜƳǇƻǊŀƛƴΣ ǇǊƻŘǳŎǝƻƴǎ ŎƛƴŞƳŀǘƻƎǊŀǇƘƛǉǳŜǎΣ ƳƻŘŜΣ ōŀƴŘŜ 

ŘŜǎǎƛƴŞŜΣ ŜǘŎΦ 

LǝƴŞǊŀƴŎŜ ƛƴŞŘƛǘŜ 

 [ΩŜȄǇƻǎƛǝƻƴ ζ {ǳǊǊŞŀƭƛǎƳŜ η Ł tŀǊƛǎ Ŝǎǘ Ł ƭΩƛƴƛǝŀǝǾŜ ŘΩǳƴ ǇǊƛƴŎƛǇŜ ŘΩƛǝƴŞǊŀƴŎŜ ƛƴŞŘƛǘ Υ ǳƴŜ 

ǊŞƛƴǘŜǊǇǊŞǘŀǝƻƴ ŘŜ ƭΩŜȄǇƻǎƛǝƻƴ Ŝƴ ŦƻƴŎǝƻƴ ŘŜǎ ŎƻƴǘŜȄǘŜǎ ŎǳƭǘǳǊŜƭǎ Ŝǘ ƘƛǎǘƻǊƛǉǳŜǎ ŘŜǎ ŞǘŀǇŜǎ ŘŜ ǎŀ 

ŎƛǊŎǳƭŀǝƻƴ π ƭŜǎ aǳǎŞŜǎ ǊƻȅŀǳȄ ŘŜǎ .ŜŀǳȄπ!Ǌǘǎ ŘŜ .ŜƭƎƛǉǳŜ Ł .ǊǳȄŜƭƭŜǎΣ ƭŀ CǳƴŘŀŎƛƽƴ a!tCw9 Ł 

aŀŘǊƛŘΣ 9ǎǇŀƎƴŜΣ ƭŀ YǳƴǎǘƘŀƭƭŜ ŘŜ IŀƳōƻǳǊƎΣ !ƭƭŜƳŀƎƴŜ Ŝǘ ƭŜ tƘƛƭŀŘŜƭǇƘƛŀ aǳǎŜǳƳ ƻŦ !Ǌǘ Ł 

tƘƛƭŀŘŜƭǇƘƛŜΣ ;ǘŀǘǎπ¦ƴƛǎΦ  

.ǊǳȄŜƭƭŜǎΣ ǉǳƛ ŀ ƛƴŀǳƎǳǊŞ ƭΩƛǝƴŞǊŀƴŎŜ ƛƴǘŜǊƴŀǝƻƴŀƭŜ ŘŜ ƭΩŜȄǇƻǎƛǝƻƴΣ ƳŜǘ ƭϥŀŎŎŜƴǘ ǎǳǊ ƭŜǎ ƭƛŜƴǎ ŜƴǘǊŜ ƭŜ 

ǎǳǊǊŞŀƭƛǎƳŜ Ŝǘ ƭŜ ǎȅƳōƻƭƛǎƳŜΦ " aŀŘǊƛŘΣ ǳƴŜ ŀǧŜƴǝƻƴ ǇŀǊǝŎǳƭƛŝǊŜ Ŝǎǘ ǇƻǊǘŞŜ ŀǳȄ ŀǊǝǎǘŜǎ ƛōŞǊƛǉǳŜǎ 

ǘŜƭǎ ǉǳŜ {ŀƭǾŀŘƻǊ 5ŀƭƝΣ Wƻŀƴ aƛǊƽ ƻǳ [ǳƛǎ .ǳƷǳŜƭΦ " IŀƳōƻǳǊƎΣ ŎŜ ǎƻƴǘ ƭŜǎ ƭƛŜƴǎ ŜƴǘǊŜ ƭŜ ǎǳǊǊŞŀƭƛǎƳŜ Ŝǘ 

ƭŜ ǊƻƳŀƴǝǎƳŜ ŀƭƭŜƳŀƴŘ ǉǳƛ ǎƻƴǘ ǎƻǳƭƛƎƴŞǎΣ ǘŀƴŘƛǎ ǉǳΩŁ tƘƛƭŀŘŜƭǇƘƛŜΣ ƭϥŜȄǇƻǎƛǝƻƴ ƳŜǘ Ŝƴ ƭǳƳƛŝǊŜ ƭŜǎ 

ƳŀƴƛŦŜǎǘŀǝƻƴǎ ǎǳǊǊŞŀƭƛǎǘŜǎ ŀƳŞǊƛŎŀƛƴŜǎΣ Ŝƴ !ƳŞǊƛǉǳŜ ƭŀǝƴŜ ƴƻǘŀƳƳŜƴǘΦ  

9ƴ ŘŜƘƻǊǎ ŘŜ tŀǊƛǎΣ ǉǳƛ ǇǊƻǇƻǎŜ ƭŀ Ǉƭǳǎ ǾŀǎǘŜ ǇǊŞǎŜƴǘŀǝƻƴ ǎǳǊ ǳƴ ŜǎǇŀŎŜ ŘŜ ннлл ƳнΣ ƭΩƛǝƴŞǊŀƴŎŜ ǎŜ 

ŘŞǇƭƻƛŜ ǎǳǊ ƭŜǎ ŘŀǘŜǎ ǎǳƛǾŀƴǘŜǎ Υ 

нм ŦŞǾǊƛŜǊ ς нм ƧǳƛƭƭŜǘ нлнп  

aǳǎŞŜǎ ǊƻȅŀǳȄ ŘŜǎ .ŜŀǳȄπ!Ǌǘǎ ŘŜ .ŜƭƎƛǉǳŜ Ł .ǊǳȄŜƭƭŜǎ  

/ƻƳƳƛǎǎŀƛǊŜ Υ CǊŀƴŎƛǎŎŀ ±ŀƴŘŜtƛǧŜ 

п ŦŞǾǊƛŜǊ ς мм Ƴŀƛ нлнр 

 CǳƴŘŀŎƛƽƴ a!tCw9 Ł aŀŘǊƛŘΣ 9ǎǇŀƎƴŜ 

 /ƻƳƳƛǎǎŀƛǊŜ Υ 9ǎǘǊŜƭƭŀ ŘŜ 5ƛŜƎƻ 

мн Ƨǳƛƴ ς мн ƻŎǘƻōǊŜ нлнр  

YǳƴǎǘƘŀƭƭŜ ŘŜ IŀƳōƻǳǊƎΣ !ƭƭŜƳŀƎƴŜ  
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/ƻƳƳƛǎǎŀƛǊŜ Υ !ƴƴŀōŜƭƭŜ DǀǊƎŜƴπ[ŀƳƳŜǊǎ 

Cƛƴ нлнр ς 5Şōǳǘ нлнс  

tƘƛƭŀŘŜƭǇƘƛŀ aǳǎŜǳƳ ƻŦ !ǊǘΣ tƘƛƭŀŘŜƭǇƘƛŜΣ ;ǘŀǘǎπ¦ƴƛǎ  

/ƻƳƳƛǎǎŀƛǊŜ Υ aŀǧƘŜǿ !ũǊƻƴ 

{ǳǊǊŞŀƭƛǎƳŜ  

п ǎŜǇǘŜƳōǊŜ нлнп ς мо ƧŀƴǾƛŜǊ нлнр 

 DŀƭŜǊƛŜ мΣ ƴƛǾŜŀǳ сΦ 

/ƻƳƳƛǎǎŀǊƛŀǘ  

5ƛŘƛŜǊ hǩƴƎŜǊΣ ŘƛǊŜŎǘŜǳǊ ŀŘƧƻƛƴǘ Řǳ aǳǎŞŜ ƴŀǝƻƴŀƭ ŘΩŀǊǘ ƳƻŘŜǊƴŜΣ Ŝǘ aŀǊƛŜ {ŀǊǊŞΣ ŀǧŀŎƘŞŜ ŘŜ 

ŎƻƴǎŜǊǾŀǝƻƴ ŀǳ ǎŜǊǾƛŎŜ ŘŜǎ ŎƻƭƭŜŎǝƻƴǎ ƳƻŘŜǊƴŜǎΣ /ŜƴǘǊŜ tƻƳǇƛŘƻǳΦ 

CŞƭƛȄ WƻǎŞ IŜǊƴłƴŘŜȊΦ 
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                                          La fille qui sô®chappa dôAuschwitz 

 

                                                  
 

 

Paris le 30 juillet 2024. 

 

Jôai lu ce roman ®mouvant lors de la r®cente croisi¯re que nous avons faite au printemps. Je lôai 

emprunt® ¨ ma ch¯re amie Fran­oise.  Comme jôai visit® le camp de concentration dôAuschwitz, 

lors dôun voyage en Pologne. Jôai pu suivre les lieux que lô®crivain mentionne dans son 

extraordinaire roman. Je le recommande ¨ tous. 

 

Des millions de personnes ont franchi les portes dôAuschwitz, mais elle a ®t® la premi¯re femme 

¨ sô®chapper. Ce puissant roman raconte lôhistoire vraie et inspirante de Mala Zimetbaum, dont 

lôh®roµsme ne sera jamais oubli® et dont le destin a chang® le cours de lôhistoireé Personne ne 

quitte Auschwitz vivant. Mala, matricule 19880, comprend quôelle vient dôarriver en enfer au 

moment o½ elle descend du wagon ¨ bestiaux ¨ Auschwitz. En tant quôinterpr¯te pour les SS, 

elle utilise sa position pour sauver autant de vies quôelle le peut, faisant passer des miettes de 

pain aux autres d®tenus. Edward, matricule 531, est un ancien combattant du camp et un 

prisonnier politique. Bien quôil ressemble ¨ tout le monde, avec une t°te ras®e et un uniforme 

ray®, il est un combattant dans la r®sistance souterraine. Et il a un plan dô®vasion. Mais quand 

ils se rencontrent, lôombre sombre dôAuschwitz est illumin®e par une lueur dôespoir. Edward 

fait croire ¨ Mala lôimpossible. Quôen d®pit dô°tre encercl®s par des fils ®lectriques, des 

mitrailleuses et des projecteurs, ils quitteront ce camp de la mort. Une promesse est faite ï ils 

sôenfuiront ensemble ou ils mourront ensemble. Ce qui suit est lôune des plus grandes histoires 

dôamour de lôhistoire. 
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ç Cette lecture est absolument bouleversante. Je viens d'en tourner la derni¯re page et ai encore 

les larmes aux yeux et la gorge nou®e. Jusqu'au bout, j'ai esp®r® un changement, une bifurcation 

de cette fin in®luctable. Mais ce roman n'est pas une fiction, il est tir® d'une histoire vraie et les 

fins heureuses ne sont que tr¯s rare dans cet enfer cr®® par les SS. 

 

L'auteure, tout comme dans son roman pr®c®dent, nous d®taille avec pr®cision la vie ¨ 

Auschwitz Bitkenau, le quotidien d'une noirceur sans nom, la peur omnipr®sente, la cruaut® des 

SS. Malgr® tout, certains gardent espoir et organisent une R®sistance comme ils peuvent. Bien 

qu'il y ait des personnes ne s'inqui®tant que de leur propre sort, il y en a d'autres d'une bont® 

d'©me incroyable, pr°ts ¨ partager le peu qu'ils ont avec les plus d®munis. 

 

J'ai ®t® profond®ment touch®e par Mala et Edek, deux jeunes gens d'une g®n®rosit® ¨ toute 

®preuve, ayant ®norm®ment oeuvr®s pour les autres, d'un altruisme sans faille et d'une 

gentillesse qui met du baume au coeur dans cet horrible endroit. 

Leur histoire d'amour ®tait particuli¯rement touchante, et leur a permis de s'®chapper pendant 

quelques instants des sc¯nes inhumaines qu'ils avaient sous les yeux. 

 

Une fois encore, lire les d®tails de ces s®lections implacables, des fours cr®matoires vers 

lesquels ces malheureux ®taient envoy®s, de la cendre qui ne cesse de voler, des millions de 

personnes ex®cut®es, des barbaries sans nom perpetr®es m'ont retourn® le coeur. J'ai beau avoir 

plusieurs livres sur le sujet, je reste tout autant meurtrie par ce pass® sanglant, cette haine 

ressentie par les SS et cette froideur avec laquelle ils ob®issent aux ordres. N®anmoins, l'auteure 

(une fois encore), nous montre qu'il y avait quelques grad®s absolument ®coeur®s par ce qui se 

passait au camp et pr°t ¨ risquer leur vie pour aider les prisonniers (il est notamment question 

d'Edward Lubusch dans ce roman). 

 

Beaucoup de livres, fictions ou t®moignages, ont ®t® ®crits sur le sujet, mais je continue ¨ penser 

que ces lectures sont d'une importance capitale, n®cessaires au devoir de m®moire et en esp®rant 

qu'ils rappellent ¨ l'humanit® des horreurs qu'il ne faudra plus jamais revoir. è Babelio.Fuyating 

 

Ellie Midwood 

Typhaine Ducellier (Traducteur) 

EAN : 9782290375020 

480 pages. 

 

Félix José Hernández 

 

 

 

 

https://www.babelio.com/monprofil.php?id_user=498728
https://www.babelio.com/auteur/Ellie-Midwood/598092
https://www.babelio.com/auteur/Typhaine-Ducellier/540205
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                                       La BD ¨ tous les ®tages du Centre Pompidou 

                              

 

Paris le 30 juin 2024. 

C®l®bration exceptionnelle du 9e art, en partenariat avec le Fonds H®l¯ne & £douard Leclerc, 

lô®v®nement ç La BD ¨ tous les ®tages è explore cette expression artistique dans toute sa 

diversit®, se d®ployant dans tous les espaces du Centre Pompidou. Avec des expositions 

embl®matiques telles que ç Bande dessin®e et vie quotidienne è d¯s 1977, ç H®ros de papier, 

les r®cits complets des ann®es 50 è en 1988 ou encore ç Herg® è en 2006, le Centre Pompidou 

a ®t® lôune des institutions pionni¯res dans la reconnaissance de la bande dessin®e en tant quôart 

majeur. Fid¯le ¨ cet h®ritage dôinnovation et de partage de la diversit® artistique, ç La BD ¨ tous 

les ®tages è offre une immersion compl¯te dans les multiples univers du genre.  
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V®ritable travers®e de lôhistoire moderne et contemporaine du m®dium, lôexposition ç Bande 

dessin®e, 1964 - 2024 è, pr®sent®e au niveau 6, met en dialogue pour la premi¯re fois en France 

ses trois principaux foyers dôexpression - la cr®ation europ®enne, les mangas asiatiques et les 

comics am®ricains. En douze th®matiques et par un jeu dô®chos inattendus entre les auteurs, elle 

convoque les imaginaires de la bande dessin®e, les ®motions quôelle suscite, ainsi que la 

diversit® des techniques employ®es.  

Au cîur du Mus®e, un niveau plus bas, six monographies de ma´tres historiques de la bande 

dessin®e, Edmond-Fran­ois Calvo, Will Eisner, Herg®, George Herriman, Winsor McCay et 

Geo McManus, sont expos®es en r®sonance avec le parcours permanent de la collection 

moderne (1900-1960). En parall¯le, dans plusieurs salles et traverses, des auteurs 

contemporains - Blutch, Dominique Goblet, Catherine Meurisse ou encore Chris Ware - 

exposent des planches en dialogue avec des chefs-dôîuvre de la collection sign®s Ren® 

Magritte, Mark Rothko, Francis Picabia ou Theo Van Doesburg.  

Au niveau 2, côest Corto Maltese, le h®ros embl®matique dôHugo Pratt, qui investit les espaces 

de la Biblioth¯que publique dôinformation (Bpi) avec une exposition explorant la dimension 

romanesque des albums de la s®rie. Le r®cit de ses p®r®grinations est parsem® de r®f®rences et 

de citations litt®raires qui viennent donner une dimension sensible ¨ cette odyss®e. 

Lôexposition ç Corto Maltese, une vie romanesque è sôinscrit dans une riche histoire de la Bpi 

avec la bande dessin®e. La biblioth¯que programme depuis de nombreuses ann®es des 

rencontres et des expositions autour de lôîuvre dessin®e de grands artistes: ç Claire Bret®cherè 

(2015), ç Gaston, au-del¨ de Lagaffe è (2016), ç Riad Sattouf, lô®criture dessin®e è (2019), ç 

Catherine Meurisse, la vie en dessin è (2020), ç Chris Ware è (2022) ou encore ç Posy 

Simmonds, dessiner la litt®rature è visible jusquôau 1er avril 2024.  

Pour le jeune public, lôautrice et illustratrice Marion Fayolle transforme la Galerie des enfants 

en installation immersive autour du th¯me du campement nomade. Chacune des ç tentes-t°tesè 

de son exposition-atelier ç Tenir t°te è, imagin®e en ®cho ¨ son travail graphique, abrite des 

moments de partage, de d®couverte et dô®tonnement.  

Lôexploration des mondes de la bande dessin®e ne serait pas compl¯te sans une invitation ¨ 

d®couvrir ses formes les plus contemporaines, aventureuses et exp®rimentales. La revue Lagon, 

v®ritable laboratoire d®di® depuis 2014 aux autrices et auteurs ®mergents, sôinstalle dans les 

espaces du niveau -1 avec lôexposition ç Revue Lagon, le chemin de terre è. Elle pr®sente les 

pages dôune revue id®ale, compos®e de diff®rents types de sources et dôimpressions.  

Enfin, une programmation vivante ç La BD hors des cases è, enrichit et compl¯te lô®v®nement 

en proposant six week-ends de discussions, concerts, performances et ateliers du 29 mai au 7 

juillet. Au fil de ces week-ends, le public est invit® ¨ une soir®e m°lant musique et dessin en 

partenariat avec le Festival international de la bande dessin®e dôAngoul°me, ¨ assister ¨ 

lôenregistrement dô®missions de France culture consacr®es ¨ la BD, en compagnie dôinvit®s 

exceptionnels, dans le studio d®localis® pour lôoccasion, ¨ des rencontres et conf®rences dans 

les espaces de lôexposition de la revue Lagon, tissant des liens entre la bande dessin®e et dôautres 
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pratiques artistiques, et ¨ se plonger dans lôunivers Marvel, avant de participer, en cl¹ture, ¨ 

lôesquisse dôun portrait actuel du manga.  

En cette p®riode o½ un large public, multiculturel et curieux, converge ¨ Paris pour les Jeux 

olympiques et paralympiques de Paris 2024, ç La BD ¨ tous les ®tages è invite au 

rassemblement autour de cet art populaire et ambitieux. Gr©ce ¨ une programmation joyeuse et 

foisonnante, chacune et chacun, amateur ou passionn®, est plong® dans lôunivers 

dô®merveillement de la bande dessin®e. 

Lô®v®nement ç La BD ¨ tous les ®tages è se poursuit ®galement sur les r®seaux sociaux ! Le 

Centre Pompidou passe commande ¨ Livio Bernardo, Cyrielle Evrard, Salom® Lahoche, Lisa 

Mandel, Blanche Sabbah dôun strip ayant pour sujet lô®tablissement. Ils seront publi®s sur le 

compte Instagram du Centre Pompidou pendant toute la dur®e de lô®v®nement, ¨ raison dôun 

par mois. 

Cet ®v®nement est organis® en partenariat avec le Fonds H®l¯ne & £douard Leclerc 

Le Fonds H®l¯ne & £douard (FHEL) pour la Culture, cr®® avec 500 chefs dôentreprises du 

mouvement Leclerc et un groupe dôentrepreneurs bretons, a pr®sent® depuis 10 ans plus de 20 

expositions majeures ¨ Landerneau. Au principe de son fonctionnement : mobiliser pour chaque 

exposition un commissaire invit® reconnu, expert dans le monde de lôart. Ainsi, de Marc 

Chagall, Pablo Picasso, Henry Moore et Alberto Giacometti ¨ G®rard Fromanger, Vladimir 

Velickovic, Ernest Pignon-Ernest ou Fran­oise Petrovitch, une programmation tr¯s ouverte a 

d®j¨ attir® pr¯s de 2 millions de visiteurs. Si les grandes monographies dôartistes ont particip® 

¨ installer la notori®t® du Fonds, les publics ont ®t® nombreux ¨ saluer lôoriginalit® de la 

proposition imagin®e avec lôOp®ra national de Paris pour ç 3e sc¯ne è et de lôexposition ç 

Cabinets de curiosit®s è. Multipliant les coop®rations, le Fonds Leclerc prend activement part 

au rayonnement des projets ¨ lô®tranger. Il a notamment co-produit en 2017 lôexposition ç 

Mitchell / Riopelle, un couple dans la d®mesure è aussi pr®sent®e ¨ Qu®bec et ¨ Toronto. Dans 

une logique de d®cloisonnement des arts, la bande dessin®e a ®t® mise ¨ lôhonneur au FHEL d¯s 

2013 avec lôexposition collective d®di®e aux artistes des revues M®tal Hurlant et (ê Suivre) : 

Jean Giraud (Moebius), Philippe Druillet, Jacques Tardi, Enki Bilal, Florence Cestac, Com¯s, 

Chantal Montellier... Cette exposition a ®t® reprise ¨ Angoul°me puis ¨ Li¯ge. Côest aussi ¨ 

Landerneau quôont ®t® organis®es les importantes r®trospectives d®di®es ¨ Lorenzo Mattotti 

(pr®sent®e ensuite en Italie) et tr¯s r®cemment ¨ Enki Bilal. Lors de ces initiatives, les îuvres 

de 200 artistes du 9e Art ont ainsi ®t® valoris®es.  

Fort de cette expertise unique, le Fonds H®l¯ne & £douard Leclerc a r®pondu avec 

enthousiasme ¨ la proposition de partenariat du Centre Pompidou souhaitant pr®senter en 

majest® ¨ Paris la bande dessin®e internationale de ces 60 derni¯res ann®es. 

La BD ¨ tous les ®tages du Centre Pompidou 

Du 29 mai au 4 novembre 2024  

Galerie 2, Mus®e, Biblioth¯que publique dôinformation, Galerie des enfants, niveau -1. 

F®lix Jos® Hern§ndez. 
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                                                     Revoir Watteau au Louvre 

. 

 

Antoine Watteau, Pierrot, dit autrefois le Gilles, AVANT restauration, Paris É RMN - Grand Palais (Mus®e du 

Louvre) / Franck Raux 

 



 
 
 
 

72 
 

 

Paris le 31 juillet 2024. 

ç Le tableau ®nigmatique du Louvre par excellence è. Côest ainsi que le peintre et ®crivain 

Bernard Dufour a qualifi® le Pierrot, longtemps d®nomm® le Gilles, dôAntoine Watteau (1684-

1721). Au-del¨ de la figure famili¯re et iconique de cet ®trange personnage tout de blanc v°tu, 

côest bien dôune îuvre dôune absolue singularit® dont il sôagit. Tout, de son histoire ¨ sa 

composition, en passant par son iconographie et son format, intrigue et interroge.  

Les origines de la toile demeurent totalement inconnues et sa premi¯re mention certaine ne date 

que de 1826. Lôinterpr®tation du tableau, inspir® par lôunivers du th®©tre et notamment par 

Pierrot, le personnage comique le plus c®l¯bre ¨ lô®poque, demeure elle aussi complexe.  

ê la faveur de la restauration au Centre de recherche et de restauration des mus®es de France 

(C2RMF) qui vient de rendre au tableau tout son ®clat, le mus®e du Louvre lui consacre une 

exposition qui est la monographie quôil m®ritait. Elle examine ce myst®rieux chef-dôîuvre en 

le repla­ant dans le contexte de la vie th®©trale du d®but du XVIIIe si¯cle et en regard de la 

production de Watteau et de ses contemporains. Sans oublier dôexplorer la fascination constante 

et f®conde que le Gilles a exerc®e jusquô¨ aujourdôhui sur les cr®ateurs de tous horizons, de 

Fragonard ¨ Picasso en passant par Nadar, Derain ou Marcel Carn® : peintres, ®crivains, 

com®diens, photographes ou cin®astes ï chacun ayant propos®, avec talent, dôen percer la 

captivante ®nigme.  

Lôexposition r®unit soixante-cinq îuvres (peintures, dessins, gravures, livres, photographies et 

extraits de films), dont sept tableaux de Watteau, gr©ce au soutien de nombreux mus®es fran­ais, 

europ®ens et am®ricains, dont la Biblioth¯que nationale de France, la Gemªldegalerie de Berlin, 

la Wallace Collection et la National Gallery of Art de Washington. 

£ternelle page blanche, malgr® ses innombrables interpr®tations, le Pierrot demeure un 

com®dien sans r®plique et une peinture sans pareille.  

Pierrot et le th®©tre comique au temps de Watteau  

Au d®but du XVIIIe si¯cle, le th®©tre comique est repr®sent® ¨ Paris par diff®rentes troupes qui 

se livrent une concurrence acharn®e. Les deux troupes officielles ont chacune leurs personnages 

vedettes : Crispin, le valet manipulateur, triomphe ¨ la Com®die-Fran­aise alors que les 

serviteurs bouffons Arlequin et Pierrot jouent pour la Com®die-Italienne. Cette derni¯re est 

toutefois interdite entre 1697 et 1716. Entretemps, les compagnies priv®es qui jouent un 

r®pertoire burlesque, parfois mim®, pendant les foires parisiennes, remportent un grand succ¯s 

en empruntant Pierrot et Arlequin, mais leur activit® est souvent emp°ch®e voire interdite par 

les troupes officielles. Le ç th®©tre de la Foire è, saisonnier, offre des parades repr®sent®es sur 

des tr®teaux en ext®rieur pour attirer le public dans les salles. De nombreuses gravures font 

alors la publicit® de ces spectacles tr¯s populaires.  

Watteau et le th®©tre  
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Originaire de Valenciennes, le peintre Antoine Watteau (1684-1721) sôinstalle ¨ Paris vers 1702. 

Son int®r°t pour lôunivers du th®©tre, qui semble tr¯s pr®coce, est confort® par sa collaboration, 

dat®e vers 1705-1709, avec Claude Gillot qui sôest sp®cialis® dans les repr®sentations des sc¯nes 

de la Com®dieItalienne. Watteau d®veloppe par la suite une production personnelle o½ le 

r®pertoire th®©tral comique tient une place importante. On a par ailleurs conserv® des 

autoportraits o½ le peintre semble se repr®senter selon les codes de la com®die. Ce choix est 

singulier ¨ une ®poque o½ le statut social des com®diens demeure assez peu valoris®. 

Watteau et la conception du Pierrot  

Le Pierrot du Louvre est un tableau myst®rieux. Les circonstances de son ex®cution sont 

inconnues et son sujet est difficile ¨ d®crypter. On a suppos®, sans preuve, que la toile avait 

servi dôenseigne pour un caf® tenu par un ancien acteur sp®cialiste du r¹le de Pierrot ou de 

publicit® pour un spectacle de th®©tre de foire. Son attribution ¨ Watteau est parfois discut®e et 

lôîuvre, en effet, se distingue, par son grand format, des autres peintures du ma´tre. Pourtant la 

repr®sentation frontale et sym®trique du Pierrot, ç droit comme un i è, est probablement une 

invention de Watteau. Certains ®l®ments singuliers de la composition apparaissent dans dôautres 

îuvres du ma´tre tels que la sculpture ¨ t°te de faune ou lôassociation surprenante de Pierrot 

avec le personnage de Crispin. Le style et la qualit® exceptionnelle de lôex®cution plaident pour 

lôattribution ¨ Watteau. 

La post®rit® des Pierrots de Watteau au XVIIIe si¯cle  

Apr¯s 1720, la vogue du personnage de Pierrot d®croit sur la sc¯ne parisienne. En revanche un 

nouveau personnage comique triomphe, jusquô¨ la fin du si¯cle, dans les parades devant les 

salles de th®©tre : ç Gilles è.  

Portant un costume blanc identique, côest un d®riv® alt®r® de Pierrot : valet grossier et 

voluptueux, souvent meneur dôintrigues au d®triment de son ma´tre Cassandre. M°me si le 

tableau aujourdôhui au Louvre semble inconnu pendant le XVIIIe si¯cle, les peintres fran­ais 

vont pourtant continuer de sôinspirer du personnage de Pierrot tel que Watteau en avait codifi® 

lôapparence. Il sôagit tout dôabord des artistes qui furent proches du ma´tre de Valenciennes : 

JeanBaptiste-Pater ou Nicolas Lancret. Dans les ann®es 1780, Fragonard peint un charmant 

portrait dôenfant costum® en Pierrot o½ persiste le souvenir de Watteau. 

La d®couverte du ç Gilles è  

La premi¯re mention certaine du Pierrot aujourdôhui au Louvre remonte ¨ 1826. Le tableau fait 

alors partie de la collection priv®e de Dominique-Vivant Denon (1747-1825), ancien directeur 

du Louvre. Le tableau est aussit¹t d®sign® comme un chef dôîuvre de Watteau et est intitul® le 

ç Gilles è en r®f®rence au personnage des parades tr¯s en vogue durant la seconde moiti® du 

18e si¯cle. D¯s lors la peinture, plusieurs fois pr®sent®e dans des expositions, devient 

progressivement tr¯s c®l¯bre jusquô¨ son entr®e dans les collections du mus®e du Louvre en 

1869, gr©ce au legs du docteur Louis La Caze (1796-1869). ê la fin du 19e si¯cle, sa notori®t® 

consid®rable inspire m°me des romans ou des spectacles musicaux. Lô®volution du personnage 

de Pierrot au XIXe si¯cle ê partir des ann®es 1820, le personnage de Pierrot est profond®ment 

transform® par un acteur de g®nie : Jean-Gaspard Deburau (1796-1846). Vou® au th®©tre 
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int®gralement mim®, la pantomime, celui-ci modifie le costume et le caract¯re du personnage. 

Sa silhouette, plus fine et perdue dans un blanc costume trop vaste, para´t androgyne. Sa 

personnalit®, plus r°veuse et s®rieuse, m°me dans les situations les plus comiques, peut devenir 

inqui®tante et m°me aborder le registre du drame et de la trag®die. Lô®volution du personnage 

est parall¯le ¨ la d®couverte progressive du ç Gilles è de Watteau. Les deux sôinfluencent 

r®ciproquement. Lôinterpr®tation du tableau est infl®chie par les textes et les spectacles 

consacr®s au Pierrot. Lôiconographie (peinte, grav®e ou photographi®e) du personnage, en 

retour, sô®labore en r®action au chef-dôîuvre du Louvre. 

La modernit® de Pierrot Aux XXe et XXIe si¯cles, le personnage de Pierrot ainsi que le tableau 

de Watteau, qui est r®guli¯rement mis en valeur dans les salles du Louvre, demeurent une 

importante source dôinspiration pour les artistes. Les domaines du th®©tre et du cin®ma, avec 

les spectacles du Mime Marceau ou le film Les Enfants du paradis par exemple, prolongent la 

veine dramatique et po®tique de lôinterpr®tation du personnage. Les peintres rel¯vent 

r®guli¯rement le d®fi de la repr®sentation du ç grand losange blanc qui se d®tache sur le ciel è 

du tableau de Watteau. Picasso, Derain, Gris, Rouault ou Jean-Michel Alberola se sont 

successivement empar®s de la figure principale du tableau pour la transcrire selon leur lecture 

personnelle, entre vision tragique, d®construction ludique ou effacement ®nigmatique.  

REVOIR WATTEAU UN COM£DIEN SANS R£PLIQUE PIERROT, DIT LE GILLE 

EXPOSITION 16 OCTOBRE 2024 ð 3 F£VRIER 2025 AILE SULLY, 1ER £TAGE, SALLE 

DE LA CHAPELLE 

COMMISSARIAT : Guillaume Faroult, conservateur en chef au d®partement des Peintures, 

mus®e du Louvre. 

 CATALOGUE : de Guillaume Faroult, co®dition mus®e du Louvre ®ditions / Li®nart ®ditions, 

240 pages, 150 illustrations, 40 ú 

INFORMATIONS PRATIQUES  

Horaires dôouverture de 9 h ¨ 18 h, sauf le mardi, Jusquô¨ 21h le mercredi et le vendredi.  

R®servation dôun cr®neau horaire recommand®e en ligne sur louvre.fr y compris pour les 

b®n®ficiaires de la gratuit®.  

Gratuit pour les moins de 26 ans r®sidents de lôEspace ®conomique europ®en.  

Pr®paration de votre visite sur louvre.fr  

Adh®sion sur amisdulouvre.f 

F®lix Jos® Hern§ndez. 
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Larissa Sansour & Sßren Lind, In the Future They Ate From the Finest Porcelain, 2016, vid®o num®rique, 

couleur, son É Larissa Sansour 

Paris le 07 ao¾t 2024. 

Dans le contexte de bouleversements auxquels le monde est confront® depuis un demi-si¯cle, 

la science-fiction est lôoutil de pr®dilection pour questionner les soci®t®s actuelles et lire les 

failles de notre futur imm®diat. Dans les ann®es 2000, les artistes du monde arabe et de ses 

diasporas sôemparent de la fiction sp®culative pour r°ver les mondes de demain et dresser un 

constat sans d®tours sur lô®volution des soci®t®s. Par lôanticipation, ils questionnent le pr®sent 

et le transgressent.  

Pour Jack Lang, Pr®sident de lôInstitut du monde arabe : ç Côest r®solument vers le futur que 

les jeunesses arabes se tournent. Immense source de r°ves, cette nouvelle g®n®ration dôartistes 

cr®e et transforme, portant par la force de ses id®es le monde de demain.è 

ARABOFUTURS invite ¨ entrer dans les univers oniriques de la science-fiction et des 

nouveaux imaginaires arabes. Cette exposition dôart contemporain se propose dô°tre une 

introduction ¨ ce merveilleux et dynamique laboratoire dôhypoth¯ses qui se d®ploie dans tous 

les territoires de la cr®ation actuellement.  

Vid®astes, plasticiens, photographes, performeurs, renouvellent ici les perspectives, 

red®finissent les identit®s et cherchent ¨ offrir des contre-r®cits ®mancipateurs : mondialisation, 

modernit®, ®cologie, migrations, genre ou d®colonisation sont quelques-uns de leurs sujets de 

pr®dilection.  

Dix-sept artistes d®livrent de nouveaux possibles pluriels, engag®s, respectueux du vivant, ou 

des visions dystopiques permettant de cerner les contradictions de notre monde. Leurs îuvres 

sont autant dôoutils de r®flexion que des invitations ¨ d®centrer son regard vers des futurs 

alternatifs.  

Lôexposition r®unit les îuvres de Sophia Al-Maria et Fatima Al-Qadiri, Meriem Bennani, 

Larissa Sansour, Zahrah Al Ghamdi, Souraya Haddad Credoz, Ayham Jabr, Hala Schoukair, 

Ayman Zedani, Hicham Berrada, Aµcha Snoussi, Sara Sadik, Tarek Lakhrissi, Mounir Ayache, 

Skyseeef, Gaby Sahhar et Neµla Czermak Ichti.  

Autour de lôexposition  
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Une riche programmation - concerts, projections, cin®ma, performances, rencontres et d®bats, 

ateliers, é - accompagnera lôexposition du 23 avril au 27 octobre 2024. 

Institut du monde arabe  

1,rue des Foss®s-Saint-Bernard  

Place Mohammed V  

75005 Paris. 

F®lix Jos® Hern§ndez. 
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     ñM²sera humanidad, la culpa es tuyaò Goya x Lita Cabellut. Los Disparates. 

 

 
 

                                                    Goya. Disparate ridículo. 

 

Madrid, 7 de agosto de 2024. 

 

Querida Ofelia, 

 

Inspirada en los Disparates de Goya, la artista multidisciplinar Lita Cabellut presenta esta 

exposición en la que se muestran las miradas de ambos artistas sobre la condición humana, 

expresados a través de lenguajes artísticos diferentes. 

 

En Goya x Lita Cabellut. Los Disparates. ñM²sera humanidad, la culpa es 

tuyaò, los Disparates de Goya y las piezas de Cabellut, meticulosamente dispuestos, lejos de 

ser una simple exhibición visual, se presentan como una inmersión intelectual que desafía al 
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observador a explorar las sinergias subyacentes, históricas y culturales entre los trabajos de 

estos dos artistas, estimulando así una apreciación más profunda y participativa de la riqueza 

conceptual que emana de este diálogo artístico. 

Este encuentro con Goya ha llevado a Lita Cabellut, desde la humildad, a entender que las 

preocupaciones y las inclinaciones conceptuales, estéticas y emocionales del maestro aragonés 

siempre estuvieron presentes en su obra desde sus inicios. Esta amalgama de pensamientos y 

formas visuales se presenta como una travesía, donde se desentraña la esencia de la creación 

artística y se abraza la complejidad inherente a la comprensión estética. 

La intrincada sinfonía dialéctica entre dos creadores de distintas épocas resalta la complejidad 

del proceso intelectual que subyace en la interpretación de sus obras. La confluencia conceptual 

y artística entre estas dos expresiones es un terreno fértil para la indagación profunda de la 

esencia de la exposición, cuya elaboración implica la convergencia de ambos pensamientos 

arbitrarios y la síntesis de códigos no tan evidentes, desafiando así la capacidad cognitiva del 

espectador, pero al mismo tiempo con un estímulo sensitivo evidente. 

En palabras del comisario de la exposici·n, Eloy Mart²nez de la Pera: ñDos miradas que 

analizan el alma del ser humano. Diálogos entre Goya y Cabellut. Ellos nos hablan de miedo, 

de envidia, de amistad, de amor, de violencia, de ideología, de política, del caos, de la vejez, de 

ambición, de poder, de lealtad. Y lo hacen arrojando luz sobre estos conceptos. Una luz 

metafórica que nos acompaña a adentrarnos en la condición humana, y una luz plástica esencial 

para entender su forma de óentenderô el arte.ò 

Lita Cabellut (1961, España) es una artista de campo amplio que vive y trabaja en los Países 

Bajos, donde fue reconocida Artista del Año 2021. Su condición de artista en plenitud hace que 

su actividad artística se desarrolle en múltiples disciplinas. Es reconocida por ser la tercera 

artista española más cotizada y sus trabajos han sido expuestos en numerosos museos alrededor 

del mundo. 

Exposición 

30 de octubre de 2024 - 26 de enero de 2025. 

 

Con un gran abrazo desde nuestra querida y culta España, 

 

Félix José Hernández. 
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                   Fotografie di Angèle Etoundi Essamba. Museo di Roma in Trastevere 

 

Roma, 6 agosto 2024. 

Prima retrospettiva italiana della nota artista di origine camerunense, ma radicata in Olanda, da 

sempre impegnata e coinvolta in una riflessione sull'identità della donna africana. 

La retrospettiva presenta alcuni cicli del lavoro di Angèle Etoundi Essamba, eseguiti negli 

ultimi anni, che possono fornire allo spettatore una lettura quasi completa del percorso creativo 

della fotografa camerunense. 

Unôalternanza tra opere dai colori forti che fanno da contrappunto ad alcune serie di un levigato 

bianco e nero. 

Angèle Etoundi Essamba è un'artista impegnata che riflette sull'identità della donna africana. 

Osserva, da quasi quarant'anni, il mondo attraverso le donne che fotografa con una visione allo 

stesso tempo estetica, idealistica, realistica e sociale. Unisce lo spirito della fotografia umanista 

con un forte attaccamento ai valori di comunione. Si concentra esclusivamente su ciò che irradia 

l'essere umano, da solo, in coppia o in gruppo. Il suo approccio è sempre basato su un senso di 

prossimità e reciprocità. 

Il lavoro di Essamba rompe con le rappresentazioni stereotipate delle donne nere, spesso 

raffigurate come sottomesse, passive, dipendenti, esotiche e confinate in determinati ruoli. 

Sottolinea invece la dimensione simbolica ed estetica del corpo femminile. 

Utilizza composizioni armoniose, si concentra su gesti, espressioni ed emozioni per catturare 

la bellezza interiore e cambiare la narrativa. 
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Le parole chiave del lavoro di Essamba sono orgoglio, forza e consapevolezza di sé. 

Per fornire allo spettatore una lettura quasi completa del percorso creativo dell'artista, questa 

prima mostra personale in Italia presenta una selezione di 40 opere in bianco e nero e a colori 

realizzate tra il 1985 e il 2022. Include anche la sua serie, A-Fil-iations, presentata al padiglione 

inaugurale del Camerun alla Biennale di Venezia nel 2022. 

Angèle Etoundi Essamba 

Nata in Camerun e cresciuta in Francia, Angèle Etoundi Essamba si è diplomata alla Dutch 

Photography School di Amsterdam, dove vive. Ha conseguito anche una laurea in storia 

dell'arte. Dalla sua prima mostra nel 1985 ad Amsterdam, il suo lavoro è stato spesso esposto 

in musei, istituzioni, Biennali (Biennale di Venezia, Biennale dell'Avana e Biennale di 

Johannesburg), fiere e gallerie in Europa, Africa, Stati Uniti, America Latina e Asia. 

Le fotografie di Essamba sono state commentate in diverse pubblicazioni tra cui: Passion 1989; 

Contrasti 1995; Simboli 1999; Noiri 2001; La Metamorfosi del Sublime 2003; Dialoghi 2006; 

Veli e svelamenti 2008; L'Africa in aumento 2010; Africa ci vediamo, ci vediamo 2011; 

Desvelos 2011; Nero e rosso oltre il colore 2012; Le Donne dell'Acqua 2013; Invisibili, Donne 

Africane in Azione 2015; Forza e Orgoglio 2016; Figlie della Vita 2018; Rinascimento 2019. 

Il suo lavoro è incluso anche in rinomate collezioni pubbliche come il Museum of Modern Art 

(MoMA) di New York; Museo d'arte Memphis Brooks di Memphis; Museo d'arte di Boca 

Raton, Florida; Il Museo Nazionale delle Donne nelle Arti, Washington DC; Museo d'arte di 

Fitchburg, Massachusetts; Hood Museum, Dartmouth New Hampshire e World Bank Art 

Program, Washington D.C. 

Informazioni 

Luogo 

Museo di Roma in Trastevere 

Curatore 

Sandro Orlandi Stagl e Massimo Scaringella. 

 

Félix José Hernández. 
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                 Stephen Jones, chapeaux dôartiste au Palais Galliera 

 

Paris le 8 ao¾t 2024. 

Lôexposition Stephen Jones, chapeaux dôartiste au Palais Galliera pr®sente l'îuvre de ce 

cr®ateur britannique, sans conteste lôun des plus grands modistes contemporains, de ses 

premi¯res collections dans les ann®es 1980 jusquôaux plus r®centes.  

Pour la premi¯re fois depuis plus de quarante ans au Palais Galliera, une exposition est 

enti¯rement d®di®e ¨ un accessoire, le chapeau, ®lev® au rang dôîuvre dôart. Le parcours met 

lôaccent sur le processus cr®atif de Stephen Jones, les sources dôinspiration ¨ lôorigine de ses 

pi¯ces et la place de Paris dans son travail.  

N® en 1957 pr¯s de Liverpool, Stephen Jones se forme ¨ la Saint Martinôs School of Art. Il 

ouvre sa premi¯re boutique ¨ Londres en 1980, et propose tr¯s rapidement deux collections de 

chapeaux par an. Membre du mouvement londonien des "Nouveaux romantiques", côest gr©ce 

¨ ses rencontres dans lôunivers de la musique, notamment Boy George, que Stephen Jones fait 

ses premiers pas dans le monde de la mode. Il collabore avec la haute couture et tisse 

progressivement des liens ®troits avec des maisons et stylistes de premier plan : Christian Dior, 

Jean Paul Gaultier, Claude Montana, Thierry Mugler, Vivienne Westwood, John Galliano, 

Comme des Gar­ons, Walter Van Beirendonck, Louis Vuittoné  

Si son nom est encore peu familier du grand public, Stephen Jones occupe pourtant une position 

unique dans les coulisses de la mode. Gr©ce ¨ ses collaborations, il a particip® aux collections 

les plus iconiques de nombreuses grandes maisons. Les chapeaux de Stephen Jones soulignent 

et compl¯tent des silhouettes qui ont profond®ment marqu® lôhistoire de la mode depuis les 

ann®es 80.  

Lôexposition explore plus particuli¯rement le lien que lôartiste entretient avec Paris, la culture 

fran­aise et la couture parisienne. Son arriv®e dans la capitale et sa collaboration avec les 

maisons parisiennes ont en effet boulevers® sa vision de la mode et sa cr®ation. Lôattachement 

¨ Paris transpara´t ¨ travers ses propres collections, par les sources d'inspiration et les 
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th®matiques choisies : symboles de Paris et de l'histoire de France, image de la parisienne, 

hommage aux couturiers fran­ais...  

Riche de pr¯s de 400 îuvres, l'exposition r®unit plus de 170 chapeaux, des archives du modiste 

(dessins pr®paratoires, photographies, extraits de d®fil®sé) ainsi quôune quarantaine de 

silhouettes compl¯tes avec v°tements et chapeaux. Ces "looks" t®moignent des liens de fid®lit® 

de Stephen Jones avec les plus grandes maisons, en particulier la maison Christian Dior, avec 

laquelle il collabore depuis pr¯s de trente ans. Devenu le plus "frenchy" des modistes anglais, 

ce personnage incontournable de la mode parisienne lui a insuffl® toute sa cr®ativit® et son 

audace. 

INFORMATIONS PRATIQUES  

Palais Galliera, mus®e de la Mode de Paris  

10, Avenue Pierre Ier de Serbie  

75116 Paris 

COMMISSARIAT  

Commissaire g®n®rale Miren Arzalluz, directrice du Palais Galliera  

Commissaire scientifique  

Marie-Laure Gutton, responsable des collections accessoires, assist®e d'Alice Freudiger  

Conseiller artistique  Stephen Jones. 

F®lix Jos® Hern§ndez. 
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             La Su¯de sauvage de Bruno Liljefors au Petit Palais de Paris 

 

                                               

Bruno Liljefors, Renards, 1886. . Huile sur toile, 71,5Ĭ91,8 cm. É Gothenburg Museum of Art. 

Paris le 8 ao¾t 2024. 

Apr¯s deux expositions consacr®es aux peintres su®dois, Carl Larsson (2014) puis Anders Zorn 

(2017), le Petit Palais rend hommage ¨ Bruno Liljefors et annonce le dernier acte de sa 

programmation autour de lôillustre trio su®dois ç ABC è dont le nom est tir® de lôassociation 

des premi¯res lettres de chacun de leur pr®nom. Moins connu que ses deux acolytes, Bruno 

Liljefors est pourtant une figure incontournable de la sc¯ne artistique scandinave de la fin du 

XIXe si¯cle. En le pr®sentant pour la premi¯re fois au public fran­ais, le Petit Palais souhaite 

r®v®ler la virtuosit® picturale et lôapport original de Liljefors dans la construction de 

lôimaginaire de la nature su®doise. Cette exposition in®dite pr®sentera un ensemble dôune 

centaine dôîuvres, peintures, dessins et photographies issus des collections des mus®es su®dois 

tels que le Nationalmuseum de Stockholm, partenaire de lôexposition, de la Thiel Gallery, du 

mus®e de Gºteborg, mais aussi de nombreuses collections priv®es.  

Le parcours, ¨ la fois chronologique et th®matique, aborde les diff®rents aspects de lôart de 

Liljefors, de ses inspirations et influences jusquô¨ sa technique de travail tr¯s singuli¯re.  

Liljefors grandit ¨ Uppsala, une ville au nord de Stockholm, entour®e de vastes ®tendues 

sauvages. Le jeune homme sôentra´ne ¨ dessiner sur le vif d¯s son plus jeune ©ge et se r®v¯le 

particuli¯rement dou® notamment pour les caricatures et lôillustration. En 1879, il sôinscrit ¨ 

lôAcad®mie royale de peinture et rencontre Anders Zorn qui restera son ami toute sa vie. Apr¯s 

des voyages en Allemagne et en Italie, Liljefors se rend ¨ Paris pour parfaire son apprentissage. 

Il sô®tablit quelques temps ¨ Grez-sur-Loing au sud-est de Paris o½ r®side une colonie dôartistes 

nordiques parmi lesquels se trouve Carl Larsson. Contrairement ¨ ses amis peintres, Liljefors 

ne reste pas longtemps en France. Il retourne d®finitivement en Su¯de en 1884 o½ il se consacre 

exclusivement ¨ la repr®sentation de la nature su®doise et de ses animaux.  

Observateur dôune grande finesse, Liljefors saisit sur le vif des familles de renards tapis dans 

les bois ou des li¯vres filant dans la neige mais aussi des balbuzards p°cheurs aux sommets de 

pins maritimes, des eiders ®voluant sur les eaux froides des archipels, des t®tras paradant dans 

les for°ts. Il travaille en immersion dans la nature et se sert de ses qualit®s dôacrobate et de 

gymnaste pour grimper aux arbres. Le peintre utilise ®galement les techniques de chasse comme 
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le camouflage et la construction dôaff¾ts pour observer les animaux sans °tre vu. Son processus 

cr®atif inclut lôusage de la photographie pour penser ses compositions qui pr®sentent souvent 

une ligne dôhorizon haute voire absente pla­ant ainsi le spectateur au cîur de la nature. Cette 

immersion est amplifi®e par sa virtuosit® ¨ retranscrire la lumi¯re et lôatmosph¯re si 

caract®ristiques des pays scandinaves.  

M°me sôil sôen d®fend, ses recherches esth®tiques sont largement influenc®es par le japonisme 

et lôart extr°me-oriental. Liljefors aime agencer certaines de ses peintures au sein de grands 

cadres dor®s formant des compositions inspir®es des harimaze, estampes japonaises pr®sentant 

plusieurs images ind®pendantes les unes des autres. Ces ensembles d®coratifs, cr®®s de mani¯re 

subjective par lôartiste et associant des sc®nettes sans lien ®vident entre elles, laissent au 

spectateur la possibilit® de construire sa propre narration.  

Son art doit ®galement se comprendre ¨ lôaune des d®couvertes darwiniennes qui infusent la 

culture europ®enne au XIXe si¯cle. Dans le monde de Liljefors, les animaux, les plantes, les 

insectes et les oiseaux participent dôun grand tout o½ chacun a un r¹le ¨ jouer. ê lôheure o½ la 

sauvegarde de la biodiversit® est devenue un enjeu majeur, Liljefors, au-del¨ de son r¹le de 

chantre de la nature su®doise, nous invite ¨ mieux donner ¨ voir lôensemble du monde vivant 

dont nous faisons partie.  

Exposition con­ue avec le Nationalmuseum de Stockholm. 

COMMISSARIAT G£N£RAL  

Annick Lemoine, conservatrice g®n®rale, Directrice du Petit Palais  

COMMISSARIAT SCIENTIFIQUE  

Sandra Buratti-Hasan, conservatrice du patrimoine au mus®e des Beaux-arts de Bordeaux  

Carl-Johan Olsson, conservateur des peintures XIXe au Nationalmuseum de Stockholm 

F®lix Jos® Hern§ndez. 
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                     "La poesia ti guarda". Omaggio al Gruppo 70 (1963-2023) 

 

 

 
 

Roma, 30 luglio 2024.  

Il maggio 1963 si apriva a Firenze, presso il Forte del Belvedere, il convegno ñArte e 

comunicazione 24 " che ¯ considerato dagli studiosi lôatto ufficiale di fondazione del Gruppo 

70. 

A sessant'anni da quell'evento la Galleria d'Arte Moderna organizza una mostra-omaggio per 

quegli artisti che ne hanno determinato la nascita . 

Il  Gruppo 70 è, infatti, il sodalizio artistico che interpreta in modo più completo e coerente in 

ambito italiano il movimento internazionale della poesia visiva. Tra le neoavanguardie quella 

che maggiormente ha un carattere ibrido e multilinguistico, situandosi in una suggestiva "terra 

di mezzo" fra la scrittura e lôimmagine, fra le arti visive e la poesia. L'arte veniva intesa e 

problematizzata, più in generale, come parte del complesso sistema della comunicazione. 

In occasione di questo anniversario viene allestito un omaggio ai principali esponenti del 

gruppo - Ketty La Rocca, Lucia Marcucci, Eugenio Miccini, Luciano Ori, Lamberto Pignotti, e 

inoltre Roberto Malquori e Michele Perfetti ï mettendo in luce le diverse declinazioni estetiche 

e formali della poesia visiva. 

Le opere, per lo più inedite e/o poco conosciute al grande pubblico, provengono dalla collezione 

della Galleria d'Arte Moderna, dall'Archivio Carlo Palli di Prato, tra le principali raccolte 

italiane di poesia visiva, dal MART di Rovereto, dall'Archivio Lamberto Pignotti di Roma, 

dalla Fondazione Bonotto di Colceresa (VI) e da altre prestigiose collezioni private. 

Accompagnano il percorso espositivo poesie sonore e cinepoesie, libri d'artista e documenti che 



 
 
 
 

86 
 

illustrano in vario modo le premesse teoriche, le ragioni poetiche e gli esiti espressivi del 

Gruppo 70. 

La mostra, a cura di Daniela Vasta, è realizzata in collaborazione con Achivio Carlo 

Palli, Archivio Lamberto Pignotti e Fondazione Bonotto. 

La mostra è accompagnata da un catalogo edito da De Luca Editori d'Arte, con contributi critici 

di Daniela Vasta, Patrizio Peterlini e Lucilla Saccà, un'intervista inedita a Lamberto Pignotti a 

cura di Claudio Crescentini, apparati bio-bibliografici a cura di Elena Rosica. 

Informazioni 

Luogo 

Galleria d'Arte Moderna 

Orario 

Dal 1° dicembre 2023 al 5 maggio 2024 - prorogata al 15 settembre 2024 

dal martedì alla domenica ore 10.00-19.00 

24 e 31 dicembre ore 10.00-14.00 

Ultimo ingresso mezzôora prima della chiusura 

Giorni di chiusura 

Lunedì, 25 dicembre, 1° maggio 

CONSULTARE SEMPRE LA PAGINA AVVISI  prima di programmare la visita al museo 

Biglietto d'ingresso 

Consultare la pagina: Biglietti 

Informazioni 

Tel 060608 (tutti i giorni 9-19) 

Promotori Roma Capitale, Assessorato alla Cultura, Sovrintendenza Capitolina ai Beni 

Culturali 

Mostra a cura di Daniela Vasta 

Catalogo De Luca Editori dôArte 

In collaborazione Archivio Carlo Palli, Archivio Lamberto Pignotti, Fondazione Bonotto 

Organizzazione Zètema Progetto Cultura 

Tipo 

Mostra|Arte Contemporanea 

Giorni di chiusura 

Lunedi 

Félix José Hernández. 

 

 

 

                                            

http://www.galleriaartemodernaroma.it/it/servizi/avvisi
http://www.galleriaartemodernaroma.it/it/informazioni_pratiche/biglietti
https://sovraintendenzaroma.it/
https://sovraintendenzaroma.it/
https://www.delucaeditori.com/?index
https://www.zetema.it/
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                                      Carta abierta al señor Quesada 

 

 

 
 

                                      Campo de concentración de Auswitch, Polonia. 

 

París, 18 de agosto de 2024. 

 

Sr. Quesada, 

 

Su comentario xenófobo, lleno de odio, de aporofobia y de antisemitismo, acompañado por dos 

ñchistesò nauseabundos sobre los crematorios de los campos de concentración nazis durante la 

Segunda Guerra Mundial, me hacen pensar que Vd. es un ser abyecto. 

 

A Vd. no le agrad· mi rese¶a sobre el excelente libro de Olivier Guez ñLa desaparici·n de Josef 

Mengeleò, el tristemente c®lebre Ćngel de la Muerte de Auschwitz que experimentaba con 

niños, los torturaba y después quemaba vivos. 

 

Tampoco le agradó que al igual que mi reseña, publicara en mi página de Facebook y en los 

dos grupos que administro el enlace con el magnífico artículo del periódico madrileño El País 

: ñLa mujer que ódestruy·ô a cientos de beb®s para salvar a sus madres de los nazisò. Gisella 

Perl, prisionera en Auschwitz, interrumpió los embarazos de todas sus compañeras al descubrir 

que las preñadas eran lanzadas vivas al crematorio. 
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Visit® Treblinka, L²dice, Buzenbal, etc. Fui con mis estudiantes en ñEl Tren de la Memoriaò 

desde París a Cracovia y desde allí en autocares hasta Auschwitz, acompañados por 

sobrevivientes del Holocausto. Quizás si Vd. fuera, su espíritu se abriría a la verdad. 

 

Vd. afirma que se siente muy orgulloso de ser supremacista blanco. Pero me parece que hay un 

error "distinguido" señor, Vd. quizás haya sido blanco en Cuba, ahora en el ghetto en el que 

viveé es ñlatinoò, no por hablar el espa¶ol (cubano), sino de ñraza latinaò, como all² se cataloga 

a los que provienen del sur del r²o Bravo o Grande, y que Vd. califica como ñindiosò. 

 

En Francia, está prohibido escribir el origen étnico de la persona en los documentos. La raza 

humana es una sola Sr. Quesada, aunque haya numerosos orígenes étnicos. 

 

Recuerde que americanos somos todos los que nacimos desde Alaska hasta la Tierra del Fuego. 

"Distinguido" Sr. Quesada Vd. es tan americano como cualquier haitiano, boliviano, peruano o 

mexicano, por solo poner algunos ejemplos. 

 

Una amiga que le conoce me comunicó que Vd. va a misa los domingos. Yo no quería creerlo. 

Le recomiendo que ruegue a Dios para que expulse el odio de su pobre corazón. 

 

Desde La Ciudad Luz, 

 

Félix José Hernández. 
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                                             Carta abierta a don Eladio 

 

 

Monumento de los niños asesinados por los nazis, en donde estuvo la escuela primaria del 

pueblito de Lídice 

París, 19 de agosto de 2024. 

Don Eladio, 

A propósito de mi comentario sobre los tristes sucesos de individuos en los 

EE.UU. que salen a las calles con banderas nazis, Vd. me escribe: « El hecho de 

ver banderas nazis no dice nada del grupo si el sujeto que trajo la bandera es un 

agente encubierto de grupos marxistas o de agencias policiales del Estado. Y que 

los hay, los hay. De eso podemos vivir convencidos.ò 

El ver a alguien desfilar con banderas nazistas y la tristemente célebre suástica 

nazi - lo cual es un delito en Francia y por lo tanto condenado por las leyes -, me 

indigna de una forma extraordinaria. 

Si esas personas son ñagentes encubiertosò -como Vd. supone- o verdaderos 

nazistas, demuestran un total desconocimiento de la Historia. No creo necesario 

que esos ignorantes estudien o lean, bastar²a que vieran un solo filme: ñLa lista 
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de Schindlerò, para que se enteren de lo que hicieron los nazistas. 

Fui varias veces con mis estudiantes en ñEl Tren de la Memoriaò de Par²s a 

Cracovia (Polonia) y de allí a los campos de concentración de Auschwitz y 

Birkenau. Le puedo asegurar que después de visitar las cámaras de gases y el 

resto de esos campos, los j·venes quedaron ñvacunadosò contra el nazismo. 

También visité Lídice y Treblinka en la República Checa, donde el horror del 

nazismo aún se puede constatar. 

En Letonia, Lituania, Letonia, Ucrania, Croacia y Eslovenia, pude visitar campos 

de concentración comunistas y en Budapest La Casa del Horror, en donde los 

comunistas torturaban a sus víctimas. 

En Italia recorrí Las Fosas Ardeatinas, cerca de Roma, ejemplo del horror 

fascista. 

Como profesor y como ser humano, no puedo dejar de indignarme ante los 

s²mbolos y manifestaciones: nazistas, fascistas, comunistas y otros éistas.  

En Normandía he visitado los impresionantes cementerios militares, en donde 

descansan los restos de miles de jóvenes estadounidenses que murieron en 

Europa durante la Segunda Guerra Mundial, combatiendo a los fascistas y a los 

nazis. ¿Lo sabrán los que hacen el saludo romano o enarbolan banderas con las 

suásticas?  

Los hay que utilizan la Libertad de Expresión, uno de los pilares fundamentales 

de nuestra Democracia Occidental, para sembrar el odio y como Vd. muy 

acertadamente escribe, que ñpersonas decentes y bien intencionadas, pero de 

escasos recursos intelectuales, sean confundidas o enga¶adasò. 

En la foto me puede ver frente al monumento de los niños asesinados por los 

nazis, en donde estuvo la escuela primaria del pueblito de Lídice. Las flores y 

los peluches fueron colocados allí por niños de una escuela primaria de Praga.  

Reciba mis más cordiales saludos desde La Ciudad Luz, 

Félix José Hernández. 
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Sax-Ensemble. Despedida del Festival ñM¼sica para el Tercer Milenio 2024ò 

 

    

Madrid, 19 de agosto de 2024. 

Querida Ofelia, 

La Fundación Sax-Ensemble, en colaboración con la Academia, presenta el primero de los 

dos conciertos de despedida de la agrupación, con estrenos mundiales de los compositores 

Benjamin Davies y Alejandro Román, junto con obras de Zulema de la Cruz y de Luis de 

Pablo, que han estado ligados a la Fundación desde sus inicios. 

El Grupo Sax-Ensemble se fundó en 1987 y treinta y siete años después llega al final de su 

recorrido y al cese de su actividad. La razón de esta despedida es compleja, pero todas las 

actividades artísticas se desarrollan en un ciclo más o menos largo, y lo mismo ocurre con las 

agrupaciones musicales. El motivo no es el cansancio artístico de sus intérpretes, sino que son 

razones empresariales y administrativas las que han desencadenado este proceso. 

El grupo nació con la idea de la promoción de la música contemporánea, y éste es un género 

que hoy en día está en horas bajas y no cuenta con el necesario apoyo de las administraciones. 

En este recorrido dejamos para los interesados en un futuro trescientos estrenos mundiales de 

obras escritas para las diferentes plantillas, catorce discos y Dvds publicados con el sello propio 

denominado Cánticum, y otras siete publicaciones con otros sellos, lo que hace un total de 

veintiuna publicaciones. El grupo cuenta también con una página web propia 
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(www.worldsax.tv) donde exponer las grabaciones videográficas de los conciertos, en la que se 

pueden encontrar más de dos centenares de videos. 

Este es el último concierto de la plantilla de cuarteto de saxos, piano y percusión del Sax-

Ensemble, y en el programa figuran dos estrenos mundiales de los compositores Benjamin 

Davies y Alejandro Román, junto con obras de Zulema de la Cruz y de Luis de Pablo, que han 

estado ligados a la fundación Sax-Ensemble desde sus inicios. El último concierto de la plantilla 

de cuarteto de saxofones tendrá lugar en la Sala Turina de Sevilla en diciembre próximo. 

A lo largo de sus 37 años de vida, el Sax-Ensemble ha contribuido al panorama musical con 

aportaciones que van desde obras de saxofón solo hasta óperas y obras para solista y orquesta 

sinfónica. Además, ha organizado actividades como los II Encuentros Europeos del Saxofón, y 

ha fundado el Congreso Europeo del Saxofón, cuya tercera edición se acaba de celebrar en 

Trento. Pero lo más importante es haber contribuido a aumentar el repertorio del saxofón, 

siempre marcado por la historia de Adolphe Sax, que aunque arrinconado en algunas plantillas 

es también muy aclamado por el público en otros repertorios. 

El Sax-Ensemble, nacido en el segundo milenio, ha promocionado la ñM¼sica para el tercer 

milenioò y contribuido con un peque¶o destello a la luz de los ñvientos doradosò (en palabras 

de Tomás Marco) de la historia de la música reciente, por lo que para la Academia es un motivo 

de orgullo haberles acogido durante tantos años, y especialmente en estos conciertos de 

despedida del Grupo. 

Concierto 

10 de septiembre de 2024 

¶ Salón de actos 

¶ 12:00 horas 

¶ Entrada libre y gratuita hasta completar aforo 

Sax-Ensemble 

Mariano Domingo                       director invitado 

Francisco Martínez                     director artístico 

David Nañez                                saxo alto y tenor 

José Manuel Zaragoza                 saxo alto 

Luis Miguel Castellanos              saxo tenor 

Miriam Castellanos                     saxo barítono 

Francisco Martínez                     saxos soprano, tenor y sopranino 

Manuel Jesús Corbacho              piano 

Joan Salvador                             percusión 

Programa 

http://www.worldsax.tv/
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Zulema de la Cruz / La colina de la luz azul 

Benjamin Davies / Ontwaren met Mondriaan *  

Alejandro Roman / Máquinas y artefactos Op. 77 *  

Luis de Pablo / Corola 

* Estrenos absolutos  

Sax-Ensemble 

Un gran abrazo desde nuestra querida y culta España, 

Félix José Hernández. 
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                         María Lejárraga: una voz en la sombra 

 

                    

Madrid, 19 de agosto 2024. 

Querida Ofelia, 

La figura de la riojana María Martínez Sierra (San Millán de la Cogolla, 1874 - Buenos 

Aires, 1974), nombre con el que quiso ser conocida María de la O Lejárraga García, es 

esencial para conocer los entresijos de la historia cultural y política de la España del siglo 

XX.  

Maestra, dramaturga, novelista, política, articulista, autora de libretos para óperas y 

comedias musicalesé A trav®s de esta exposici·n, exploraremos todas esas facetas de la 

María, así como su incansable lucha por la igualdad entre hombres y mujeres que la llevó, 

entre otras cosas a ser, en1918, una de las fundadoras de la Liga Española para el Derecho 

de las Mujeres, una organización pionera que luchó por la igualdad de derechos y 

oportunidades para las mujeres en España. 

María Lejárraga nació en 1874 en San Millán de la Cogolla y desde muy joven, mostró 

un talento excepcional para la escritura y una innata pasión por la literatura. Su mente 

inquieta y su espíritu libre la llevaron a sumergirse en el mundo de las letras, donde 

rápidamente demostró su valía como autora. Por ello, la exposición se adentrará en la 

rica producción literaria de Lejárraga, así como en su compromiso político con el 

socialismo y los derechos de las mujeres. 
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Sin embargo, la vida de Lejárraga estuvo marcada por las limitaciones impuestas a las 

mujeres de su época consecuencia por lo que, a pesar de su indudable talento, ocultó su 

nombre tras el de su marido, Gregorio Martínez Sierra, al publicar casi todas sus obras. 

En la muestra podremos ver, primeras ediciones de algunas de sus obras más conocidas, 

que acabaron por hacer de ella la dramaturga de más éxito de la historia de España, no 

solo para los teatros más prestigiosos de nuestro país sino también en los del resto de 

Europa, Hispanoamérica y Estados Unidos. 

A lo largo de esta exposición, podremos disfrutar de una cuidada selección de 

manuscritos, fotografías, objetos personales y testimonios que nos permitirán adentrarnos 

en la vida íntima y profesional de esta destacada escritora. Además, conoceremos su 

amistad y colaboración con importantes figuras literarias de su época, desde Manuel de 

Falla, a Joaquín Turina, pasando por José María Usandizaga, Dolores Ibarruri, Matilde 

de la Torre, Jardiel Poncela Arniches, Santiago Rusiñol, Juan Ramón Jiménez, Benavente 

o Ramón Pérez de Ayala entre otros. 

A través de esta exposición, invitamos a los visitantes a sumergirse en la vida y la obra 

de esta valiente y talentosa mujer, y a conocer sus luchas, sus conquistas y, también, las 

frustraciones de una de las grandes voces de la literatura, el socialismo y el feminismo. 

El recorrido aparece inscrito en distintos contextos: sus comienzos como escritora, 

principalmente dramaturga; su incorporación al panorama político de la España de los 

años treinta, donde fue elegida diputada; su papel durante la Guerra Civil más allá de 

nuestras fronteras ayudando a niños evacuados; su dramático exilio y su último resurgir 

en Argentina cuando nuestra protagonista tiene ya setenta años, y donde acabará 

muriendo en 1974. 

Situarla en todas estas áreas nos permite entender el significado global de su figura en la 

época, así como recuperar todo su legado. 

Comisaria: Carmen Domingo 

Un gran abrazo desde nuestra querida y culta España, 

Félix José Hernández. 
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Francia me ofreció no solo la Libertad de Expresión, sino también la 

Libertad de Pensar  

 

 

París, 22 de agosto de 2024. 

Estimados amigos, 

Hay personas que no comprenden mis opiniones y me tratan de ñetiquetarò 

políticamente: "es de derecha, es de izquierda, es comunista, etc." Ellas erran. 

Mis opiniones son el resultado de que soy profundamente cristiano y de que mi 

único mentor es el gran José Martí. Que nadie se inquiete tanto, sencillamente 

soy cristiano y martiano. Por lo tanto actúo y escribo como tal. 

Francia me ofreció no solo la Libertad de Expresión, sino también la Libertad de 

Pensar. 

El gran Premio Nobel de Literatura Mexicano Octavio Paz escribi· : ñMis 

palabras irritarán a muchos; no importa, el pensamiento independiente es casi 

siempre impopular.ò 

Félix José Hernández. 

 

 

 

 

 



 
 
 
 

97 
 

                                              Lo stile di Chiara Dynys  

 

Venezia, 31 luglio 2024. 

Chiara Dynys ¯ una tra le pi½ importanti artiste italiane contemporanee, il cui lavoro si ¯ sempre 

contraddistinto per una particolare attenzione al dialogo con lo spazio storico, sia nella sua 

dimensione architettonica che in quella discorsiva.  

In continuit¨ con questa prospettiva, Lo Stile ¯ una mostra e un progetto site related, pensato 

appositamente per Caô Pesaro e contemporaneamente un riferimento allôopera di Piet Mondrian 

e al Neoplasticismo.  

Una mostra di grande potenza visiva, apparentemente provocatoria ma in realt¨ rivelatrice della 

centralit¨ nellôarte della forma del linguaggio.  

In risposta a una poetica che ha sempre rifiutato qualsiasi definizione stilistica, Dynys 

reinterpreta la sintesi linguistica del modernismo olandese attraverso una serie di nuovi 

ambienti immersivi in cui luce e materia ridisegnano il racconto del reale.  

Scrive in merito lôartista: ñIl riferimento a Mondrian vuole rendere esplicita la mia affermazione 

che la forma del linguaggio, anche quando lo stile ¯ rinnegato, come nel mio lavoro, ¯ centrale. 

Lôinstallazione che d¨ il titolo alla mostra ¯ infatti unôopera ambigua, che intenzionalmente 

riprende le composizioni dellôartista teosofo ma nel contempo le rinnega, perch® ¯ realizzata in 

pietra e metallo, cio¯ in materie presenti e resistenti, quel che Mondrian rifuggiva pi½ di ogni 

cosaò.  
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ñContrapposti a questa, un gruppo di libri colorati di metacrilato della serie Tutto, fornisce 

ulteriori spunti sulla mia particolare e contraddittoria idea di stile, mentre la seconda grande 

sala ¯ interamente occupata dallôinstallazione Gate of Heaven, dove lo scheletro luminoso di 

una grande porta sembra derivare dalle curve, altrettanto luminose, che si diffondono sul 

pavimento secondo lôandamento delle onde gravitazionali dellôuniversoò.  

Cos³, la visione ravvicinata nel tempo e nello spazio di questi tre lavori, parla di uno ñstileò che 

pu¸ tranquillamente rinnegarsi, ma per rinnovarsi: tutto diventa ñstileò, se il linguaggio 

disparato con cui lo si esprime riesce a diventare forma.   La mostra ¯ visitabile dal 20 aprile al 

15 settembre 2024 con lôorario e il biglietto del museo. 

 

Mostra  

Chiara Dynys  

Lo stile  

20 aprile ï 15 settembre 2024  

Venezia, Caô Pesaro ï Galleria Internazionale dôArte Moderna Sale Dom P®rignon, secondo 

piano  

A cura di Alessandro Castiglioni, Chiara Squarcina, Elisabetta Barisoni 

F®lix Jos® Hern§ndez 
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                                                  Omaggio a Ennio Finzi 

 

 

                                     Ennio Finzi, ñGiallo su grigioò, 1957 
 

Venezia, 31 luglio 2024. 

Caô Pesaro prosegue lôattivit¨ di valorizzazione degli autori presenti nelle raccolte civiche con 

un Omaggio a Ennio Finzi. Annoverato tra i Maestri della grande stagione pittorica 

dellôastrattismo, Ennio Finzi, nato a Venezia nel 1931, ¯ protagonista di una sala della 

collezione permanente della Galleria Internazionale dôArte Moderna, dal 17 maggio al 6 ottobre 

2024. 

 

Artista tra i pi½ radicali del Novecento italiano, Ennio Finzi ¯ stato capace di sovvertire il 

linguaggio informale del dopoguerra perseguendo unôinconsueta ricerca fondata sui valori 

atonali e timbrici del colore, rappresentando per questo un modello di pittura che Luciano 
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Caramel ha definito ñirritualeò. Viceversa ha saputo anche tracciare un percorso meno concitato 

e pi½ sotteso alla riflessione percettiva, conducendo unôapprofondita indagine sulle strutture 

intrinseche della forma, nel tentativo forse di domare e ñpiegareò le proprie ingovernabili 

contraddizioni. Da questo sintetico quadro generale si ¯ scelto di rappresentare lôartista 

veneziano con alcune delle sue opere pi½ emblematiche degli anni Cinquanta, come le 

ñgeometricheò Scale cromatiche, dove lôintermittente apparire del colore si snoda in limpide 

partiture a fasce verticali; Ritmi vibrazione, dove il giallo scorre esile e filiforme in rapida e 

cangiante progressivit¨ temporale; o come Bianco su bianco e Grigio su grigio dove la luce si 

rivela quale emittente spirituale di una materia diradata, dai confini labili e indistintamente 

sospesi. 

 

Ennio Finzi (Venezia, 1931), si diploma allôIstituto dôArte di Venezia, studia violino e nel 

dopoguerra frequenta importanti artisti come Emilio Vedova e Virgilio Guidi. Espone in pi½ 

occasioni alle collettive della Bevilacqua La Masa, tiene mostre personali e nel 1961 si 

trasferisce a Milano dove si dedica al design, poi nel 1964 a Sanremo. Nel 1968 ritorna a 

Venezia e diventa assistente allôAccademia di Carmelo Zotti. Si dedica con un suo personale 

linguaggio allôarte programmata e nel 1986 partecipa alla Biennale di Venezia, ottenendo in 

seguito sempre maggiori riconoscimenti in Italia e allôestero.     

Ingresso con lôorario e il biglietto del Museo. 

 

OMAGGIO A ENNIO FINZI  

Dal 17 maggio al 6 ottobre 2024 Venezia, Caô Pesaro ï Galleria Internazionale dôArte 

Moderna  

A cura di Elisabetta Barisoni, Michele Beraldo. 

F®lix Jos® Hern§ndez. 

 

 

 

 

 

 

 

 

 

 



 
 
 
 

101 
 

                                Mostra  Eva Marisaldi. Biribisso   

 

                           

Venezia, 20 agosto 2024. 

Allo scadere degli anni Ottanta del XX secolo Eva Marisaldi (Bologna, 1966) ha compiuto il 

suo esordio sulla scena espositiva che lôha portata, tra lôaltro, a partecipare a due edizioni della 

Biennale di Venezia (1993 e 2001).  

Da subito sono apparse chiare la sua attitudine allôosservazione del mondo e la sua capacit¨ di 

tradurre tale esperienza in composizioni visive difficili da catalogare secondo le norme 

tradizionali e che si esplicitano in varie soluzioni espressive: installativa, plastica, grafica, 

video.  

Partendo dallôattitudine a riflettere e ad analizzare ci¸ che la circonda, Eva Marisaldi rivolge la 

propria attenzione soprattutto alla sfera privata dellôindividuo, alla realt¨ sociale e allôambiente 

che gli sono attorno, dando luogo a micro narrazioni ove le analogie e i contrasti hanno la 

meglio sulla essenzialit¨ del racconto. 

 Lôartista sintetizza i risultati della propria indagine in elementi visivi, sonori, letterari tanto 

densi sul piano semantico quanto lineari su quello espressivo, dove la fantasia si alterna a 

momenti di riflessione, la poesia allôironia.  

Il progetto ideato per Casa Goldoni ne ¯ la prova. Esso si sviluppa in tutti gli ambienti 

dellôedificio e si compone di una serie di opere originali, diverse per tecnica e tipologia ma 

unite da una comune fonte di ispirazione: lôautore al quale ¯ intitolata lôistituzione museale e la 

sua attivit¨ nel campo del teatro, oltre che il mondo dello spettacolo e della rappresentazione 

scenica in generale.    

La mostra ¯ visitabile dal 21 marzo al 24 novembre 2024 con lôorario e il biglietto del Museo. 
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Mostra  

Eva Marisaldi. Biribisso   

Dal 21 marzo al 24 novembre 2024 

 Venezia, Casa di Carlo Goldoni  

A cura di Chiara Squarcina e Pier Paolo Pancotto 

 In collaborazione con Galleria deô Foscherari e Francesco Ribuffo. 

F®lix Jos® Hern§ndez. 
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                           Shangai : Gabrielle Chanel. Manifeste de mode 

 

Paris le 2 ao¾t 2024. 

Une exposition du Palais Galliera, pr®sent®e au Power Station of Art ¨ Shanghai, du 12 juillet 

au 24 novembre 2024. 

Apr¯s Paris, Melbourne, Tokyo et Londres, lôexposition qui a d®j¨ rassembl® pr¯s de 900 000 

visiteurs est pr®sent®e pour la premi¯re fois ¨ Shanghai. Cette r®trospective rend hommage ¨ la 
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couturi¯re Gabrielle Chanel, dont les cr®ations sont encore aujourdôhui associ®es ¨ une id®e de 

modernit® et dô®l®gance, tout en mettant en lumi¯re le r¹le essentiel de son image dans la 

diffusion et le succ¯s de ses cr®ations. Des mod¯les en jersey des d®buts, en rupture totale avec 

la mode de son ®poque, en passant par les robes plus sophistiqu®es des ann®es 1930 jusquôau 

tailleur iconique des ann®es 1950 et 1960, la s®lection r®v¯le la naissance et lô®volution dôun 

style fond® sur des valeurs intangibles interpr®t®es et mat®rialis®es tout en nuance par 

Mademoiselle Chanel. Cette r®trospective montre lô®volution de son travail et combien ses 

cr®ations ï v°tements, accessoires, bijoux et parfums ï pens®es dans leur ensemble, font partie 

dôune m°me vision et constituent un manifeste sôinscrivant bien au-del¨ dôun ph®nom¯ne de 

mode. 

INFOS PRATIQUES 

Horaires de l'exposition 

Power Station of Art 

678 Miaojiang Road 

Huangpu District 

Shanghai 

F®lix Jos® Hern§ndez. 
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                           Teatro. Autori, attori e pubblico nell'antica Roma 

          

Roma; 1 agosto 2024. 
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In esposizione oltre 240 opere per raccontare una delle più importanti istituzioni culturali 

dellôantichit¨. 

Non vedi come i teatri risuonano di applausi ogni volta che vengono pronunciate frasi che tutti 

riconosciamo e concordemente sappiamo essere vere? (Seneca, Lettere a Lucilio, 108.8) 

La forza vitale degli spettacoli teatrali, la loro popolarità, le vite difficili degli attori e degli altri 

grandi protagonisti del mondo teatrale nellôantica Roma sono raccontati nella mostra ospitata 

al Museo dellôAra Pacis. 

Il visitatore / spettatore ¯ condotto óoltreô la scena, dentro i meccanismi di produzione, 

nei ócamerini degli attoriô, sui palcoscenici e sugli spalti dei teatri antichi: una ricostruzione 

viva, in cui gli stessi protagonisti - attraverso interventi multimediali creati ad hoc - 

coinvolgono il pubblico raccontando le loro vite, le storie che hanno interpretato, il loro ruolo 

di autori o performer in una società così simile e insieme tanto diversa dalla nostra. 

Una società che aveva negli oltre 1000 grandi teatri monumentali che sorgevano nellôimpero 

romano quello che oggi chiamiamo il mass media pi½ efficace dellôantichit¨. 

La mostra propone oltre 240 opere provenienti da 25 diversi prestatori con un percorso 

espositivo ricco di autentiche rarità come, ad esempio, la coppa di produzione attica proveniente 

dal Museo Archeologico Nazionale di Firenze con una delle rarissime rappresentazioni di una 

falloforia, processione in onore di Dioniso, dio del teatro; un esemplare unico di antica 

maschera in terracotta dal Museo Archeologico Regionale óPaolo Orsiô di Siracusa o il 

famoso ñvaso di Pronomosò dal Museo Archeologico Nazionale di Napoli, forse il più 

importante tra i reperti a soggetto teatrale pervenuto. 

Ancora, nella varietà dei reperti selezionati, si segnalano le straordinarie maschere 

miniaturistiche della tragedia e commedia greca provenienti dallôisola di Lipari; statuine di 

attori, danzatori e giocolieri del mondo magnogreco; la rappresentazione della ñnascita di Elena 

dallôuovoò su un vaso magnogreco della serie raffigurante le commedie ñfliacicheò;  una serie 

di miniature teatrali, molte mai esposte in mostra, provenienti da contesti tarquiniesi; rispetto 

al settore della musica di scena rari e delicati strumenti musicali originali come tibie, resti di 

cetre, crotali, sistri, molti dei quali  sono stati per lôoccasione fedelmente riprodotti in copia in 

modo da consentire al visitatore di sperimentarne il suono; un ñcampionarioò di modelli di 

maschere mai esposti a Roma provenienti dalla bottega di un artigiano di Pompei, i grandi 

affreschi parietali di un ñcamerinoò per la compagnia teatrale provenienti dal teatro romano di 

Nemi; una serie di 12 gemme di epoca romana a soggetto teatrale; lo straordinario ritratto di 

Marcello e la maschera in bronzo di Papposileno della collezione Fondazione Sorgente Group. 

La mostra propone un viaggio attraverso i secoli, con focus sullôet¨ augustea, che nel 

coinvolgimento diretto del visitatore/spettatore intende avere il proprio punto di forza. Il 

racconto parte dalle radici greche, siciliane, magno greche, etrusche e italiche del teatro romano, 

dallôorigine religiosa del óludusô e dai primi palcoscenici in legno, per arrivare allo splendore 
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della frons scenae dei grandi teatri per decine di migliaia di spettatori, architetture che - come 

il foro o il tempio - caratterizzeranno la forma urbis dellôimpero. 

Le maschere saranno il filo conduttore di questa ñimmersioneò: dalle pi½ antiche tra quelle 

pervenute fino ai nostri giorni (V secolo a.C.) a quelle ellenistiche del III - II secolo a.C., fino 

a quelle, spettacolari, di epoca romana. Le maschere sono anche ñcaratteriò scenici di lunga 

durata, tragici, comici e grotteschi: il visitatore scoprir¨ cos³ lôorigine antichissima di tanti 

personaggi del teatro moderno, dal vecchio misantropo, al giovane seduttore, dal servo scaltro 

ai giovani amanti ostacolati dalle diverse condizioni sociali. 

Il percorso espositivo si snoda attraverso sette sezioni, con un filo narrativo in senso 

cronologico. Ogni sezione è arricchita da istallazioni multimediali: riprese aeree, 

videomapping, postazioni interattive, interventi recitati da attori che danno voce agli autori e ai 

i protagonisti del teatro antico. 

 

La prima sezione, dal titolo Genesi, racconta lôimportanza del culto dionisiaco alle radici della 

tradizione teatrale greca e il valore del teatro per la vita democratica ad Atene. Successivamente, 

la seconda sezione, dal titolo Radici italiche e magnogreche, mette in risalto il contributo che 

lôEtruria, la Magna Grecia e i popoli italici fornirono al sorgere del teatro latino. 

La commedia a Roma, la terza sezione, presenta la tradizione comica romana, passando dalla 

costruzione dei personaggi, vere e proprie maschere di tipi umani in Plauto, allo spirito 

riflessivo e introspettivo dei personaggi di Terenzio; la quarta sezione, dal titolo La tragedia a 

Roma, presenta i principali protagonisti della produzione tragica in periodo repubblicano, di 

cui poco resta, soffermandosi poi su due personaggi di grande caratura come Seneca e Nerone. 

Le vite, spesso al limite, di attori, danzatori, musici, mimi attraverso le testimonianze che ci 

raccontano cosa facessero in scena e cosa óoltre la scenaô sono al centro della quinta sezione, 

dal titolo I protagonisti e la musica. Vengono qui raccontati aspetti legati allôorganizzazione 

degli spettacoli, come la composizione delle compagnie teatrali e la produzione degli artigiani 

che realizzavano le maschere. Tra i performer, uno spazio specifico viene riservata al fenomeno 

degli spettacoli di mimi e pantomimi in età imperiale. 

 

La sesta sezione, dal titolo Lôarchitettura, intende riflettere sullôeredit¨ monumentale lasciata 

dal teatro antico, attraverso rovine architettoniche, in molti casi maestose e ancora funzionanti. 

ll passaggio della Roma repubblicana verso il regime imperiale (la grande transizione del I 

secolo a.C.) vede anche la costruzione dei primi teatri stabili a Roma e la codificazione della 

loro forma. Nel breve giro di pochi decenni sorgono i tre grandi teatri romani in muratura, 

nellôordine il teatro di Pompeo (61-55 a.C.), capace di ca. 20.000 posti, circondato di portici e 

giardini, di cui poco rimane se non nella topografia di Roma, quello di Cornelio Balbo (dedicato 

nel 13 a.C.), anchôesso perduto, e il teatro di Marcello, quasi contemporaneo, intitolato da 

Augusto alla memoria dellôamato nipote. 
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La collaborazione con la Soprintendenza Speciale Archeologia, Belle Arti e Paesaggio di Roma 

ha consentito la realizzazione di uno straordinario intervento video sul teatro di Pompeo, che 

dopo la mostra resterà patrimonio delle Istituzioni curatrici. 

Lôattraversamento dellôantico si apre alla contemporaneit¨ nellôultima sezione della mostra, dal 

titolo Attualità del classico, realizzata in collaborazione e con il contributo del Dipartimento di 

Lettere e Culture Moderne dellôUniversit¨ di Roma óSapienzaô e dellôINDA (Istituto Nazionale 

del Dramma Antico): attraverso una selezione di locandine storiche di spettacoli realizzati al 

teatro greco di Siracusa, montaggi video di messe in scena contemporanee e altre testimonianze 

materiali e fotografiche, riferite in particolare allôesperienza del óVantoneô di Pasolini, il 

percorso espositivo si chiude offrendo una ñpanoramicaò sulla vitalit¨ del teatro classico, dal 

primo Novecento ai nostri giorni. 

Con la mostra ñTEATRO. Autori, attori e pubblico nellôantica Romaò si rinnova lôimpegno 

della Sovrintendenza Capitolina nel rendere accessibili le esposizioni temporanee. La mostra è 

infatti progettata per essere fruibile dal più ampio pubblico possibile: grazie alla collaborazione 

con Rai Pubblica Utilità, con il Dipartimento Politiche sociali e Salute ï Direzione Servizi alla 

Persona di Roma Capitale e con la Cooperativa Segni dôIntegrazione Lazio, sono disponibili 

percorsi e installazioni multisensoriali realizzati per ampliare i contenuti della mostra e 

avvicinarli alle differenti esigenze dei visitatori. 

Audiodescrizioni, video LIS, disegni a rilievo e riproduzioni tattili di opere e di strumenti 

musicali saranno fruibili nel percorso espositivo e scaricabili online. Per tutto il periodo di 

apertura dellôesposizione ¯ previsto un servizio di visite tattili e visite con interprete LIS 

gratuite. 

Catalogo: "LôErma" di Bretschneider, a cura di Salvatore Monda, Orietta Rossini e Lucia 

Spagnuolo 

Informazioni 

Luogo 

Museo dell'Ara Pacis 

, Spazio espositivo (Via di Ripetta n. 180) 

Orario 

Dal 21 maggio al 3 novembre 2024 

Tutti i giorni 9.30-19.30 

Ultimo ingresso un'ora prima della chiusura 

CONSULTA SEMPRE LA PAGINA AVVISI  prima di programmare la tua visita al museo. 

Biglietto d'ingresso 

Biglietto di ingresso secondo la tariffazione vigente 

Informazioni 

https://www.arapacis.it/it/infopage/teatro-autori-attori-e-pubblico-nellantica-roma-percorsi-di-accessibilit-alla-mostra
https://www.arapacis.it/it/infopage/teatro-autori-attori-e-pubblico-nellantica-roma-percorsi-di-accessibilit-alla-mostra
https://www.arapacis.it/it/infopage/teatro-autori-attori-e-pubblico-nellantica-roma-audiodescrizioni
https://www.arapacis.it/it/infopage/teatro-autori-attori-e-pubblico-nellantica-roma-video-lis
http://www.arapacis.it/it/servizi/avvisi
https://www.arapacis.it/it/informazioni_pratiche/biglietti_videoguide_e_audioguide
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Tel. 060608 (tutti i giorni ore 9.00 - 19.00) 

Promossa da 

Roma Capitale, Sovrintendenza Capitolina ai Beni Culturali 

In collaborazione con 

Soprintendenza Speciale di Roma ï Archeologia Belle Arti e Paesaggio 

Dipartimento di Lettere e Culture Moderne ï Universit¨ di Roma ñLa Sapienzaò 

INDA ï Istituto Nazionale Dramma Antico 

Media Partner 

Rai Pubblica Utilità 

 

Organizzazione di 

Zètema Progetto CulturaRai Radio3  

La Repubblica 

Tipo 

Mostra|Archeologia 

Curatore 

Orietta Rossini e Lucia Spagnuolo. 

 

Félix José Hernández. 

 

 

 

 

 

 

 

 

 

 

 

 

 

 

https://www.comune.roma.it/web/it/home.page
https://sovraintendenzaroma.it/
https://www.soprintendenzaspecialeroma.it/
https://web.uniroma1.it/lcm/home
https://www.indafondazione.org/
https://www.rai.it/
https://www.zetema.it/
https://www.raiplaysound.it/radio3
https://www.repubblica.it/
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                          Como polvo en el viento de Leonardo Padura 

 

París, 27 de agosto de 2024. 

Querida Ofelia, 

Terminé de leer anoche la excelente novela ñComo polvo en el vientoò de Leonardo Padura. En 

cuanto tenga la oportunidad te lo enviaré a La Habana, pues no sé si allá fue publicado. 

 

ñComo era de esperarse el escritor cubano Leonardo Padura, ganador del Premio Princesa de 

Asturias de las Letras año 2015, nos regala en esta oportunidad su última obra narrativa ñComo 

polvo en el viento.ò 

Una intrigante obra, de reciente lanzamiento en Latinoamérica y España, en plena pandemia 

mundial y desarrollada de manera extraordinaria en casi setecientas páginas. 

En este libro el autor desarrolla la historia de un grupo de amigos que ha sobrevivido a un 

destino de exilio. Se reseña con destreza las vivencias de sus  personajes, marcados por su 

escape de Cuba, y su migración a distintos lugares del mundo, como  expectativa de vida fuera 

de una isla sumergida en una radical crisis política y económica. 

Es un relato conmovedor, una novela deslumbrante de la pluma de  Leonardo Padura, que logra 

captar nuestra atención de forma esplendida desde un primer momento, basada en el realismo 

que le imprime a la historia de cada uno sus personajes. 

Su lectura nos sumerge en una extraordinaria historia de amores y desamores, recuerdos de 

juventud y de la madurez de sus personajes, la época de mayor exilio de la isla de Cuba 

motivado a sus problemas políticos no asentidos por muchos de sus connacionales. 

También aborda problemas de homosexualidad, celos, intrigas, la indiscutible desintegración 

del grupo y  la adaptación a otros lugares y costumbres. 

Sus personajes evocan a quienes después de esa osada aventura, logran establecerse en sitios 

distintos como Madrid, Barcelona, Paris, Buenos Aires, Puerto Rico y en el extremo noroeste 

de Estados Unidos. 

Es una novela apasionante, cuyo protagonista resulta ser el destierro y desarraigo de la tierra 

que vio nacer a sus personajes;  y las transformaciones de ese grupo de jóvenes,  que se 

conocieron en los años 60, cuando cursaban estudios  en la Universidad de la Habana. 
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Un grupo de personas con formación universitaria, hijos de padres vinculados al régimen que 

impera en la isla. Personas que viven sin más expectativas, que la vida en condiciones precarias, 

con carencias de oportunidades y de  libertades por lo que resuelven apostar por el exilio como 

única salida. 

El relato girará en torno al suceso que se desarrolla cuando Adela, una joven norteamericana de 

ascendencia cubana, mirando fotos familiares de su novio Marcos, exiliado nacido en La 

Habana, precisa la imagen de su propia madre junto a un grupo de amigos del padre de Marcos, 

autodenominados el Clan. Esta se encontraba en estado de gravidez, situación que fue ocultada 

en el pasado a la familia. 

Esto será el desencadenante de la trama de esta historia, la intriga que surgirá entre sus actores y 

de los acontecimientos que afectarán a cada uno de estos hasta el año 2016. 

El lector estará pues, atento al elenco de personajes enlazados por una serie de acontecimientos 

del pasado y que los arrastra a un presente perpetuo. Afectados eternamente por sentimientos 

de  nostalgia, odio, culpaé 

Quienes después de esa osada aventura, logran establecerse en sitios distintos como Madrid, 

Barcelona, París, Buenos Aires, Puerto Rico y en el extremo noroeste de Estados Unidos. 

El afrontar el desafío de  lanzarse al mar,  jugarse la vida, lograr vencer todos los obstáculos, 

para  alcanzar su destino en tierras lejanas.  Conservando su amor eterno y la nostalgia por su 

amada isla. Lo que refleja en parte la vida de toda una nación, su amada Cuba. 

La añoranza de que un día volverá a reencontrarse por ese sentimiento de pertenencia, a su tierra 

a sus afectos o si sus vidas se volverá invisible con el paso del  tiempo ¡Como el  polvo en el 

viento! 

Padura sabe enganchar al lector, con exagerado detalle de algunos sucesos y  los constantes 

saltos en el tiempo lo que  complica levemente su lectura. 

La novela describe también la nostalgia de la isla, de los familiares y de las amistades de este 

grupo de personajes, que, como otros muchos exiliados cubanos, no consiguen liberarse de su 

pasado. 

Nos relata la historia de una generación, que a pesar de todos los impedimentos, y sin más 

remedio que marcharse de su Isla, de ignorar  su  añoranza hacia la tierra que los vio nacer la 

misma. 

En esta enriquecedora lectura, nos adentramos a la ficción de una  vida  inmaterial, de sus 

personajes vistos como espectros producto de un exilio forzado,  la poca probabilidad del 
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regreso, como muestra inequívoca de la situación de todos los exiliados del mundo que han 

tenido que partir de sus tierras sin retorno. 

No cabe duda que se trata de una de las novelas más ambiciosas del autor. Una muy buena 

lectura para entender lo que algunos ciudadanos sin importar su nacionalidad viven al decidir 

abandonar el sitio que les vio nacer. Una historia muy actual para muchas personas que sufren 

las penurias y carencias en sus pa²ses de origen y decidieron salir a buscar un mejor panorama.ò 

Mejores Libros. Top. 

Detalles del libro: 672 p§ginas | ISBN-10 : 8490668612 | ISBN-13 : 978-8490668610 | Editorial 

: Tusquets Editores S.A 

Un gran abrazo desde La Ciudad Luz, 

F®lix Jos® Hern§ndez. 
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         Les planches originales de la B.D. historique ç La b°te est morte ! è  

                               

                         Calvo, La B°te est morte !é Texte V. Dancette. É £ditions Gallimard 

Paris le 27 ao¾t 2024. 

La BnF souhaite acqu®rir les 77 planches originales du dessinateur Calvo ayant servi ¨ 

lôimpression de la bande dessin®e La B°te est morte ! La guerre mondiale chez les 

animaux en 1944-1945. Pour soutenir cette acquisition majeure destin®e ¨ entrer ¨ la 

R®serve des livres rares, faites un don avant le 31 d®cembre 2024 !  

Chef-dôîuvre dôEdmond-François Calvo (1892-1957), La Bête est morte ! occupe une 

place ®minente dans lôhistoire fran­aise du neuvi¯me art. Le sc®nario est d¾ ¨ la 

collaboration de lô®diteur Victor Dancette (1900-1975) et du journaliste Jacques 

Zimmermann (1902-1951), un des premiers lauréats du prix Albert Londres. 

R®cit dôhistoire imm®diate con­u sous lôOccupation, dans la clandestinit®, La Bête est 

morte ! relate les ®v®nements de la Seconde Guerre mondiale sous forme dôune fable 

animalière : des lapins et des écureuils figurent les Français, des loups les Allemands, des 

hyènes les Italiens, etc. 

 

Les opérations militaires et les événements politiques sont exposés en détail, mais aussi 

la Résistance intérieure et extérieure ainsi que la vie quotidienne des civils (rationnement, 

exode, torture, ex®cutions, massacres de Tulle et dôOradour-sur-Glane, etc.) ou les camps 

de prisonniers. 

La Bête est morte ! est notamment la première bande dessinée à évoquer, à travers les 

camps de concentration et dôextermination, le sort des Juifs pendant la Seconde 

Guerre mondiale. 
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Lôîuvre est constitu®e de deux albums publi®s en ao¾t 1944 et en juin 1945 : le premier, 

de 32 pages, est intitulé Quand la Bête est déchaînée et a été conçu, selon les mots de 

lôachev® dôimprimer, ç entre Le V®sinet et M®nilmontant, dans la gueule du Grand Loup, 

au groin du Cochon d®cor®, et sans lôautorisation du Putois bavard è ; le second, Quand 

la Bête est terrassée, compte 48 pages et a ®t® ç con­u sous lôOccupation et r®alis® dans 

la liberté ». 

 

Bande dessinée exceptionnelle par sa dimension historique, La Bête est morte ! lôest 

également par ses qualités graphiques et esthétiques. La mise en images est très 

spectaculaire, usant de tous les moyens graphiques disponibles pour donner au récit sa 

puissance dramatique. Le dessin, r®aliste dans la violence et lôhorreur, contribue 

n®anmoins ¨ adoucir la narration par la figure animale et lôanthropomorphisme : rondeurs 

innocentes des écureuils et des lapins, loup tout droit sorti des Trois petits cochons de 

Disney réalisé en 1933, ou encore arbres humanisés. 

 

La Bête est morte ! marque aussi lôav¯nement dôune technique dôillustration nouvelle dans 

lôîuvre de Calvo : aquarelles et gouache conjuguées sont appliquées à même la planche, 

en couleurs directes, produisant de lumineux tableaux aux couleurs franches et éclatantes, 

dans un très large éventail chromatique. 

 

CALVO, GRAND NOM DE LA BANDE DESSINEE 

 

Après avoir exercé divers petits métiers parallèlement à un travail de dessinateur qui 

lôamena notamment ¨ collaborer d¯s 1919 au Canard enchaîné, Calvo se consacra 

enti¯rement ¨ lôactivit® dôillustrateur ¨ partir de 1938. Dessinant dans diff®rents 

périodiques pour la jeunesse, Calvo a développé de front deux styles graphiques très 

diff®rents. Lôun est r®aliste, lôautre, quôon peut qualifier de grotesque pour sa dimension 

de caricature, est nourri par lôinfluence d®cisive de F®lix Lorioux et de F®lix Jobb®-Duval, 

mais également par celle des cartoons américains et de Walt Disney ï ce qui a valu à 

Calvo dô°tre surnomm® ç le Walt Disney fran­ais è. 

En dépit du succès immédiatement rencontré par La Bête est morte !, la notoriété de Calvo 

a toutefois connu une longue ®clipse. Dans les ann®es 1970, les ®ditions Futuropolis lôont 

tir® de lôoubli en republiant nombre de ses îuvres dont La Bête est morte !. Côest ensuite 

au tour de Gallimard de reprendre le titre en 1995 puis en 2007, dans un format plus proche 

de lô®dition originale. 

  

Les experts de la bande dessin®e sôaccordent aujourdôhui ¨ saluer lôimportance de Calvo 

et le caract¯re exceptionnel de lôalbum La Bête est morte !. À ce titre, seize planches 

originales sont présentées dans lôexposition ç La BD à tous les étages », célébration 

exceptionnelle du 9e art, qui se tient au Centre Pompidou ¨ Paris jusquôau 9 

novembre 2024. 
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La BnF souhaite acquérir les 77 planches originales du dessinateur Calvo ayant servi à 

lôimpression de la bande dessin®e La Bête est morte ! La guerre mondiale chez les 

animaux en 1944-1945. Pour soutenir cette acquisition majeure destinée à entrer à la 

Réserve des livres rares, faites un don avant le 31 d®cembre 2024 !  

  

LA BETE EST MORTE꜡꜡!, LôHISTOIRE EN DIRECT 

 

Chef-dôîuvre dôEdmond-François Calvo (1892-1957), La Bête est morte ! occupe une 

place ®minente dans lôhistoire fran­aise du neuvi¯me art. Le sc®nario est d¾ ¨ la 

collaboration de lô®diteur Victor Dancette (1900-1975) et du journaliste Jacques 

Zimmermann (1902-1951), un des premiers lauréats du prix Albert Londres. 

R®cit dôhistoire imm®diate con­u sous lôOccupation, dans la clandestinit®, La Bête est 

morte ! relate les ®v®nements de la Seconde Guerre mondiale sous forme dôune fable 

animalière : des lapins et des écureuils figurent les Français, des loups les Allemands, des 

hyènes les Italiens, etc. 

  

Les opérations militaires et les événements politiques sont exposés en détail, mais aussi 

la Résistance intérieure et extérieure ainsi que la vie quotidienne des civils (rationnement, 

exode, torture, ex®cutions, massacres de Tulle et dôOradour-sur-Glane, etc.) ou les camps 

de prisonniers. 

La Bête est morte ! est notamment la première bande dessinée à évoquer, à travers les 

camps de concentration et dôextermination, le sort des Juifs pendant la Seconde 

Guerre mondiale. 

 

 Lôîuvre est constitu®e de deux albums publi®s en ao¾t 1944 et en juin 1945 : le premier, 

de 32 pages, est intitulé Quand la Bête est déchaînée et a été conçu, selon les mots de 

lôachev® dôimprimer, ç entre Le V®sinet et M®nilmontant, dans la gueule du Grand Loup, 

au groin du Cochon d®cor®, et sans lôautorisation du Putois bavard è ; le second, Quand 

la Bête est terrassée, compte 48 pages et a ®t® ç con­u sous lôOccupation et r®alis® dans 

la liberté ». 

  

Bande dessinée exceptionnelle par sa dimension historique, La Bête est morte ! lôest 

également par ses qualités graphiques et esthétiques. La mise en images est très 

spectaculaire, usant de tous les moyens graphiques disponibles pour donner au récit sa 

puissance dramatique. Le dessin, r®aliste dans la violence et lôhorreur, contribue 

n®anmoins ¨ adoucir la narration par la figure animale et lôanthropomorphisme : rondeurs 

innocentes des écureuils et des lapins, loup tout droit sorti des Trois petits cochons de 

Disney réalisé en 1933, ou encore arbres humanisés. 

 

La Bête est morte ! marque aussi lôav¯nement dôune technique dôillustration nouvelle dans 

lôîuvre de Calvo : aquarelles et gouache conjuguées sont appliquées à même la planche, 
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en couleurs directes, produisant de lumineux tableaux aux couleurs franches et éclatantes, 

dans un très large éventail chromatique. 

  

CALVO, GRAND NOM DE LA BANDE DESSINEE 

 

Après avoir exercé divers petits métiers parallèlement à un travail de dessinateur qui 

lôamena notamment ¨ collaborer d¯s 1919 au Canard enchaîné, Calvo se consacra 

enti¯rement ¨ lôactivit® dôillustrateur ¨ partir de 1938. Dessinant dans diff®rents 

périodiques pour la jeunesse, Calvo a développé de front deux styles graphiques très 

diff®rents. Lôun est r®aliste, lôautre, quôon peut qualifier de grotesque pour sa dimension 

de caricature, est nourri par lôinfluence d®cisive de F®lix Lorioux et de F®lix Jobb®-Duval, 

mais également par celle des cartoons américains et de Walt Disney ï ce qui a valu à 

Calvo dô°tre surnomm® ç le Walt Disney fran­ais è. 

En dépit du succès immédiatement rencontré par La Bête est morte !, la notoriété de Calvo 

a toutefois connu une longue ®clipse. Dans les ann®es 1970, les ®ditions Futuropolis lôont 

tir® de lôoubli en republiant nombre de ses îuvres dont La Bête est morte !. Côest ensuite 

au tour de Gallimard de reprendre le titre en 1995 puis en 2007, dans un format plus proche 

de lô®dition originale. 

  

Les experts de la bande dessin®e sôaccordent aujourdôhui ¨ saluer lôimportance de Calvo 

et le caract¯re exceptionnel de lôalbum La Bête est morte !. À ce titre, seize planches 

originales sont présentées dans lôexposition ç La BD à tous les étages », célébration 

exceptionnelle du 9e art, qui se tient au Centre Pompidou ¨ Paris jusquôau 9 

novembre 2024. 

LES PLANCHES ORIGINALES DE LA BETE EST MORTE꜡! 

Lôalbum original est compos® 77 planches (43,5 x 32 cm) qui sont en couleurs directes et 

portent le texte imprim®, mis en forme, d®coup® et mis en page par lôillustrateur et venant 

recouvrir lôimage. Elles sont ex®cut®es ¨ la plume et au pinceau ¨ lôaide dôencre de Chine 

et de gouache. Lôensemble est complet de la couverture originale de lô®dition int®grale de 

1946 combinant collage photographique et aérographe, ainsi que de la quatrième de 

couverture de lô®dition originale du second fascicule qui ne sera pas reprise par la suite. 

Est présente la seconde version du loup redessinée pour la couverture de la réimpression 

du premier fascicule en janvier 1946 suite aux menaces de procès agitées par Walt Disney, 

qui avait estim® que la repr®sentation dôHitler constituait un plagiat de son Grand Méchant 

Loup. Calvo, en cons®quence, a remplac® la truffe de lôanimal par un 

museau rectangulaire. 

ê cet ensemble sôajoutent trois compositions originales in®dites. 
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Les planches originales de La Bête est morte ! La guerre mondiale chez les animaux, dont 

le prix dôacquisition est de 875 000 ú, seront conserv®es ¨ la R®serve des livres rares. 

 

La BnF est engagée dans une volonté de représentation forte des chefs-dôîuvre de la 

bande dessinée française du XXe si¯cle. Elle a b®n®fici® de deux grands dons dôAlbert 

Uderzo et de son ®pouse pour les ensembles de planches originales dôalbums dôAstérix le 

Gaulois, ainsi que de François Schuiten et Benoît Peeters pour le cycle des Cités obscures. 

Conservés à la Réserve des livres rares, ces ensembles sont venus compléter la très grande 

richesse de la BnF en matière de bande dessinée (120 000 albums), dont les premières 

productions ®ditoriales sont dôabord entr®es au titre du d®p¹t l®gal de lôimage. 

 

Aujourdôhui, la BnF conserve la plus grande collection de bandes dessin®es en Europe 

pour le domaine franco-belge et propose 9 000 albums en acc¯s libre et gratuit dans la 

salle Ovale du site Richelieu.  

F®lix Jos® Hern§ndez. 

 

 

 

 

 

 

 

 

 

 

 

 

 

 

 

 

https://salleovale.bnf.fr/fr/les-collections-de-bandes-dessinees-de-la-salle-ovale
https://salleovale.bnf.fr/fr/les-collections-de-bandes-dessinees-de-la-salle-ovale
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       La couleur parle toutes les langues. íuvres choisies de la Collection Al Thani 

 

 

Paris le 31 août 2024. 


