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A mis inolvidables:  

Biba,  Celia, Luga y Tana, 

quienes acompañaron mi  

infancia haciéndola feliz. 
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PRÓLOGO 

 

Qué  (cuan) difícil se hace viajar en el tiempo sobre todo cuando el espacio 

que le acompaña ha desaparecido también, cuando ya no podemos visitar el 

lugar que evoca los recuerdos que no queremos perder.  Calle Soledad, 

Ciudad de La Habana a principios de los 70, casa en la calle Soledad en  la 

que paradójicamente siempre hubo compañía, en la que siempre se sintió el 

amor de familia, el saludo cariñoso y afecto a las visitas. Casa en la que 

recuerdo que nunca oí una queja, siempre vi una sonrisa,  alegría, siempre 

cariño; nunca un tono al hablar más alto que otro. Confieso ahora, que en 

ocasiones yo me sentía extrañado, a veces  me sentía culpable,  porque ni 

en ese tiempo, en aquel lugar, como en estos años y en cualquier sitio, yo 

nunca había sentido más que ver, esa armonía familiar.   

 

Quién sentada a la mesa, un frutero cerca, es posible, o me traiciona la 

memoria, un anaquel con cristalería cerca y siempre esa luz que de nuevo 

digo yo sentía, más que veía, cuando entraba a  la sala y llegaba al comedor 

; quién sino Doña Ofelia nos recibía sonriendo cuando llegábamos de visita 

casual  después de las clases en el “Pre” del Vedado, que por cierto para mí 

viviendo en el lado opuesto de la ciudad, en Santiago de las Vegas, era  toda 

una travesía en los ómnibus (guaguas)  Españoles de segunda mano que en 

aquellos años nos brindaban 45 minutos, al menos, de hacinamiento para 

poder llegar a alcanzar la libertad del conocimiento.  

Doña Ofelia, y nunca olvidaré, conversaba con nosotros animadamente, y 

como Mamá querida de todos, nos servía refrescos y alguna golosina que 

nos ayudaba a reparar fuerzas, al menos a mí para la expedición de regreso 

a la que le llamábamos los paisanos  “la aldea”. También  recuerdo que Da. 

Ofelia nos comentaba en nuestras visitas acerca del progreso de Félix José 

con el Italiano.  
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Ahora que  estamos lejos de la calle Soledad conversamos con Ofelia por 

cartas, las “Cartas a Ofelia” que Félix José escribe por nosotros, por mí, 

por Juan Alberto, por Claudio y por todos los que conocimos a Ofelia, por 

Ustedes que conocerán a Ofelia como nosotros,  cartas en  las que le 

decimos a Ofelia de nuestros día a día, en las que le pedimos consejos y en 

las que abrimos nuestros corazones, para que ella tenga en ellos un lugar 

por siempre.  

Raúl Madruga Borrego  

Bogotá, 2012. 

 

Raúl Madruga Borrego es Licenciado en Educación con Énfasis en Idioma 

Inglés y actualmente es profesor de Inglés en bachillerato del colegio 

femenino religioso "Santa Francisca Romana". 
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LA CATEDRAL DE SEVILLA 

 

 
 

Sevilla, 17 de junio de 2012. 

Querida Ofelia: 

La Catedral de Sevilla (1401) se construyó sobre  la gran mezquita  de Sevilla 

(siglo IX), de la cual se conserva el minarete, que es el actual campanario de 100 

metros de altura  sobre el que se encuentra la veleta llamada Giraldillo y también el 

bello  Patio de los Naranjos.  

 

Al ordenar su construcción, el Cabildo de Canónigos declaró: "Hagamos una obra tan 
grande que los que la vean acabada nos tengan por locos". Hogaño es el mayor templo 

gótico del mundo y tercero de la Cristiandad. Cabe destacar el Retablo Mayor de 18 

metros de altura,  en el que más de mil 

esculturas   representan  escenas de la 

Biblia. 

Al entrar en La Catedral lo 

primero que encontramos fue una 
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especie de corral formado con bancos dentro del cual se encontraba 

un grupo de maestros en huelga desde hacía 153 días, estuve 

conversando con ellos. Exigían que cesaran los despidos, la garantía 

del puesto de trabajo, salarios decentes y la titularización.  

En La Catedral se casó el emperador Carlos con Isabel de Portugal y 

también  la hija mayor de Juan Carlos de Borbón,  frente al Retablo 

Mayor, privilegio reservado  a los miembros de la realeza o a los 

grandes de España. 

En el tesoro se pueden admirar más de quinientas obras que abarcan desde el siglo 

XVI hasta nuestros días. Más de ochenta vitrales  del siglo XVI decoran sus 

paredes. En la Capilla Real se venera a la imagen gótica de Nuestra Señora de los 

Reyes (siglo XIII), patrona de Sevilla. El cuerpo incorrupto de Fernando III, Santo 

Patrón de la ciudad, se encuentra en una urna de plata dorada a los pies de la Virgen.  

El mausoleo con los restos mortales de 

Cristóbal Colón, está compuesto por 

cuatro heraldos que representan los 

reinos de Castilla, León, Aragón y Navarra, 

portando a hombros el ataúd del gran 

Almirante. Cuando fui a Santo Domingo, 

también visité allá el Mausoleo de 

Cristóbal Colón, así es que no sé en 

realidad dónde se encuentran sus restos. 

En el  Patio de los Naranjos un cocodrilo de madera cuelga del techo. Se le 

conoce como  "el lagarto" y es una reproducción de uno real que el Sultán de 

Egipto le regaló a Alfonso X, cuando vino a pedirle la mano de su hija. 

Este célebre patio es  junto a La Giralda, es lo que queda de la gran 

mezquita. En él los musulmanes realizaban las abluciones. Todo el patio 

está poblado de naranjos en alcorques unidos por canalillos  de riego 

sobre un pavimento de ladrillos. A lo largo de  los muros pueden verse  

880  frases del Corán  esculpidas a mano. En el centro del patio se 

puede ver una bella fuente visigoda donde fue bautizado San 
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Hermenegildo.  A ambos lados  se encuentran las galerías donde se 

encuentran la Biblioteca Capitular y la Biblioteca  Colombina, así como la 

Capilla de la Virgen de la Granada. 

La Giralda fue construida como minarete de la mezquita entre 1184 y 1198. 

Estaba coronada  por cuatro grandes bolas doradas que podían verse a más de 40 

kilómetros de distancia. Cuando los musulmanes solicitaron, al tratar las 

capitulaciones de Sevilla, que se demoliera la torre, el infante don Alfonso dijo su 

celebérrima frase: "Por un sólo ladrillo que le quitasen los pasaría a todos a 

cuchillo". La torre es de ladrillos tallados a mano y en el centro  pueden verse 

ventanas  superpuestas con columnas parteluces centrales  romanas. 

Para admirar las vistas de la ciudad desde este impresionante minarete es 

necesario subir  35 rampas, y no escaleras. Esto es así para que el encargado de 

llamar a la oración a los musulmanes, pudiera subir a caballo. 

Con la ciudad enriquecida gracias al oro procedente de América, en 1558  las 

autoridades eclesiásticas decidieron edificar un nuevo remate que simbolizara 

el poder cristiano.  Añadieron las campanas renacentistas sobre el fuste islámico 

y se colocó El Giraldillo, una veleta con forma de mujer, conocida popularmente en 

Sevilla como "La Giganta" y que, en realidad, es una alegoría del triunfo de la fe. 

Tiene forma de mujer con vestidura clásica romana, lleva en una mano un escudo 

y en la otra una palma. Por ser una veleta giratoria, se le denomino Giralda tanto 

al campanario como a la estatua. Hoy día se conoce como Giralda  a la torre y 

Giraldillo a la veleta. Sin embargo sobre el habanero Castillo de la Fuerza se 

encuentra una reproducción de la veleta, símbolo de la capital cubana y que lleva 

el nombre de La Giralda. 

Al salir de La Catedral nos fuimos a pasear por la animada Avenida de la 

Constitución. Nos sentamos a comer tapas en el Bar Europa de la Plaza del Pan. 

Un hombre de mediana edad hablaba por su celular en la mesa a nuestra 

derecha y decía: “las mujeres todas son iguales, ahora quieren hasta casa en la 

playa”. En la mesa a nuestra izquierda, una mujer de unos 35  años, muy alterada, 

gritaba por teléfono aparentemente a su compañero o esposo y escuchamos una 

verdadera pelea acompañada de palabras que aquí no te puedo escribir, todo a 



Vivencias de viajes 
Félix José Hernández Valdés © 

 

 
8 

 

 

causa de supuestos golpes que le daba a ella y a su hija el hombre, al cual, si 

comprendí bien, ella acababa de denunciar  la policía. 

Esa noche cenamos deliciosamente en La Hostería del Laurel, en la Plaza de los 

Venerables. Un gran abrazo con gran cariño desde la espléndida capital de 

Andalucía.  

 

Félix José Hernández. 

----o---- 
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LA SOLITUDINE DEI NUMERI PRIMI 
 

 
 

Napoli 17 giugno 2012. 

 

Alice ha sette anni e odia la scuola di sci, ma suo padre la obbliga ad andarci. È una 

mattina di nebbia fitta, lei ha freddo e il latte della colazione le pesa sullo stomaco. In 

cima alla seggiovia si separa dai compagni e, nascosta nella nebbia, se la fa addosso. Per 

la vergogna decide di scendere a valle da sola, ma finisce fuori pista, spezzandosi una 

gamba. Resta sola, incapace di muoversi, al fondo di un canalone innevato, a domandarsi 

se i lupi ci sono anche in inverno. 

Mattia è un ragazzino intelligente con una gemella ritardata, Michela. La presenza costante 

della sorella umilia Mattia di fronte ai suoi coetanei. Per questo, la prima volta che un 

compagno di classe li invita entrambi  alla sua festa, Mattia decide di lasciare Michela nel parco, 

con la promessa che tornerà presto da lei. 

Questi due episodi iniziali, con le loro conseguenze irreversibili, saranno il marchio 

impresso a fuoco nelle vite di Alice e di Mattia, adolescenti, giovani e infine adulti. Le 

loro esistenze, cosi profondamente segnate, si incroceranno e i due protagonisti si 

scopriranno strettamente uniti eppure invincibilmente divisi. Corne quei numeri speciali, 

che i matematici chiamano primi gemelli: due numeri primi separati da un solo numero 
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pari, vicini ma mai abbastanza per toccarsi davvero. 

Questo romanzo è la storia dolorosa e commovente di Alice e di Mattia, e dei personaggi 

che li affiancano nel loro percorso. Paolo Giordano tocca con sguardo lucido e profondo, con 

una scrittura di sorprendente fermezza e maturità, una materia che brucia per le sue 

implicazioni emotive. E regala ai lettori un romanzo capace di scuotere per corne alterna 

momenti di durezza e di spietata tensione a scene più rarefatte e di trattenuta emozione, piene 

di sconsolata tenerezza e di tenace speranza. 

Paolo Giordano è nato a Torino nel 1982. E laureato in física teorica e lavora presso 

l’Università con una borsa di dottorato. Questo è il suo primo romanzo. 

 

Félix José Hernández. 

----o---- 
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COME DIO COMANDA 
 

 
 

Milano 21 giugno 2012. 

 

In una pianura zuppa di pioggia, in una landa  ai margini di tutto, dove i campi 

e i fiumi si mischiano  con i capannoni, le villette con il prato davanti e i 

concessionari di automobili, vivono un padre e un figlio. Rino e Cristiano Zena. 

Uniti da un amore viscerale che si nutre  di sopraffazione e violenza. Tirano 

avanti un'esistenza orgogliosa insieme a un paio di balordi: Quattro 

Formaggi, rimasto strano dopo un incidente con i fili dell'alta tensione, e Danilo 

Aprea, abbandonato dalla moglie e segnato dalla perdita della figlia.  

Un giorno  decidono che è arrivato il momento di dare una svolta aile loro vite. 

Il piano è semplice: scassinare un Bancomat. 

I protagonisti di questa fiaba apocalittica si ritrovano cosí in una notte di tempesta 

affollata di fantasmi e rimorsi, in cui i fiumi straripano e il fango sembra seppellire 

ogni speranza. Ma dalle tenebre emerge una ragazzina bionda che sprigiona una 

forza oscura e finisce per cambiare per sempre i loro destini... 

Eppure è proprio nel buio delle  aspirazionias dei personaggi che popolano il 
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romanzo che Ammaniti riesce a cogliere la luce che li  anima e che ce li rende familiari 

fino a farceli amare. Nella cieca brutalità della vita o nella sua tragicomica normalità, 

sono anche loro creature che cercano il proprio dio. 

Un rornanzo potente, una sinfonia in cui la più cupa tragedia e lo humour più  

scatenato si fondono dando vita a un grande affresco sociale e scandendo il ritmo di 

una storia che ci tiene senza fiato fino all'ultima pagina. 

 
Come dio comanda.  Niccolo Ammaniti.  Arnoldo Mondadori Editore.  495 

pagine. In sovraccoperta: Foto © Getty images, Laura Ronchi. 

 

Félix José Hernández. 

----o---- 
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LOS CINCO ARTÍFICES OCULTADOS 
 

 
 

París, 21 de junio de 2012. 

 

Querida Ofelia: 

 

Te envío este interesante análisis que me ha mandado desde Miami, donde 

vive exiliado, el amigo poeta y periodista disidente Yndamiro Restano. Te 

ruego que lo hagas circular entre los amigos allá en San Cristóbal de la 

Habana, pues es un testimonio  que puede contribuir al esclarecimiento de 

nuestra historia contemporánea. 

“Crecí en medio del antagonismo esencial de la Revolución Cubana, que no 

era precisamente un conflicto de clases económicas sino el enfrentamiento 

inevitable entre la conciencia democrática de la nación cubana y la 

mentalidad autoritaria también presente en nuestra historia. “Una República 

general no se funda como se manda un campamento” ya le decía nuestro 

Apóstol José Martí en carta memorable a Máximo Gómez. Pero no 

escuchamos a los fundadores, especialmente a Martí y a Ignacio Agramonte. 

La mentalidad autoritaria, nos llevó de tragedia en tragedia durante el siglo 

XX y llegó a su delirio con la construcción del Igualitarismo Totalitario. Por 

mi parte, desde mi infancia, por la militancia comunista de mi familia, conocí 

de la existencia de los cinco arquitectos del poderoso estado totalitario 
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cubano. Me refiero a Osvaldo Sánchez, Joaquín Ordoqui, Francisco Ciutat de 

Miguel, Wilfredo Velázquez (más conocido entre los militantes de acción del 

Partido como el compañero José) y Aníbal Escalante. Los 4 primeros fueron 

hombres de la KGB y formaban la dirección del aparato militar del Partido. 

El último era un talento de la organización y un sustancioso orador, que 

puso todo el poder político, económico y social del país en manos de la ORI: 

Acrónimo del Partido Comunista, que se enmascaraba una vez más. Ahora 

como Organizaciones Revolucionarias Integradas.  

Hay un revolucionario marxista, Alfredo Guevara, que jugó también un papel 

clave en la historia de la Revolución Cubana, porque fue un mentor de 

revolucionarios y un enlace genial entre los comunistas y el movimiento 

revolucionario democrático cubano. Pero Alfredo Guevara no está entre los 

cinco artífices del totalitarismo cubano sino que representa una disidencia 

marxista tolerada frente al totalitarismo. Por otro lado, con respecto a 

Aníbal Escalante, es importante recordar, que después del golpe de estado 

de Batista, en algún momento Blas Roca se marcha para China y queda 

Aníbal al frente del Partido. Aníbal estaba a favor de la táctica 

insurreccional. De ahí, el nivel de decisión casi omnipotente de Aníbal 

cuando asume la secretaría de organización de la ORI, ya que esta actitud 

suya de no marcharse del país, levantó moralmente su figura, al mismo 

tiempo, que desmoralizó la de Blas Roca.  

El hecho de enterrar a Blas Roca en el Cacahual, donde descansan los 

restos de Antonio Maceo, respondió más a la sumisión de Blas Roca a Fidel 

Castro, que a una supuesta lealtad con el socialismo y mucho menos con la 

nación cubana del conocido dirigente comunista. Blas Roca siempre 

incondicional a Moscú se entrega de pies y manos a Fidel Castro, pues ya 

existía un acuerdo secreto entre el Partido y el 26 de julio y además porque 

no tenía alternativa ante el impulso arrollador de Fidel Castro por escalar al 

poder absoluto. Basta recordar la Ley de la Sierra número 2 que condenaba 

a muerte a todo político, que intentara buscar una salida cívica a la crisis 

que atravesaba la república. Es decir, la única solución eran Fidel Castro y 
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sus guerrilleros; no había otra cura para la situación que la violencia, pero 

la violencia de Fidel Castro. Específicamente la parte guerrillera que 

controlaba absolutamente Fidel Castro. Pues, el hecho más heroico de toda 

la guerra contra Batista que fue el ataque al Palacio Presidencial fue 

condenado por Fidel Castro. En el caso del Segundo Frente del Escambray, 

que era plural desde el punto de vista ideológico y el cual no era controlado 

absolutamente desde la Sierra Maestra, Fidel Castro intentó en repetidas 

ocasiones que se disolviera y que fueran sus miembros para las montañas 

orientales. Obviamente, cuando todas sus astucias fracasaron, organizó 

junto con Wilfredo Velázquez y Osvaldo Sánchez, la invasión al centro de la 

isla y nombró al Ché Guevara, jefe de la provincia de Las Villas. Sin embargo, 

Gutiérrez Menoyo y sus oficiales mantuvieron cierta autonomía, tanto es así 

que muchos políticos condenados por la Ley de la Sierra número 2, 

encontraron refugio en ese frente de guerra.  

Por supuesto, la violencia siguió después de llegar Fidel Castro al poder. A 

los pocos meses de la huída de Batista, se produce el golpe de estado 

contra el Presidente provisional Manuel Urrutia; que termina 

definitivamente con toda esperanza democrática y con la Revolución 

Constitucionalista. A partir de esta acción de fuerza, ya se prohibe la 

política y la autoridad es sustituida por el poder, la demagogia y la violencia. 

Aunque a Fidel Castro le quedaba un largo camino por delante para obtener 

el poder absoluto. Pues, a pesar de que Blas le entrega el Partido a Fidel 

Castro y se crea la ORI, el poder del Partido seguía vigente, ya que Aníbal 

Escalante era su Secretario de Organización. Además, las organizaciones 

que integraron la ORI aceptaron como base teórica el marxismo-leninismo y 

Aníbal dominaba este conocimiento filosófico; es decir, poseía también una 

autoridad intelectual en este sentido. Además, al aceptar las tres 

organizaciones que formaban la ORI el marxismo leninismo como 

pensamiento político, de hecho se acababa el pluralismo revolucionario. 

Pues, el marxismo-leninismo, que es la justificación teórica del por qué no 

se cumplieron las profecías de Marx, plantea la tesis del Partido de 
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Vanguardia poseedor de la verdad histórica, en sustitución de la clase 

obrera, porque Lenin argumenta que la división interna del proletariado no 

le permite superar el sindicalismo. A partir, de esta integración sobre la 

base teórica del marxismo-leninismo, acordada por figuras relevantes de 

las tres organizaciones participantes, los revolucionarios demócratas 

constitucionales son declarados bandidos y enemigos del pueblo. Es decir, 

con la fabricación de la ORI no se produjo un frente amplio ni una alianza 

sino que tanto el Directorio Revolucionario 13 de Marzo como el Movimiento 

26 de julio, renunciaron a la democracia como programa político y 

aceptaron el programa comunista de transformación de la sociedad y la 

construcción de la dictadura del proletariado. Obviamente, la dictadura hay 

que construirla a sangre y fuego. Por lo tanto, la constitución de 1940, que 

había abolido la pena de muerte era un obstáculo para el futuro 

totalitarismo. Sin fusilar sin reprimir sin intrigar sin mentir sin propaganda 

sin demagogia y sin anular drásticamente, por medio del terror, la 

separación de poderes y las libertades públicas no se puede estructurar un 

régimen totalitario.  

La Constitución de 1940 al igual que la de Weimar tenía que cesar. En 

Alemania, Hitler la suspendió; en Cuba se declaró inoperante porque era una 

constitución burguesa y se descalificó como posibilidad jurídico-política. 

Batista ya la había suspendido e impuesto unos estatutos. Fidel Castro 

sustituyó los estatutos del Batistato por la Ley Fundamental, la cual permitía 

construir legalmente la Dictadura del Proletariado, el Estado Policíaco. La 

Constitución de 1940 era un demonio tanto para Batista como para Fidel 

porque es el documento más revolucionariamente democrático que ha 

elaborado la nación cubana.  

Por supuesto, no se puede construir el comunismo sin los comunistas. Pero 

Fidel quería comunistas incondicionales a él. A Fidel Castro le interesaba 

poco el signo ideológico de la gente mientras no peligrara su proyecto de 

poder personal; para él lo importante era que todos fueran sus 

incondicionales. Además, Fidel Castro era un talento de la demagogia y 
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contaba con un gran apoyo popular. En lo que respecta a su conocimiento 

de los teóricos importantes del marxismo-leninismo, había leído algunos 

textos de Lenin que le facilitó mi padrino Lalo Carrasco, pero no poseía el 

bagaje teórico ni la historia comunista ni la experiencia política de Aníbal 

Escalante. Entonces, tendrá lugar una dramática lucha por el poder entre 

Fidel Castro y Aníbal Escalante, entre el caudillismo fidelista y los 

comunistas, de la que sale vencedor Fidel Castro, en buena medida debido al 

apoyo de Blas Roca y de otros líderes del Partido, que se quebrantaron ante 

el terror y la megalomanía fidelista. La complicidad de estos comunistas 

importantes, que le temen a Fidel Castro por su capacidad para azuzar a los 

segmentos más atrasados e ingenuos de la sociedad y por su obsesión de 

poder absoluto a cualquier precio, termina con toda posibilidad racional y 

creativa en la vida nacional al entronizarse ya definitivamente el culto a un 

semidiós en que todo este aparato de propaganda y represión convierten a 

Fidel Castro. Este aparato estaba destinado a divinizar al Partido, pero Fidel 

Castro lo capitaliza para él. 

A partir de la purga contra Aníbal y sus seguidores, ya la Divinidad no es el 

Partido sino Fidel Castro. La divinidad para los comunistas era el Partido, 

una divinidad impersonal, que era omnipresente, omnisciente y omnipotente. 

La adoración al Partido era una especie de panteísmo político, en el que el 

Partido representaba una divinidad ubicua en todo el acontecer de la vida 

nacional y que, obviamente, tenía su santuario en Moscú. En tiempos de 

Aníbal el populacho coreaba “la ORI, la ORI, la ORI es la candela”: Y la ORI de 

una forma u otra era una institución. Pero cuando ya Fidel Castro toma el 

poder absoluto, ya no es la ORI es Fidel quien realiza todo lo bueno y nunca 

nada erróneo ni perverso. Fidel Castro está más allá de todo juicio crítico. 

Ahora Fidel Castro, el caudillo, es la candela que exige obediencia ciega. 

“¡Para lo que sea, como sea y donde sea: Comandante en jefe, ordene!”  

Esta sumisión absoluta al gran caudillo sólo es equiparable al Heil Hitler! En 

la historia de Cuba jamás: ni Batista se atrevió a exigir obediencia ciega a 

toda la sociedad cubana, eso quedaba para los batistianos. En el fidelismo la 
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obediencia ciega era impuesta a todo un pueblo y el que no aceptaba esta 

desaparición existencial a través de la sumisión, era reprimido en 

diferentes grados o tenía que marcharse del País.  

Es decir, aquí hay dos pasos. En el primer paso, Fidel Castro se une 

secretamente a los comunistas y destruyen el Movimiento Revolucionario 

Democrático Cubano, que era plural. Este acuerdo entre el Partido y Fidel es 

anterior al desembarco del Granma. Por supuesto, esta alianza es secreta y 

ya cuando se organiza la ORI aparece Aníbal Escalante como el sectario que 

aniquiló el movimiento revolucionario cubano. La coartada era perfecta, no 

fue Fidel Castro sino Aníbal Escalante. Por lo tanto, como Aníbal y el Partido 

han realizado semejante crimen, Fidel tiene que liquidar a todos los 

comunistas que no se le entreguen de manera incondicional y lo reconozcan 

como el Máximo Líder de la Revolución Unipersonal. Entonces, ya en el 

segundo paso, Fidel Castro se enfrenta a los comunistas problemáticos 

representados por Aníbal y se adueña del poder absoluto. A partir de ahí, ya 

no hay pluralidad revolucionaria ni un Partido con democracia interna, sólo 

la voluntad del semidiós y la maquinaria burocrática compuesta en cada 

nivel por funcionarios incondicionales a ese voluntarismo terco. Entonces, 

se establece una alianza estrecha entre la burocracia y el semidiós; pues se 

necesitan mutuamente. La burocracia era el laberinto, donde se perdía la 

conciencia individual mientras que el semidiós era la voluntad, la mente y la 

imaginación creadora de toda la sociedad transformada en una masa 

aprisionada dentro de la estructura de hierro del Igualitarismo Totalitario. 

Las profecías de Marx no se cumplieron: Las que se verificaron fueron las 

de Martí cuando señaló los dos peligros que tenía la idea socialista.  

La construcción del Igualitarismo Totalitario (por parte de los estrategas y 

expertos del comunismo, especialmente por la labor de estos Cinco 

Artífices que hemos mencionado), fue aprovechada por Fidel Castro, quien 

se aferró al poder con uñas y dientes, para su propio delirio de grandeza. El 

Igualitarismo Totalitario, el cual, obviamente, es más reaccionario que el 

capitalismo, fabrica casi de manera natural un Duce, un Führer, un 
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Comandante en Jefe. En este sistema de opresión nadie tiene nada: ni 

propiedad ni opinión ni capacidad creativa y crítica, en fin, nadie tiene 

personalidad. Solamente el gran caudillo megalómano convertido en 

semidiós es quien controla absolutamente el poder financiero y el militar-

represivo así como la información. En el caso de Fidel Castro, llega al poder 

absoluto mintiendo y engañando a sus compañeros del 26 de julio. Mintiendo 

no en el sentido ideológico solamente sino en el sentido pragmático de la 

política. Es decir realizando pactos secretos con los comunistas. No es el 

caso de Stalin o de Mao, que nunca negaron su militancia comunista.  

En fin, Fidel Castro es un joven de formación jesuita y sin trayectoria de 

izquierda, que había transitado por uno de los grupos gansteriles que 

atormentaban la república y había participado en algunas acciones violentas 

así como en una frustrada expedición contra el dictador Rafael Leónidas 

Trujillo. Además, hizo algunos intentos políticos, sin resultados positivos. La 

ideología de Fidel Castro es el poder y en su transacción con los 

comunistas, puso en el juego político nacional las cartas del mito y el 

carisma como motor de la maquinaria totalitaria, la cual está compuesta 

por varios aparatos verticales de guerra, represión y control económico e 

ideológico-cultural. El mito y la megalomanía, los comunistas se los dejaron 

a Fidel Castro. Pero el diseño, la construcción pieza a pieza del sistema 

vertical y cerrado, a partir de la caída de Batista, fue obra de los Cinco 

Artífices Ocultados. Por supuesto, estas cinco personalidades estaban 

entrenadas y dirigidas por Moscú. Sin el apoyo de los comunistas (que era 

el apoyo de la Unión Soviética) y sin el respaldo del Movimiento 

Revolucionario Democrático Cubano, presente también en la mayoría de las 

ciudades del país, especialmente en La Habana y Santiago de Cuba; Fidel 

Castro se hubiera muerto de hambre en el Pico Turquino.  

El Movimiento Revolucionario Democrático Cubano realizó acciones 

contundentes que estremecieron a la dictadura batistiana, desde la Noche 

de las Cien Bombas hasta el Ataque al Palacio Presidencial. Además de 

enviar armas y víveres para las fuerzas guerrilleras. El Partido, por su 
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parte, apoyó el liderazgo de Fidel Castro, pues como ya hemos visto existía 

una estrategia secreta combinada entre el líder del 26 de julio y los 

comunistas. Osvaldo Sánchez viajó a México y se reunió con Fidel Castro, 

según EcuRed, página de historia oficialista que administra el gobierno 

cubano. En esa reunión, de acuerdo a esta misma fuente, Osvaldo Sánchez 

le expone a Fidel Castro toda una serie de planteamientos en relación con el 

Movimiento Revolucionario y se ponen de acuerdo para relanzar la lucha 

armada contra la dictadura batistiana, la cual se reiniciaría con la 

expedición del yate Granma. Este acuerdo se pone de manifiesto, entre 

otras cosas, en todo el trabajo organizativo de las dos columnas invasoras, 

que comandadas por Camilo y el Ché Guevara, llegaron al centro de la isla. 

Aquí jugaron un papel rector El Compañero José (Wilfredo Velázquez) y 

Osvaldo Sánchez. Incluso, la Operación Cajas de Tabaco, que era el traslado 

de Camilo y sus hombres a Pinar del Río, fue planeada casi en su totalidad 

por Velázquez, quien se reunió con Fidel Castro en la Sierra Maestra para 

ultimar los detalles de esta importante acción guerrillera. Flavio Bravo 

también viajó a México el 10 de noviembre de 1956 y se reunió con Fidel 

Castro para reiniciar la lucha armada contra Batista una vez que los 

expedicionarios del Granma tocaran tierra.  

Obviamente, cuesta trabajo admitir , después que se conoce la historia 

ocultada de la Revolución Cubana, que la Dirección Nacional del P.S.P. 

estaba celebrando casualmente el cumpleaños de Blas Roca en Santiago de 

Cuba, el mismo día del ataque al Cuartel Moncada realizado por Fidel Castro 

y sus seguidores, en mayoría pertenecientes a la Generación del 

Centenario. La historia puede ser trágica, irónica, pero nunca ingenua. 

Máxime cuando había comunistas entre los heroicos asaltantes a la 

fortaleza militar. Uno de ellos, por supuesto, era Raúl Castro, quien nunca 

ha negado su militancia comunista ni se ha disfrazado de revolucionario 

democrático. Me imagino que Raúl Castro tuvo que debatirse entre su 

fidelidad al Partido y la lealtad a su hermano. Tal vez, logró conciliar esta 

tensión de lealtades con una digerible conclusión de conciencia. Es decir, 
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incluyendo la megalomanía de su hermano como un elemento motriz en la 

construcción del comunismo totalitario. ¿Hubieran existido los 

totalitarismos que hemos conocido sin Stalin sin Benito Mussolini sin Hitler 

sin Mao Zedon?  

Además a Raúl Castro no le interesaba mucho el aspecto teatral del 

totalitarismo sino la imposición de la “Dictadura del Proletariado”. Recuerdo 

que tanto a mi familia como a otros militantes de fila que conocí, lo que le 

interesaba era que se estableciera en Cuba un comunismo fiel a Moscú. A 

ellos no les interesaba mucho el teatro político: Unas veces demagógico, 

otras macabros; y finalmente absurdo.  

De cualquier manera, en mi casa, por las noches, tenían lugar tertulias 

habituales. Encuentros que se realizaban en la terraza del apartamento en 

que vivíamos, situado en 21 y G, en el Vedado. Y yo recuerdo, que una de 

esas noches, cuando precisamente se reflexionaba sobre el tema del asalto 

al cuartel Moncada, mi tía Yeya, a quien yo quería y respetaba mucho, 

dirigiéndose a los contertulios, dijo: “Yo no acabo de entender el modo en 

que ustedes razonan, porque parece que se les olvida que donde estaba 

Raúl; estaba el Partido.” Yeya era muy aguda y poseía mucho olfato político.  

¿Sería cierto este axioma de Yeya?  

A favor de Yeya hay fuentes, entre ellas, el periodista de la TV de Camagüey, 

Noel Manzanares Blanco, así como la revista cubana Calibán, las cuales 

dicen que Ñico López era un hombre del Partido. López, por su parte, 

participó en el ataque al cuartel de Bayamo, que fue una acción combinada 

con el asalto al Moncada. Raúl en Santiago y Ñico López en Bayamo. Incluso, 

existen varias fuentes que opinan que Sarría respondía al Partido. Sarría, 

aquel militar que salvó a Fidel Castro, después del fracasado asalto a la 

fortaleza santiaguera.  

Lo cierto es que cuando Yeya pronunció su axioma, parecía liberada del 

secretismo y del instinto conspirativo de los comunistas. Su axioma provocó 

un silencio absoluto. Sin dudas, Yeya había dado en el blanco. Su axioma 

como axioma al fin, era indiscutible, pero convincente. Sobre todo porque 
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aquella intuición no salía de la nada. Yeya había hecho su vida dentro del 

Partido y su axioma nacía de un duro y pesado bagaje de vivencias. Además, 

Yeya sabía que en los procesos revolucionarios, unos luchan por el poder y 

otros por la libertad. Fidel Castro y los comunistas lucharon por el poder. La 

Generación del Centenario, la Generación Martiana, lo hizo por la libertad. 

Entonces, a partir de esta dicotomía siniestra, la Revolución se convirtió en 

tragedia porque la culebra del poder fue asfixiando el alma de la libertad. 

Tenía que ser ese el resultado porque los comunistas antes de tomar el 

poder piensan que la clase obrera es la humanidad. Y después que se 

adueñan del mismo, creen que la burocracia es la humanidad. Finalmente, 

creen que Dios es el partido; o fabrican un semidiós con el terror y la 

mentira. 

Por mi parte, aunque yo era muy joven por aquella fecha, el axioma de Yeya 

me enseñó la matemática aplicada de la intriga política. La aritmética de los 

payasos del poder. Por supuesto, más allá de esta banalidad del mal como 

decía Hannah Arendt, las matemáticas puras crean ese lugar ontológico, 

donde hablan las estrellas y la aurora cuando rompen la oscuridad. ¡Qué 

lástima que no las entendamos! Cien puntos para el axioma de Yeya. Axioma 

especial de contenido empírico. Anagnórisis”. Yndamiro Restano 
 
Un gran abrazo desde La Ciudad Luz con gran cariño, 

Félix José Hernández. 

----o---- 
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LOS TESOROS DEL ARCHIVO GENERAL DE INDIAS 
 

 
Busto de Hernán Cortés 

en el corredor del primer piso. 

 
París, 23 de junio de 2012. 

 

Querida Ofelia: 

 

Una de las visitas más interesantes que hicimos en la semana que pasamos 

en Sevilla, fue la del Archivo General de Indias, instalado en la antigua Casa 

Lonja, situada entre La Catedral y Los Alcázares Reales. Fue construida por 

el mismo arquitecto de El Escorial  Juan de Herrera, por orden de Felipe II. 

Los Archivos conservan una riqueza extraordinaria de documentación 

relativos a la conquista y la colonización. Pudimos admirar manuscritos de 

Hernán Cortés, Magallanes, Cristóbal Colón, etc. 

Hasta el 31 de agosto de 2012 allí se podrá visitar la exposición Una Mirada 

al Nuevo Mundo: Tesoros del Archivo General de Indias. 

Esta exposición muestra los inicios de la empresa de América por medio  de 

los tesoros documentales conservados en el Archivo General de Indias. Se 

trata de una mirada a lo que fue el comienzo de una relación de casi cuatro 
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siglos entre el Viejo y el Nuevo Mundo y que abarca desde la búsqueda de las 

especias, los viajes colombinos y las posteriores expediciones marítimas, 

hasta el viaje de Magallanes-El Cano, el asentamiento y la colonización. 

En ella se pueden ver más de 150 documentos, entre los que se pueden 

destacar Las Capitulaciones de Santa Fe, o el Tratado de Tordesillas. 

También se exhiben algunos de los más destacados planos y dibujos de 

ciudades americanas de la colección del Archivo, documentos que son una 

fuente primordial para el estudio del urbanismo en el Nuevo Mundo. La 

exposición se complementa con algunos de los retratos pertenecientes a la 

colección de obra pictórica del Archivo, tales como el de Cristóbal Colón, 

Pedro de Alvarado, Hernán Cortés o Francisco Pizarro. 

 

 
Las Capitulaciones de Santa Fe. 

 

El Comité Asesor Internacional del Programa Memoria del Mundo de la 

UNESCO, a propuesta del Ministerio de Cultura, acordó incluir las 

Capitulaciones del Almirante don Cristóbal Colón (1492) -conocidas 

popularmente como Capitulaciones de Santa Fe-, junto a otros treinta y 

dos documentos y archivos como integrantes del Registro Memoria del 

Mundo, destinado a la preservación y difusión de los testimonios 
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documentales de excepcional valor y relevancia del Patrimonio Documental 

Mundial. 

 

El documento, suscrito el 17 de abril de 1492 entre Fernando de Aragón e 

Isabel de Castilla y el navegante genovés Cristóbal Colón en el campamento 

militar ubicado en las proximidades de Granada, constituye uno de los 

documentos de la serie de acuerdos y capitulaciones suscritos por los 

monarcas hispanos en la localidad granadina de Santa Fe de la Vega 

(Granada) entre los años 1491 y 1492, entre los que sobresalen los 

establecidos con el monarca nazarí Boabdil el Chico (Muhammad XI) para la 

entrega y capitulación de Granada y el documento suscrito con Colón, 

considerado por algunos especialistas como el primer documento escrito 

de la Historia de América. 

En los capítulos de las Capitulaciones de Santa Fe de 1492 se establecieron 

las condiciones con las que partirá Colón en el viaje que supuso el 

descubrimiento de América.  

 

 
El Tratado de Tordesillas 
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El Tratado de Tordesillas, presentado de forma conjunta por España y 

Portugal, ha pasado a formar parte también del registro de la Memoria del 

Mundo de la UNESCO. 

El Programa Memoria del Mundo de la UNESCO se creó en el año 1997 para 

preservar el patrimonio documental, auténtica memoria del mundo y espejo 

de la diversidad de lenguas, pueblos y culturas de nuestro planeta. La 

creación del programa obedeció a la constatación de la suma fragilidad de 

esa memoria y al hecho de que día tras día desaparecen elementos 

importantes del patrimonio documental que la componen. 

El Tratado de Tordesillas de 7 de junio de 1494 lo constituyen las 

capitulaciones entre los Reyes Católicos y el Rey Juan II de Portugal por las 

que se establece una nueva línea de demarcación entre ambas coronas, a 

trazar de polo a polo, a 370 leguas al oeste de las islas de Cabo Verde. La 

firma del Tratado se llevó a cabo tras difíciles negociaciones diplomáticas 

entre embajadores y procuradores de ambos reinos. Esta modificación de la 

línea de demarcación dividiendo el mundo entre España y Portugal supuso el 

comienzo de la historia de Brasil, ya que su extremo oriental queda dentro 

de la zona portuguesa. 

Al ser un Tratado bilateral, existen dos originales, en versión castellana se 

conserva en el Arquivo Nacional da Torre do Tombo (Lisboa) y en versión 

portuguesa en el Archivo General de Indias (Sevilla).  

 

Un gran abrazo desde La Ciudad Luz, 

 

Félix José Hernández. 

----o---- 
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VENEZIA, L’ART LIBERA LA NOTTE 
 

 
 

Venezia 22 giugno 2012. 
 

Il 23 giugno sarà Ottavia Piccolo la “madrina” di Art Night Venezia 2012. La 

manifestazione prenderà il via dalle ore 17.00 nel cortile dell’Università Ca’ 

Foscari e avrà il suo momento clou quando l’attrice, alle 21,30, in quello 

stesso cortile, al centro di una installazione luminosa di Marco Nereo Rotelli, 

leggerà 10 poesie della grande poetessa polacca Wislawa Szymborska, 

premio Nobel per la letteratura, recentemente scomparsa. La performance 

si intitola “Preferisco i gatti” e sarà accompagnata dalle note del sax di 

Milena Angele. La grande notte veneziana ha questa cifra: le parole della 

poesia, la musica, le luci d’artista.  

L’omaggio alla Szymborska proseguirà con l’anteprima del film di Katarzyna 

Kolenda-Zaleska “La vita a volte è sopportabile. Ritratto ironico di Wyslawa 

Szymborska” con testimonianze, tra molte altre, di Woody Allen e di 

Umberto Eco. 

Nel frattempo la seconda edizione di Art Night Venezia sarà già nel suo pieno 

svolgimento e la città sarà invasa da decine di migliaia di giovani e meno 

giovani in costante, allegra transumanza tra i quasi duecento luoghi e le 

almeno quattrocento proposte di una magmatica e magica Notte.  

Il via ufficiale scocca alle 17. A batterlo, sempre a Ca’ Foscari, sarà il 

Magnifico Rettore, Carlo Carraro, insieme ai rappresentanti di tutte le 

istituzioni coinvolte: in pratica tutte quelle della città, dal Comune ai singoli 

musei, sedi culturali, teatri, luoghi della musica e librerie. Dopo lo start up 
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ufficiale, dalla porta d’acqua dell’Ateneo salperà un suggestivo corteo lungo 

il Canal Grande e le altre vie d’acqua della città, si tratta  di 

“InstaArtNightVenezia/Ca’Foscari2012”: un “Instameet” alla scoperta delle 

sedi e di alcune parti della città coinvolte nella seconda edizione. Il primo 

Instaboat d’Italia in aggiornamento continuo, le cui foto saranno ingigantite 

e visibili da tutti. L’evento è su prenotazione fino ad esaurimento posti.  

A Ca’ Foscari avverrà anche la prima distribuzione dei gadget dell’evento e 

della mappa che censisce tutti gli incontri. 

A seguire, alle 19.00, la performance dello scrittore Paolo Nori, Paletot, un 

insolito “discorso sulla lingua italiana”. In questa città che per una notte 

sarà più viva di sempre, con le sedi della cultura, dell’arte e del sociale tutte 

aperte, sarà un continuo susseguirsi di momenti “alti” e di proposte più 

coinvolgenti e informali: per una notte cultura e intrattenimento andranno 

assolutamente a braccetto. 

Alla Segreteria Organizzativa, a Ca’ Foscari, stanno giungendo le proposte 

che ogni partner ha ideato per la magica Notte. Saranno inaugurate mostre, 

come quella collettiva di illustrazioni “Nie Wiem” alla Biblioteca Universitaria 

delle Zattere o “Drawings from Within” di Matteo Pericoli all’Aula Colonne a 

San Sebastiano, mentre a Ca’ Foscari si potrà visitare, con guide garantite 

dagli stessi studenti dell’Ateneo, la grande retrospettiva di William Congdon. 

Ma naturalmente la Notte non offrirà solo le iniziative che fanno capo 

all’Università: La Fondazione Musei Civici di Venezia proporrà l'apertura 

straordinaria di quattro delle sue prestigiose sedi museali: a Palazzo 

Mocenigo, oltre al Museo, sarà possibile visitare anche spazi solitamente 

non aperti al pubblico con itinerari speciali nei depositi ricchissimi di tessuti 

rari e di straordinarie collezioni di abiti originali tra cui spicca la moda del 

Settecento. Il Museo di Storia Naturale, amatissimo dai bambini, sarà reso 

ancor più suggestivo da un modernissimo allestimento interattivo. A Ca' 

Pesaro si visiterà  la mostra "Spirito klimtiano. Galileo Chini,  Vittorio 

Zecchin e la grande decorazione a Venezia" e in questa speciale occasione i 

"Liuti in contrappunto" del Conservatorio di Musica "Benedetto Marcello 
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animeranno e faranno rivivere tutto il palazzo. Infine una sosta nella Casa di 

Carlo Goldoni darà modo di ammirare  il nuovo allestimento che mette in  

luce la figura del grande commediografo veneziano. 

Tra le altre importanti istituzioni: Palazzo Grassi con la personale di “Urs 

Fischer Madame Fisscher”, la Casa dei tre Oci alla Giudecca con “Elliott 

Erwitt- Personal Best”. La galleria della Fondazione Bevilacqua La Masa offre 

l’ultima possibilità di visitare la mostra “Doppio gioco-L’ambiguità 

dell’immagine fotografica”. I teatri proporranno visite speciali, campi e 

campielli ospiteranno musica e spettacoli. 

Molte sono anche le iniziative previste per i bambini: dall’entusiasmante 

caccia al tesoro organizzata alla Fondazione Querini Stampalia ai laboratori 

creativi della Biennale a Ca’ Giustinian: “Common Game”, in previsione della 

Biennale di Architettura. Così alla Collezione Peggy Gugghenheim per finire 

con le due sedi della libreria Giunti, dove il divertimento è assicurato.  

Farà piacere soprattutto ai più giovani sapere che tutti gli appuntamenti 

sono proposti gratuitamente per tutto il pubblico senza vincolo di età e 

residenza. 

La seconda edizione di Art Night, manifestazione ideata e coordinata 

dall’Università Ca’ Foscari in collaborazione con il Comune di Venezia, 

coinvolgerà infatti tutti i soggetti che si occupano di arte e di cultura in 

città. Una squadra senza eguali in Italia che metterà in campo il proprio 

patrimonio culturale e un cartellone di eventi per trasformare la notte in 

un’esperienza unica.  

Giorno dopo giorno, le proposte si stanno facendo una piacevole e positiva 

valanga destinata ancora a crescere, in un entusiasmo che è assolutamente 

contagioso. Impossibile dar conto di tutto o anche solo delle iniziative di 

rilievo, davvero moltissime.  

Félix José Hernández. 

----o---- 
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REGRESA EL JAZZ CÍRCULO A MADRID  
 

Madrid, 22 de junio de 2012. 

 

Querida Ofelia: 

Ya está aquí la duodécima edición de Jazz Círculo. 

Desde que se iniciara el proyecto en 2007, este espacio 

de música acoge a consagradas personalidades del jazz 

intérpretes de los más diversos géneros, desde sonidos 

clásicos a las variantes más experimentales. Por su 

escenario han desfilado grandes del género como Federico Lechner, Larry 

Martin, The Flow, Albert Villa, VVG Trio, Carlos Carli, Joshua Edelman, Benny 

Lackner, Guillermo Mcgill, Mastretta, Miguel Ángel Chastang, Larry Willis, 

Max Bab o Julia’s Quartet. 

En esta nueva edición, Jazz Círculo presenta seis conciertos que tendrán 

lugar en los meses de junio y julio: Pablo Held, Toni Zenet, Jazz Pretenders, 

que amenizarán con su música las noches de junio, y Kind of cai, Jerry 

González y el Comando de la clave y La Negra que lo harán en julio.  

El Pablo Held Trio está formado por Robert Landfermann al bajo, Jonas 

Burgwinkel a la batería y Pablo Held al piano. Es uno de los pocos tríos de 

jazz que presenta una unidad perfectamente simbiótica. Su música está 

llena de sorpresas y romanticismo. Los críticos lo describen como “uno de 

los más exitosos grupos jóvenes en el jazz alemán”. 

Pablo Held, líder del grupo, nació en 1986 y como hijo de músicos se inició 

en este arte desde muy pequeño. A los cuatro años recibió su primera 

batería y a los diez empezó a tomar clases de piano. Ahora, a sus 25 años 

ha alcanzado la fama internacional. La crítica habla de su gran fuerza 

interior y de una “diversidad de formas sin par”. 

Toni Zenet es un artista al que no se le resiste ninguna etiqueta: crooner, 

músico, actor y poeta. Este malagueño siempre ha tenido predilección por el 

 
Toni Zenet 
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mestizaje musical y por las artes escénicas. Se ha consolidado como uno de 

los artistas más fascinantes dentro del panorama musical actual gracias a 

su voz prodigiosa y al éxito cosechado con sus dos álbumes editados: Los 

mares de China (2009), álbum con el que tocaba todos los palos, desde la 

copla andaluza, el tango argentino o el son cubano hasta el jazz de Nueva 

York; y Todas las calles (2011), con el que consiguió el Premio al Mejor Álbum 

Fusión. En el escenario estará acompañado de guitarra, trompeta y batería.  

Jazz Pretenders es un grupo de jazz-fusión liderado por el saxofonista 

Jordi Blanch. Completan el grupo Toñi López a la guitarra, Marcos López a la 

batería y Richard Tejada al bajo. En definitiva, un cuarteto eléctrico que 

adapta clásicos del pop-rock al jazz con ritmos atrevidos y sin perder de 

vista el Groove de la música afroamericana. El resultado, una música 

fresca, espontánea y muy creativa. En su directo escucharemos revisiones 

jazzy de los Doors, los Beatles, Stevie Wonder, Queen o Sting, así como 

composiciones propias.  

Kind of cai es una formación gaditana que manifiesta la conexión entre el 

jazz y el flamenco a través de la música de Miles Davis. La apuesta de este 

grupo se basa en la aplicación de alguno de los “palos” más importantes del 

flamenco a los arreglos que se registraron durante las sesiones de Miles. El 

jazz y el flamenco quedan unidos en esta apuesta y destacan como una 

valiosa contribución de la música española al flujo de los distintos estilos 

que conviven en Europa. Componen el grupo Carlos Villoslada, saxo tenor; 

Luis Balaguer, guitarrista y David León, percusionista. 

Jerry González, músico de jazz neoyorquino de origen puertorriqueño y 

afincado en España, creció con la música afro-cubana y el jazz, que dejaron 

un impacto profundo en su apreciación musical. Empezó su carrera 

artística como conguero y trompetista con el internacionalmente famoso 

Dizzy Gillespie, interpretando su propio estilo de jazz latino y poco a poco 

pudo lograr fundir el ritmo básico africano a los elementos de jazz. Hoy en 

día González es una figura imprescindible y uno de los músicos de jazz más 

reconocidos internacionalmente. En su directo estará acompañado por el 
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gran pianista y arreglador cubano Javier Massó, conocido también como 

Caramelo, por Alain Pérez, que colabora regularmente con Paco de Lucía, y 

por Kiki Ferrer, uno de los percusionistas cubanos más relevantes de su 

generación. 

Amparo Velasco es La Negra, una artista nacida y criada en Alicante. Vivió 

su adolescencia en América, viajando por Brasil, Méjico y Norteamérica. Un 

recorrido que marcaría su sonido. En su primer disco, La negra (2006) se 

alió con Javier Limón, dejándose embriagar por el jazz, el tango y la música 

brasileña. En su segundo álbum, publicado en 2011, reinventa el sonido gitano 

de La Negra, alcanzando un pop-fusión con géneros como el flamenco, el 

jazz o la psicodelia. En el escenario estará acompañada de guitarra, cajón y 

contrabajo. 

Como podrás constatar, la capital de nuestra querida España, ofrece 

numerosas posibilidades de enriquecimiento cultural. 

 

Un gran abrazo, 

Félix José Hernández. 

----o---- 
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LA  MEZQUITA-CATEDRAL DE CÓRDOBA 
 

 
Interior de la Mezquita 

 

Córdoba, 23 de junio de 2012. 

 

Querida Ofelia: 

 

La visita más impresionante a la bella ciudad de Córdoba fue la de su 

espléndida Mezquita- Catedral. Gracias a la gran cantidad de información 

que me fue proporcionada por Don Manuel Nieto y Don Jesús Tuleda, de los 

Archivos de la Catedral,  ha sido posible que te escriba la presente crónica. 

El Cabildo catedralicio da la bienvenida a esta Santa Iglesia Catedral de 

Córdoba. Todo el recinto de este singular edificio que se visita fue 

consagrado como Iglesia madre de la Diócesis el año 1236. En este bello y 

grandioso templo, desde entonces y sin faltar un sólo día, el Cabildo celebra 

el culto solemne y la comunidad cristiana se reúne para la escucha de la 

Palabra de Dios y la participación en los Sacramentos. 

La Catedral es la principal iglesia de la Diócesis, madre de las demás 

iglesias y centro capital de la vida litúrgica diocesana. En ella se encuentra 

la cátedra del Obispo, signo del magisterio y potestad del pastor de la 

Iglesia particular, y signo de unidad de los creyentes en la fe, que el Obispo 

anuncia como pastor de toda la Diócesis. Al dar la bienvenida a esta 
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Catedral, el Cabildo catedralicio le pide que la visita al edificio sea 

respetuosa con la identidad de este templo cristiano, Catedral de Córdoba y 

testigo vivo de la historia no sólo de la ciudad, sino también de España. 

Bajo toda catedral, siempre hay un lecho de catedrales ocultas. En el caso 

de Córdoba, la tradición ya apuntaba los orígenes visigodos de la 

construcción. Este dato lo han confirmado las excavaciones arqueológicas, 

cuyos restos contemplamos en el Museo de San Vicente y en la cata donde 

se observan in situ restos de mosaicos del antiguo templo cristiano. 

Es un hecho histórico que la basílica de San Vicente fue destruida para 

edificar sobre ella la posterior Mezquita durante el periodo islámico. Se 

trataba de la iglesia principal de la ciudad, una basílica martirial del siglo VI 

que siguió siendo recordada y venerada por los cristianos siglos después de 

su desaparición. 

Tras la irrupción islámica en Córdoba, los dominadores musulmanes 

proceden al derribo de la iglesia martirial de San Vicente y comienzan en el 

año 785 la construcción de la Mezquita, un edificio que llegará a 

considerarse el santuario más importante de todo el Islam Occidental, en 

una época en la que Córdoba era capital de Al-Andalus, (territorio que se 

extendía hasta el río Duero). Este impresionante recinto, que no sólo poseía 

finalidad religiosa, sino social, cultural y política, atravesó cuatro fases 

constructivas: 

Abderramán I. Se inspira en la Mezquita de Damasco, con la tradicional 

distribución en sahn (patio de abluciones) y zullah (sala de oración). Pero se 

percibe una fuerte influencia del arte hispanorromano, no sólo porque se 

aprovechan los materiales de la derruida San Vicente, sino también porque 

el sentido de las naves se traza en dirección (y no en paralelo) al muro de la 

quibla, como sucedía en las iglesias visigodas. Por otra parte, los arcos 

superpuestos y la alternancia de ladrillo y piedra (rojo y beig) en el 

despiece de los arcos tuvieron su modelo en la tradición hispanorromana. 

Abderramán II. Durante esta próspera etapa del Emirato Independiente 

(aunque también de intensas persecuciones al pueblo cristiano), se realizó 
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la primera ampliación de la Mezquita, repitiendo el esquema de su antecesor 

y prolongando el patio y las naves del oratorio. En este patio construirá el 

califa omeya Abderramán III el alminar que se encuentra embutido actual de 

la Catedral. 

Alhakén II. En pleno esplendor del Califato, la Mezquita Aljama recibirá una 

ampliación tan rica y original que Córdoba sustituirá a Damasco como 

modelo de referencia. Se trata de una obra única, no sólo por los materiales 

trabajados ex profeso (no aprovechados), sino sobre todo por la presencia 

de artistas y arquitectos bizantinos enviados por el emperador cristiano 

Nicéforo Focas, quien también regaló los bellísimos mosaicos que se 

utilizaron en la construcción del mihrab (espacio sagrado junto al cual el 

imán dirige la oración). Hay otra aportación cristiana: la disposición en cruz 

que forman el conjunto de los cuatro lucernarios con el mihrab, asumiendo 

la planta de cruz latina y reafirmando la influencia de la estructura basilical 

en el plan original del edificio. 

 Almanzor. Realiza la última ampliación, añadiendo ocho naves a lo largo del 

lado este del edificio, incluido el patio. Esta 

obra es la más extensa de todas, en un afán 

de ostentación del poder. Sin embargo, 

resulta poco original, ya que se limita a 

copiar la estructura precedente, abaratando 

los costes. Por ejemplo, el efecto bicolor de 

los arcos no se debe a la alternancia de 

piedra y ladrillo, sino que está pintado. 

 El rey Fernando III el Santo reconquista 

Córdoba en 1236. Fue su voluntad que, en la 

entrada en la ciudad, la Cruz precediese al 

pendón real, simbolizando que le importaba 

más la recuperación de la fe cristiana que la conquista territorial. También 

prefirió no estar presente en el ritual de purificación de la mezquita, para 

 
El mihrab. 
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que el Rey Eterno fuese el único protagonista de una ceremonia que 

convertiría cada piedra del recinto en un lugar consagrado a Cristo.  

Es evidente que los cristianos ansiaban proclamar el Evangelio por el cual 

muchos habían entregado su vida. Se trataba de recuperar un espacio 

sagrado al que se había impuesto la presencia de una fe ajena a la 

experiencia cristiana. Bajo el lucernario de Alhakén II, donde se celebró la 

primera Eucaristía de Dedicación de la Catedral en 1236, se erigió la Capilla 

Mayor de Villaviciosa. Así, las reformas de la Catedral venían motivadas por 

la necesidad de restaurar el culto interrumpido con la dominación islámica, 

respondiendo al anhelo de contemplar signos cristianos, o a los 

inconvenientes de celebrar la liturgia entre un bosque de columnas. 

La Capilla Mayor, el Crucero y el Coro son  obras, rodeadas de polémica, 

comienzan en 1523, y se deben a los arquitectos Hernán Ruiz I, II y III, Diego 

de Praves y Juan de Ochoa. Resultó una planta de cruz latina que integra 

genialmente las estructuras califales en la obra gótica, renacentista y 

barroca. El retablo mayor se realiza bajo proyecto de Alonso Matías. El Coro 

se cubre con bóveda inspirada en la Capilla Sixtina, destacando la sillería de 

Duque Cornejo. 

Las Capillas son fruto del deseo de los fieles de enterrarse en la catedral, y 

de poblar los muros de imágenes expresivas del misterio de Cristo. 

Destacamos la Capilla Real, de yeserías mudéjares, que contuvo los restos 

de los reyes Fernando IV y Alfonso XI; la Capilla de la Purísima Concepción, 

antiguo baptisterio y actual custodia del Santísimo; la barroca Capilla de 

San Pablo, y tantas otras capillas y altares que acogen un rico patrimonio 

artístico fruto de la fe y devoción del pueblo cristiano. Caso aparte es la 

Parroquia del Sagrario, revestida de pinturas murales de César Arbasia que 

representan a los Mártires de Córdoba como invitados a la Eucaristía, 

animando a los fieles a mantenerse firmes en su fe. 

El Tesoro Catedralicio se compone de piezas del culto catedralicio, usos 

capitulares o episcopales. Destacamos la Custodia del Corpus Christi, de 
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Enrique de Arfe, que aún procesiona por las calles, testimoniando la 

devoción del pueblo cordobés por la Eucaristía. 

El patio musulmán se remodeló con la construcción de los claustros. En el 

siglo XV se sustituyen las palmeras por los naranjos que le dan nombre 

actual de El Patio de los Naranjos. Cubriendo el alminar de Abderramán III, 

se construirá la torre actual, cuyo cuerpo de campanas se debe a Hernán 

Ruiz III. Lo corona una escultura de San Rafael, arcángel custodio de la 

ciudad. A la torre se adosa la Puerta del Perdón, la principal entrada al 

recinto. 

Es la Iglesia, a través del Cabildo, quien 

ha hecho posible que esta Catedral, 

antigua Mezquita del Califato de 

Occidente, y Patrimonio Histórico de la 

Humanidad, no sea hoy un montón de 

ruinas. Porque una de las misiones de la 

Iglesia siempre ha sido custodiar e 

inspirar el arte y la cultura. 

La visita a la Catedral de Córdoba puede 

despertar la exigencia de una Belleza más 

grande,  que no se marchite con el tiempo. Porque la belleza, al igual que la 

verdad y la bondad, es un antídoto contra el pesimismo, una invi tación a 

gustar la vida, una sacudida que suscita nostalgia de Dios.   

 Deseo  hacerte  especial hincapié en la visita virtual de 360° que se 

estrenó hace sólo un año  y desde entonces sigue teniendo  un éxito de 

visitantes impresionante.  

Se puede encontrar en   

http://www.catedraldecordoba.es/visita/index.html 

Un gran abrazo desde  la bella Andalucía, tierra cargada de historia como 

pocas, 

Félix José Hernández. 

----o---- 

 
El campanario en El Patio de los Naranjos. 

http://www.catedraldecordoba.es/visita/index.html
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LA BASÍLICA DE LA VIRGEN ESPERANZA MACARENA 

 
Sevilla, 23 de junio de 2012. 

Querida Ofelia: 

 

La  primera visita que suelo hacer al 

llegar a Sevilla es la de la Basílica de 

la Macarena, allí he ido a rezar por 

todos nuestros seres queridos ante la 

Esperanza Macarena y también ante 

nuestra Virgen de la Caridad, que se 

encuentra junto a La Guadalupe en el 

Altar de la Hispanidad. 

Comienzo por hacerte un resumen de 

la historia de La Basílica. El 18 de 

marzo de 1949 fue bendecido por 

el Cardenal Arzobispo de Sevilla 

don Pedro Segura y Sáenz el 

nuevo templo destinado a albergar 

a las Imágenes Titulares de la 

Hermandad de la Macarena, que 

hasta entonces se veneraban en 

su capilla de la Parroquia de San 

Gil, incendiada en 1936. 

La declarada en 1966 por S.S. el 

Papa Pablo VI Basílica Menor es un 

templo de planta basilical, de un 

sola nave cubierta con bóveda de 

cañón con lunetos y cuatro 

 
Exterior de la Basílica 

de la Virgen Esperanza Macarena 

 
Altar de la Hispanidad, al centro la Virgen Guadalupe, 

abajo a la derecha nuestra Virgen de la Caridad. 
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capillas laterales, diseñado por Aurelio Gómez Millán. 

Ideada por su autor en estilo barroco andaluz -respondiendo así a los 

deseos de la Junta de Gobierno presidida por don Francisco Bohórquez- se 

accede a ella a través de un pórtico que combina arco y dintel sustentados 

por columnas marmóreas, sobre el que se sitúa un entablamento en el que 

se abre una hornacina que alberga la escultura que representa la virtud 

teologal de la Esperanza. En un segundo plano de la fachada se levanta 

airosa espadaña, ampliada posteriormente. 

El interior se decora con mármoles de varios colores y pinturas al fresco 

de Rafael Rodríguez, concebidas a partir de un programa iconográfico 

centrado en la Virgen Madre de Dios. 

Tanto en el presbiterio como en las capillas laterales se sitúan retablos en 

madera dorada, obras del taller de Juan Pérez Calvo. En el mayor, que 

alberga a la Santísima Virgen de la Esperanza, se abre el camarín de la 

venerada Titular, cuya decoración de orfebrería es una de las mejores 

obras de Fernando Marmolejo Camargo. 

En los de las cuatro capillas laterales se veneran las Imágenes de Ntro. 

Padre Jesús de la Sentencia, la Virgen del Santo Rosario, Cristo de la 

Salvación y las Patronas de Hispanoamérica, respectivamente. 

La venerada Imagen de Nuestra Señora de la Esperanza Macarena es 

una talla anónima que se viene atribuyendo a 

diversos escultores del siglo XVII. Conocida 

universalmente como La Macarena, por hacer 

suyo el nombre de su barrio, la dulzura y 

belleza de su rostro, expresión verdadera de 

la Esperanza de los cristianos, la convierten, 

sin duda, en la gran devoción no sólo de los 

miembros de esta Hermandad, sino de todos 

los sevillanos, y en una de las grandes 

devociones marianas españolas y de toda la 

 
La Virgen Esperanza Macarena 
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cristiandad. Acuden a rezarle diariamente cientos de devotos y recibe 

continuamente visitas procedentes de todo el mundo. 

.La Imagen de Nuestra Señora del Santo Rosario es una obra anónima, 

atribuida por algunos estudiosos a Pedro Duque Cornejo, siendo la escultura 

del Niño Jesús que sostiene en sus brazos una obra anterior fechable en las 

primeras décadas del siglo XVI. En sus orígenes la imagen de la Virgen era 

de talla completa, siendo posteriormente transformada en una imagen de 

candelero. 

La Virgen del Santo Rosario, que presidió 

durante años el altar mayor de la Parroquia de 

San Gil, es la Titular Gloriosa de la corporación, 

a la que se incorporó tras la fusión de las 

Hermandades del Rosario y la Esperanza en 

1793. Divina sede para el Niño, que duerme en 

su regazo, la dulce belleza de su rostro hace 

que sea muy querida y venerada por los 

macarenos. 

La Hermandad le consagra por entero el mes de octubre, en el que se 

celebra Triduo y Función en su Honor, además de la procesión que 

anualmente discurre por las calles de la collación. En cumplimiento de sus 

fines, la Hermandad fomenta el culto del Santo Rosario y la extensión de 

esta devoción con el rezo diario de la piadosa oración mariana en la 

Basílica. 

Las Reglas y Reglamentos de La Hermandad de la Macarena constituyen el 

cuerpo normativo de la institución, que se rige por ellas. Ajustadas al 

Derecho Canónico y las Normas Diocesanas de Sevilla, aprobadas por el 

Arzobispado tras la aceptación de los hermanos reunidos en Cabildo 

General, son la expresión tanto de la soberanía de los mismos como de la 

plena comunión con la Iglesia local y universal. Es por ello que todo hermano 

tiene el deber de observarlas y todo candidato a serlo el de conocerlas y 

aceptarlas. Se organizan las Reglas en siete Títulos que abarcan los 

 
La Virgen del Santo Rosario 
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aspectos institucionales, espirituales, formativos, asistenciales y 

organizativos fundamentales de la corporación, a los que se añaden varios 

anexos, así como dos Reglamentos de régimen interno que desarrollan 

cuestiones relativas a los cultos externos y la Asistencia Social.  

Se cuentan por decenas las hermandades que la veneran como Titular 

dentro y fuera de nuestras fronteras y multitud de reproducciones de su 

Imagen preside altares en templos de los más recónditos lugares, 

especialmente en Hispanoamérica. 

El Tesoro de la Macarena es un espacio museístico singular, que ofrece un 

amplio patrimonio en concordancia con las necesidades de uso de las 

actividades corporativas. Es, pues, un centro activo, dinámico, sujeto a las 

necesidades de cambios impuestas por los cultos.  

En edificio anexo a la Basílica a lo largo de cinco amplias salas, repartidas 

en tres plantas, se ofrece un recorrido sentimental por la Historia de la 

Hermandad, e incluso de la propia Semana Santa de Sevilla; su conexión con 

el barrio, la ciudad y todos los lugares hasta donde ha llegado la devoción a 

la Macarena; la actividad que desarrolla la corporación en la actualidad; o el 

arraigo popular de la devoción a las Imágenes Titulares. Finaliza la visita 

con la contemplación de los pasos, mantos, túnicas, sayas, coronas, ajuares 

litúrgicos y todos los elementos que conforman la conocida procesión en la 

Madrugada del Viernes Santo. 

A unas instalaciones contemporáneas y dotadas de los más actuales medios 

museográficos, el Tesoro de la Macarena añade un magnífico recurso que 

permite aumentar considerablemente la información sobre los elementos 

expuestos y, con ello, la calidad de la visita. 

El servicio de audioguías permite al usuario sumar, a la contemplación de 

las obras, información sonora de calidad, en la que se enlazan textos, 

música y sonido ambiente, lo que posibilita un recorrido audaz y ameno por 

las salas. Por otra parte, la guía impresa realiza un completo estudio del 

contenido del Tesoro apoyado por un amplio reportaje gráfico.  
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La visita al Tesoro de la Hermandad de la Macarena permite apreciar la 

identidad histórica de una institución cuatro veces centenaria y, al mismo 

tiempo, como parte indisoluble de una misma realidad, la imagen 

contemporánea y moderna con que ésta se proyecta en la actualidad.  

Este Tesoro es un centro dinámico, que contiene importantes testigos 

históricos, manteniendo en vanguardista y original exposición todo el año 

los elementos propios de la liturgia, los cultos internos y, cómo no, de la 

única y excepcional cofradía que centra la atención de los sevillanos en la 

Madrugada del Viernes Santo. 

Deseo darle mis más sinceras gracias a Don Fernando García Rivero, 

Secretario de Nuestra Señora del Santo Rosario, por toda la información 

que tuvo la gentileza de proporcionarme y que me ha permitido escribirte la 

presente crónica. 

 

Un gran abrazo desde la espléndida Sevilla, deseándote que la Santa Virgen 

te proteja siempre, 

 

Félix José Hernández. 

----o---- 
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SEPARATA: LITERATURA, ARTE Y PENSAMIENTO 
. 

Sevilla, 23 de junio de 2012. 

Querida Ofelia: 

El Centro Andaluz de Arte Contemporáneo 

ha recibido recientemente una importante 

donación de obras de arte y documentos 

que conforman el archivo de la revista 

Separata, dirigida por Jacobo Cortines y 

editada en Sevilla a finales de los años 70 

del siglo pasado. Tras esta donación, el 

CAAC presenta ahora la exposición titulada 

“Separata. Literatura, Arte y Pensamiento” 

(abierta al público hasta el14 de octubre de 2012), que recoge por primera 

vez una selección de dibujos originales, así como documentación diversa y 

los números de esta revista. La publicación reunió a finales de los años 70 a 

numerosos intelectuales, escritores, arquitectos y artistas en torno a la 

reflexión sobre la creación y el pensamiento. La muestra que se ofrece en 

las salas del CAAC es una selección del extenso archivo de Separata que 

formará parte de sus fondos para uso de estudiosos e investigadores. 

En enero de 1979, en plena Transición política española, nació en Sevilla 

Separata, una revista de literatura, arte y pensamiento que se sumaba a la 

serie de acontecimientos de apertura y renovación que, desde el campo de 

la creación, se habían ido produciendo en Andalucía durante las décadas de 

los 60 y 70 del pasado siglo. A lo largo de los seis números aparecidos 

antes de su disolución en 1981, se puede decir que Separata puso de relieve 

lo más destacado de la escena cultural española, abriendo paso a la década 

posmoderna de los 80. 

Sin presupuestos ideológicos o estéticos previos, la pretensión de Separata 

era la vuelta a la unión de la cultura y se regía exclusivamente por criterios 

de calidad. Más que dar cuenta de la actualidad inmediata, se proponía 

 
Robert Motherwell, portada de la 

revista Separata nº 5-6, primavera 1981 
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profundizar en el fenómeno cultural en sentido amplio, buscando 

referencias en la historia, a través de ensayos creativos sobre filosofía, 

arquitectura, literatura, música, y arte en general a cargo de prestigiosos 

profesionales y artistas de vanguardia,  nacionales e internacionales.  

El carácter multidisciplinar de Separata era un reflejo del heterogéneo 

equipo redactor cuyos miembros estaban unidos sin embargo por 

sensibilidades y planteamientos estéticos afines. Dirigida por el poeta y 

profesor de literatura Jacobo Cortines, tuvo en el consejo de redacción a 

los igualmente profesores de historia del arte y de filosofía, Vicente Lleó y 

Diego Romero de Solís respectivamente, a los artistas plásticos y 

arquitectos Gerardo Delgado, José Ramón Sierra, y Juan Suárez y al 

arquitecto Roberto Luna, quienes aportaron además valiosas 

colaboraciones en sus respectivos campos del saber.  

Con una austera presentación, (José Ramón Sierra diseña la maqueta y las 

sobrecubiertas y Roberto Luna y Juan Suárez llevan a cabo el diseño 

gráfico), Separata integraba textos teóricos, poesía y dibujos inéditos de 

artistas contemporáneos solicitados expresamente para su difusión en la 

revista, en diálogo con los ensayos, pero no subsidiarios de éstos. 

Colaboradores como A. González Troyano, R. Chacel, A. Trapiello, L.A. de 

Villena, F. de Azúa, I. Gómez de Liaño, Quico Rivas, J. M. Bonet, V. Gómez Pin, 

L. A. de Cuenca y K. Power en literatura compartieron páginas con los 

dibujos o escritos sobre arte y arquitectura de V. Pérez Escolano, A. Siza, R. 

Moneo, R. Motherwell, F. Zóbel, M. Millares, J.P. Viladecans, C. Laffón, I. Tovar, 

J.Mª Bermejo, E. Asins, E. Lootz, S. Sevilla, G.P. Villalta, Equipo 57 o L. 

Gordillo, entre otros. 

Un abrazo desde nuestra querida España, 

Félix José Hernández 

----o---- 
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LAS REMASTERIZACIONES  DE  JOSÉ PIÑAR 
 

Sevilla, 23 de junio de 2012. 

 

Querida Ofelia: 

 

El Centro Andaluz de Arte Contemporáneo 

presenta la exposición del pintor granadino 

José Piñar (Granada, 1967), titulada 

“Remasterizaciones y grandes éxitos”, 

enmarcada en la sesión expositiva 

“Abstracción Postpictórica”.  

En la muestra, conformada por cuadros e 

instalaciones, tomando como punto de partida 

dos términos específicos de la industria de la 

música popular, remasterizaciones y grandes éxitos, ambos ligados a la 

reedición y revisión de obras del pasado, José Piñar aborda desde el campo 

artístico una profunda reflexión sobre su obra producida a lo largo de los 

últimos 20 años.  

Si en la producción musical la remasterización es una práctica usual para 

recobrar viejos archivos sonoros y darles nueva vida, en base a mejoras 

tecnológicas de audición, José Piñar, aún consciente de lo inusual de esta 

práctica en la pintura, retoma obras del pasado y hace nuevas 

interpretaciones en gran formato de aquellos fragmentos o imágenes que 

se fueron convirtiendo para él en hitos, dentro del continuo de su 

producción, siempre ligada a la abstracción.  

La instalación titulada irónicamente Grandes éxitos, siguiendo con el símil 

musical, comprende una aglomeración de pinturas de diferentes años que 

José Piñar guarda en stock en su estudio. Unas han participado en 

exposiciones y han vuelto al estudio, otras permanecen allí desconocidas 

 
José Piñar. “Remasterización 

2007-2012” Acrílico sobre tela. 
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engrosando ese espacio cada vez mayor de experiencia y buen hacer que ha 

adquirido el artista a lo largo de los años.  

Haciendo un alto en su actividad pictórica, José Piñar traslada una parte de 

su almacén al museo. La disposición de más de cien obras, acumuladas al 

azar, deja entrever fragmentos de color en complejas geometrías 

transmitiendo a la vez la idea de memoria y renovación en una sola obra.  

José Piñar tiene tras de sí una larga trayectoria. Su obra está presente en 

colecciones nacionales como la del Museo Nacional Centro de Arte Reina 

Sofía, la del Banco de España, la del Centro Andaluz de Arte Contemporáneo 

o la del Museo de Arte Contemporáneo Unión Fenosa, así como en las 

colecciones de Cajasol y Unicaja, entre otras. A lo largo de su carrera ha 

obtenido numerosas becas como la Rodríguez Acosta, la Beca Erasmus de la 

Accademia di Belle Arti de Roma o la “Manuel Rivera” de la Diputación de 

Granada. Ha realizado exposiciones en diversas galerías y museos 

españoles, así como en galerías de Grecia y Holanda, entre otras. Su obra 

ha estado presente en ferias internacionales como Art Lisboa (2009, 2011), 

y Arco (Madrid) desde el año 2000 a la actualidad. 

Exposición: JOSÉ PIÑAR. REMASTERIZACIONES Y GRANDES ÉXITOS. Abierta al 

público hasta el 7 de octubre de 2012. Centro Andaluz de Arte 

Contemporáneo. Monasterio de la Cartuja de Santa María de Las Cuevas. 

Sevilla. 

 

Con gran cariño y simpatía desde nuestra querida España, 

Félix José Hernández. 

----o---- 
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LAS PSICOGRAFÍAS DE  RUTH MORÁN 
 

 
RUTH MORÁN.  

Serie Psicografías, 2012.  
Papel, temple vinílico y rotulador de tinta, 

200 x 152 cm 

 

Sevilla, 23 de junio de 2012. 

Querida Ofelia: 

El Centro Andaluz de Arte Contemporáneo presenta la exposición titulada 

Psicografías de la artista Ruth Morán (Badajoz, 1976). La muestra reúne una 

serie de obras realizadas recientemente durante su estancia en la 

Academia de España en Roma y está compuesta por pinturas de temple 

vinílico y rotulador, todas de las mismas dimensiones, de idéntico fondo 

negro opaco, contra el que emergen flotantes y estratificadas 

composiciones blancas. 

El título de la serie, Psicografías, literalmente descripción de las facultades 

del alma, podría dar claves para entender el complejo mundo que construye 

Ruth Morán desde diferentes vertientes de la abstracción. Deudora de la 

tradición gestual de la llamada action painting, la artista afirma que trabaja 

desde el binomio de la emoción y la razón, algo que sintetiza en la superficie 
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pictórica de sus obras en donde caos y orden alcanzan un perfecto 

equilibrio. 

La evolución de sus tramas geométricas enmarañadas de anteriores series, 

que ocupaban prácticamente toda la superficie pictórica, de apariencia 

textil, a las tramas más ordenadas que podemos contemplar ahora, 

evidencia un cambio en la relación entre espacio, luz y forma. La disposición 

de la materia pictórica se concentra ahora en medio del negro vacío, 

sostenida por una oculta estructura que le da apariencia etérea, de vuelo. 

La luz deja ver núcleos de energía por donde se escapan filamentos que se 

resisten al orden. Ruth Morán define el cuadro como “microespacio de luz, 

juego acumulativo, palimpsesto. Un trabajo que exige un sacrificio: extraer 

la luz más que mostrarla”.  

Residente en Sevilla desde mediados de la década de los 90, y licenciada en 

Bellas Artes por la Universidad de Sevilla (2001), Ruth Morán ha presentado 

su obras en diversas ferias de arte nacionales e internacionales, así como 

en galerías y museos, entre ellos el Centro Andaluz de Arte Contemporáneo 

donde formó parte de las artistas de la exposición titulada “Nosotras”. Ha 

obtenido diversos premios y galardones a lo largo de su carrera, entre ellos 

el premio Ciudad de Badajoz y el premio Grúas Lozano 2006 en Sevilla. Sus 

obras forman parte de colecciones como la del CAAC, Colección Banco de 

España, Caja de Extremadura, Fundación Focus-Abengoa, Fundación ABC, 

entre otras. 

Exposición: RUTH MORÁN. PSICOGRAFÍAS. Abierto al público hasta el 7 de 

octubre de 2012. Centro Andaluz de Arte Contemporáneo. Monasterio de la 

Cartuja de Santa María de Las Cuevas, Sevilla. 

Un abrazo desde estas tierras andaluzas cargadas de arte e historia, 

Félix José Hernández; 

----o---- 
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IL DOLCE POTERE DELLE CORDE 
 

 
 

Firenze 22 giugno 2012. 

Questa mostra è dedicata alle immagini di un oggetto: lo strumento a corda. 

Come tutti gli strumenti, esso necessita dell’intervento della mano per 

adempiere alla sua funzione. Soltanto così si può creare il suono delle corde 

che, invisibile e incorporeo, pervade lo spazio riempendolo di armonia. La 

mano da sola però può far poco: tutto dipende da chi la muove. Orfeo, 

Apollo, Arione e Davide sono passati alla storia (del mito o dell’Antico 

Testamento) per la loro straordinaria capacità nel suonare uno strumento a 

corda. Nelle opere esposte possiamo vedere come questo oggetto sonoro 

determini la vita di ciascuno di essi e, viceversa, come le loro figure e la 

loro storia influenzino la percezione dello strumento inteso quale simbolo 

dell’armonia in generale. 

Ai disegni e alle stampe, principalmente quattro e cinquecenteschi, del 

Gabinetto Disegni e Stampe degli Uffizi, si aggiunge una piccola selezione di 

opere della Biblioteca Marucelliana e del Museo Nazionale del Bargello, da 

cui proviene anche la preziosa statuetta orfica di Bertoldo di Giovanni.  

Oltre a essere icone di armonia, gli strumenti raffigurati diventano 

testimoni della storia della musica, della costruzione e della prassi 

esecutiva dell’epoca. In continuità ideale con la Mostra di strumenti musicali 
in disegni degli Uffizi, che nel 1952 inaugurò questo genere in Italia, la 
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mostra, curata da Susanne Pollack, suggella la tradizionale collaborazione e 

il prolifico interscambio culturale tra il Kunsthistorisches Institut in Florenz 

– Max-Planck-Institut e il Gabinetto Disegni e Stampe degli Uffizi. 

Il Dolce Potere delle Corde. Orfeo, Apollo, Arione e Davide nella grafica tra 
Quattro e Cinquecento. Gabinetto Disegni e Stampe , 21-06-2012 / 23-09-

2012. Enti promotori: Soprintendenza Speciale per il Patrimonio Storico, 

Artistico ed Etnoantropologico e per il Polo Museale della città di Firenze, 

Gabinetto Disegni e Stampe degli Uffizi e Kunsthistorisches Institut in 

Florenz - Max-Planck-Institut. Ideazione: Marzia Faietti, Susanne Pollack, 

Gerhard Wolf.  

 

Félix José Hernández. 
----o---- 

 

 

 

 

 

 

 

 

 

 

 

 

 

 

 

 

 

 

http://www.polomuseale.firenze.it/musei/?m=disegni
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EL ARTE PALEOLÍTICO MÁS ANTIGUO DE EUROPA 
 

 
Cuevas de Altamira. 

París, 23 de junio de 2012. 

 

Querida Ofelia: 

 

La prestigiosa revista americana de información científica Science publicó 

las nuevas fechas del Arte rupestre de 11 cuevas del Norte de España. 

Algunas de estas fechas son las más antiguas conocidas actualmente para 

el Arte rupestre mundial. 

El artículo, “U-series dating of Palaeolithic Art in 11 Caves in Spain” recoge 

los novedosos resultados del Proyecto de datación del arte rupestre 

cantábrico, desarrollado por investigadores de las Universidades de Bristol, 

Barcelona, Sheffield, Alcalá de Henares, Cantabria y País Vasco, del Centro 

Nacional de Investigación sobre la Evolución Humana (Burgos) y del Museo 

Nacional y Centro de Investigación de Altamira. 

Se han datado por el método de la serie del Uranio costras calcíticas 

situadas por encima y/o por debajo de figuras pintadas en las cuevas, entre 

otras, de Altamira, El Castillo y Tito Bustillo declaradas Patrimonio Mundial 

por la UNESCO. Los resultados obtenidos permiten afirmar que figuras de 

manos negativas, grandes discos rojos y grandes signos triangulares 
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curvos de las cuevas de Altamira y El Castillo constituyen las primeras 

evidencias de la creación artística realizadas hace más de 37.300 años. En 

El Castillo, uno de los motivos de discos tiene una edad mínima de 40.800 

años. En la cueva de Tito Bustillo se dataron costras de calcita asociadas a 

un figura antropomorfa roja que se realizó entre hace 35.000 y 30.000 

años. 

Conocer la edad de las pinturas rupestres ha sido uno de los grandes 

objetivos de los prehistoriadores. Se utilizaron métodos indirectos, basados 

en la comparación de las figuras representadas sobre objetos hallados en 

el yacimiento arqueológico – y por tanto con una edad aproximada 

conocida-, con representaciones pintadas o grabadas en las paredes de las 

cuevas. Este criterio, unido al estudio de las superposiciones de unas 

figuras respecto a otras, permitió elaborar una secuencia artística basada 

en la evolución de las técnicas y los estilos. 

Desde inicios de los 90 del siglo XX, la aplicación del carbono 14 AMS 

(Espectrometría de Masa por Acelerador) permitió fechar el carbón 

orgánico de la materia colorante utilizada en la realización de dibujos 

negros. Los resultados de Altamira, Castillo, Chimeneas, Pasiega, Tito 

Bustillo, Peña de Candamo, Covaciella, Llonín, Pindal, etc. fueron 

satisfactorios, pero este método sólo puede ser aplicado a las pinturas 

negras realizadas con carbón, lo que impide su aplicación a los motivos 

trazados en rojo, en negro de manganeso y en los grabados. 

Dentro de este ámbito científico debe ser entendido el desarrollo del 

proyecto y la aplicación de la serie del Uranio. 

Mediante el método de la serie Uranio se pueden datar las costras y 

formaciones calcíticas que se encuentran en contacto directo con las 

representaciones rupestres. El fundamento científico se basa en dos 

isótopos del uranio, U-238 y U-235, que decaen a formas estables mediante 

complejas cadenas que incluyen la formación del torio. Por tanto, el método 

mide el desequilibrio existente entre la porción de Uranio U-238 y U-235 y 

la de Thorio. 
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Para la obtención de fechas mediante procedimiento de serie de Uranio se 

precisan pequeños fragmentos de calcita, que no afectan a la conservación 

del arte rupestre. 

Este sistema permite obtener fechas absolutas de las costras de calcita 

asociadas a figuras de estilo paleolítico especialmente las que no han sido 

realizadas con materias orgánicas. Se superan así las limitaciones del 

carbono 14 AMS, la problemática relativa a la conservación ya que no se 

necesita extraer una parte de la materia colorante de la figura y también 

las posibles contaminaciones de la muestra, en tanto que la serie del Uranio 

fecha procesos geológicos. 

El objetivo del Proyecto de investigación ha sido la obtención de fechas 

absolutas para las más antiguas representaciones paleolíticas, realizadas 

en las primeras fases de la creación artística de los primeros grupos de 

Homo sapiens. 

Las fechas ante quem (anteriores a) y post quem (posteriores a) de la 

realización, han permitiendo precisar el momento de ejecución de grabados 

y pinturas realizados con materias colorantes no orgánicas. 

El proyecto de investigación se ha llevado a cabo en once cuevas de 

Cantabria y Asturias, algunas de ellas (citadas en cursiva) declaradas 

Patrimonio Mundial por la UNESCO. Estas son: 

 

-Cantabria: Altamira, Las Aguas, El Castillo, La Pasiega, Las Chimeneas, 

Covalanas, La Haza, Santián y El Pendo. 

-Asturias: Tito Bustillo y Pedroses. 

Todas ellas son cuevas con conjuntos de arte rupestre excepcionales que 

contienen en sus paredes las mayores muestras y mejores ejemplos de la 

expresión artística de la Humanidad. 

Con gran cariño desde estas lejanas tierras el Viejo Mundo, 

Félix José Hernández. 

----o---- 
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“EL MUCHACHO DE CAMAGÜEY”, 

EXAMEN DE BACHILLERATO DE ESPAÑOL EN FRANCIA 
  

 
¿A quién le saca la lengua el gran Albert Einstein? 

 

París, 22 de junio de 2012. 

 

Querida Ofelia: 

  

Tuve una agradable sorpresa ayer al leer el examen de bachillerato para los 

alumnos que estudian español como primera lengua en Francia. Aquí te lo 

envío. Según lo vayas leyendo te percatarás de que los inspectores acertaron 

al escoger este texto de Luisgé Martín. 

 

“El muchacho de Camagüey se llamaba Carlos y tenia dieciséis años. Era más 
o menos de mi estatura, pero la flacura del cuerpo, consumido por el 
hambre, le hacía parecer más alto. 
Yo había viajado a Cuba con un grupo de turistas. Llegamos a Camagüey 
por la mañana temprano después de un viaje de varias horas para recorrer 
la isla desde Santiago, al sureste, hasta la Habana en el extremo 
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contrario. El autocar se detuvo en una plaza, cerca de una iglesia, y nos 
bajamos todos para iniciar la visita monumental. Nada más pisar la calle, 
mientras el guía nos daba las primeras explicaciones acerca de la 
historia de la ciudad, se arrimaron a nosotros varios lugareños. Carlos 
estaba entre ellos, pero permanecía apartado, mirando con vergüenza desde 
lejos hacia el grupo. Carlos, que había advertido mi atención, caminó a 
nuestra sombra, a pocos pasos, vigilando todo lo que hacíamos. Después 
de explorar la ciudad durante un rato y de entrar en sus principales 
edificios histéricos, el guía nos abandonó para que paseáramos a nuestro 
antojo. Me aproximé entonces a Carlos, que continuaba mirándonos como si 
fuéramos aparición o maravilla, y le pregunté si quería comer con 
nosotros. Tardó en responder. Le pedimos que nos llevara a algún lugar 
pintoresco de la ciudad que no nos hubiese enseñado el guía. Al oír la 
proposición dijo con voz temblona que no había lugares de este tipo en 
Camagüey. Le expliqué que no buscábamos rincones artísticos o rarezas 
arquitectónicas, sino mercados, tabernas con bullicio o barriadas de las 
afueras en las que poder ver cómo vivía la gente. Dudó aún unos instantes, 
pero al cabo, comenzó a andar calle arriba delante de nosotros. 
Después del vagabundeo por la ciudad, buscamos un restaurante 
para comer. Cuando  estuvieron los platos servidos, comenzó a 
engullirlos con felicidad. Nos miró por primera vez en todo el día con 
confianza. Le pregunté entonces, bromeando, si ahora que tenía el 
estómago lleno podía abandonar por fin las precauciones. Se rió y comenzó 
luego a contar apaciblemente cuál era la causa de sus recelos. 
En Camagüey se detenían cada día varios autocares de turistas como el 
nuestro para ver la ciudad. Unos meses antes del día en que nosotros 
estuvimos en Camagüey, había llegado a la ciudad uno de esos autocares, 
cargado en esta ocasión de turistas colombianos. Carlos abordó a una pareja 
joven que, con cámara de fotos, parecía dispuesta a pasar un día 
espléndido en Camagüey. Se ofreció a enseñarles la ciudad. Ellos, afables, 
aceptaron la proposición y se dejaron guiar obedientes. Mientras iban de sitio 
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a sitio, conversaban con Carlos de la vida en Camagüey. Le preguntaron 
cuántos hermanos tenía, qué curso estudiaba, cómo era su novia. Le 
preguntaron por qué estaba tan flaco y a qué sustancia le olían la ropa o la 
piel. Él, riendo, con bromas de chiquillo, les contó las mismas cosas que nos 
había ido contando a nosotros aquel día. Estaba tan flaco porque con lo que 
ganaba su madre, que trabajaba en una fábrica haciendo manufacturas, 
no llegaba para alimentar bien a los cuatro hermanos de la familia. La 
ropa le olía a una glicerina que su madre preparaba, pues el jabón era un 
lujo excesivo que únicamente se permitían cuando alguien se Io regalaba.  
Les fue hablando sin malicia de todo aquello que querían saber, y al cabo 
de una hora de paseo, cuando volvieron a pasar frente al autocar, los 
forasteros le pidieron a Carlos que subiera un momento con ellos para 
recoger canas cosas.  
El muchacho, creyendo que le obsequiarían con jabones o bolígrafos, como 
solían hacer los turistas, les acompañó. En cuanto estuvieron dentro, al 
resguardo de miradas, le sujetaron por la fuerza, sin que él ofreciera 
resistencia, y le esposaron. Mientras Carlos trataba de comprender lo que 
ocurría, ofuscado, los colombianos le informaron de que estaba detenido por 
traicionar la Revolución. No eran turistas sino policías entrenados para 
atrapar a quienes hablaban mal de la patria delante de extranjeros y se 
burlaban de los logros del socialismo en la isla. Carlos había hecho ambas 
cosas, porque mostrar el hambre, la desnudez y la penuria era,  en la ley 
de la Revolución, desleal e infame Estuvo en la cárcel de Camagüey dos 
meses”.                                                                                                                                                                                                                                                                                                                                    
Luisgé MARTIN, Las manos cortadas, 2009 
Los alumnos debían contestar nueve preguntas sobre el texto y traducir un 

párrafo del mismo. Como no puedo reproducirte todas las preguntas, me 

limitaré a tres de entre ellas: 

“-Apunta tres elementos que indican la condición socioeconómica de Carlos. 
-Encuentra en el texto tres elementos que ponen de relieve la censura política. 
-Basándote en el texto muestra cómo está presentada la vida cotidiana en 
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Cuba (unas quince líneas)”. 
 

Un gran abrazo desde la espléndida Ciudad Luz, 

Félix José Hernández. 

----o---- 
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LUGARES DE TRÁNSITO 
 

 
 

Madrid, 23 de junio de 2012. 

 

Querida Ofelia: 

 

El Ministerio de Educación, Cultura y Deporte ha inaugurado en Tabacalera 

la exposición Lugares de Tránsito, organizada por la Subdirección General 

de Promoción de las Bellas Artes, donde se muestran 8 proyectos 

fotográficos desarrollados en América Latina, resultado del trabajo 

realizado bajo la premisa de investigar otros modelos de producción en la 

creación contemporánea. La muestra podrá contemplarse hasta el 2 de 

septiembre de este año. 

El proyecto Lugares de Tránsito comenzó su andadura en 2009, a través del 

cual una pareja de artistas comparte la tarea de realizar un trabajo 

fotográfico de reflexión y autoría compartida. 

Durante los años 2010 y 2011, La Habana, Santo Domingo, Maracaibo, Bogotá, 

Miami, Guatemala, Panamá y Quito han sido escenarios del proyecto que se 

muestra ahora en España, en el espacio de Promoción del Arte en 

Tabacalera, exhibiendo los trabajos de los dieciséis artistas participantes: 

Tatiana Fernández y Aleix Plademunt, Humberto Díaz y Daniel Silvo, Juan 
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Pablo Garza y Carlos Sanva, Mateo López y Juan Carlos Martínez, Adler 

Guerrier y Rosell Meseguer, José Manuel Castrellón y Matías Costa, Byron 

Mármol y Juan Diego Valera, Gonzalo Vargas y Esteban Pastorino. 

Lugares de Tránsito es un proyecto de la Agencia Española de Cooperación 

Internacional para el Desarrollo (AECID), ideado por Eneas Bernal, Sara 

Cabanes y Marta Soul. Ha sido organizado por la asociación “Hablar en 

Arte”, en el que participan la Red de Centros Culturales de la AECID y las 

Oficinas Culturales de España en Iberoamérica. En su presentación en 

España se han sumado al proyecto Casa de América, colaborando en la 

organización de un foro de pensamiento, además del Ministerio de 

Educación, Cultura y Deporte, que ha organizado la exposición que podrá 

visitarse hasta el 2 de septiembre. 

 

Un gran abrazo desde nuestra querida España, 

 

Félix José Hernández. 

----o---- 
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RECUERDOS IMBORRABLES 

EN LA MEMORIA DE UNOS Y DE OTROS 
 

 
Ángel  Fernández  y Venus Morales 

 

París, 24 de junio de 2012. 
 

Querida Ofelia: 

Te envío esta interesante carta que me hizo llegar desde Tenerife nuestro 

viejo amigo Fernánd Díaz.  
 

“Saludos muy cordiales en este día de domingo 17 de Junio de 2012.  

Repasando un poco las informaciones que llegan a mis manos y al leer   las 

noticias de los diferentes medios tanto escritos como audiovisuales, me he 

detenido en una que nos hace memoria de un pasado de unos sesenta años, 

pero memoria que muy bien está relacionada con aquella carta que os 

envíe, en la que repasaba un poco la Guerra Civil Española (1936-1939), y en 

esta ocasión me ha llamado la atención el siguiente reportaje que el DIARIO 

DE AVISOS de Tenerife, del 17 de junio último. Ha publicado en sus páginas 

interiores, recordando cosas del pasado, las buenas y las malas, en este 

caso son las tristes historias que nunca acaba de esas masacres 

injustificadas, por algo que no sabemos el por qué de ellas. 

Aquí uno de los redactores de dicho diario, José Luis Cámara, sostuvo una 

entrevista diálogo con una familia que trae al recuerdo las amargas horas 
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sufridas por no se sabe quienes ordenaban o hacían las barbaries que en 

las Islas Canarias se cometieron, durante esos tres años y posteriores a los 

mismos. Los interlocutores de Cámara, D. Ángel Fernández Tijera y Dª. 

Venus Morales Vinuesa, le narran lo que reproduzco de dicho encuentro: 

A pesar del tiempo transcurrido, Ángel Fernández Tijera y Venus Morales 

Vinuesa no han olvidado los episodios de miedo y sangre que vivieron 

durante los tres largos años que duró la Guerra Civil. Ambos fueron testigos 

directos de aquella barbarie, que en el Archipiélago se cobró más de un 

millar de víctimas, a las que ahora tratan de rescatar desde la Asociación 

para la Recuperación de la Memoria Histórica de Tenerife. 

El proyecto, en el que trabaja un grupo de historiadores y antropólogos 

canarios, supone la continuación de otro iniciado hace dos años en Las 

Cañadas, que no arrojó resultados positivos. Por eso, ahora se trabaja en 

dos nuevas líneas: por un lado, se está llevando a cabo una investigación 

documental en archivos de la Península, al objeto de buscar datos sobre 

víctimas mortales y desaparecidos en los primeros meses del golpe militar; 

paralelamente, otro equipo está realizando entrevistas a represaliados 

como Ángel y Venus, que padecieron en primera persona la sinrazón bélica. 

Sus testimonios, junto a los de otras 140 personas, trazan un relato fiel de 

lo que ocurrió aquellos días en la isla de Tenerife, convertida por Franco en 

base organizativa y retaguardia del ejército nacional. 

 

 
Ángel  Fernández  y Venus Morales tienen grabados en la memoria 

el drama vivido durante la Guerra Civil. 
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Hasta aquí, junto a otros 1.500 prisioneros y presos políticos, fue enviado en 
1939 el cántabro Ángel Fernández, apenas unos días después de cumplir los 
19 años. De familia católica de pequeños propietarios de tierras en la 
comarca del Valle de Aras (Santander), ni él ni los suyos habían participado 
activamente en la II República, ni tampoco militaron en ningún partido 
político ni sindicato. Sin embargo, al estallar el golpe militar encabezado por 
Francisco Franco en 1936, fue detenido y encarcelado junto a su madre y 
una de sus hermanas.  
‘Nunca comprendimos por qué nos arrestaron, ni quién nos denunció’, 
expone Ángel, que a pesar de sus 92 años conserva una privilegiada 
memoria y un físico envidiable. Fue precisamente eso, su buena condición, la 
que le permitió esquivar la muerte a las pocas semanas de su detención. 
‘Junto a otros 39 presos, una madrugada nos metieron en un camión y nos 
llevaron hasta el cementerio del pueblo. Pensé que era el final, porque sabía 
que nos iban a liquidar’, relata. Sin embargo, su arrojo y la oscuridad de la 
noche le ayudaron en su desesperada huída. ‘Cuando nos bajaron del 
camión, apenas se veía. Le dije a la persona que tenía al lado que no me 
matarían a pies juntos. Así, cuando salí, tumbé a uno o dos guardias civiles y 
corrí como un cohete. Escuché tiros detrás de mí, pero no me alcanzaron. 
No paré de correr hasta que llegué a un maizal, a tres o cuatro kilómetros, 
y me escondí entre los surcos. 
Me quedé sin aire en los pulmones, tirado en la tierra. Escuché cómo 
ametrallaban a los demás’, subraya el represaliado cántabro, que deja claro 
que ‘no es lo mismo contarlo que vivirlo’. Tras este episodio, se refugió en 
Santander en casa de una tía suya que estaba casada con un militar de alto 
rango. Pasó seis meses escondido, sin salir a la calle, antes de que su tío le 
aconsejase que se presentara ante las autoridades sublevadas, a las que 
recomendaría que, en la medida de lo posible, lo trataran bien. 
‘Les dijo que me respetaran, que él respondía por mí. Me metieron en la 
cárcel, donde ya estaban mi madre, de 85 años, y mi hermana, a la que 
habían acusado de quemar el manto de la virgen del pueblo, una virgen que, 
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dicho sea de paso, no tenía manto, porque era de madera’, denota 
irónicamente.  
 
‘Nos hicieron tres consejos de guerra sumarísimos, donde nos acusaron de 
barbaridades que no habíamos cometido’, expone Ángel, que pasó tres años 
en la cárcel de Santa Catalina, en Laredo. ‘Los falangistas nos sacaban al 
patio todas las noches; hacían un círculo, nos ponían dentro y nos pegaban 
puñetazos y patadas hasta que se cansaban. Ví como a un hombre, que era 
secretario del Partido Comunista, le ponían sus partes sobre un ladrillo y se 
las machacaban con un palo. Auténticas atrocidades’, recalca el 
represaliado santanderino, que recuerda que estaban hacinados ‘como 
perros’ y sólo recibían un poco de rancho en una lata de sardinas, una vez 
al día. ‘Cada noche violaban a muchas chicas. Una de ellas se tiró de un 
tercer piso, porque no pudo aguantar más. También prendieron fuego a 
varios, después de rociarlos con gasolina’. 
A su estancia en la cárcel de Laredo le siguió otra en el penal Miguel de 

Unamuno de Madrid, desde donde fue trasladado a 
los campos de concentración de Miranda de Ebro 
(Burgos) y Cádiz. De la ciudad andaluza fue 
derivado, en la primavera de 1939 a Tenerife, 
donde formó parte del 91 Batallón de Penados de 
Las Cañadas del Teide.  
En su opinión, ‘la Iglesia y los curas tuvieron 
mucha culpa de algunas de las cosas que 
ocurrieron, sobre todo en los pueblos pequeños. 

También las envidias y las rencillas personales’, asegura Ángel, que deja 
claro que ‘los que no quieren que todo esto salga a la luz son unos canallas’. 
Después de dos años en los campos de trabajos forzados del Teide, Ángel, 
que había conocido a una joven tinerfeña, fue enviado de nuevo a la 
Península, hasta que en 1945 regresó para casarse e instalarse en Arafo 
junto a la que hoy es su esposa. ‘A pesar de lo que pasé aquí, volví porque 

 
Preso: Ángel Fernández 
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me enamoré’, señala con una sonrisa, que se le borra al rememorar los 
sucesos de aquellos días, fruto, según él, del ‘fanatismo’ de la derecha.  
Contra ella y sus postulados nacionalistas se posicionó Francisco Morales 
Molina, el último alcalde republicano de Los Realejos. Su hija, Venus Morales 
Vinuesa, da otro de los testimonios con los que trabaja la Asociación de la 
Memoria Histórica de Tenerife. 
Con el paso que dan los años, Venus relata con precisión lo padecido por su 
familia, castigada, como la de Ángel Fernández, por las ‘envidias’ y ‘recelo’ 
que existían en aquella época. ‘Pasé mucho miedo, porque se desconfiaba de 
todo el mundo. Mi padre, en casa, nunca habló de política. Nunca supimos lo 
que le pasó realmente por boca de él, porque no quería que sus hijos 
tuvieran revanchas contra nadie. Quería que lo olvidáramos todo’, cuenta 
Venus, que explica que su padre sólo fue alcalde tres meses cuando el 
Frente Popular, a pesar de lo cual estuvo más de tres años en la cárcel, ‘sin 
proceso judicial’. 
 

En su encuentro nuestro compañero de profesión José Luis Cámara, 

continúa narrándonos una serie de hechos que por entonces eran 

inexplicables, y sin razón. Yo por mi parte sólo voy a exponerte algunas 

narraciones cortas, y como comprenderás aquello de Cuba de la década de 

los 50 del pasado siglo, su revolución, está muy por debajo a lo ocurrido en 

la madre patria, y en especial fuera de ese territorio peninsular, que en 

este caso es el insular. ¡Ojo!, que aunque no se diga, en las islas del Caribe, 

con gobierno español, pasó algo, pero no tan dañino  como acá en el 

Atlántico oriental junto a África, y para no cansarte mucho, hago la siguiente 

reproducción literal: 

 

Lo mandaron a la cárcel sólo porque le dijo a la gente que trabajaba en las 
plataneras, que si no les pagaban cogieran plátanos para dar de comer a 
sus hijos. Ese fue su delito’, asegura la realejera, cuyo pueblo, como la 
mayoría entonces, estaba en manos de un cacique. ‘El señorito pedía a sus 
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criados que les llevaran a sus hijas, porque decía que eran propiedad suya. 
También hacía desaparecer a muchas personas, incluso niños pequeños’, 
recalca. 
En casa, Venus y su familia pasaron mucho miedo, y sólo porque su padre 
era de izquierdas la miraban mal en el colegio. Pese a todo, la amistad de su 
progenitor y sus tíos con el terrateniente local, les permitió sobrevivir a la 
barbarie. ‘Gracias a eso yo podía visitar a mi padre en la cárcel, y también 
respetaron a mi madre’.  
Sin embargo, ello no impidió las torturas y humillaciones sufridas por 
Francisco Morales, que incluso intentó suicidarse en prisión. Fue 
precisamente ese hecho lo que le salvó la vida, ya que tras su estancia en el 
hospital de La Orotava fue enviado a los campos de trabajos forzosos en Los 
Rodeos. ‘Subieron a muchos a Las Cañadas y los lanzaron por los 
barrancos, entre ellos al alcalde de Santa Cruz, José Carlos Schwartz. En 
Buenavista los tiraban al mar, igual que en La Palma y otras islas’, denota 
Venus, que deja claro que ‘hay gente joven que no sabe lo que ocurrió aquí, y 
es necesario contarlo’.  
Después de pasar por los campamentos del Teide y la prisión de Fyffes, el 
alcalde fue liberado, aunque su sufrimiento no terminaría hasta muchos 
años después. De hecho, Francisco Morales se refugió en Fasnia con su 
familia, ya que muchos en su pueblo nunca le perdonaron sus ideales 
políticos. ‘Lo pasamos muy mal; incluso teníamos problemas para acceder a 
los racionamientos. A pesar de que teníamos nuestras cartillas y hacíamos 
cola durante horas, sólo nos daban las sobras’. 
‘Mi madre no quería volver a casa, pero tres meses después de la guerra 
regresamos a Los Realejos. Mi padre, que nunca más volvió a hablar del 
tema, estuvo mucho tiempo yendo sólo a una finca que teníamos, donde 
jugaba con mis hermanos pequeños, hasta que las cosas se normalizaron y 
todo se fue olvidando’, concluye la propia Venus. 
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Amigo Félix, sé que eres un buen recolector de historia especial de nuestras 

ambas tierras, Cuba, la tuya, y Canarias, la mía. Por ello me atrevo a 

compartir contigo estos momentos de lectura, de rabia contenida, por las 

atrocidades que se cometieron, pues en esta línea, también somos 

culpables los blancos o mal llamados blancos, de aquella esclavitud desde 

África, a tierra no se sabe donde, como así ocurrió cuando los castellanos 

llegaron a estas islas meridionales, o casi meridionales, con buen clima y 

saludable, principalmente, lejos de esas epidemias propias de la civilización 

corrompida y maltrecha, 

llena de odios y no 

menos, la envidia. Ya para 

terminar y no 

extenderme mucho, y no 

robarte tiempo en tus 

obligaciones de profesor 

de historia y algo más, ‘de 

amigo isleño, en este 

inmenso Atlántico’. 

Pero antes de la despedida te adjunto algo más:  

 

El rabo de los demonios. 
  

Entre las anécdotas que relata Ángel Fernández, una de las más curiosas es 

la que vivió cuando trabajaba como penado en las carreteras del Teide. Un 

día, él y sus compañeros bajaron a Vilaflor, donde el alcalde había dispuesto 

un recinto para que los presos capearan el frío y la lluvia. Al entrar en el 

pueblo, un niño gritó ‘mamá, no tienen rabo’. Cuando preguntamos a la 

gente, nos dijeron que se había extendido la creencia de que los rojos 

éramos unos demonios, porque en las ventas había unos pósteres que 

decían ‘la barbarie roja’, donde se veía a un diablo con una horca 

atemorizando a todo el mundo. 

 
Prisioneros realizando trabajos forzados en carreteras y obras 

En las Isla Canarias 
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Me despido por ahora hasta una próxima, Fernánd Díaz.  
 

Un gran abrazo con cariño y simpatía, 

 

Félix José Hernández. 

----o---- 
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FORTIFICACIONES DEL CARIBE 
 

París, 24 de junio de 2012. 

 

Querida Ofelia:  

 

El mes pasado una colega me trajo de regalo 

desde San Cristóbal de La Habana un bello libro: 

“Fortificaciones del Caribe”, escrito por Tamara 

Blanes Martín, el que está ricamente ilustrado 

con esquemas, planos y fotos. Me he deleitado y 

he aprendido mucho sobre diversas 

fortificaciones que he visitado en: Cuba, Puerto Rico, República Dominicana, 

etc. Ya había leído de la misma autora “El Castillo de los Tres Reyes del Morro 

de La Habana”, resultado también de una profunda investigación histórica.  

Estimo que nadie mejor que Tamara Blanes Martín puede hacer la presentación 

de su excelente libro. Es por ese motivo que te la reproduzco a continuación: 

 

“Las fortificaciones hispanas abarcan una gran parte de la región del Caribe y el 
Golfo de México; éstas son realizadas con el mismo objetivo de defensa, con 
conceptos y formas semejantes; adoptan una fuerte influencia europea en una 
etapa y un carácter autóctono en otra debido a nuevas realidades históricas; 
adquieren transformaciones morfológicas engendradas por los avances científico-
técnicos; son objetos de un mecanismo económico, propio del sistema colonial 
dependiente; exigen una rigurosa funcionalidad que va más allá de sus valores 
estéticos; constituyen una arquitectura muy particular, conformada por 
numerosas tipologías de primer orden y complementarias que actúan como un 
sistema cumpliendo diferentes funciones estratégicas y poseen una específica 
terminología, sólo empleada para la arquitectura de origen castrense. Esto 
ha exigido que su estudio se convierta en una especialidad sui generis y, por ende, 
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poco estudiada si la comparamos con otras tipologías arquitectónicas. 
Los ensayos aquí expuestos tienen como objetivo fundamental valorar la 
trascendencia histórica, regional y patrimonial de esta arquitectura 
hispanoamericana por lo que fue indispensable hacer un análisis desde una 
óptica dialéctica  e histórica, sustentada con una determinada base económica 
y científica. 
Se pronuncian hacia el estudio de la génesis y evolución histórico-constructiva 
de las fortificaciones y hacia la  organización e identificación de las diferentes 
tipologías construidas  en la región del Caribe y el Golfo de México, en especial   
las de Cuba, entre los siglos XVI y XIX. Desde las primeras estructuras 
defensivas reconocidas como la torre y la casa-fuerte hasta la 
consolidación de la fortificación abaluartada, las baterías de costa y de 
campaña, el reducto, el torreón, el fortín, la trocha, la línea defensiva, el 
polvorín, el cuartel, y otras obras menores, tema que aún continúa  en 
proceso de estudio. 
Los clásicos tratadistas clasificaron tipologías y cuando los ingenieros militares, 
en la práctica, nombraron obras en sus planos y documentos, no siempre hicieron 
uso de estas distinciones. Actualmente, esto ha creado confusión en algunos 
estudiosos, no especialistas en la materia, que han incurrido en errores al 
nombrar una fortificación con una tipología que no le corresponde; con el 
transcurso de los años, estas inexactitudes se han repetido y quedado para la 
historia. Cada fortificación responde a una tipología muy específica. 
Precisamente, el primer capítulo abre con la caracterización tipológica de las 
fortificaciones coloniales hispanas que enfatiza la periodización de las obras 
militares y su condicionamiento a determinados periodos históricos, sus valores 
formales y funcionales. 
Continúa con dos importantes períodos constructivos que peculiarizan a la 
región en el siglo XVI y después se argumenta acerca de la identidad 
histórica y tipológica de las fortificaciones dentro del contexto caribeño, 
tomando como ejemplo la trilogía de los Morros del Caribe. Después se le 
dedica a Cuba una gran parte del tema por ser esta isla una de las 
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principales llaves del comercio americano y una de las últimas colonias de 
España en lograr su independencia; lo que permitió que se construyeran más 
de cuatrocientas fortificaciones. 
 
Las de México no se escapan del análisis comparativo con las del Caribe; se 
elige como patrón una de las construcciones militares más emblemáticas de 
América: el castillo de San Juan de Ulúa, única fortificación que acometió la doble 
función de puerto oficial del comercio intercontinental y de defensa.  
Aunque las fortificaciones de Haití no son de origen hispano, se incluyen aquí 
porque están ubicadas en el área de estudio y porque sus tres períodos de 
influencia francesa, inglesa y haitiana son de gran trascendencia en la 
historia de las fortificaciones americanas. Por este motivo, se ha creado un 
proyecto de rescate para conmemorar el segundo centenario de su 
independencia. 
Al final de esta compilación se muestra un glosario abreviado ilustrado para la 
mejor comprensión de la materia y para aquellos que no dominan esta 
especialidad. Aunque en la arquitectura militar se observan elementos 
arquitectónicos aparentemente fáciles de identificar, en las 
fortificaciones tienen específicas funciones y sus denominaciones son 
distintas: por ejemplo, a un patio se identifica como una plaza de armas, un 
sencillo pretil puede ser un pretil almenado o un parapeto con troneras y 
merlones y un muro, una cortina o un lienzo de muralla.  
Estas investigaciones están apoyadas fundamentalmente por una estimable 
documentación recopilada y extraída de archivos y bibliotecas en España, 
México y Cuba. También sirvieron de gran apoyo planos y grabados de esa 
época y prestigiosas obras de Diego Angulo Íñiguez, Marco Dorta, José Calderón 
Quijano, Irene A. Wrigth, Jacobo de la Pezuela, Juan Manuel Zapatero y otros 
más recientes, que invirtieron largos años de infatigable labor para 
recopilar documentos, estudiar y escribir sobre la creación de esta magna 
obra constructiva; de los ingenieros militares; de la presencia del mar como 
elemento dinámico, hacia donde se proyectaban las fortificaciones y por 
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donde fluían hombres de todo tipo, desde nobles hasta lotes de esclavos 
africanos, corsarios, piratas, contrabandistas, virreyes, ingenieros militares 
y maestros de oficios. Vía por donde transitaban correspondencias reales, 
proyectos de obras, pianos topográficos, trazas de fortificaciones, tesoros 
inapreciables, artillería, armadas, materiales y alimentos, entre otras cosas. 
Para concluir debo señalar que esta compilación es fruto de una selección 
de investigaciones científicas realizadas a lo largo de veintidós años; la 
mayoría son el resultado de  algunas necesidades que demandaron 
proyectos de rescate, conservación, restauración y rehabilitación de obras 
puntuales y de conjuntos monumentales de fortificaciones cubanas y de otras 
de la región del Caribe. Una vez que estas investigaciones cumplieron con 
el objetivo de insertarse en los expedientes científicos de trabajo, indistinta-
mente fueron sujetas a normas establecidas para publicarse en revistas 
especializadas, para eventos científicos y conferencias docentes y culturales. 
Por estas razones, en ocasiones, se elimina una buena cantidad de material 
referativo y se simplifica y mutila, en algunos de los casos, una valiosa 
información historiográfica. 
No obstante, aspiro a que este libro sea un pequeño aporte a la historia de 
las fortificaciones cubanas y a las del resto de la región y, al mismo tiempo, 
brinde un material de base para aquéllos que quieran continuar este 
inagotable tema del que aún queda tanto por conocer. Éste fue el sueño de 
un Imperio y la realidad de su máxima aspiración: el Caribe fortificado”. 
Tamara Blanes Martin nació en 1946 en la ciudad de Santiago de Cuba. Es 

graduada de Historia del Arte en la Universidad de La Habana. Especialista en 

arquitectura militar colonial del Caribe desde 1977, sobre este tema tiene 

numerosos ensayos publicados en Cuba, Puerto Rico, México, Argentina y 

España; además, ha sido acreedora de premios y menciones nacionales y 

distinciones científicas en esta especialidad. Es miembro invitada del 

Comité Internacional de Sitios y Monumentos (ICOMOS) y miembro 

honorable de la Fondation Cullturelle Marta Jean-Claude de Haití. 

FORTIFICACIONES DEL CARIBE. Tamara Blanes Martin, 2001 © Sobre la 
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presente edición: Editorial Letras Cubanas. Edición y corrección Georgina Pérez 

Palmés. Diseño de cubierta de Alfredo Montoto Sánchez. Diseño interior y 

composición  de Mónica Núñez Infante. ISBN 959-10-0610-1 

Este es un libro que le recomiendo a todos los interesados no sólo por las 

fortificaciones caribeñas, sino también por la historia de Las Antillas. 

 

Un gran abrazo desde estas lejanas tierras allende los mares,  

Félix José Hernández. 

----o---- 

 

 

 

 

 

 

 

 

 

 

 

 

 

 

 

 

 

 

 

 

 

 



Vivencias de viajes 
Félix José Hernández Valdés © 

 

 
73 

 

 

LOS OTROS ENEMIGOS 
 

París, 24 de junio de 2012. 

 

Mi querida Ofelia: 

Me llegó ayer desde la capital cubana del exilio este 

interesante artículo escrito por el amigo Roberto A. 

Solera. Te lo envío para que lo hagas circular en San Cristóbal de La Habana 

entre familiares y amigos, pues Roberto analiza cuestiones importantes que 

se pueden prestar a debates.  

“Los opositores al régimen de los Castros suman miles en el Exilio y 

también, en Cuba. 

Los primeros son una abigarrada, multipinta multitud que abandonó su 

Patria por motivos muy diversos. Unos, al principio –léase 1959-1960—

huyeron aterrorizados por su sucia conciencia que les reclamaba por sus 

abusos y delitos contra pacíficos ciudadanos o contra opositores –violentos 

o no—que en muchos casos pagaron sus ‘culpas’ con su vida en ‘razzias’ de 

violencia gubernamental desatadas por las fuerzas represivas con la 

anuencia, expresa o tácita, de los máximos jerarcas del régimen batistiano.  

Otros, ya en 1961-62, siguieron el mismo camino al exilio –por razones 

distintas—al ver el rumbo arbitrario dictatorial del nuevo régimen que 

repartía ‘paredón’ o años de prisión como si fueran días en el vivac en otras 

épocas. 

Los siguieron muchos combatientes revolucionarios que no apoyaban, y en 

muchos casos se oponían activamente a la implantación de un régimen auto 

proclamado socialista, que barría a diario con bienes, tradiciones, filosofías 

e incluso creencias religiosas.  

El fluir hacia el Exilio continuó –aún continúa—formado mayormente por 

gentes que, de inicio, habían apoyado a la revolución –traicionada por su 

principal gestor, Fidel Castro – y ante una situación que de precaria se hizo 

 
Roberto A. Solera 
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insoportable –económica y socialmente—y a partir de la defenestración en 

1962 de uno de los principales dirigentes del difunto PSP, Aníbal Escalante y 

sus ‘sectarios’ –‘integrados’ en las Organizaciones Revolucionarias 

Integradas (ORI) junto con los dos grupos mayores opositores al régimen 

batistiano en la lucha armada anterior a 1959 – el Directorio Revolucionario 

Estudiantil “13 de Marzo” y el remanente y dócil grupo de los que se 

plegaron a la fuerza bruta gubernamental dentro del Movimiento 26 de 

Julio. Curiosamente los miembros del II Frente Nacional del Escambray y los 

de la Organización Auténtica (OA) no participaron en la llamada 

“integración” en la ORI, así como también otros grupos que de una u otra 

forma habían hecho su aporte al derribo de Batista y su opresivo régimen. 

El régimen victorioso, supuestamente revolucionario, comenzó a desdibujar 

la historia reciente o anterior a 1959, introduciendo sofismas, 

deformaciones y puras mentiras en el relato histórico de los hechos 

relativos a la República de Cuba y sus luchas libertarias. 

Los conocedores de la única y verdadera historia, tanto mambisa como de 

las luchas posteriores al inicio de la República en 1902, comenzaron a tratar 

de evitar que el gobierno cubano reescribiera la historia según sus 

intereses y capricho. 

La lucha ha seguido…pero ahora, además de las distorsiones del gobierno 

cubano, otros enemigos se suman a la distorsión e interpretación de los 

hechos, éstos los del periodo 1952-1958 e incluso cuando les ha parecido 

conveniente de mucho antes, sobre todo el periodo 1920-1940 en que Cuba 

retomó el camino de la democracia tras años de sangre, luto, exiliados y 

gobierno militarista del ‘Coronel’ o ‘General’, según a Ud. le guste, Fulgencio 

Rubén Batista Zaldívar. 

Ahora, los nuevos historiadores ‘exiliados’ por motivos distintos a una 

franca oposición a la Tiranía fidelista tratan de por un lado restarle méritos 

revolucionarios a las fuerzas insurreccionales que combatieron a Batista 

tomando como ‘cabeza de turco’ a Fidel Castro y de paso, salpicando al 

resto de los insurreccionales, echando en saco vacío a Frank País y sus 
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seguidores en el Llano, unos muy conocidos y otros valientes anónimos que 

incluso dieron su vida en el tráfago insurreccional. 

De pronto aparecen en la palestra revolucionaria cubana los ‘Compañero 

José’, Flavio Bravo y el ‘patito feo’ de Fidel, Aníbal Escalante y en la sombra 

otros como Joaquín Ordoqui –que de su dulce exilio en México cayó de “fly” 

en el Minfar como Comandante y Viceministro, y quien en unión de su esposa 

Edith García Buchaca –ex de Carlos Rafael Rodríguez—auparon y 

protegieron primero en México a Marcos Rodríguez Alfonso “Marquitos” , 

delator de los miembros del Directorio Revolucionario muertos en Humbold 

7 y luego tras el triunfo insurreccional en 1959 hicieron lo mismo y más en 

Cuba, gestionándole una beca en Checoslovaquia, hasta su regreso detenido 

primero por la seguridad checoslovaca y transportado luego a Cuba por la 

Seguridad del Estado cubano. 

A la lista de los ‘factotum’ se añade el tenebroso y supuesto representante 

de la KGB soviética en Cuba Osvaldo Sánchez, muerto por fuego artillero 

‘amigo’ en Varadero tras los hechos que involucraron al Comandante Húber 

Matos Benítez. 

Y añadiendo al menjunge aparece el hasta recientemente poco conocido o 

totalmente desconocido para la gran masa revolucionaria cubana el 

Compañero ‘Angelito’, Francisco Ciutat de Miguel, enviado por los soviéticos 

en 1961 a “ayudar” en la lucha en el Escambray contra los guerrilleros 

anticomunistas. 

“Angelito” había sido oficial en el Ejército Republicano español con un grado 

de Teniente Coronel y tras la caída en 1939 de la República española 

finalizada la Guerra Civil librada en la península ibérica se marchó a la URSS 

donde se integró al Ejército Rojo y peleó en la II Guerra Mundial, siendo 

expulsado alrededor de 1949 del Ejército Rojo junto a otros hispano-

soviéticos, y dedicándose a traductor para vivir.  

Según algún ‘historiador’ con raíces profundas en el Partido Comunista 

cubano, bajo cualquiera de sus disfraces –Unión Insurreccional Comunista, 

Partido Socialista Popular y hoy Partido Comunista de Cuba—el papel de 
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Aníbal Escalante Dellundé y de otros jerarcas del comunismo del patio 

cubano fue mucho más importante que lo que se ha dicho, donde 

prácticamente de igual a igual con Fidel Castro elucubró y dirigió la lucha 

insurreccional contra Batista con pactos operacionales secretos para el 

Partido Socialista Popular –comunista— bajo la dirección del PCUS 

soviético asumir el poder tras la presunta derrota del régimen de Batista.  

Haciendo de Fidel Castro la total responsabilidad de los hechos acaecidos 

en Cuba tanto en la insurrección como después de 1959 acusa el barbudo 

guerrillero de apoderarse del Partido comunista tradicional con la ayuda de 

su Secretario general Blas Roca y de otros altos cargos. Añade que Fidel 

Castro logró hacerse un semidiós sustituyendo en tal papel previsto para el 

Partido Comunista de Cuba –léase PSP. 

El exilio cubano ha sido muy gentil y comprensivo no pidiéndole “pureza de 

sangre” a los que abandonan Cuba e incluso a los viejos militantes 

comunistas y acérrimos enemigos del ‘imperialismo yankee’ y los acoge –

una larga lista de viejos militantes y nuevos ‘disidentes’ del gobierno de los 

Castro se declaran opositores del ‘gobierno revolucionario cubano’. Por 

cierto no aclaran que en realidad se oponen a Fidel Castro por sus posturas 

ante el Viejo Partido –los ha defenestrado, perseguido, encarcelado e 

incluso los ha lanzado al exilio ‘gusano’ y no los ha premiado según sus 

“méritos’ del pasado. 

Muchos viejos comunistas glorifican la insignificante participación de sus 

militantes –según ellos siguiendo órdenes del Partido-- y para apuntalar su 

tesis de intensa participación en la dirección de la revolución mencionan a 

Antonio “Ñico” López, un oscuro participante en el Ataque al Cuartel de 

Bayamo y a la presencia de Raúl Castro en la acción del Moncada –más bien 

en el Hospital “Saturnino Lora”, como prueba de que el Partido PSP estaba 

en la lucha contra Batista en papel dirigente, algo así como decir que el 

sacerdote y Comandante Guillermo Sardiñas Menéndez, al estar en la Sierra 

alzado dirigía la lucha o que el joven militante comunista Fulgencio Oroz, 

apaleado hasta perder el sentido apabullado junto a José A. Echevarría en la 
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ladera de la calle San Lázaro dirigía la marcha estudiantil de la FEU 

reprimida por los esbirros batistianos. 

Lamentablemente los otros enemigos están en casa. Tratan de glorificar al 

PSP y sus miembros en su ‘lucha’ contra Batista y esconden que su 

oposición a Fidel Castro no es por ser este un dictador tiránico sino por no 

haber permitido a los verdaderos comunistas que ellos defienden, como 

Ordoqui u otros, dirigir el proceso ‘comunista’ cubano”. Roberto A. Solera 
"Liberty is something you can enjoy only if you fight for it" 
 
Robert A. Solera es el editor de Cubaenelmundo.com y ex Subdirector de 
La Nueva Cuba, ambos periódicos en la Internet. Es periodista de profesión 
aunque en retiro. Trabajó para El Miami Herald, El Nuevo Herald y fue 
traductor al español de Newsweek. 
 
Un gran abrazo desde estas lejanas tierras allende los mares, 

 

Félix José Hernández. 

----o---- 

 

 

 

 

 

 

 

 

 

 

 

 

 



Vivencias de viajes 
Félix José Hernández Valdés © 

 

 
78 

 

 

HERMAN MARKS, 

El BUITRE QUE SE POSÓ EN EL HOMBRO DE CASTRO 
 

 
El paredón de fusilamientos de La Cabaña. 

 

París, 25 de junio de 2012. 

 

Querida Ofelia: 

 

Te envío un nuevo testimonio del ex guerrillero del Escambray Roger 

Redondo. Gracias a él estoy aprendiendo mucho sobre la historia 

contemporánea cubana. Lo comparto contigo como suelo ya hacerlo y al 

mismo tiempo te ruego que lo hagas circular entre amigos y parientes allá 

en San Cristóbal de La Habana. 

 

“En su libro, titulado “Mancha azul en el horizonte”, el oficial del ejército 
rebelde Agudín observa que el mando de la columna N° 8 Ciro Redondo 
cuando partió de la Sierra Maestra hacia el Escambray, estaba diseñado de 
la siguiente manera: 
Jefe de la Columna: comandante Ernesto Guevara de la Serna.  
Segundo al mando: comandante Ramiro Valdés Menéndez. 
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El tercero en la cadena de mando era el capitán Herman Frederick Marks. 
Poco antes de llegar a su destino, las montañas del Escambray, el Capitán 
Marks fue herido en una escaramuza por los alrededores de la ciudad de 
Ciego de Ávila. Por esa razón, no llegó con Guevara al Escambray. Cuando se 
repuso de su herida se incorporó de nuevo a su unidad. 
A Ernesto Guevara le alarmó mucho la presencia de otro americano, que se 
encontraba en el Escambray desde hacía ya mucho tiempo con las tropas 
del Segundo Frente del Escambray, me refiero a William Morgan. Para 
nosotros no era raro que un norteamericano participara en las filas 
revolucionarias. Tampoco debía serlo para el Ché, pues en la provincia de 
Oriente ya había otros norteamericanos en las filas del 26 de julio. Además, 
algunos de los militares de la Base Naval de Guantánamo cooperaron 
enviando armas para los frentes guerrilleros. Tanto soldados como oficiales 
norteamericanos, participaron en estos envíos de ayuda para los 
guerrilleros. Incluso, un oficial con un pequeño arsenal, fue arrestado por la 
policía de Batista.  
La solidaridad entre los libertadores cubanos y norteamericanos, tiene 
raíces históricas. Basta recordar al brigadier, Henry Reeve (el inglesito), 
muerto en combate el 4 de agosto de 1876 cerca del Escambray. 
Personalmente, lo que me hubiera asombrado a mí , era encontrar a un 
ruso peleando por la democracia. Obviamente, rebusco en mi memoria, pero 
no puedo encontrar alguno. Pero lo cierto es que a Guevara le preocupaba 
William Morgan, pero no su americano: el capitán Herman Marks.  
Quizás, la preocupación por el revolucionario democrático, comandante 
William Morgan, no fuera del Ché sino de Osvaldo Sánchez Cabreras , general 
de la K. B. G. que despidiera el yate Granma, horas antes de salir de 
Yucatán. Además, Sánchez en compañía de Wilfredo Velázquez, ayudó a 
conducir sin tropiezos las columnas del Ché y de Camilo Cienfuegos por 
todas las llanuras de la provincia de Camagüey. Este experto conspirador de 
altos vuelos, usaba el alias de Rafael y le pasó lo mismo que al jefe del F.B.I. 
Edgar Hoover, que cuando vio los diarios describiendo un norteamericano 
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destacándose en la insurrección cubana, comentó: “Si ése no trabaja para 
nosotros, es posible que trabaje para los rusos.” De la misma forma 
pudieron pensar los hombres de la inteligencia rusa, especialmente Osvaldo 
Sánchez, a quien le intrigaba el comandante Morgan. Pero al fin, resultó que 
Morgan no pertenecía a ningún servicio secreto, sino que era un 
revolucionario independiente y amante de la democracia. 
Por mi parte, poco tiempo después de la huída de Batista, fui invitado por el 
comandante Eloy Gutiérrez Menoyo a viajar a Bayamo. Fidel Castro había 
pensado en Menoyo para que le acompañara en uno de esos viajes 
relámpagos, que se hacían en medio de la efervescencia revolucionaria. 
Obviamente, yo fui con Menoyo en el avión Sierra Maestra, que era el que 
usaba Fidel Castro en esa época.  
La nave la piloteaba Pedro Luis Díaz Lanz. Pero todo esto es anecdótico. Lo 
importante para nuestra historia es que cuando llegó la hora de regresar, 
yo no tenía asiento y Pedro Luis me acomodó en un segundo avión, donde 
viajaban los periodistas. Un profesional de la prensa, llamado Nicolás, a 
quien yo conocía, me presentó a la periodista norteamericana Jean Secón, 
quien llevaba más de un mes en Cuba intentando entrevistar al comandante 
William Morgan. Jean tenía el pelo muy negro, era hermosa y no sabía 
español. En lo que a mí respecta, yo no sabía inglés, pero pudimos 
comunicarnos gracias a la mediación de Nicolás. Finalmente, al llegar a La 
Habana, ella me dio su número de teléfono. Yo coordiné la entrevista con 
Morgan y después, fuimos al Escambray, pues ella quería estar en el teatro 
de operaciones, donde Morgan había desarrollado su capítulo como 
guerrillero. Jean quería vivir aquellos lugares para complementar la 
entrevista. Primero viajamos en auto y cuando no pudimos seguir en el 
vehículo, continuamos en mulo y a pie. Lo cierto es que Jean pudo tomar 
muchas fotos, que le servirían como testimonio gráfico de su entrevista. 
Por esos días Herman Marks, estaba destacado en la fortaleza de La 
Cabaña, era capitán del ejército rebelde y estaba encargado de dirigir el 
pelotón de fusilamiento. Al parecer, Marks disfrutaba con su trabajo de 
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verdugo. En los primeros meses del año 1959 fueron cientos los fusilados. 
En su inmensa mayoría estos condenados a muerte pertenecían a la policía 
y al ejército de Batista y más bien se suponía que sus crímenes habían sido 
probados. Pero la aptitud del capitán Herman Marks era repugnante y era 
repudiada por el resto de los soldados rebeldes. Herman Marks no daba el 
tiro de gracia para evitar el sufrimiento de alguna persona, que había 
quedado con vida, después de ser pasada por las armas. Herman Marks les 
vaciaba todos los tiros de su pistola en la cara.  
En una ocasión un condenado a muerte ya atado a un poste de madera, 
donde sería fusilado, le pidió a Marks que hiciera lo posible cuando le diera 
el tiro de gracia que tratara de no desfigurar su cara para cuando su 
madre viera su cadáver. Pues no quería que su madre sufriera. Pero tan 
pronto como cayó el cuerpo de la víctima al suelo, Herman Marks le vació 
todos los tiros de su pistola en el rostro y puso otro magacín en su pistola y 
de nuevo le descargó todas las balas y así completó tres magacines. Cada 
magacín contenía 7 tiros e hicieron un total de 21 disparos, en la cara del 
desdichado. Los soldados que habían oído la petición del hombre, lo 
comentaron al resto de la guarnición en La Cabaña, lo que provocó una 
fuerte antipatía contra Marks. 
La señorita Secón, me dejó un recado para que la llamara. Horas más tarde 
me comuniqué con ella por teléfono y me dijo que se casaba con un capitán 
rebelde en la Fortaleza de la Cabaña. Jean me pidió, que no faltara pues yo 
era la única persona que ella invitaba. Los demás invitados irían por parte 
de su novio. Yo no tuve la curiosidad de preguntarle por el nombre de su 
próximo esposo, pensé que sería un cubano. 
Llegó el día de la boda y me presenté en la fortaleza de La Cabaña vistiendo 
mi traje de gala y unas cositas que compré para la novia, siguiendo los 
consejos de una de las muchachas, de la tienda. Pero la sorpresa fue que 
Jean se casaba con Herman Marks. Hablé con el capitán Joaquín Rodríguez 
y me comunicó que la torta era tan grande que la habían llevado en un 
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camión, pensando que asistirían todos los invitados. Además, me dijo que los 
oficiales y soldados que habían sido invitados, no asistirían. 
Entonces, dejé mis regalos para Jean y me excusé. Obviamente, me fui 
inmediatamente. Según me contaron, el enorme cake se perdió pues sólo 
asistieron los novios y el comandante Guevara, acompañado del fiscal 
Antonio Suárez, que era más conocido por su apodo charco de sangre. 
Guevara sólo estuvo unos minutos, se fue enseguida al darse cuenta del 
ambiente o alguien le avisó de la conjura de su subalternos. 
Herman Marks, y su esposa Jean Secón abandonaron Cuba, hacia la Florida 
y más tarde hacia New York. En 1964, tuvo Herman Marks un problema con 
la justicia por amenazas obscenas, que fue cubierto por un diario de New 
York. Jean Secón vivía en un barrio de la babel de hierro. Parece que 
después se separaron, pues vi una revista americana con una portada con 
una foto de Fidel Castro a toda cubierta con un buitre posado sobre un 
hombro. El rostro del buitre pintado era el de Herman Marks. El título del 
trabajo periodístico firmado por Jean Secón era: Herman Marks: el buitre* 
que se posó en el hombre de Castro”. Roger Redondo González. 
 
*Jean Sacón coloca un buitre en lugar de la famosa paloma que se 

posó sobre el hombro de Fidel Castro en pleno discurso en La Habana al 

triunfo de la Revolución. 

 

Un abrazo con gran cariño desde estas lejanas tierras, 

Félix José Hernández. 

----o---- 
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NO OLVIDES JAMÁS 
 

París, 25 de junio de 2012. 

 

Querida Ofelia: 

Anoche vimos una bellísima  película, una 

conmovedora historia de amor, que aquí en 

Francia lleva el título de N’oublie jamais (No 

olvides nunca), basada en el best-seller de 

Nicholas Sparks The Notebook. 

Filmada en Carolina del Sur, más exactamente 

en Charleston y en sus alrededores, los jóvenes 

actores  Ryan Gosling y Rachel McAdams bajo la dirección del gran Nick 

Cassavetes, supieron interpretar una casi imposible historia de amor 

apasionada en los EE.UU. de los años cuarenta. El chico es un pobre hijo de 

granjero y la chica una burguesa de provincias,  ya poseían un origen social 

que podría hacer imposible su encuentro, pero éste tiene lugar en un 

parque de diversiones. 

Una vieja dama llamada Allie padece de la terrible enfermedad de Alzheimer, 

por lo cual ha olvidado todo su pasado, se encuentra en una casa de reposo, 

allí Duke, anciano que padece del corazón tanto física como espiritualmente, 

cada día le lee algunas páginas de un libro manuscrito por una joven que 

vivió una intensa historia de amor en su ya lejana juventud. La voz de Duke, 

hacen revivir por momentos algunos viejos y dulces recuerdos en  la mente 

de Allie, la cual a veces  tiene la impresión de conocer aquellos sucesos. Las 

interpretaciones de James Garner y Gena Rowlands en los papeles de la 

pareja de ancianos que lleva a cabo el combate contra la enfermedad es 

intensa y conmovedora. Me acordé de una pareja miamense formada por 

dos seres extraordinarios, mis viejos y queridos amigos Hugo y Eva. Él luchó 

con amor por ella a su lado contra la enfermedad, hasta el último instante 
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de su vida. Hoy Hugo sigue viviendo a orillas del mar, rodeado de recuerdos 

de la que fuera la maravillosa mujer de su vida. 

En esta versión francesa fueron cortadas las escenas de amor más íntimas 

entre los jóvenes, ignoro las causas, pero se pueden ver en los suplementos 

del DVD en Escenas cortadas. 
Para concluir, te puedo asegurar que es un filme de amor inolvidable. Te lo 

enviaré por la vía que suelo hacerlo, sé que te gustará. 

 

Un gran abrazo desde este París bajo la lluvia y con el cielo gris, donde 

parece que el verano aún no ha llegado, 

 

Félix José Hernández. 

----o---- 
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BERTRAND LAVIER, DEPUIS 1969 
 

 
Bertrand Lavier, Brandt sur Haffner, 1984. 

 

Paris, 26 juin 2012. 

Après les monographies consacrées à Jean-Michel Othoniel et à François 

Morellet en 2011, c’est l’oeuvre de Bertrand Lavier que le Centre Pompidou 

met à l’honneur à travers une rétrospective sans précédent conçue en 

complicité avec l’artiste. Le Centre Pompidou poursuit ainsi son engagement 

auprès des grandes figures de la scène française contemporaine. 

L’exposition se construit autour d’une cinquantaine de pièces majeures, 

dont plusieurs créations récentes, retraçant l’ensemble de l’oeuvre de 

l’artiste, depuis 1969.  

Bertrand Lavier s’est affirmé depuis plusieurs décennies comme l’une des 

figures incontournables de la scène européenne de l’après-modernisme. 
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Tous ses « chantiers », comme il désigne ses séries de travaux qu’une 

grande variété de matériaux et de techniques caractérise, émettent sur la 

même « longueur d’onde » : esprit, humour, goût du paradoxe, virtuosité.  

Pour cet artiste, bâtir une oeuvre contemporaine, c’est poser un regard 

singulier sur la réalité puis par des gestes minimes, presque banals, c’est la 

détourner, la démontrer par l’absurde, par des rapprochements inattendus 

et ainsi, en faire surgir des instants poétiques.  

Peintures industrielles, objets peints, objets superposés, objets soclés, Alfa 

Roméo accidentée, Walt Disney Productions, néons d’après Stella, vitrines 

au blanc d’Espagne, tissus d’ameublement ou statuettes africaines… : 

l’exposition éclaire l’incomparable aptitude de Lavier à remettre en cause 

nos certitudes sur l’identité de la peinture, de la sculpture, de la 

photographie ou de la représentation.  

À ses débuts, dans les années 1970, l’artiste engage une critique de l’art 

conceptuel alors triomphant. La recherche de l’émotion brute est l’un des 

fils directeurs de la production de Bertrand Lavier qu’il mène par 

l’utilisation d’objets phares de l’imaginaire collectif.  

Sa principale préoccupation est de remettre en cause les identités. L’artiste 

emprunte ainsi, en 1987, les motifs de l’univers du sport, en faisant 

construire un court de tennis pour la Documenta 8. Il veut retenir la beauté 

du geste sportif et même son panache.  

Les « objets soclés » deviennent, par la nature même de leur présentation, 

les cousins des artefacts livrés au regard du public dans les musées 

ethnographiques. Il imagine le musée d’un lointain futur où seraient exposés 

les objets triviaux du quotidien: porte de réfrigérateur, parpaing, skate-

board... 

Un petit ours en peluche soclé comme un objet d’art primitif regardant une 

voiture accidentée ou les lèvres rouges qui ont donné leur forme à un 

canapé posé sur un congélateur, voici l’une des scènes auxquelles peut nous 

convier l’art de Lavier.  
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Aucun de ces «chantiers» n’est à ce jour fermé: «Quand j’ai mis un 

frigidaire sur un coffre-fort, ce n’était pas une raison pour arrêter de 

peindre des frigidaires». 

Les éditions du Centre Pompidou publient un catalogue Bertrand Lavier, 
depuis 1969 sous la direction de Michel Gauthier, commissaire de 

l’exposition et conservateur au musée national d’art moderne. 

 

Félix José Hernández. 

----o---- 
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EL MUSEO SOROLLA ACOGE A DOS DISTINGUIDAS 

INVITADAS ESTE VERANO 
 

Madrid, 25 de junio de 2012. 

Querida Ofelia: 

El Museo Sorolla va a contar este verano con dos piezas invitadas de 

enorme importancia en la obra del pintor valenciano. Se trata de los 

retratos de sus dos hijas: Elena en la playa, que podrá contemplarse 

durante los próximos tres meses y María vestida de labradora valenciana, 

que se exhibirá hasta el mes de mayo de 2013. 

 

 
María Vestida de labradora valenciana 

María Vestida de labradora valenciana, realizado en 1906, es uno de los 

retratos más extraordinarios y audaces del pintor realizado en el exterior. 

María aparece vestida con el traje típico de las labradoras valencianas y 
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situada debajo de un árbol, en penumbra, otorgando así el protagonismo a la 

frondosa y sugerente vegetación iluminada por el sol. Sorolla al referirse a 

esta obra en una carta a su amigo Pedro Gil Moreno de Mora, futuro 

comprador del cuadro, lo describe como “una sensación de luz” en la que 

está trabajando para la exposición de la Galería Georges Petit de París. 

 

 
Elena Sorolla en la playa 

 
Elena Sorolla en la playa está dominada por el color azul del mar y del 

vestido de la joven, blanco teñido de azul por efecto de la luz del atardecer y 

del reflejo del agua. Pintado en 1909, se ha considerado siempre como la 

pareja de la obra Paseo a orillas del Mar, en el que aparecen Clotilde y 

María, las otras dos mujeres de la familia Sorolla, paseando por la misma 

playa. Ambos cuadros no se habían expuesto juntos desde las exposiciones 

de Chicago y Saint Louis celebradas en 1911. 

El Museo ha programado unas visitas explicativas de las obras durante el 

mes de julio a las 12 de la mañana, sin necesidad de reserva previa.  
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Como bien sabes, cada año cuando voy a Madrid, suelo visitar el bello Museo 

Sorolla y recordar que éste era uno de tus pintores favoritos. Me 

acuerdo de cuando admirabas  en el Palacio de Bellas Artes de San 

Cristóbal de La Habana  aquellos bellos cuadros de Sorolla, que 

pertenecieron  a la rica burguesía cubana, expoliada por la oligarquía roja 

de los Castro. 

 

Un gran abrazo desde nuestra querida España, 

Félix José Hernández. 

----o---- 
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RESTAURAN LA CRÓNICA TROYANA Y  MANUSCRITOS 

AUTÓGRAFOS DE QUEVEDO Y LOPE DE VEGA 
 

Madrid, 26 de junio de 2012. 

 

Querida Ofelia: 

 

Los ejemplares restaurados se exhibirán en la Biblioteca de Menéndez 

Pelayo en la exposición conmemorativa del centenario de la muerte del 

escritor y político 

 

El Ministerio de Educación, Cultura y Deporte, a través del Instituto del 

Patrimonio Cultural de España, ha concluido la restauración de un códice del 

siglo XIV y los manuscritos La virtud militante contra las cuatro pestes del 
mundo de Francisco de Quevedo y Los melindres de Belisa de Lope de Vega. 

Las obras restauradas, que pertenecen a la Biblioteca de Menéndez Pelayo, 

se exhibirán en la Sala de Lectura de la Biblioteca junto a otras piezas en la 

exposición conmemorativa del centenario del fallecimiento de Menéndez 

Pelayo. 

 
Página de La Crónica Troyana 
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La Crónica Troyana es un particular códice del siglo XIV escrito 

originalmente en castellano sobre papel y que nunca llegó a completarse. 

Posteriormente y a finales del mismo siglo unos copistas añadieron partes 

en gallego sobre pergamino. La convivencia de ambos soportes dota de 

mayor interés a la obra, dando lugar a un trabajo multidisciplinar, además 

de a un estudio codicológico sobre la evolución de la miniatura, ya que el 

ejemplar conservado contiene algunas en proceso de creación, otras 

incompletas y sólo ocho finalizadas. 

El proceso de restauración ha consistido en la limpieza, hidratación y 

alisado, reintegrando las zonas perdidas con injertos de pergamino de 

características similares al original. La cubierta que tenía era de una época 

posterior a la redacción del manuscrito, con apenas valor, por lo que ha 

sido sustituida por una nueva, más acorde a las características de la obra, 

confeccionada con tapas de madera y piel. 

 

De los otros dos ejemplares -La virtud militante contra las cuatro pestes 
del mundo, manuscrito autógrafo de Francisco de Quevedo, y Los melindres 
de Belisa manuscrito autógrafo de Lope de Vega-, las cubiertas y los 

cuadernillos interiores han sido sometidos a tratamientos de limpieza, para 

eliminar la suciedad producida por el uso y la humedad. En los folios del 

manuscrito de Lope de Vega la oxidación de las tintas había dañado el 

soporte, por lo que también se han realizado injertos utilizando un papel 

verjurado de color y grosor parecidos al original. Las cubiertas de La virtud 
militante se han desmontado para sustituir los cartones que presentaban 

un alto grado de acidez, y se ha restaurado la piel completando las zonas 

perdidas e hidratándola con ceras naturales. 
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Marcelino Menéndez Pelayo (1856-1912) fue un erudito investigador de la 

historia del pensamiento español y de las literaturas españolas. Profesor de 

literatura en la Universidad Central de Madrid (hoy Complutense), Director 

de la Biblioteca Nacional, académico de la Academia Lengua, de la Academia 

de la Historia (de la que fue director), de la Academia de Ciencias Morales y 

Políticas y de la Academia de Bellas Artes de San Fernando. Diputado en 

Cortes y Senador hasta su muerte por la Real Academia Española. Le 

propusieron para el Premio Nóbel. Fue el creador de una gran biblioteca, su 

mayor motivo de orgullo, que en sus propias palabras era la “¡obra de mi 

paciente esfuerzo, única obra mía de la que estoy medianamente 

satisfecho¡”. 

 

Los ejemplares forman parte de esta Biblioteca de Menéndez Pelayo, que el 

autor santanderino legó al Ayuntamiento de la ciudad tras su muerte.  

 

Un abrazo desde nuestra culta España, 

Félix José Hernández. 

----o---- 
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EL CASTILLO DE MONTECRISTO 
 

 
El Castillo de Montecristo. Foto tomada desde El Castillo de If. 

 

París, 28 de junio de 2012. 

Alexandre Dumas junto a Salgari y Jules Verne fueron los tres autores que 

más aprecié durante mi niñez e inicios de la adolescencia. Es por tal motivo 

que la visita que hicimos ayer, fue una especie de realización de un viejo 

sueño de  medio siglo que conservaba en lo más profundo de mi alma y que 

de pronto hizo resurgir una gran cantidad de recuerdos. 

"Podríamos enamorarnos locamente de este monumento, como se 
ama a la luna cuando somos jóvenes". León Gozlan - El Almanaque 
cómico - 1848 
En la cumbre de su gloria, en 1844, después del éxito de Los Tres 
Mosqueteros y de El Conde de Montecristo, aparecidos sucesivamente en la 

prensa en forma de seriales, Alexandre Dumas procuró establecerse lejos 

del tumulto incesante de la ciudad en un lugar donde podría encontrar 
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bastante tranquilidad para trabajar y cumplir sus compromisos con los 

editores a los cuales debía  manuscritos. Dumas residía entonces en Saint 

Germain en Laye. Seducido por los paisajes de las orillas del Sena, escogió 

una colina situada en  Port-Marly para hacer construir allí su morada. 

Contrató al célebre arquitecto Hippolyte Durand, con el fin de hacerle 

realizar su sueño. Deseaba un castillo como los del Renacimiento, edificado 

frente a un castillo gótico rodeado de agua. El parque debía ser habilitado al 

estilo inglés, adornado con  cuevas, rocas y cascadas.  

Dumas dio sus directivas y su propiedad fue concebida según sus deseos. El 

25 de julio de 1847, el escritor inauguró la casa en presencia de una 

muchedumbre de amigos, de admiradores y de curiosos. 

El castillo de Montecristo es una morada encantadora con  las fachadas 

totalmente esculpidas. La historia, la naturaleza y el alma del escritor están 

omnipresentes con: motivos florales, ángeles, instrumentos de música y 

armas, junto a animales diversos y extraños. Por encima de cada ventana 

de la planta baja, Alexandre Dumas hizo colocar el rostro esculpido en alto 

relieve de un escritor dramático de diferentes épocas. En el sitio de honor, 

por encima de la puerta de entrada, Alexandre Dumas  parece acoger a sus 

huéspedes. Sobre el frontón se encuentran las armas de sus antepasados 

así como su divisa personal “Amo a quien me ama”. Los campaniles en lo 

alto de las torrecillas del castillo están adornados con las iniciales 

entrelazadas del escritor. 

 

 
El Salón Morisco en el primer piso del Castillo de Montecristo. 
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En el primer piso del castillo, un cuarto reviste un carácter particular: un 

auténtico  salón morisco. Sus paredes presentan un decorado de esculturas 

y de arabescos finamente cincelados en estuco. Esta obra fue ejecutada por 

artesanos tunecinos del bey de Túnez que el escritor llevó a su castillo al 

final de  uno de sus viajes. 

 

 
El Castillo de If. Foto tomada desde la puerta del Castillo de Montecristo. 

 

El castillo neogótico, llamado por Dumas Castillo de If era su gabinete de 

trabajo. Dumas se encerraba allí durante largas horas para escribir en paz. 

Este encantador castillo rodeado de agua presenta particularidades 

arquitecturales extraordinarias. Dumas le imprimió definitivamente su sello: 

los numerosos títulos de las obras del escritor figuran en efecto sobre las 
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fachadas, al lado de las representaciones esculpidas en la piedra de algunos 

de sus héroes  como Edmundo Dantés o el Monje Gorenflot.  

 
Gabinete de trabajo de Dumas en el Castillo de If. 

 

El parque de Montecristo es un oasis de verdor que encierra en su seno el 

castillo de Montecristo. Dumas deseaba un parque habilitado a la inglesa 

sembrado con los  más bellos árboles: abetos, robles, abedules, cedros, etc. 

La topografía del lugar y la presencia de numerosas fuentes permiten una 

puesta en escena verdadera del parque. La creación de estanques y de 

cascadas creó la atmósfera romántica ideal deseada por el escritor.  

El Castillo de Montecristo es  la obra de Alexandre Dumas y el reflejo puro 

de su imaginación. Nadie puede resistir al encanto de este espacio donde la 

extravagancia y la generosidad de Dumas siguen estando  presentes hoy 

día. 

Dumas recibía en Montecristo. Llevaba un gran nivel de vida allí, acogía 

regularmente a sus conquistas femeninas y organizaba fiestas suntuosas, 

comidas gastronómicas que él mismo elaboraba minuciosamente. Dejaba su 

puerta abierta a los que lo desearan entrar sin ser invitados. Muchos vivía 

de él como parásitos, sacando provecho de su hospitalidad y de su 

generosidad legendaria.  

Los animales también vivían en gran número en la propiedad de Dumas: 

perros, gatos,  papagayos, un buitre y hasta monos, participaban en la 

animación del gran parque que rodea los dos castillos. 
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Pero el sueño no duró mucho tiempo para Dumas. En 1848, perseguido por 

sus numerosos acreedores, Dumas debió  vender su propiedad, así como 

todo el mobiliario y los numerosos objetos que había instalado en su 

morada. El 22 de marzo de 1849, Alexandre Dumas lo vendió todo por la 

módica suma de 31 000 francos, mientras que su propiedad le había 

costado varias centenas de millares de francos. Sentimentalmente atado a 

su espléndida  morada, Alexandre Dumas  se quedó un tiempo en 

Montecristo, (el comprador era en efecto un presta nombre de Dumas), 

pero en 1851 Dumas tuvo que abandonar definitivamente su paraíso 

terrestre para exiliarse en Bélgica. 

La propiedad pasó entonces de mano en mano hasta el 1969. Poco a poco, 

por falta de mantenimiento, el castillo perdió su belleza. Los tejados se 

agrietaron, las esculturas se estropearon, el agua se infiltraba en el 

interior, el parque estaba abandonado. El propietario del lugar era una 

sociedad civil inmobiliaria que alquilaba el castillo desde hacía varios años y 

proyectaba la construcción de 400 viviendas. El castillo estaba amenazado 

de destrucción. Frente a  la indignación general por  tal proyecto, dos 

entidades se crearon y se reunieron para salvar ese patrimonio de la 

especulación inmobiliaria: los tres municipios de Port-Marly, Marly-le-roi y 

Pecq, reunidos en un Sindicato Intercomunal y la Sociedad de los amigos de 

Alexandre Dumas. 

 

"Ninguna popularidad en este siglo sobrepasó a la de Alexandre 
Dumas. Sus éxitos son mejor que unos éxitos, son triunfos" Víctor 
Hugo. 
 

Alexandre Dumas fue un hombre de contrastes, un personaje 

extraordinario, una figura ineludible del siglo XIX que no deja a nadie 

indiferente. Fue a la vez escritor prolífico, dramaturgo, periodista de pluma 

viva, aficionado y crítico de arte, viajero enamorado infatigable y eterno, 

fino gourmet. En todas las cenas y las recepciones, se saboreaban sus 
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cuentos, su inspiración y su humor. Su entusiasmo por la vida, su fuerza de 

trabajo y su carrera formidable siguen fascinando hogaño.  

Hombre raro de facetas múltiples, su vida es una novela. Nació en 1802 en 

Villers-Cotterêts, Alexandre Dumas es el hijo del general de división Thomás 

Alexandre Dumas Davy de la Paillèterie y de Marie-Luise Labouret. 

Marie-Luise era hija de un posadero local. El general era hijo del marqués 

Antoine Alexandre Davy de la Paillèterie, propietario en Santo Domingo de 

una plantación y de Marie Cessette "du más", una de las esclavas negras del 

marqués. El escritor es por consiguiente un cuarterón. Tenía sangre de 

negra esclava en las venas, lo que le valió un cierto número de burlas 

raciales a lo largo de su vida. 

El padre del escritor, Thomás Alexandre, no había podido enrolarse en el 

ejército bajo el nombre de su padre, por lo cual  tomó prestado el de su 

madre, Marie Cessette "du mas". Por lo tanto el origen del nombre del 

escritor viene de su abuela.  

El general Dumas murió en 1806 mientras que Dumas no tenía aún cuatro 

años. La familia Dumas se quedó sin recursos y el pequeño Alexandre no 

recibió una educación rigurosa. Le gustaba la naturaleza y se sentía más a 

gusto cazando que en  los bancos de la escuela. Se hizo primero mandadero 

en casa de un notario pero lógicamente,  eso no le interesaba. 

En contacto con Adolphe de Leuven, Dumas soñaba con París, con el teatro y  

la vida mundana. Con 21 años y sin un centavo en los bolsillos, se fue a la 

capital y descubrió aquel nuevo mundo al cual aspiraba. Trabajó como  

copista en la biblioteca del duque de Orleans. Dumas leía mucho, a menudo 

iba al teatro y forjó así su cultura literaria. 

Tenía la tez mate, cabellos negros y espléndidos ojos azules. Poseía un 

ardor increíble y un espíritu siempre alerta. Muy joven sedujo y su vida está 

jalonada por historias de amor siempre apasionadas: Laura Labay, Melania 

Waldor, Guapa Kreilssamner, Ida Ferrier, Emma Manoury-Lacour, Isabelle 

Constant, Marie de Fern, Emilia Cordier, Olympe Audouard, Fanny Gordon, 

Addah Menkken, etc. La lista de sus conquistas amorosas es muy larga. 
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Dumas se casó una sola vez, con Ida Ferrier, pero su unión no duró mucho. 

Dumas a menudo mantuvo varios romances al mismo tiempo. Su actitud era 

ligera, provocaba a veces escándalos, pero él no concebía su vida sin 

amores. 

En 1824, Laura Labay le dio un hijo, Alexandre. En 1831, Bella Kreilssamner le 

dio  una hija, Marie Alexandrine. Dumas reconoció al mismo tiempo a ambos 

niños en 1831. Un afecto a menudo complicado por episodios tempestuosos, 

existirá entre ambos hijos y su padre. 

Dumas tuvo sólo dos hijos legítimos. No reconoció el fruto de sus romances 

con otras mujeres y su descendencia legítima hogaño no existe.  

Como autodidacta que era, Dumas  imaginó su propia instrucción y sueños 

de gloria dramática. Fue  con Enrique III y su corte, drama aceptado por la 

Comédie Francaise en 1828 con el que logró un triunfo en el estreno el 11 de 

febrero de 1829. Dumas se convirtió de la noche a la mañana en célebre. 

Tenía una fuerza de trabajo considerable y se lanzaba a cuerpo entero en la 

escritura: novelas, novelas históricas, dramas teatrales, relatos de viaje, 

nada lo asustaba. Fundó sus propios periódicos y hasta fue el autor de un 

diccionario de cocina. Sus obras aparecían en forma de seriales en la 

prensa, la  que se enriquecía al mismo tiempo  que el escritor.  

Se asoció con un joven autor desconocido, Auguste Maquet, que tenía 

buenas ideas y conocía la historia. Maquet escribía una trama, aportaba 

temas que había que desarrollar. Dumas, manos a la obra, transformaba y 

animaba la acción, intercalaba los capítulos. Sabía abordar la historia con 

brillantez, inventar situaciones fantásticas, dirigir a personajes verdaderos 

y apasionados. Les daba su inspiración a sus héroes y firmaba sólo sus 

obras.  

Alexandre Dumas escribió más de trescientos volúmenes e inventó millares 

de personajes. El escritor vivía apasionadamente, con exuberancia y ardor. 

Era rico y al mismo tiempo estaba cubierto de deudas. En su vida se 

mezclan el trabajo, el amor, la gastronomía, los viajes, las fiestas, el éxito 
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clamoroso y las derrotas. Hasta se comprometió en la política, apoyando 

activamente al gran  Garibaldi.  

Dumas murió en 1870 a la edad de 68 años en Puys, cerca de Dieppe, en 

casa de su hijo. Desde el 30 de noviembre de 2002, después de un homenaje 

nacional, Alexandre Dumas reposa entre los grandes hombres de Francia en 

el Panteón. 

"El autor es inmenso, el hombre admirable y el francés ejemplar". 
Didier Decoin, de la Academia Goncourt  
"Dumas es un gigante, es universal". Alain Decaux, de la Académie 
francaise 
Deseo darle mis más sinceras  gracias a la Sra. Frédérique Lurol, directora 

del Castillo de Montecristo por su amable ayuda, lo que me ha permitido 

escribir esta crónica. 

Dirección: Château de Monte-Cristo. Pavillon d'accueil - 78560 Le Port-

Marly. Teléfono: (33) 01 39 16 49 49. contact@chateau-monte-cristo.com 

 

Félix José Hernández 

----o---- 
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LUX IN ARCANA, L’ ARCHIVIO SEGRETO VATICANO 
 

 
 

Roma 29 giugno 2012 

Finalmente apre al pubblico una delle mostre più attese e rilevanti mai 

ospitate in Campidoglio. Dalle 17.30 di oggi, mercoledì 29 febbraio, tutti 

potranno ammirare i 100 originali e preziosissimi documenti della mostra 

“Lux in arcana – L’Archivio Segreto Vaticano si rivela”, ospitata nelle 

splendide sale dei Musei Capitolini di Roma. 

Un evento storico senza precedenti che, per la prima volta, ha portato fuori 

dai confini della Città del Vaticano pergamene, manoscritti, registri e codici, 

che coprono un arco temporale dall’VIII secolo d. C. fino al XX secolo, scelti 

fra i tesori che l’Archivio Segreto Vaticano da secoli conserva e protegge. 

Si tratta di una delle operazioni culturali più importanti della città di Roma 

che vede coinvolti Archivio Segreto Vaticano, Roma Capitale, Assessorato 

alle Politiche Culturali e Centro Storico - Sovraintendenza ai Beni Culturali e 

Zètema Progetto Cultura ed è sotto l’Alto Patronato del Presidente della 

Repubblica Italiana. 

L’esposizione, aperta al pubblico fino a domenica 9 settembre, è stata ideata 

in occasione del IV Centenario dalla fondazione dell’Archivio Segreto 

Vaticano ed è a cura di Alessandra Gonzato, Marco Maiorino, Pier Paolo 

Piergentili, Gianni Venditti. L’obiettivo è spiegare e raccontare che cos’è e 

come funziona l’Archivio dei Papi e, al contempo, permettere al visitatore di 
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accedere, per la prima volta, alle meraviglie finora custodite nei circa 85 

km lineari dell’Archivio Segreto Vaticano. 

L’Archivio Segreto Vaticano fu ufficialmente fondato da Paolo V nel 1612, con 

la nomina del suo primo custode, Baldassarre Ansidei. È l’archivio centrale 

della Santa Sede e conserva tutti gli atti e i documenti relativi al governo 

della Chiesa universale. La custodia e la valorizzazione del patrimonio 

archivistico, al servizio della Sede Apostolica e del mondo della cultura, 

costituiscono, ormai da quattrocento anni, l’attività propria dell’Archivio 

Segreto Vaticano, universalmente considerato, per la ricchezza e la varietà 

delle sue fonti, uno dei centri di ricerche storiche più importanti e celebri al 

mondo. 

Il Prefetto, nominato dal Sommo Pontefice, detiene la custodia e il governo 

ordinario dell’Archivio e ne risponde al Cardinale Archivista; è sua specifica 

prerogativa accordare agli studiosi il permesso di accesso all’Archivio.  

L’attributo «segreto», che qualifica l’Archivio dalla metà del ‘600, traduce il 

vocabolo latino secretum, che significa «privato»: l’Archivio Segreto 

Vaticano è infatti di proprietà del Papa, che ne detiene il governo e vi 

esercita in prima persona la suprema ed esclusiva giurisdizione. 

La documentazione conservata nei suoi vasti depositi copre un arco 

cronologico di circa dodici secoli (sec. VIII-XX) e si estende, articolata in 

oltre 600 fondi archivistici, per 85 km lineari di scaffalature; gli svariati 

depositi del materiale archivistico sono dislocati in diversi ambienti del 

Palazzo Apostolico e nel bunker sotterraneo – voluto da Paolo VI e 

inaugurato da Giovanni Paolo II nel 1982 – un locale su due piani ricavato nel 

sottosuolo del Cortile della Pigna dei Musei Vaticani. Due sale climatizzate a 

temperatura e umidità relativa costante sono riservate ai documenti 

pergamenacei e, in particolare, alle 81 pergamene con sigillo d'oro, senza 

dubbio il più ragguardevole e prezioso nucleo documentario dell'Archivio.  

Come archivio centrale della Santa Sede, l’Archivio Segreto Vaticano 

custodisce gli archivi storici degli Uffici della Curia Romana e delle 

Rappresentanze diplomatiche pontificie fin dall’epoca medievale; conserva 
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inoltre gli archivi di famiglie o di singole persone in vario modo legate alla 

Sede Apostolica o ai Romani Pontefici e gli archivi completi degli ultimi 

Concili ecumenici (il Concilio Vaticano I e il Concilio Vaticano II), accanto a 

un vasto spezzone dell’archivio del Concilio di Trento; fra i suoi fondi si 

contano ancora numerosi archivi di ordini e istituti religiosi e di alcune 

confraternite romane, oltre a vaste collezioni di documenti e fondi 

archivistici costituitisi fin dal Medioevo per certificare i diritti della Chiesa 

di Roma nei suoi rapporti con le autorità laiche. 

La ricerca nell'Archivio Segreto Vaticano è gratuita e aperta a studiosi 

qualificati che abbiano interesse a compiere indagini di carattere 

scientifico. Il requisito necessario è il possesso del titolo di Laurea 

specialistica (quinquennale) o di altro diploma universitario equivalente. Per 

gli ecclesiastici è richiesta la Licenza o il Dottorato. 

Per sovrana decisione di Leone XIII, dal 1881 l’Archivio Segreto Vaticano è 

aperto alla consultazione degli studiosi di ogni nazionalità e fede religiosa. 

Secondo una prassi invalsa a partire dal 1924, il Papa concede l’accesso alla 

documentazione «per pontificato»: attualmente il limite cronologico alla 

consultabilità è posto alla fine del pontificato di Pio XI (febbraio 1939). In 

deroga a questa consuetudine, Paolo VI, fin dalla chiusura dei lavori 

conciliari nel 1965, rese accessibile agli studiosi l'Archivio del Concilio 

Vaticano II (1962-1965), e, da ultimo, Giovanni Paolo II ha aperto alla 

consultazione il fondo Ufficio Informazioni Vaticano, Prigionieri di Guerra 

(1939-1947). 

Lux in arcana, L’Archivio Segreto Vaticano si rivela. Musei Capitolini di Roma, 

fino al 9 settembre 2012. 

 

Félix José Hernández. 

----o---- 
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OMAGGIO A VETTOR PISANI 
 

 
 

Roma 29 giugno 2012. 

 

Parte fondante della nuova programmazione del MACRO è la sezione 

dedicata agli Omaggi, un progetto centrato sui protagonisti che hanno 

formato le radici storiche dell’arte contemporanea. All’esposizione di un 

gruppo selezionato di opere si affianca così una nutrita documentazione 

d’archivio, costituita da fotografie, documenti e oggetti, che ne restituiscono 

la presenza viva e l’impatto sull’immaginario collettivo. 

A pochi mesi dalla scomparsa di Vettor Pisani, il MACRO dedica all’artista un 

omaggio che ripropone i lavori che lo imposero all’attenzione internazionale 

tra il 1970 e il 1980, e che vennero inclusi in prestigiose rassegne come 

Documenta a Kassel e le Biennali di Venezia e di Parigi. Una particolare 

attenzione sarà dedicata all’articolata collaborazione tra Pisani e 

Michelangelo Pistoletto per la mostra “Plagio”, con importanti opere 

esposte tra il 1971 e il 1976 in gallerie come La Salita e la Marlborough 

Gallery di Roma e Sperone a Torino. Un’ipotesi critica questa che apre nuove 

prospettive di interpretazione sull’opera dell’artista. Per l’occasione sarà 

presentato al pubblico il film di Mimma Pisani Oedipus. La nascita di un capo, 

1971. 
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La mostra offre, inoltre, una serie di preziose testimonianze visive delle sue 

performance e installazioni, attraverso una serie di straordinarie fotografie 

di Claudio Abate ed Elisabetta Catalano, molte delle quali inedite – insieme a 

una selezione di documenti, disegni e pubblicazioni d’epoca in larga parte 

provenienti dall’archivio Pisani, che consente un’approfondita rilettura 

critica della prima e fondamentale fase della sua carriera. Ad 

approfondimento dei temi sviluppati dalla mostra, il MACRO pubblicherà un 

quaderno che comprende, oltre ai testi dei curatori e ad una ricca 

documentazione visiva, una testimonianza di Mimma Pisani, compagna, 

collaboratrice e critica dell’artista. Il volume fa parte della nuova serie di 

pubblicazioni MACRO-Quodlibet. 

Vettor Pisani è nato a Bari nel 1934. Si trasferisce a Roma già negli anni 

Sessanta, dove tiene la sua prima personale dal titolo Maschile, femminile e 
androgino. Incesto e cannibalismo in Marcel Duchamp. Nel 1972 partecipa 

alla Biennale di Venezia e viene invitato a Documenta   Kassel dove espone 

Lo Scorrevole del 1970. Oltre alla Biennale di Venezia del 1976, Pisani 
partecipa alle Biennali del 1.978, 1.984, 1.986, 1.990 e 1.995, alle Quadriennali 

di Roma del 1.973, 1.986 e 1.992 e a mostre come 

Avanguardia/Transavanguardia a Roma e Italian Art Now: an american 
Perspective al Guggenheim Museum di New York nel 1982. Nel 1982 il 

Museum Folkwang di Essen gli dedica una mostra antologica, seguita da 

quelle del 1990 a Valencia e a Trento nel 1992. È morto a Roma nel 2011. 
 

OMAGGIO A VETTOR PISANI, a cura di Bartolomeo Pietromarchi e Stefano 

Chiodi, fino al 2 settembre 2012. MACRO - Museo d’Arte Contemporanea 

Roma. Project Room 1 - via Nizza, 138. 

 

Félix José Hernández. 
----o---- 
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PLASTIC BAGS 
 

 
 

Roma, 29 giugno 2012. 

 

Il MACRO presenta nella Hall la gigantesca opera Plastic Bags dell’artista 

africano Pascale Marthine Tayou. 

Pascale Marthine Tayou (Yaoundé, Camerun, 1967) è uno tra i più 

significativi protagonista della scena artistica contemporanea 

internazionale. Il suo lavoro, così come il suo nome declinato al femminile, è 

deliberatamente eterogeneo ed indefinibile, elusivo rispetto agli schemi 

predeterminati. 

Riadattata agli spazi della galleria vetrata (Hall), questa enorme scultura 

alta quasi 10 metri, fatta di rete e sacchetti di plastica colorati, è stata 

precedentemente in mostra all’Hangar Bicocca di Milano per la collettiva 

Terre Vulnerabili 4/4, L'anello più debole della catena è anche il più forte 
perché può romperla, progetto di Chiara Bertola curato con Andrea Lissoni 

(6 maggio - 17 luglio 2011). L’esposizione dell’opera anticipa la mostra 

personale di Tayou che inaugurerà al MACRO nell’autunno 2012. 

Plastic Bags ripropone già nel titolo l’elemento compositivo prediletto 

dall’artista: il sacchetto di plastica, che mostrato nella sua semplicità quasi 

banale, rievoca le moltissime storie quotidiane di ognuno di noi. Oggetto 
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d’uso comune alla portata di tutti, utile quanto pericoloso, è diventato 

simbolo della crescente globalizzazione e del consumismo imperante, ma 

anche del nomadismo che sempre più caratterizza la società odierna, tema 

centrale nella ricerca dell’artista fin dagli esordi. La suggestiva installazione 

rispecchia la condizione dell’uomo contemporaneo, imbrigliato in un sistema 

di azioni ripetitive, di luoghi spazialmente e culturalmente angusti, ma al 

tempo stesso in constante ricerca di momenti di condivisione, di evasione, 

di fuga verso orizzonti sconosciuti o inaspettati.  

Oggi, finalmente, i sacchetti di plastica sono stati vietati per legge e non 

dovrebbero più inquinare, né costituire un pericolo per l’ecosistema 

mondiale. Quest’opera suggerisce allora un bellissimo, diverso e corretto 

uso delle plastic bags: trasformarsi e diventare un’opera d’arte. 

Proprio in quest’ottica, il lavoro di Pascale Marthine Tayou sarà oggetto di 

workshop e di laboratori incentrati sulla tematica dell’ecologia. 

Plastic Bags posta al centro della Hall dell’ala storica del museo, oltre a 

interagire con l’architettura, sembra cercare attraverso i colori e le 

dimensioni un dialogo con l’esterno. Dialogo che sarà favorito anche con 

l’apertura dell’ingresso di via Reggio Emilia 54 con un passaggio libero 

all’interno del museo fino a via Nizza 138 dalle ore 11.00 alle ore 21.00 (dal 

martedì alla domenica). La Hall si trasforma così in una piazza, luogo di 

ritrovo e incontro, con l’obiettivo di avvicinare il museo al quartiere che lo 

circonda e a tutta la città. 

Pascale Marthine Tayou è nato a Yaoundé, in Camerun, nel 1967. Inizia la 

sua carriera come artista all’inizio degli anni Novanta, quando cambia il suo 

nome originale e lo declina al femminile: Pascal(e) Marthin(e). Alle prime 

mostre in Camerun subito ne seguono altre in Germania, Francia e Belgio, 

paese dove tuttora vive. Molto spesso nelle sue opere è fortemente 

presente l’idea del viaggio, non solo fisico ma anche mentale, verso l’altro 

da sé. Ma ogni riferimento a gradi più profondi di osservazione è talmente 

spontaneo da sembrare quasi casuale. Fotografie, sculture, installazioni, 

disegni e video di Tayou hanno un minimo comun denominatore: indugiano 
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sugli spostamenti individuali e personali dei singoli nel mondo, per esplorare 

tematiche collettive da “villaggio globale”. 

Tayou ha partecipato a numerose mostre ed eventi artistici internazionali, 

per citarne alcuni: Documenta 11 (2002), le Biennali di Istanbul (2003), di 

Lione (2005) e di Venezia (2005 e 2009); le Triennali di Torino (2008), 

Echigo-Tsumari e della Tate Britain (2009). Mostre personali dedicate 

all’artista sono state ospitate da numerosi musei e istituzioni: MACRO (Roma 

2004), S.M.A.K. (Gent, 2004), MARTa Herford (Herford, 2005), MK Gallery 

(Milton Keynes, UK, 2007), Malmö Konsthall (Malmö, Svezia, 2010), REVURE 

NOIR (Expressions Contemporaines d'Afrique et du Monde, Parigi 2011), 

MUDAM LUXEMBOURG (Luxembourg, 2011). 

Pascale Marthine Tayou, PLASTIC BAGS. Fino al 28 ottobre 2012. MACRO - 

Museo d’Arte Contemporanea Roma, Hall - via Nizza, 138. 

 

Félix José Hernández. 

----o---- 
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MARIA ELENA CRUZ VARELA, LA HIJA DE CUBA 
 

 
 

París, 30 de junio de 2012. 

Querida Ofelia: 

 

“A mi padre, Pascual Cruz Varela. 
Amis hijos Mariela y Arnold. 

A Cuba, mi patria, y a España, mi patria también”. 
 

Así comienza la novela La hija de Cuba, su autora, María Elena Cruz Varela 

escribe: 

 

“Agradezco la colaboración de Francisco Escobar Torres y el vigilante apoyo 
de doña Lázara, mi madre. Esta novela no pudo haberse escrito sin el aporte 
de diversos historiadores. Entre sus páginas, la pluralidad y la sabiduría de 
hombres y mujeres españoles, cubanos y norteamericanos a los que debí 
recurrir una y otra vez para no perder el rumbo. A todos ellos, gracias, 
desde el Corazón de la Luz. Gracias, Padre, por tu infinita Misericordia. 
Gracias, porque en Ti, todo es posible”. Amén. 
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El libro nos cuenta la historia de Ana Lucía Estévez, una destacada 

historiadora cubana de la literatura, que emprende un viaje a España para 

realizar un importante trabajo: reconstruir la vida de la gran dramaturga 

cubana, Gertrudis Gómez de Avellaneda. Sin embargo, a su llegada se verá 

envuelta en una trama de misterio y mafias dedicadas al tráfico de obras de 

un personaje enigmático, una anciana que la hace partícipe de un secreto 

que posee y por el que cualquier coleccionista sin escrúpulos sería capaz 

de todo... incluso del asesinato. 

Desde ese momento, los acontecimientos se precipitarán y, a medida que se 

desvele el enigma, Ana se irá sumergiendo en un fascinante universo en el 

que su vida se perfilará gracias a esta excepcional mujer, que no sólo 

rompió moldes en cuanto a su labor creativa, sino que se atrevió a ser ella 

misma, retando las más rancias costumbres de su época. 

Con una sorprendente mezcla de estilos, donde tienen cabida tanto el 

thriller como el género negro, la escritora cubana María Elena Cruz Varela 

logra envolver al lector en una hermosa historia de amor, esperanza y 

perdón. 

Para mí ha sido un bello descubrimiento esta novela de la cubana. Su 

intenso erotismo se refleja en la siguiente escena de amor entre Gertrudis 

Gómez de Avellaneda y Gabriel García Tassara: 

 

“Juradme que nunca antes... ¡Jurádmelo! 
 

-No. Nunca antes. ¡Te lo juro por la sangre de Nuestro Señor Jesucristo! 
¡Por favor! ¿Podéis dejar fuera de esto a vuestro señor Jesucristo? 

Te suplico que no hables de ese modo; y menos en un momento como éste.  
 
El hombre sonríe con un dejo de cinismo y se aprieta contra el cuerpo de la 

mujer. Las manos, afanosas, se aferran al escote del vestido, tiran con 

fuerza desgarrando ojales y corchetes. Libre, a carne trémula de los senos 

aletea como pájaro asustado frente a la inesperada libertad. 
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La boca caliente, ávida, se pega al rosado pezón, que se contrae hasta 

formar una dura semilla. Mordisquea, succiona, mientras sus dedos, 

inquisidores, apenas sin encontrar resistencia, separan los muslos de la 

mujer y continúan su exploración. Palpan, aquilatan la firmeza de la piel y no 

se detienen en su ascenso hasta tropezar con el esponjoso matorral. Sabio, 

conocedor, presiona, frota, primero con suavidad, después más, más 

rápido, hasta que el ritmo agitado de la respiración de ella y el tinte rojizo 

de las mejillas le anuncian que está logrando su objetivo. Él no puede evitar 

que una ligera sonrisa de experto deforme la comisura izquierda de sus 

labios. Él es uno de esos hombres que saben, que creen saberlo todo sobre 

las mujeres. 

Sin apartar las manos de su presa el hombre la conduce hasta la enorme 

cama. Ansioso, termina de quitarle los interminables vestidos. Ella, 

palpitante, lo atrae hacia sí y lo ancla entre sus piernas, pero él se zafa del 

yugo. 

-Todavía no. Dejadme hacer a mí -le dice, mientras se va quitando la ropa 

sin dejar de jugar con la punta de la lengua en el seno de ella, que, 

estremeciéndose en continuas oleadas de voluptuosidad, le deja hacer. 

Entre asombrada y curiosa, su mente, activa en toda circunstancia, registra 

y codifica los pormenores de su primer encuentro físico. Sabe que, si 

quisiera, a pesar de su creciente excitación, podría detenerle, recomponer 

su traje y su postura y despedirle sin más, pero no quiere. Necesita llegar 

hasta el final. Necesita sentir en su cuerpo la experiencia de recibir a un 

hombre porque, piensa, es tal vez la única forma de llegar a comprender 

por qué al varón de la raza humana le es casi imposible sentir amor sin 

implicar la consumación posesiva de un acto que se le está antojando bru-

tal, pura gimnasia de control y dominio técnico. 

Él toma la mano de ella y la lleva hasta su miembro duro, lustroso, de cuyo 

ojo ciclópeo escapan redondas perlas que él riega alrededor del rojo glande 

para suavizar el contacto. Lentamente hace que la mano de ella desplace el 

prepucio hacia arriba y hacia abajo. Doblando la espalda, queda con el 
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rostro frente al sexo de ella, que, más por instinto que por experiencia, 

separa las piernas para permitirle a la boca de él que se deposite sobre el 

sensible clítoris. Ya no piensa en nada, cierra los ojos, se concentra en 

sentir el ardoroso contacto de la lengua de él, que, ágil, va del botón de 

nervios a la húmeda cavidad de su vagina. Cuando ya ambos están punto de 

estallar, él detiene el juego. Es el momento. 

A horcajadas sobre el cuerpo de ella, que mantiene los ojos cerrados, él se 

coloca en la posición precisa, toma la verga encabritada con su propia 

mano, la conduce hasta dejarla a la entrada del palpitante y misterioso 

centro de ella. Empuja, con un certero movimiento pélvico, hasta que los 

labios menores se entreabren. Vuelve a empujar y es entonces cuando ella 

abre los ojos, desconcertada por el quemante contacto y ve en el rostro de 

él la sonrisa lobuna de su victoria. Quiere rechazarle, quitárselo de encima, 

pero es demasiado tarde, con otro empuje vencedor, él llega al fondo de ella 

y comienza a moverse con un ritmo circular y frenético. Tenso, sudoroso, el 

cuerpo de él es una perfecta prolongación de su miembro. Los ojos en 

blanco, la boca, desfigurada por esa horrible sonrisa que ya es una mueca, 

la fiereza de sus manos, garfios clavados sobre los pechos de ella. Más. 

Más. Más rápido, hasta que el grito, antiguo, atávico, de cazador que acaba 

de cobrar una magnífica pieza delata que al fin, con su simiente, ha marcado 

el territorio de la hembra. 

Dos enormes lágrimas ruedan por las sienes de Gertrudis y se pierden en la 

sedosa tela del almohadón. A su lado, Gabriel García Tassara, el poeta de los 

ojos febriles, como si ya no estuviera en la habitación, o lo que es mucho 

peor, como si ella, Gertrudis, ya no estuviera allí, duerme con los brazos y 

las piernas separados. Bajo la leve concavidad de su vientre, el animal que 

antes se mostrara belicoso y espléndido reposa, ligeramente ladeado hacia 

la derecha, como un mastín exhausto después de haber destrozado a su 

presa. Consumatum est.» 

El regreso de la poetisa en barco a su isla antillana es narrado en primera 

persona: 
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“El deseo del reencuentro se volvió apremiante exigencia, y, palpitante, el 31 

de octubre de 1859, del brazo del coronel Verdugo, mi marido, subí la 

escalerilla del vapor de guerra San Francisco de Borja, que empezó a 

alejarse del puerto de Cádiz para acercarme a una cita ineludible: el 

regreso a Cuba. 

¡Ahí está! La isla, cual verde caimán, emerge del azul marino en este día 

memorable, 24 de noviembre de 1859. Agua por todas partes, agua yodada 

salpicando la proa del navío; agua ardiente que brota de mis ojos, cansados 

de no hallar en ningún sitio alivio a mis desvelos. Agua en la escandalosa 

capota de nubes, que amenazan con descargar su tributo de un momento a 

otro. 

La Cuba que encontré ofrecía un aspecto de maravilloso esplendor. La 

prosperidad económica resaltaba a la vista en miles de detalles, aunque, 

por debajo de la bonanza, se adivinaba el sordo rumor de la inconformidad. 

Una sola nota alteró el amoroso recibimiento que en mi honor habían 

organizado mis compatriotas: un soneto compuesto por el poeta siboneyista 

José Fornaris y que circuló por toda la isla con amplia repercusión 

 

Esa torcaz paloma dejó el nido 

cuando apenas sus alas se entreabrieron; 
entre las plantas que nacer la vieron 
bajo la luz del trópico encendido. 
 
Los campos exhalaron un gemido 
y los bosques a la par se estremecieron, 
y las índicas palmas repitieron: 
 
«¿A do se va volando? ¿Do se ha ido?». 
A España, dijo en su partida, ufana, 
rompiendo el lazo del materno yugo 
que la ligara a la región indiana. 
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Hoy vuelve a Cuba, pero a Dios le plugo 
que la ingrata torcaz camagüeyana 
tornara esclava, en brazos de un verdugo. 
 

Fornaris estaba empeñado en desacreditarme, ensuciando la imagen que de 

mí tenían los cubanos. Su afán no trascendió y en la isla se volcaron en 

sentidas demostraciones de reconocimiento a mi obra. Hasta cierto punto 

su resentimiento era comprensible, pues él mismo se veía hostigado por las 

vigilantes autoridades de la isla. 

José Fornaris, bardo nacido en Bayamo en 1827, era a la sazón el poeta más 

popular de Cuba, autor de los Cantos del Siboney, que, cosa poco común en 

la poesía, fue cinco veces editado durante el segundo mandato del general 

José Gutiérrez de la Concha, un hombre bastante ilustrado que olfateó el 

peligro. No tardó en percatarse de que en la insólita propagación de los 

indigenistas versos de Fornaris había gato encerrado. Como el buen 

sabueso que era, Concha citó de inmediato al vate bayamés en sus depen-

dencias en la Capitanía. 

-Lo he mandado a buscar a usted para advertirle que si desea seguir 

escribiendo sobre siboneyes vaya a hacerlo a Estados Unidos. Aquí somos 

españoles, y no indios. ¿Está usted?, todos españoles...” 

Más adelante asistimos a una bella escena, el homenaje en el Liceo de La 

Habana a Gertrudis Gómez de Avellaneda en enero de 1840. 

“Delicada, frágil, ocupa el estrado la gentil poetisa Luisa Pérez de Zambrana. 

 

Pasaban ya dos siglos y no había 
quien hiciera inmortal el pensamiento, 
cuando apareces tú y un monumento 

alzas a la triunfante poesía: 
tú, a quien el mundo enajenado oía 

en profundo y sublime arrobamiento, 
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y cuyo excelso y poderoso acento 
a la asombrada Europa estremecía. 
Acepta el homenaje ardiente y justo 

que con todo el amor que su alma encierra 
palpitante te ofrece un pueblo entero; 

pues si tú no eres grande, ¡oh, genio augusto!, 
tampoco fueron grandes en la tierra Byron, 

Racine, Calderón y Homero.” 
 

María Elena Cruz Varela (Cuba, 1953) realiza su segunda incursión en el 

género de la novela histórica después de haber publicado en 2003 Juana de 
Arco. El corazón del verdugo, ganadora de la tercera edición del Premio 

Alfonso X el Sabio. Entre sus obras más conocidas destacan la novela 

testimonio Dios en las cárceles cubanas y los poemarios Afuera está 
lloviendo, El ángel agotado y La voz de Adán y yo. En 1995 resultó ganadora 

del Premio Mariano de Cavia de Prensa Española con el artículo «España, 

aparta de mí este cáliz». Cuenta, entre otros premios y reconocimientos, 

con la candidatura, en 1992, al Premio Nobel de la Paz y a los Premios 

Príncipe de Asturias de las Letras y de la Concordia. En 1992 recibió 

también el Premio Internacional Libertad, de la Internacional Liberal, y fue 

merecedora del Premio Dashiell Hammett y Lilliam Herman por la Libertad 

de Expresión, así como del Poetry International Award de los Países Bajos. 

En 1989 ganó en Cuba el Premio Nacional de Poesía Julián del Casal con el 

poemario Hijas de Eva, que aún no se ha publicado. 

Así descubrí a la María Elena novelista. La conocía como poeta y como la 

mujer a la que los “compañeros” hicieron tragar sus versos. 

 La hija de Cuba. María Elena Cruz Varela. 326 páginas. 

Un gran abrazo desde La Ciudad Luz, 

Félix José Hernández. 

----o---- 
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LA MAISON DE JEAN COCTEAU 
 

 
 

Paris le 30 juin 2012. 

Acquise en 1947 avec Jean Marais, la maison de Milly-la-Forêt a été le 

théâtre de la création des plus grandes oeuvres de Jean Cocteau. 

Entre ses murs sont nées les phrases mémorables du Testament d’Orphée, 

de Requiem, et bien des toiles, bien des dessins et des pastels. Il y a vécu 

les dix-sept dernières années de sa vie avec son compagnon, Edouard 

Dermit. A la mort du poète en 1963 et jusqu’en 1995, ce dernier a 

scrupuleusement veillé sur l’ensemble des objets qui constituaient son 

décor quotidien. 

L’exception de sa situation à l’orée du centre-ville, l’étroite relation entre 

paysage et bâti, les qualités plastiques du lieu ont incité Jean Cocteau à 

faire de son « refuge » une oeuvre d’art en soi, conforme à son image, à 

ses rêveries. 

A moins d’une heure de Paris, il établit à Milly-la-Forêt une familiarité entre 

le lieu et son oeuvre, intégrant dans les jardins des éléments de décors de 

ses films, notamment des sculptures. 

Témoignage majeur des goûts et de l’intimité de l’artiste, la Maison Jean 

Cocteau offre au public, après 5 ans de travaux, la parfaite restitution de la 

chambre, du bureau et du grand salon, dans lequel se trouve notamment 

une toile magistrale de Christian Bérard. Le projet d’aménagement, conduit 
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par l’architecte François Magendie et le duo Dominique Païni-Nathalie 

Crinière (qui avait réalisé l’exposition Jean Cocteau au Centre Pompidou en 

2003), permet également l’exposition d’une sélection des œuvres 

graphiques de la succession Cocteau, comprenant, outre le meilleur de 

Cocteau, des pièces de Picasso, Warhol, Modigliani, Buffet, Blanche, Man 

Ray… Photographies, manuscrits, lettres, journaux et affiches évoquent les 

moments importants de la vie et de l’oeuvre de Cocteau (cinéma, théâtre, 

musique, enfance, adolescence, guerres, amitiés...). 

Au rez-de-chaussée, une salle de projection programme des films de et sur 

le poète. Sous la pergola du jardin est proposée une restauration légère, et 

une librairie-boutique conclut la visite. 

Le jardin domestique, le verger et le bois (2 hectares au total), confiés au 

paysagiste Loïc Pianfetti, sont eux aussi des lieux de promenade privilégiés 

pour le visiteur. L’omniprésence de l’eau, traversée par des passerelles, la 

couleur des parterres fleuris (rosiers, pivoines, lys…), les arbustes fruitiers 

plantés par Cocteau et le château en vis-à-vis sont les principales 

caractéristiques extérieures du domaine. 

Pierre Bergé, titulaire du droit moral sur l’oeuvre de Jean Cocteau, 

président et mécène de ce projet, a acquis la propriété en 2002 avec l’aide 

du Conseil régional d’Ile de France et du Conseil général de l’Essonne 

(partenaires également des travaux), pour en faire un lieu vivant de 

mémoire et de redécouverte de l’oeuvre de Jean Cocteau. 

A la sortie de la ville, la Chapelle Saint-Blaise-des-Simples, dont les 

fresques furent réalisées par Jean Cocteau, abrite aujourd’hui sa tombe. 

L’ouverture au public de la Maison Jean Cocteau donne une nouvelle 

résonance à son épitaphe: «Je reste avec vous». 

La Maison. 

«C’est la maison qui m’attendait. J’en habite le refuge, loin des sonnettes du 
Palais-Royal. Elle me donne l’exemple de l’absurde entêtement magnifique 
des végétaux. J’y retrouve les souvenirs de campagnes anciennes où je 
rêvais de Paris comme je rêvais plus tard, à Paris, de prendre la fuite. L’eau 
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des douves et le soleil peignent sur les parois de ma chambre leurs faux 
marbres mobiles. Le printemps jubile partout». Jean Cocteau - La difficulté 
d’être 
La conception scénographique de la maison Jean Cocteau de Milly-la-Forêt 

répond à deux exigences: restituer le caractère intime, privé et passé d’un 

lieu de mémoire et créer la qualité pédagogique, publique et contemporaine 

d’une institution vivante. 

Le parcours de visite débute dans l’ancienne cuisine par une approche 

pédagogique. Une biographie illustrée de Jean Cocteau accueille le visiteur. 

Sur une estrade, qui est l’ancienne office, les 32 autoportraits de l’ensemble 

«Le mystère de Jean L’Oiseleur», créé en 1924, sont vidéo-projetés dans de 

petites niches. 

Dans une deuxième pièce, le visiteur découvre «Cocteau virtuose»: l’espace 

est entièrement dédié à la relation étroite entre écriture et dessin qu’il a 

constamment mêlés. Cette salle met en avant la vitesse dans l’improvisation 

du trait et le parti pris des mêmes thèmes iconographiques et poétiques 

sans cesse repris. Dans ce même espace, sont présentés des dessins 

reproduits de l’ouvrage publié en 1919, Le Potomak, qui mélange écrits et 

dessins méconnus du grand public. Illustrations stylisées et texte émaillé 

d’épigrammes, tel le célèbre: «Ce que le public te reproche, cultive-le, c’est 
toi». 
La Maison Jean Cocteau expose ici 

sur une même cimaise verticale, 

telle une planche de BD, une 

trentaine d’illustrations, les fameux 

«Eugène». 
La salle suivante nous permet 

d’entrer plus intimement encore 

dans la vie de Cocteau à Milly-la 

Forêt. Elle présente des photos du poète dans sa maison, les jardins, avec 

Edouard Dermit, les amis, les Milliacois, ainsi que des esquisses des 
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fresques qu’il réalisa pour la Chapelle Saint-Blaise des Simples à la sortie 

du village. Dans cette pièce se trouve également un espace réservé à celui 

sans qui la Maison Cocteau ne pourrait exister aujourd’hui, Edouard Dermit. 

Compagnon de Jean Cocteau, il reçut en héritage plus de 3 000 oeuvres et 

en réserva 500 qui furent mises en dépôt pour permettre la réalisation de 

ce musée. C’est lui enfin, qui transmit le droit moral sur l’oeuvre de Jean 

Cocteau à Pierre Bergé. 

La dernière pièce du rez-de-chaussée est une restitution parfaite du grand 

salon tel que l’a connu Jean Cocteau. Elle compte notamment un grand 

tableau de Christian Bérard, «OEdipe et le Sphynx jouant aux cartes.» 

Le premier étage poursuit cette incursion dans l’univers intime de Cocteau: 

son bureau et sa chambre y sont également restitués à l’identique. La 

conservation du moindre cadre accroché au mur, de la moindre photo 

punaisée au tableau noir et celle des boîtes de crayons à dessin peut faire 

croire que Cocteau vient à peine de quitter la pièce. (Les tissus des trois 

pièces restituées avaient été posés à l’envers par Cocteau, sur les conseils 

de Madeleine Castaing. Usés par le temps, ils ont été refabriqués et posés à 

l’identique.) 

 

Viennent ensuite deux petites 

pièces présentant des dessins 

originaux de ses amis les plus 

célèbres (Marcel Proust, Charlie 

Chaplin, Erik Satie, Pablo Picasso, 

Vaslav Nijinsky, Coco Chanel….) 

ainsi que quelques dessins de 

mode. 

Deux galeries d’exposition suivent, 

l’une temporaire et l’autre permanente, dans lesquelles seront présentées 

les collections de la Maison Cocteau. La galerie d’exposition temporaire, par 

une sélection d’oeuvres originales, d’extraits de films, d’extraits sonores de 
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pièces de théâtre, de photographies et de manuscrits, propose un parcours 

dans la vie et l’oeuvre de Cocteau: les années de jeunesse, les premiers 

dessins signés «Japh», les années Montparnasse, le Groupe des Six, les 

Ballets russes, les guerres, l’opium, les oeuvres romanesques, poétiques, 

théâtrales, cinématographiques... 

L’exposition permanente est consacrée aux portraits de Jean Cocteau par 

d’autres artistes, peintres, photographes, sculpteurs et cinéastes: Picasso, 

Man Ray, Warhol, Blanche, Buffet, Modigliani, Fenosa, Hans Richter… Il fut 

l’une des personnalités les plus portraiturées du siècle, vu partout, par tout 

le monde, démultiplié jusqu’à l’insaisissable. 

La visite de la maison se termine par une salle de projections, aménagée 

sous l’ancien porche, de films de et sur Cocteau. 

La maison est bordée de deux jardins: le jardin domestique, abritant une 

pergola où le public pourra se rafraîchir, et le jardin des sculptures dans 

lequel subsistent deux sphynges en pierre ainsi que le buste de Turc, 

élément du décor de La Belle et la Bête. Dans le prolongement du jardin des 

sculptures s’étend un verger auquel on accède par une passerelle 

enjambant la rivière et les douves du château. Il suit un plan classique en 

forme de croix et offre des points de vue remarquables sur le pignon sud de 

la maison, l’église de Milly, le château, la presqu’île, et au-delà, le bois 

aménagé pour la promenade. L’ambiance autrefois très colorée des 

parterres fleuris et des arbres fruitiers sera retrouvée. 

Biographie de Jean Cocteau. 1889 - 5 juillet, naissance à Maisons-Laffitte 

(Yvelines). 1898 - Suicide de son père. 1906 - Recalé au baccalauréat. 1908 - 

Jeune dandy, Jean va dans le “monde”. Il fréquente les Rostand, Anna de 

Noailles, Proust, Péguy, Mauriac... 1909 - Première publication: un recueil de 

poèmes. 1914 - Réformé. S’engage comme volontaire dans un convoi 

d’ambulances envoyé sur le front. 1915 - Retour à Paris. Il fréquente à 

Montparnasse Max Jacob, Apollinaire, Cendrars, Picasso, Satie... 1918 - 

Première manifestation du “Groupe des six”, qu’il organise. 1919 - Premières 

rencontres avec Radiguet. 1924 - Désespéré par la mort de Radiguet. 
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Voyage sur la Côte d’Azur. Rencontres avec Picasso. 1929 - Publication des 

Enfants terribles. Accueil enthousiaste du public et de la critique. 1930 - 

Premier film: Le Sang d’un poète. 1936 - Effectue pour Paris-Soir un tour du 

monde en 80 jours. En mer, il rencontre Chaplin, qui devient son ami. 1937 - 

Rencontre de Jean Marais. Il écrit pour lui Les Parents terribles, grand 

succès public. 1940 - S’installe au Palais-Royal: le 36, rue deMontpensier, 

restera son domicile parisien jusqu’à sa mort. 1946 - La Belle et la Bête au 

cinéma. Rencontre Edouard Dermit. 1947 - Achète avec Jean Marais une 

maison de campagne à Milly-la-Forêt, dans l’Essonne, où il vit avec Edouard 

Dermit, et dans laquelle il mourra. 1950 - Sortie à Cannes de Orphée, prix 

international de la critique à Venise. Premier séjour chez Francine 

Weisweiller à la villa Santo-Sospir (Saint-Jean Cap-Ferrat), dont il décore 

les murs. 1952 - Première exposition à Munich de l’ensemble de l’oeuvre 

peint et dessiné. 1955 - Élu à l’Académie française. 1956 - Fresques de la 

chapelle Saint-Pierre de Villefranche et de la salle des mariages de la 

mairie de Menton. 1960 - Fresques de la chapelle Saint-Blaise-des-Simples à 

Milly-la-Forêt. Sortie du Testament d’Orphée, film dans lequel il joue son 

propre rôle. 1963 - Il meurt à Milly-la-Forêt le 11 octobre. Il y repose dans la 

chapelle qu’il a peinte. 

 

Maison Jean Cocteau. 15, rue du Lau. 91490 Milly-la-Forêt. Téléphone (33) 01 

64 98 11 53 

 

Félix José Hernández. 

----o---- 
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EL ÁRBOL DE LA VIDA 
 

París, 1° de julio de 2012. 

 

Querida Ofelia: 

Ayer vimos una película extraordinaria: The 

Tree of Life, cuyo título francés es L’Arbre 
de Vie. 
Se desarrolla en el Texas de los años 

cincuenta. Un niño llamado Jack crece entre 

un padre autoritario, frustrado por no haber 

triunfado en la vida como hubiera querido y 

una madre encantadora, generosa, amable 

con él y sus dos hermanos, pero totalmente 

sumisa a su marido. 

 The Tree of Life  (El árbol de la vida)  es una película dramática americana 

escrita y dirigida  por Terrence Malick, interpretada por Brad Pitt (el 

padre), Sean Penn (Jack adulto) y Jessica Chastain (la madre). Fue 

presentada en el Festival de Cannes en mayo de 2011 y ganó la prestigiosa 

Palma de Oro.  

Es la historia de una familia americana simple, universal, conmovedora, de 

gran belleza, lo que la convierte en un majestuoso himno a la vida y nos 

hace reflexionar sobre nuestro porvenir y el camino andado hasta hoy día 

por la humanidad. 

 

Un gran abrazo desde La Ciudad Luz, 

Félix José Hernández. 

----o---- 

 

 



Vivencias de viajes 
Félix José Hernández Valdés © 

 

 
124 

 

 

LA MORADA DE CHATEAUBRIAND EN  EL VALLE DE LOS 

LOBOS 
 

 
Fachada de la mansión de Chateaubriand que da al jardín. 

 

París, 1° de julio de 2012.   

 

Querida Ofelia: 

 

Ayer pasamos todo el día paseando por la Vallée-aux-Loups y visitamos las 

mansiones del vizconde de Chateaubriand y del dramaturgo Jules Barbier. 

Al principio, ciervos, venados y lobos vivían estas tierras que fueron adquiridas en 

1683 por Jean-Baptiste Colbert, ministro de Luis XIV, para suministrar agua al 

parque de su cercano castillo de Sceaux. 

Chateaubriand compró una parte del bosque y la casa en 1807 y, durante más 

de diez años, el autor del Genio del Cristianismo acondicionó con cuidado su 

"ermita". La transformó, lo embelleció, modeló la morada y sus alrededores. 

Escribió allí las Memorias de mi vida, el primer esbozo de Memorias de 

ultratumba. Continuó  allí su carrera política antes de ser excluido de la 

lista de los ministros de estado como consecuencia de sus opiniones. Tuvo 

que vender su finca en 1818. La propiedad fue adquirida por duque Matthieu 

de Montmorency  y luego por el vizconde Sosthène de la Rochefoucauld, el 

cual la convirtió en un lugar mundano y elegante. 

En 1914, el doctor Le Savoureux transformó la morada en casa de descanso. 
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Fundó la sociedad Chateaubriand, constituyó una colección dedicada al autor 

y emprendió  las gestiones para hacer clasificar la propiedad. Le devolvió 

todo su encanto  al lugar y las celebridades de la época comenzaron a 

visitarla: Édouard Herriot, Paul Valéry, Paul Léautaud, que fallecerá allí.  

Adquirido por el Departamento del Sena en 1967, el Valle-aux-Loups 

pertenece hoy día al Departamento de Hauts-de-Seine. 

 

 
Sala de la morada de Chateaubriand. 

 

La morada de Chateaubriand fue clasificada como monumento histórico 

dedicado a la memoria del gran escritor y más ampliamente a la 

memoria literaria de los siglos XVIII y XIX. La mansión ha recobrado la 

atmósfera romántica de la época en que el célebre escritor vivía en 

ella. Se pueden admirar una extraordinaria escalera de madera, los 

salones y dormitorios de Chateaubriand et de Juliette Récamier, así 

como los bellos muebles neogóticos de aquella época, que el escritor 

contribuyó a poner de moda. 

«Los conozco a todos por sus nombres, como mis hijos”, escribió Chateaubriand a 

propósito de sus árboles, “es mi familia, no tengo otra”. Memorias de 
Ultratumba. 
El parque a la inglesa que rodea la Mansión de Chateaubriand cuenta los 

descubrimientos del gran viajero y el amor por los árboles del botánico 

advertido: cedros del Atlas,  cipreses de Luisiana, cedros del Líbano,  castaños 

de la India, los rododendros y  las magnolias. 
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Las flores púrpuras se encuentran próximas al árbol que Chateaubriand 

recibió de manos de la emperatriz Josefina. Un árbol originario del sudeste de 

los Estados Unidos, se distingue por su desarrollo  horizontal extraño. El 

homenaje más reciente es el rosal Chateaubriand, creado por Michel Adam, el 

cual celebra   la naturaleza y la memoria del precursor del Romanticismo. En 

el parque, uno puede ver la capilla y la torre Velléda, en la cual el escritor 

instaló su despacho. 

 

 
Parque de la Mansión de Chateaubriand. 

 

La biblioteca reagrupa 12 600 documentos del autor y su época, ediciones originales, 

manuscritos y libros ilustrados. Una selección de obras publicadas en ediciones 

modernas están a la disposición de los visitantes para leer en la biblioteca o en el parque.  

La Mansión de Chateaubriand recibió en el 2011 la categoría de Casa de los ilustres, creada 

por el ministerio de la Cultura y la Comunicación. También fue concedida la categoría de 

Jardín Notable al Arboreto y a La Isla Verde. Pero de estos dos bellos lugares escribiré en 

la próxima carta. 

 

Maison de Chateaubriand. 87, rue de Chateaubriand - 92290 Châtenay-Malabry  

Un gran abrazo con cariño y simpatía, Félix José Hernández. 

----o---- 

 

 



Vivencias de viajes 
Félix José Hernández Valdés © 

 

 
127 

 

 

EL ARBORETUM Y LA ISLA VERDE DEL VALLE DE LOS 

LOBOS 
 

París, 1° de julio de 2012. 

Querida Ofelia: 

Después de visitar la elegante morada del vizconde de Chateaubriand y pasear por su 

parque y jardines, nos dirigimos hacia el Arboretum. 

Dedicado a la botánica desde su creación en el siglo XVIII, el sitio protege cerca de 500 

especies de árboles y de arbustos sobre una superficie de casi trece  hectáreas. Fue 

concebido como un jardín a la  inglesa, con su gruta, una cascada, una fuente, un puente 

colgante, un embarcadero y su quiosco. 

 

 
El cedro azul llorón. 

 

Arbolistas de renombre como Gustave Croux en 1890, acondicionaron el bosque en el 

curso de las generaciones. Sus árboles centenarios constituyen un patrimonio único 

paisajístico y hortícola. El Arboretum  cuenta con 36 árboles notables particularmente 

con un  excepcional cedro azul llorón de 680 m² de  superficie de ramas. 

Diversos jardines decoran el extraordinario parque como  cuadros vivos que se 

transforman en  cada estación: jardín de otoño resplandeciente, jardín de las 

frutas, jardín de los castaños,  jardín de las florescencias, etc. 

583 de las 1600 especies de convolvuláceas censadas en el mundo se 

encuentran  protegidas en los invernaderos del Arboretum. La colección 

aumenta regularmente y   ha sido multiplicada así por once en quince años. 
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La Isla Verde. 

 

Al final de la tarde nos dirigimos hacia una impresionante mansión llamada La 
Isla Verde. Construida en 1822, fue la morada del dramaturgo Jules Barbier, el 

que también hizo construir el estanque alimentado por el acueducto Colbert, la 

isla y el puente. Verdadero jardín salvaje, posee una vegetación desbordante. La 
isla verde se convirtió después en residencia del pintor Jean Fautrier a 

mediados del siglo XX.  El jardín es tupido, denso y comprende  un  huerto 

medieval, castaños, fuentes, una rosaleda y senderos cubiertos por las ramas 

de los grandes árboles.  

 

 
Sendero  a orillas del estanque. 

 

A partir de ese lugar se extiende un bellísimo  bosque de treinta y seis 

hectáreas, constituido por castaños y robles con algunos claros. Está 
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atravesado por un camino  que lo une al  paseo  de siete kilómetros por  

cuatro bosques.  

 

Al crepúsculo regresamos a casa con la satisfacción de haber estado en 

lugares de extraordinaria belleza a sólo media hora de La Ciudad Luz. 

 

Te quiere siempre, 

 

Félix José Hernández. 

----o---- 
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SYLVIA KRISTEL SE ENCUENTRA EN GRAVE ESTADO DE 

SALUD 
 

 
París, 2 de julio de 2012. 

 

Querida Ofelia: 

Hizo vibrar a varias generaciones con papel de Emmanuelle. Símbolo del cine erótico de 

los años setenta en las películas de Just Jaeckin, la actriz holandesa  Sylvia Kristel fue 

encontrada  inconsciente  en su casa este sábado, como consecuencia de un accidente 

vascular cerebral. Fue hospitalizada en Amsterdam, donde los médicos consideran que 

 su estado es crítico. Actualmente tiene 59 años de edad. 

"Deseo  poder decir que todavía hay una esperanza pero debemos ser realistas",  declaró  

su hijo Arthur al periódico belga Het Laatste Nieuws. Silvia Kristel también padece de un 

cáncer, pero los médicos decidieron  interrumpir su tratamiento debido a su actual 

estado de gravedad. 

Fue una alumna brillante y maniquí a los diecisiete años. La guapísima chica logró la 

fama internacional en 1974 con la película erótica Emmanuelle y su célebre cartel 

en el que aparece  con los senos desnudos y un collar de perlas al cuello sentada en 

una butaca de mimbre. Tuvo un  gran éxito la canción tema del filme, interpretada 

por el cantante francés Pierre Bachelet. La actriz filmó las escenas eróticas con 

una naturalidad tan grande que causó sensación en aquellos años.  
La película fue proyectada durante numerosos años consecutivos en un cine de Les 

Champs-Elysées de París, gracias a lo cual los turistas provenientes de los países 

donde estaba prohibida,  la podían ver.  

Condenada por la fama a seguir siendo Emmanuelle, la guapa Sylvia Kristel filmó 
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otras  tres otras películas de la serie y de nuevo en los años noventa, interpretó 

papeles eróticos en varias películas, pero que tuvieron poco éxito. ¡Los años pasan 

inexorablemente para todos! 

Se casó dos veces, fue expoliada por su “amigo” y conoció numerosas 

desilusiones  amorosas. Se fue a vivir a los EE. UU., donde se refugió en el 

alcohol y la droga. Su salud comenzó a deteriorarse rápidamente ya que 

tuvo que combatir contra un cáncer en la garganta y otro en los pulmones 

entre 2002 y 2004. Sylvia Kristel publicó en 2006 una autobiografía titulada 

Desnuda, en la que contó los dramas de su vida.  

 

Con ella partirá la primera actriz que osó llevar a la gran pantalla escenas 

eróticas que hoy día se han banalizado extraordinariamente. 

 

Un gran abrazo desde La Ciudad Luz, 

Félix José Hernández. 

----o---- 
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LA CASA DEL POETA MALLARMÉ A ORILLAS DEL 

SENA 
 

 
Vista de la casa desde el jardín. 

 

París  3 de julio de  2012. 

Querida Ofelia: 

Estamos disfrutando de unos bellos días soleados y hemos decidido recorrer “La ruta 
de las moradas de los grandes escritores”. Ya visitamos las de Alexandre Dumas y  

François-René de Chateaubriand, sobre las cuales te escribí  hace unos días. Son   

diez casas las que están en los campos que rodean París y siete alrededor de la 

cercana y bella ciudad de Rouen. Hoy te escribiré sobre la casa del gran poeta 

Mallarmé, que visitamos ayer. 

Abierto al público en 1992, el museo Stéphane Mallarmé es un museo literario que te 

permite entrar en la intimidad del poeta y la atmósfera del siglo XIX. Está situado en 

la casa que ocupó el poeta (1842-1898), a veces con su mujer y su hija, desde el 1874, 

luego a partir de 1896 y hasta su muerte en 1898. 

A Stéphane Mallarmé le gustaba permanecer mucho en esta antigua posada, frente 

al Sena y  el bosque de Fontainebleau, en el pueblo de Vulaines-sur-Seine al sur de 

París. 

Hoy el museo restituye el encanto de aquellas vacaciones y permite encontrar el 

ambiente del lugar a través de los muebles, los objetos familiares, la biblioteca del 

poeta, y las obras de sus amigos artistas Whistler, Manet, Gauguin... 
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En el primer piso, visitamos los apartamentos de Stéphane Mallarmé: su cuarto 

donde se encuentran su biblioteca inglesa, diferentes objetos y fotografías, su 

mantón, y pudimos admirar la vista sobre el Sena que él apreciaba tanto. El 

comedor muestra la "mesa de los martes literarios ", alrededor de la cual se 

sentaron artistas célebres, así como el célebre péndulo de Sajonia del poema 

Frisson d'hiver. El cuarto de las Señoras Mallarmé y el gabinete japonés del poeta, 

completan la atmósfera íntima y serena. 

En las salas de la planta baja, las 

exposiciones temporales completan la 

evocación del universo de este 

escritor excepcional. 
El bello jardín donde a Mallarmé le 

gustaba "bañar las flores antes de 
bañarse él", contribuye al encanto de 

este lugar de memoria. 

Comprende un espacio 

dedicado a las flores con 

numerosas variedades de 

rosas y otro con decenas de  

árboles frutales como 

manzanos, cerezos y perales. 

Uno puede sentarse allí en 

una de las  sillas de metal 

verde  con un libro en medio 

de ese oasis verde frente al 

Sena y el bosque de Fontainebleau. 

El museo fue catalogado como"Museo de Francia" y goza de la 

clasificación de  "Casa de los Ilustres" concedida por el ministerio de la 

Cultura y la Comunicación.  

 Stéphane Mallarmé nació en París el 18 de marzo de 1842. Pasó una 

 
Vista del Sena y del bosque de Fontainebleau 

desde la ventana del cuarto del poeta. 

 
La mesa de los Martes literarios 
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infancia ensombrecida por la desaparición de su madre en 1847 y de su 

hermana María en 1857. Estudió en el Lycée de Sens y escribió sus 

primeros  poemas a la edad de 15 años, influido por Hugo, Gautier y 

Baudelaire. 

"Había aprendido el inglés simplemente para leer mejor a Poe", según 

sus propias palabras. Mallarmé obtuvo su diploma de profesor de inglés 

en 1863. Ese mismo año, se casó con Marie Gerhard, una joven institutriz 

alemana, con la cual tendrá dos hijos, Geneviève y Anatole, este último 

falleció a la edad de 8 años. 

Durante sus primeros años de enseñanza en las provincias, Stéphane 

Mallarmé tuvo un período de creación intensa después del cual llegó una 

fase de duda aguda. Entre 1863 y 1866, redactó sus poemas más 

conocidos: Brise marine, l'Azur, Les Fleurs, «Las de l'amer repos...», Hérodiade, 
la primera versión de L'Après-midi d'un faune, etc. Una selección de poemas 

publicados en Le Parnasse contemporain en 1866 le trajo el primer 

reconocimiento a su obra. 

De 1871 a su jubilación en 1893, Stéphane Mallarmé enseñó en París, en 

el Lycée Fontanes, actual  Condorcet. Trabó amistad con los artistas 

contemporáneos, como Edouard Manet, quien realizó en 1875 seis 

litografías originales para la primera edición del Corveau de Poe, 

traducido por Mallarmé. Manet ilustró también en 1876 la edición 

definitiva de  L'Après-midi d'un faune,  músicalizado por  Debussy en 

1894.  

A partir de 1877, Mallarmé reunía con ocasión de los "Martes 
literarios"  en su apartamento de la rue de Rome, la élite inte lectual y 

artística de su tiempo: Manet, Verlaine, Villiers de l'Isle -Adam, 

Huysmans, Gauguin, Oscar Wilde, Paul Valéry, Whistler, etc. En 1892 

apareció Vers et Prose, recopilación de sus principales poesías. En 

1896, Stéphane Mallarmé ocupó el puesto de Verlaine  como "Príncipe 

de los Poetas". 
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Los últimos años de su vida marcaron el apogeo de su gloria, y la vuelta a su 

pequeña casa de Vulaines a orillas del Sena, frente al bosque de 

Fontainebleau. Es aquí donde venía durante las vacaciones escolares  desde 

el 1874. Es aquí donde residía la mitad del año, escribiendo por la mañana, 

remando en el Sena por la tarde, desde su jubilación en 1893. El 9 de 

septiembre de 1898, Stéphane Mallarmé murió en la casa que tanto le 

gustaba.  Fue enterrado cerca de su familia en el cementerio del cercano 

pueblo  Samoreau, frente al Sena. 

Hoy, Stéphane Mallarmé sigue siendo la encarnación del Simbolismo, 

corriente basada en la desestimación del materialismo con el fin de expresar 

una idea abstracta por medio de un juego de imágenes y de sensaciones. Con 

el fin de "no pintar la cosa,  sino el efecto que produce", crea así un lenguaje 

inédito, escogiendo las palabras raras, descomponiendo la sintaxis, acabando 

en la destrucción total de la forma clásica, como lo demuestra su último 

poema, Un coup de dé jamais n'abolira le hasard (1897). 

Regresamos a París planeando nuestra próxima visita a la casa de otro de 

los grandes escritores franceses. 

Musée  Mallarmé. 4 Promenade Stéphane Mallarmé. 7780. Vulaines-sur-

Seine. Tél. (33) 01 64 23 73 27 

 

Un gran abrazo desde La Ciudad Luz, 

Félix José Hernández. 

----o---- 
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CONSTRUIRE, DÉCONSTRUIRE, RECONSTRUIRE 
  

 
 

Paris le 3 juillet 2012. 

 

Kader Attia est invité à présenter dans les collections permanentes un 

accrochage monographique autour de son œuvre La piste d'atterrissage 

(2003) acquise en 2006. Ce diaporama décrit l’univers intime de 

transsexuels algériens exilés à Paris. Etrangers dans leur corps et dans une 

culture, ils construisent une identité nouvelle en se réappropriant ces deux 

champs. Postulant que le corps est la première architecture, Kader Attia 

articule sa proposition autour de l’idée de réparation, recherche récurrente 

et fondatrice de son œuvre, et choisit de faire dialoguer cette projection 

avec des photographies et des collages mêlant vues urbaines, bâtiments, 

architectures Vernaculaires et utopiques.  

Ce projet poursuit un cycle d’invitations adressées aux artistes dont les 

œuvres ont enrichi la collection et offre l’occasion d’une médiation 

commune avec le MAC/VAL qui invite également l'artiste à montrer une 

œuvre spécifique pour le nouveau parcours de la collection «Vivement 

demain».  

Kader Attia est né en 1970 à Paris, de parents algériens. Il étudie la 

Philosophie et l’Art à Paris. En 1993, il passe un an à la Escola de Artes 

http://www.macval.fr/francais/collection/parcours-5-vivement-demain/
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Applicades à Barcelone. Sa première exposition personnelle a lieu en 1996, 

en République Démocratique du Congo. Depuis lors, il expose régulièrement 

à travers le monde. L’enfance de Kader Attia, passée entre la France et 

l’Algérie, oscillant entre l’Occident chrétien et le Maghreb musulman, a eu 

un impact déterminant sur son travail. Utilisant ses propres identités 

comme point de départ, il questionne la relation de plus en plus difficile 

entre l’Europe et ses immigrants, particulièrement ceux de foi musulmane. 

Ce faisant, il ne se limite pas à un medium en particulier pour explorer des 

thèmes sujets à controverse. 

Kader Attia a acquis une reconnaissance internationale à la 50ème Biennale 

de Venise en 2003 et à la Biennale de Lyon en 2005. Depuis 2007, de 

nombreuses expositions lui sont consacrées, et plus récemment «Kasbah» 

au CCC de Tours, 2009; “Black and White: Signs of Times” au Centro de Arte 

Contemporáneo à Huarte en Espagne. Il participe également à des 

expositions collectives majeures comme “la Force de l’Art” au Grand Palais 

à Paris ou à la Biennale de la Havane, et obtient le commissariat de 

l’exposition “Periferiks” au Centre d’Art de Neuchâtel en Suisse en 2009. En 

2012, il est invité à la DOCUMENTA 13 à Kassel en Allemagne. L’œuvre «Open 

Your Eyes», diptyque de projections de diapositives, rejoint la collection du 

MoMA, où elle sera exposée à l’occasion de l’exposition «Performing 

Histories » en septembre 2012.  

Kader Attia vit et travaille à Berlin / Allemagne et à Alger / Algérie. 

Construire, déconstruire, reconstruire: le corps utopique. Kader Attia. 

Musée d'Art Moderne de la ville de Paris.  

 

Félix José Hernández. 

----o---- 
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CRUMB DE L’UNDERGROUND A LA GENESE 
 

 
 
Paris le 3 juillet 2012. 

Le Musée d’Art moderne de la Ville de Paris organise la première 

rétrospective de l’un des plus grands dessinateurs de ces cinquante 

dernières années: Robert Crumb. Parmi les pionniers de la bande dessinée 

Underground, il apparaît comme une figure mythique de la contre-culture 

américaine. Ses récits satiriques décapent les carcans moraux et portent 

un regard acéré sur la société, ses noirceurs et absurdités. 

Les dessins de Robert Crumb sont apparus pour la première fois en France 

en 1970, grâce aux couvertures du magazine Actuel, reprises des 

illustrations déjà publiées aux Etats-Unis.  

Auteur prolifique, son oeuvre a profondément marqué le monde de la bande 

dessinée sur deux générations. Avec un trait souple et dense, 

reconnaissable entre tous, il remet en question les frontières de la bande 

dessinée. Crumb explore différents domaines dans ses dessins: la famille, le 

sexe, la musique, les hippies, l'argent, etc., mais sa plus grande source 

d’inspiration est lui-même, il n’hésite pas à se mettre à nu en relatant ses 
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obsessions, ses relations avec les femmes et sa conception de la vie. Mais 

quelles que soient l’acuité et parfois la cruauté de son regard envers ces 

thèmes, il traite tous les sujets avec un humour très personnel. 

C’est à l’âge de 7 ans que Robert Crumb commence à dessiner 

régulièrement. Il crée ses héros Fritz the Cat et Mr. Natural respectivement 

en 1959 et 1967. En 1968, en pleine explosion hippie à San Francisco, il 

connaît son premier succès en réalisant entièrement le premier numéro de 

la revue Zap. Passionné par la musique des années 1920 et 1930, il dessine 

de nombreux portraits de musiciens et des pochettes de disques. A partir 

des années 1980, il dirige la revue Weirdo et illustre des écrits de Bukowski 

ou Sartre. Dans les années 1990, il réalise une biographie de Kafka en 

collaboration avec David Zane Mairowitz et les deux recueils de dessins Art 

& Beauty. 

Il publie en 2009 une Genèse illustrée, après quatre ans de travail. Sorti en 

2011, l’album Parle-moi d’Amour, résultat d’une collaboration avec sa femme 

Aline depuis 1972, s’apparente à un journal intime illustré. 

L’exposition, chronologique est conçue autour des obsessions de Crumb : 

l’amour/la haine/la peur des femmes, la musique, son regard cru sur le 

monde moderne et son introspection. Elle rassemble des oeuvres et des 

documents rares: plus de 700 dessins, des carnets de croquis consultables, 

plus de 200 revues Underground et le célèbre documentaire Crumb de 

Terry Zwigoff réalisé en 1994. 

Robert Crumb, né en 1943 à Philadelphie, vit en France depuis 1991. La 

plupart de ses ouvrages sont édités en français par Cornélius et Denoël 

Graphic et en anglais chez Fantagraphics Books et W. W. Norton.  

 

Félix José Hernández. 

----o---- 
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CHRISTOPHER WOOL 

 
 

Paris le 3 juillet 2012. 

Le Musée d’Art moderne de la Ville de Paris présente la première exposition 

à Paris de Christopher Wool, figure majeure de la scène artistique 

internationale et l’un des peintres américains contemporains les plus 

influents. 

Depuis plus de 30 ans, Christopher Wool explore les territoires de 

lapeinture abstraite par une continuelle interrogation du procédé pictural: 

recours à la répétition, application de méthodes de l’art conceptuel et 

minimal, adaptation d’images photographiques, et travail avec différentes 

techniques comme le spray, l’encre pour sérigraphie et la reproduction 

numérique. 

Conçue en étroite collaboration avec l’artiste, l’exposition se concentre sur 

plus d’une trentaine d’oeuvres de grand format peintes entre 2000 et 

aujourd’hui. 

Né à Chicago en 1955, Christopher Wool émerge sur la scène new-yorkaise 

au milieu des années 80. Cherchant une troisième voie entre la peinture 

informelle et le pop-art auquel il emprunte son esthétique (répétition, 
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détournement), il partage avec Jeff Koons, Cady Noland et Robert Gober 

l’attrait pour la banalité du quotidien. 

Durant les années 1990, Wool s’est imposé par une oeuvre où domine une 

esthétique urbaine: notamment avec des motifs gestuels abstraits en noir et 

blanc, des mots au pochoir à l’humour impassible, adressés au spectateur.  

Dans les années 2000, la construction picturale de ses peintures subit une 

profonde métamorphose. La composition des éléments picturaux – des 

lignes noires peintes à la bombe ou des clichés d’images sérigraphiées sur 

toile – se fait de plus en plus complexe et diffuse. Ses peintures plus 

récentes associent techniques sérigraphiques et peinture à la main. Entre 

improvisation et composition, ces oeuvres aux techniques multiples font 

preuve d’une grande liberté formelle. 

L’oeuvre de Christopher Wool a fait l’objet de nombreuses expositions 

internationales, en particulier celles au Museum Boymans van Beuningen 

(Rotterdam) en 1991, au Museum of Contemporary Art (Los Angeles) en 1998, 

au Musée d’Art moderne et contemporain de Strasbourg en 2006 et au 

Ludwig Museum (Cologne) en 2009. L’artiste a participé à la Biennale de 

Venise en 2011. En 2013, le Musée Solomon R. Guggenheim de New York 

organisera une importante rétrospective de Christopher Wool. 

 

Félix José Hernández. 

----o---- 
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RESISTING THE PRESENT 
 

 
 

Paris le 3 juillet 2012.  

Le Musée d’Art moderne de la Ville de Paris présente à l’ARC l’exposition 

«Resisting the Present. Mexico 2000/2012», composée d’une cinquantaine 

d’oeuvres (installations, vidéos, dessins, photos et films). Elle rassemble une 

génération fortement engagée dans l’évolution sociale Marquée par 

l’évolution politique et économique hors norme du Mexique au cours de ces 

vingt dernières années, et par le développement de ses institutions 

culturelles (MUAC-Museo Universitario de Arte Contemporáneo, Museo 

Tamayo, Fondation Jumex, galeries, collectionneurs, lieux alternatifs…), la 

scène artistique mexicaine manifeste depuis plus de vingt ans un 

dynamisme à résonance internationale. 

Celui-ci a été impulsé par le rayonnement de la génération des années 90 

qui a révolutionné l’image que l’on pouvait avoir de l’art mexicain et l’a placé 

au centre des courants alternatifs de la décennie 1990-2000. Les artistes 

présentés dans cette exposition sont les héritiers de cette génération. Ils 

s’en réclament, tout en affirmant une distance vis à vis d’elle.  
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Majoritairement actifs depuis les années 2000, ils sont confrontés à un 

contexte historique différent, plus sombre que celui de leurs aînés. La 

révolution engendrée par la globalisation économique (Accord de libre 

échange nord-américain, en 1994) et technologique, l’espoir de l’avènement 

d’une démocratie civile et sa profonde désillusion, la montée des tensions 

sociales liées à la corruption et à la violence, forment un climat pesant.  

Les artistes réunis dans cette exposition viennent d’horizons différents 

(arts visuels, cinéma, documentaire…). Ils utilisent diverses stratégies qui 

peuvent prendre le chemin de l’activisme poétique, du détournement de 

problématiques nationales (guerre des narcos, criminalité, corruption, 

identité, immigration, frontières). Chacune traduit plus ou moins 

explicitement la prise de conscience d’un modèle économique en crise et le 

climat d’inquiétude que traversent aujourd’hui les sociétés soumises aux 

enjeux de la globalisation. 

Liste des artistes présentés: 

NATALIA ALMADA. Born in Mexico in1974 / Lives and works between New York 

and Mexico, EDGARDO ARAGÓN. Born in Oaxaca in 1985 / Lives and works 

between Oaxaca and Mexico, MARCELA ARMAS. Born in Durango in 1976 / 

Lives and works in Mexico, DIEGO BERRUECOS. Born in Mexico in 1979 / Lives 

and works in Mexico, IÑAKI BONILLAS. Born in Mexico in1981 / Lives and 

works in Mexico, MARIANA CASTILLO DEBALL. Born in Mexico in1975 / Lives 

and works in Mexico, MINERVA CUEVAS. Born in Mexico in1975 / Lives and 

works in Mexico, JONATHAN HERNÁNDEZ. Born in Mexico in1972 / Lives and 

works in Mexico, ARTURO HERNÁNDEZ ALCÁZAR. Born in Mexico in1978 / 

Lives and works in Mexico, BAYROL JIMÉNEZ. Born in Oaxaca in1984 / Lives 

and works in Oaxaca, ALEJANDRO JODOROWSKY. Born in Tocopilla, Chile 

in1929 / Lives and works in Paris, ADRIANA LARA. Born in Mexico in1978 / 

Lives and works in Mexico, GONZALO LEBRIJA. Born in Guadalajara in 1972 / 

Lives and works in Guadalajara, ILÁN LIEBERMAN. Born in Mexico in1969 / 

Lives and works in Mexico, JUAN PABLO MACÍAS. Born in Puebla in1974 / 

Lives and works between Mexico and Italy, JORGE MÉNDEZ BLAKE. Born in 
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Guadalajara in1974 / Lives and works in Guadalajara, NICOLÁS PEREDA. Born 

in Mexico in1982 / Lives and works in Mexico, CARLOS REYGADAS. Born in 

Mexico in1971 / Lives and works in Mexico, GIANFRANCO ROSI. Lives and 

works between the United States and Italy, JORGE SATORRE. Born in Mexico 

in1979 / Lives and works between Mexico and Barcelona, Sand ERICK 

BELTRÁN. Born in 1974 in Mexico / Lives and works between Mexico and 

Barcelona, PABLO SIGG. Born in Mexico in1974 / Lives and works in Mexico, 

TERCERUNQUINTO. Collective formed in Monterrey in 1996 / Live and work in 

Mexico et 

HÉCTOR ZAMORA. Born in Mexico in1974 / Lives and works in Sao Paulo.  

 

Félix José Hernández. 

----o---- 
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LA CÉLEBRE CARTA  AL PUEBLO DE CUBA DEL 

COMANDANTE PEDRO DÍAZ LANZ 
 

 
El Comandante Pedro Luis Díaz Lanz, Cuba, 1959. 

 

París, 4 de julio de 2012. 

Querida Ofelia: 

El 21 de Octubre de 1959, el Comandante Pedro Luis Díaz Lanz ex jefe de las 

Fuerzas Armadas Revolucionarias (FAR), “bombardeo” La Habana con 

volantes en los que estaba impresa una carta abierta dirigida al pueblo de 

Cuba. En ella  prevenía del peligro que representaba para nuestro país Fidel 

Castro, el cual se disponía a implantar un sistema comunista. 

Aquí te reproduzco la célebre carta: 
 

“Cada día que pasa aparece una nueva mentira para calumniar y vejar a 
quien por amor a la Patria y a la libertad, más que a su propia vida, una vez 
más renunció a todo. No creo que el pueblo de Cuba pueda jamás olvidar 
quiénes fueron Martí, Maceo, Máximo Gómez y todos aquellos gloriosos 
mambises, especialmente José Martí, ese cubano grande y generoso que 
predicó siempre amor y benevolencia para con el prójimo, quien ni para sus 
propios enemigos albergaba en su corazón odios ni rencores, luchando 
contra éstos en forma que lo enaltecía, con la frente enhiesta, con la verdad 
en los labios que brotaba de su corazón. 
Pueblo de Cuba, este humilde cubano que jamás ha hecho otra cosa que 
defenderte, que luchar sin descanso, velando celosamente por tu libertad, 
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sólo quiere hacer llegar a ti unas cuantas verdades que pueden ser puestas 
en la balanza de tu propio juicio y frente a las mentiras y calumnias de quien 
tanto esperas y tanto esperaba yo. 
Debo puntualizarte primero que jamás he atacado a nadie en particular sino 
que he señalado y repudiado la infiltración y presencia de comunistas en el 
gobierno. Sólo por este hecho se me ha llamado traidor, desertor, cobarde, 
nepotista y se ha llegado al increíble cinismo de hacerme responsable de 
los últimos y lamentables accidentes de aviación acontecidos en Cuba. Se 
me ha tildado de incapacitado, sin embargo, el propio Fidel, el día que me 
acusó públicamente, reconoció que el 70% de las armas que se llevaron a 
ambos frentes las llevé yo… y hay ciertas personas que se atreven a 
publicar que yo renuncié a la jefatura de la FAR porque quería más dinero y 
porque no tenía méritos revolucionarios. ¿Entonces a quién debemos creer, 
a Fidel o a esa persona que lo desmiente? 
Este humilde servidor del pueblo de Cuba, comenzó a trabajar dando pico y 
pala a la edad de 14 años mientras se costeaba sus estudios de mecánica de 
aviación; a los 18 años ya era mecánico y piloto y a los 20 años era piloto de 
una línea aérea. Raúl Castro me ha llamado “pepillito” y yo me pregunto 
cuándo ese señor se ha ganado el pan con el sudor de su frente. ¿Cuándo ha 
tenido “callos” en las manos de trabajar? En todo caso él era el “pepillito” 
que jamás ha mojado la tierra con su sudor. 
Debo aclararte, pueblo de Cuba, que esas armas que llevé al Segundo Frente 
Frank País y a la Sierra Maestra, no lo hice por Raúl ni por Fidel. 
¡Definitivamente NO! Lo hice por Cuba, lo hice por devolver a mi Patria las 
libertades perdidas, no para perpetuar el caudillismo.  ¡No más jefes indios! 
¡Hace falta conciencia ciudadana! ¡Cada hombre un voto! Con una 
Constitución que garantice y restablezca las libertades y los derechos 
humanos. 
Pueblo de Cuba, yo no puedo ni podré jamás traicionarte. Yo me honro en 
ser descendiente directo de un hombre que todo lo dio por ti durante toda 
su vida, hasta el último segundo: José Martí. El tiempo te demostrará que yo 
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soy un cubano bien nacido, que mi madre es una santa y mi padre, a quien 
también han calumniado llamándolo machadista, siendo él uno de los 
primeros oficiales de honor que se rebelaron contra el dictador Machado y 
quien en el año 1930 fuera condenado a dos años de prisión que cumplió, 
quien luchó siempre sin claudicar contra Batista, quien fue honrado y lo 
demuestra el hecho de que nada tiene hoy en día, excepto una conciencia 
muy limpia ante los ojos de Dios y una moral muy alta que los batistianos de 
antes y los pseudo revolucionarios de última hora pretenden mancillar con 
viles calumnias, es un hombre digno y decente. 
Muchos se habrán preguntado qué me llevó a tomar la determinación de 
renunciar a mi cargo. Pues bien Uds. conocen y escuchan sobre las ideas y 
pensamientos izquierdistas de Fidel, Raúl, Guevara, etc., a través de la radio 
y la televisión. Uds. no han podido, como pude yo, escuchar de los propios 
labios de Fidel sus intenciones de introducir un sistema como el que existe 
en Rusia. En mi presencia en un vuelo de regreso de la Sierra Maestra 
escuché como Fidel conversaba con Núñez Jiménez, Alfredo Guevara y la 
Srta. Celia Sánchez, diciéndoles que él mantendría engañado al pueblo de 
Cuba y lo mantendría a su favor mientras ganaba tiempo con el objeto de 
organizarse militarmente para que cuando el pueblo comprendiera el 
engaño, poder dominarlo por la fuerza y que entonces mataría, si fuere 
necesario, no a un grupito sino a más de cuarenta mil personas para lograr 
sus propósitos. Yo juro ante Dios que esto es cierto y el tiempo se 
encargará de demostrarlo. Fidel se ha convertido en el nuevo dictador de 
Cuba. Un dictador que hace creer al pueblo que es éste el que manda. Sin 
embargo, que alguien se atreva a discrepar con su modo de pensar y 
entonces será tildado de contrarrevolucionario y hasta de batistiano y 
trujillista. 
Pueblo de Cuba, ¿quieres comprobar si eres tú quien manda realmente en 
Cuba? Pídele a Fidel que elimine a todos los comunistas que ocupan cargos 
importantes en el Gobierno y en las Fuerzas Armadas y que convoque a 
elecciones. ¿Por qué no hacerlo si él puede ganar a través del voto casi 
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todas las posiciones en el gobierno? ¿Sabes por qué Fidel no te aconseja 
esto? Sencillamente porque él quiere introducir en Cuba un nuevo sistema 
político-social que se llama comunismo. ¿Sabes por qué Fidel está 
destruyendo la Economía Nacional sin importarle un bledo el hambre y la 
miseria que el pueblo de Cuba pueda pasar? Porque pretende que todo 
pertenezca al Estado. En otras palabras, quiere implantar el sistema 
comunista en Cuba. 
¡Fidel miente! Sí, miente vilmente y a mí me consta. Muchas veces lo oí en 
privado decir todo lo contrario de lo que decía al pueblo. Ejemplo: “¿Armas 
para qué?”. A espaldas del pueblo mientras pregonaba: “¿Armas para qué 
?” compraba en Bélgica más de 50,000 fusiles, 22,000 Garands que 
llegaron de Italia, barcos de guerra en Alemania y aviones Hawker Hunters 
que está comprando en Inglaterra, todo lo cual importa más de treinta 
millones de dólares. Hay en Cuba actualmente más de 100,000 fusiles-
ametralladoras, los tanques, barcos y cañones que tenía Batista y todavía 
se está comprando más. ¿Armas para qué Fidel? Esos treinta millones de 
dólares que son divisas también, extraídas del tesoro de un país lleno de 
niños hambrientos, bien pudieron invertirse en mejorar la economía 
nacional, abrir nuevas industrias, colegios, etc. 
Quizás diga para justificarse que esas armas son para defender la 
Revolución “verde olivo” y negará que con sólo un puñado de armas y 
hombres nosotros conquistamos la victoria. ¿No le bastaba a Fidel las 
armas que tenía Batista para mantener su dictadura? Miente Fidel al decir 
que no hay comunistas en el gobierno. Esto no lo puede admitir aún pues las 
milicias juveniles no han sido debidamente adoctrinadas y entrenadas… Fidel 
no ataca de frente. Ataca como sólo los comunistas saben hacerlo. Como 
“buen camarada” utiliza el conocido sistema de destruir mediante 
difamaciones la reputación de quienes se le oponen, aunque para ello tenga 
que descender a utilizar la vil mentira y la calumnia, pues según los 
comunistas: el fin justifica los medios. 
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Para concluir, sólo quiero decirle al pueblo de Cuba que le pida a Dios que 
Fidel rectifique y que reconozca a tiempo todo lo daño que le está haciendo 
a Cuba. Que dé un paso definitivo hacia adelante, subsanando sus errores y 
cambiando su política. A ti Fidel, sólo te digo que recapacites. Tienes aún la 
oportunidad de hacerlo y de ser lo que en realidad nuestro pueblo cree 
ahora que eres. Pon en práctica nuestra Constitución democrática, no te 
ciegues ni te endioses. No dejes que la adulonería y el servilismo de quienes 
te rodean te impida ver la verdad. Renuncia a ser un dictador más en Cuba y 
una nueva decepción en las páginas de nuestra historia. No crees más odios 
entre los cubanos, respeta la sangre de nuestros mambises y la de 
nuestros compañeros que te dieron el poder y que no la derramaron para 
que ahora introduzcas el comunismo en Cuba conjuntamente con Raúl, el 
Ché, Núñez Jiménez, etc. 
Con toda la gravedad y responsabilidad del caso te digo que si no te 
retractas y eliminas el comunismo, comenzaré a combatirte como combatí 
a Batista, Pedraza, Masferrer y demás camarilla enemigos de Cuba, porque 
tú, Fidel Castro Ruz, al igual que ellos, te has virado contra los altos 
destinos de nuestra Patria y has demostrado, con tu actuación indigna e 
hipócrita, ser el verdadero traidor de la legítima revolución. 21 de Octubre 
de 1959. Fdo. Comandante Pedro Luis Díaz Lanz, ex-jefe de las FAR”.  
 

Pedro Díaz Lanz se suicidó en los EE.UU. el 26 de junio de 2008, tenía 81 

años. 

Como ya sueles hacer, te ruego que la hagas circular entre los amigos y 

parientes allá en San Cristóbal de La Habana, 

 

Un gran abrazo desde La Ciudad Luz, 

Félix José Hernández  

----o---- 
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LA MONGOLIE ENTRE DEUX ERES. 1912-1913 
 

 
Le shanzav Badamdorj ( ?) aux environs du Palais 

jaune, Ourga, Mongolie indépendante. Stéphane 
Passet, 24 juillet 1913,  inv. A 3 967 S 

 

Paris le 5 juillet 2012. 

L’Expo  révèle la Mongolie du début du XXe siècle, mise en valeur par l’un des 

fleurons du patrimoine du département des Hauts-de-Seine: les collections 

d’images conservées au musée Albert-Kahn. Rendez-vous au coeur des 

steppes, parmi les cavaliers, au milieu des yourtes et des temples 

bouddhistes pour une évocation haute en couleur et riche d’enseignements 

sur un monde aujourd’hui disparu. 

Au total sont présentés: 72 autochromes (premier procédé industriel de 

photographie en couleurs véritables) provenant du fonds Albert-Kahn, 1 film 

muet noir et blanc provenant du fonds Albert-Kahn, 1 film noir et blanc 

provenant des archives Pathé-Gaumont, 11 objets archéologiques prêtés par 

le musée national des Arts asiatiques-Guimet, 38 reproductions de 

documents anciens conservés dans des fonds patrimoniaux français et 

mongols. 

La Mongolie: son nom suffit à évoquer l’Ailleurs, le voyage, l’immensité des 

steppes, les galops des cavaliers nomades, les yourtes… La nouvelle 

exposition du musée Albert-Kahn plonge le visiteur dans l’univers menacé de 

la Mongolie du début du XXe siècle. 
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Si le mode de vie nomade est toujours d’actualité aujourd’hui, bon nombre 

des autres réalités captées par l’objectif de Stéphane Passet en 1912 et 1913 

seront vite balayées par la marche de l’Histoire. Dans cette région dominée 

par les deux géants que sont la Chine et la Russie, les révolutions sont en 

marche et changeront bientôt la face du monde. 

C’est une Mongolie à la fois proche et lointaine qui s’expose, illustrant la 

mission fondamentale assignée par Albert Kahn aux opérateurs chargés de 

constituer les Archives de la Planète: «fixer […] des aspects, des pratiques 

et des modes de l’activité humaine dont la disparition fatale n’est qu’une 

question de temps». Et, en Mongolie plus qu’ailleurs, le temps était compté. 

Pour cette exposition, le Conseil général propose une application IPhone 

introduisant l’exposition et présentant une sélection d’autochromes, ainsi 

qu’un audioguide et un parcours-jeu papier pour les enfants. En 

complément, les visiteurs peuvent accéder dans l’exposition à un panorama 

numérique du fonds Mongolie dans les Archives de la Planète. 

Les grands axes de l’exposition 

• La Mongolie entre deux ères présente un aperçu de l’histoire mongole et 

du contexte politique du voyage de l’opérateur dans la Mongolie au début du 

XXe siècle. 

• Les missions européennes en Mongolie, une longue histoire 

Une histoire des voyageurs qui explorèrent les routes de la soie et du thé, 

du moyen-âge à nos jours. Sont mis en avant: du XIIIe au XIXe siècle, les 

voyages dans l’empire mongol, en 1909: la mission d’Henry de Bouillane de 

Lacoste «Au pays sacré des anciens Turcs et des Mongols», en 1912-1913: le 

voyage de M. Passet, en 1931-1932: «l’épopée de la Croisière Jaune» et 

enfin, une mission d’aujourd’hui: la mission archéologique française en 

Mongolie. 

• La société mongole du début du XXe siècle 

Description de la société mongole, de sa vie quotidienne et de ses traditions 

vestimentaires spectaculaires. Sont abordés: divers aspects de la vie 
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nomade, le vêtement comme marqueur d’une société extrêmement codifiée 

et la place du cheval chez ce peuple de cavaliers. 

• Ourga, 1913 

Suite à la chute, en 1911, du « dernier empereur » de la dynastie des Qing, 

l’ancienne province mandchoue de Mongolie-Extérieure proclame son 

indépendance. C’est son chef religieux, un grand maître tibétain de l’école 

bouddhiste des Gelugpa, qui devient le chef de l’État. Son lieu de résidence: 

Ourga, devient la capitale. Cette section permet de découvrir cette ville-

campement, également centre de pèlerinage et capitale spirituelle et 

temporelle. 

• Une zone sous influences 

En 1912-1913, les deux Mongolie sont «entre deux ères»: pour la Mongolie-

Intérieure, l’ère mandchoue s’achève et laisse place à l’ère chinoise. La 

Mongolie indépendante, elle, prend la Russie pour modèle jusqu’à devenir, en 

1924, une République populaire. Les convictions anticléricales et les 

ambitions en termes de rénovation urbaine de ce nouveau régime 

conduiront à la destruction de la grande majorité des monuments présentés 

dans l’exposition. 

La Mongolie entre deux ères. 1912-1913. Albert-Kahn, musée et jardins 10-

14, rue du Port, 92100 Boulogne-Billancourt. 

 

Félix José Hernández. 

----o---- 
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EL MUSEO Y LOS JARDINES ALBERT-KAHN 
 

 
En el pueblo japonés. 

 
París, 5 de julio de 2012. 

 

Mi querida Ofelia: 

 

Esperando comenzar el gran viaje de este verano, seguimos visitando lugares 

de gran interés y belleza en las cercanías de La Ciudad Luz. Ayer recorrimos el 

interesantísimo Museo Albert-Khan y sus espléndidos jardines. Te escribí esta 

mañana una crónica en francés sobre la exposición de fotos de Mongolia de 

inicios de siglo que allí pudimos admirar. Ahora continúo en español sobre todo 

con los  jardines y la vida del gran banquero filántropo Albert Kahn. 

Nacido en el seno de una familia judía de Alsacia, Albert Kahn llegó a París  con 

16 años y comenzó como empleado del banco de los hermanos Goudchaux. Al 

mismo tiempo continuó sus estudios gracias al apoyo de Henri Bergson. 

Estudió en la célebre  Escuela Normal Superior (ENA), obtuvo su bachillerato en 

letras y ciencias y la licenciatura en  Derecho. 

Entre 1889 y 1893, Albert-Kahn hizo fortuna especulando con las minas de 

oro y de diamantes de África del Sur. Gracias a sus éxitos, fundó su propio 
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banco de inversiones en 1898. Su patrimonio aumentó rápidamente. Dedicó 

hasta 1931, su vida y su fortuna al establecimiento de la paz universal, 

creando numerosas instituciones que se dedicaban a promover la 

comprensión entre los pueblos y la cooperación internacional. La fortuna 

del banquero  fue afectada como consecuencia del krach bursátil de 1929. El 

Département de la Seine compró en 1936 su propiedad y sus colecciones. 

Pero Albert Kahn conservó el usufructo de su casa de Boulogne donde 

murió en 1940. 

"La fotografía estereoscópica, las proyecciones, el cinematógrafo sobre 
todo, he aquí lo que yo quisiera hacer funcionar en grande con el fin de 
fijar para siempre las prácticas y los modos de la actividad humana cuya 
desaparición fatal no es más que una cuestión del tiempo. " Albert-Kahn, 
enero de 1912. 

Muy pronto, Albert Kahn 

percibió que su época vería 

la desaparición de los 

modos de vida 

tradicionales. Fundó Los 
Archivos del Planeta, 

convencido de que el 

conocimiento de las 

culturas extranjeras ayuda 

al respeto entre los pueblos. El banquero  confió en 1912 la dirección científica 

del proyecto al geógrafo Jean Brunhes. Sus equipos aprovecharon dos  

invenciones recientes de los hermanos Lumière: el  cinematógrafo y sobre todo 

la placa autocroma. Esta última fue un procedimiento  fotográfico en color 

inventado  en el año 1903 por los hermanos   Lumière  y el  único  disponible 

hasta el 1935. Entre 1909 y 1931 Kahn envió  a fotógrafos y operadores a 

misiones a unos sesenta  países para fotografiar la vida cotidiana de aquellos 

pueblos. 

Los documentos recolectados en  Europa, África, América y Asia  constituyen 

 
Mínima parte de las cajas de madera de Los Archivos del Planeta. 
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hoy las colecciones del museo Albert-Kahn. La vida económica, política y social, 

viviendas, vestuario,  transportes, arte, cultura, religiones, medios naturales y 

vida cotidiana, entregan un testimonio excepcional sobre las sociedades de la 

primera mitad del siglo XX. 

Corazón de estos fondos iconográficos, las 72.000 placas autocromas del 

museo constituyen la colección más importante del mundo. La placa 

autocroma en aquellos momentos sólo estaba a disposición  de  los 

fotógrafos profesionales y de los aficionados adinerados. 

De Japón, París, Turquía, Mongolia o Dahomey, los operadores de Albert-

Kahn trajeron  secuencias de películas de 35 mm. En resumen, son 180 kms. 

de película y una centena de horas de proyección de escenas mudas, en 

blanco y negro, que se revelan ricas de enseñanzas históricas y etnológicas. 

En 1895, convertido en  propietario de la mansión que  alquilaba desde hacía 

dos años en  Boulogne sur Seine, Albert -Kahn compró las parcelas vecinas 

y obtuvo una superficie de cuatro hectáreas. Instaló en aquel terreno un 

jardín al  estilo del siglo XIX: un jardín japonés, otro inglés, un bosque de los 

Vosgos y  un jardín francés,  todos evocan los paisajes que él apreciaba  y 

reflejan su ideal de fraternidad entre los pueblos. Las líneas clásicas del 

jardín a la francesa contrastan con la naturaleza del jardín inglés, pero las 

transiciones esmeradas de una escena a otra proporcionan una impresión 

profunda de serenidad. El conjunto muestra que culturas muy diferentes  

pueden cohabitar y modelos hortícolas muy diversos se enriquecen 

mutuamente, aumentando  lo sorprendente  al paseo. 

El bellísimo jardín japonés ilustra el atractivo del banquero por el Japón. 

Empezó la realización de este conjunto a su vuelta de un viaje a Japón y, en 

su búsqueda de lo auténtico, trajo a artistas nipones que crearon, plantaron  

y  montaron dos casas venidas desde  Japón en piezas. Hoy el jardín 

tradicional y su pueblo japonés  se completan con un espacio 

contemporáneo, un homenaje a la vida y a la obra de Albert-Kahn, realizado 

en los años hace unos veinte años por el paisajista Fumiaki Takano. 

Los céspedes y cortinas de árboles del jardín francés están directamente 
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inspirados por el arte de los jardines del siglo XVII. Un invernadero protege 

las plantas  exóticas frágiles y las antiguas variedades de árboles frutales 

del vergel están talladas en esferas, serpentinas o pirámides. Los rosales 

trepadores difunden  su perfume refinado, a lo largo de los arcos o 

enrollados alrededor de los manzanos y los perales. 

Un puente rústico instalado sobre una roca artificial domina el jardín inglés 

y permite admirar sus céspedes ondulados cubiertos de flores.  Los 

meandros del arroyo que corre entre los estanques y saltos de agua, 

alegran este espacio que posee un  encanto bucólico. 
 

El prado y los bosques dorados, azules y de 

los Vosgos, imitan paisajes naturales. 

Nenúfares e iris de agua se pueden admirar  

en dos estanques, mientras que las hierbas y 

flores silvestres  cohabitan en el prado. El 

bosque dorado debe su nombre a la 

hojarasca del otoño de los abedules. Los 

cedros del Atlas y los grandes árboles de 

Colorado forman una espesa cortina  vegetal 

en el bosque azul. El bosque de los Vosgos 

evoca en 3000 metros cuadrados los 

paisajes de la infancia de Albert-Kahn de Lorena y Alsacia. 

Hay hombres que dejan como patrimonio a la Humanidad lugares de gran 

belleza como estos jardines o colecciones de objetos del pasado como esta 

extraordinaria colección de placas autocromas y filmes de inicios del siglo 

XX. Uno de ellos es sin lugar a dudas Albert-Khan. 

Albert-Khan, Musée et Jardin. 10, rue du Port. 92100. Boulogne-Billancourt. 

Teléfono: (33) 01 55 19 28 00. 

Un gran abrazo desde La Ciudad Luz, 

Félix José Hernández. 

----o---- 

 
Inicio del bosque. 
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JOSÉ MARÍA SERT, LE TITAN A L’ŒUVRE (1874-1945) 
 

 
«Salon Sert» hôtel Waldorf Astoria, Les noces de Camacho, 

– Trapèzes, 1931 / Crédit : Fondation Banco Santander, 
Madrid, Collection Santander, Madrid 

 

Paris le 6 juillet 2012. 

  

«L’art perd le dernier représentant de la grande Peinture», écrit Paul 

Claudel dans Le Figaro du 14 décembre 1945, à la mort de son ami José 

María Sert. La monumentalité de son œuvre et la puissance de sa 

personnalité ont fait de Sert un artiste unanimement admiré à son époque. 

Le Petit Palais propose de le redécouvrir. José María Sert, le Titan à 
l’œuvre (1874-1945) ouvre les portes de son atelier, pour montrer la force 

de son art, l’originalité de sa méthode et l’éclat de sa vie.  
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Peintre décorateur, Sert est inlassablement en quête de commandes, et 

travaille pour les élites économiques et politiques du monde entier, d’abord 

à Paris, puis en Europe et en Amérique. Il est un «baroque moderne», pétri 

de références à la grande tradition mais revendiquant l’actualité de son art. 

L’atelier est le fil conducteur qui permet de brosser le portrait d’un artiste 

aujourd’hui injustement méconnu. Il s’agit d’une approche inédite, qui veut 

rendre compréhensible une méthode de création originale et rigoureuse. Un 

décor fini exceptionnellement reconstitué côtoie ainsi environ 120 œuvres 

(des panneaux autonomes de taille monumentale – certains allant jusqu’à 

10m de longueur par plusieurs mètres de hauteur -, des esquisses, des 

photographies de travail et des maquettes). Documents, photographies 

intimes et supports textuels permettront au visiteur de découvrir les 

coulisses d’un art et d’une vie, ainsi que de comprendre des choix politiques 

controversés, propres à une époque complexe. Cette exposition ambitieuse 

entend redonner sa place dans l’histoire de l’art à l’une des grandes figures 

« parisiennes » de l’art international du siècle. 

Félix José Hernández. 

----o---- 
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EL PORTERO DE NOCHE 
 

 
 

París, 6 de julio de 2012. 

 

Querida Ofelia: 

Anoche vimos el excelente filme de la directora italiana Liliana Cavani El 
portero de noche. Recuerdo haber leído el guión en italiano allá en San 

Cristóbal de La Habana, me lo llevó de regalo una amiga italiana.  

El filme comienza con la llegada a un gran hotel de Viena de un americano 

director de orquesta sinfónica, que está haciendo una gira por Europa en 

compañía de Lucía, su bella esposa. Basta un intercambio de miradas entre 

Lucía (la espléndida Charlotte Rampling) y Max, el empleado de la recepción 

(el gran Dirk Bogarde), para que el terrible pasado resurja. 

Cuando la película fue estrenada en 1974, levantó numerosas protestas,  se 

llegó a acusar a Liliana Cavani de ambigüedad ideológica, debido a la forma 

en que presentó a  Max, antiguo oficial de las SS que violó y corrompió a 

Lucía en el campo de concentración donde ella estaba prisionera.  

Recordemos que aún estaba latente el escándalo provocado por el filme  El 
último tango en París, de Bertolucci. 

El portero de noche fue clasificada X en Gran Bretaña, EE.UU., Austria, 

España, etc. debido a las escenas de sexo en el campo de concentración y 

en el apartamento de Max donde la pareja se refugia para tratar de 

salvarse de los nazis que buscan eliminar a todos los testigos de sus 
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crímenes. Allí los fantasmas del pasado resucitan y entre  la víctima de los 

abusos sexuales y el oficial SS se desarrolla una historia de amor mórbida, 

de dependencia, que los va a llevar a una vía sin escape posible. 

Liliana Cavani había pensado en Romy Schneider, Mia Farrow y Dominique 

Sanda para interpretar el papel de Lucía. Considero que acertó al escoger a 

Charlotte Rampling, cuya belleza extraña y mirada sublime, encajan 

perfectamente  con el personaje elegante, distinguido y maquiavélico que 

interpreta Dirk Bogarde. 

Ambos actores habían trabajado juntos en el gran filme de Visconti La caída 
de los dioses y se dice que por esa razón Liliana Cavani los escogió para 

estos difíciles papeles de El portero de noche. Estimo que este filme no 

puede dejar a alguien indiferente. 

Como anécdota te contaré que hace unos años estaba con unos amigos 

cenando en el restaurante Le Pacifique del Hotel Hilton de París y Charlotte 

Rampling se encontraba con otras  personas en la mesa al lado de la 

nuestra. Mi mirada se cruzó con la de ella y me sonrió, como quizás esté 

acostumbrada a hacerlo con todos sus admiradores, pero en todo caso, 

aquella sonrisa quedó grabada en mi mente. Al terminar la cena, mientras 

estábamos recogiendo los abrigos en el vestuario, llegó ella, me le dirigí y le 

dije: ¡Sra. yo la admiro, usted es una actriz extraordinaria! Me sonrió de 

nuevo y me dijo: Y usted es un caballero. 
Un  gran abrazo desde la Ciudad Luz con gran cariño y simpatía, 

Félix José Hernández. 

----o---- 
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PORTRAITS FLAMANDS ET HOLLANDAIS 
 

 
Franz van Mieris le Vieux "Le Joyeux buveur" 

Crédit: Petit Palais / Roger-Viollet 

 

Paris le 6 juillet 2012. 

A l’occasion du Salon du Dessin 2012, la salle consacrée à l'exposition du 

cabinet d'art graphique, déploiera une sélection de très belles feuilles de la 

collection Dutuit, illustrant l’un des thèmes favoris du XVIIe siècle flamand et 

hollandais : le Portrait, de Van Dyck à Rembrandt. Au terme d’une longue 

guerre d’indépendance contre l’Espagne de Philippe II, les Pays-Bas du Nord 

– en majorité protestants – se sont libérés d’un joug à la fois religieux et 

politique: ces sept Provinces, fédérées en République, s’autoproclament 

indépendantes en 1579, état de fait que l’Espagne reconnaîtra en 1648. Dès 

lors, la jeune République – dominée par la puissante Hollande – développe 

son dynamisme et son autonomie dans tous les domaines et dans celui des 

Arts, au premier chef.  

Le mécénat traditionnel et centralisé de l’Eglise et de la Cour a disparu; 

dans les villes jalouses de leur autonomie et de leurs particularités 

culturelles - Haarlem, Amsterdam et Utrecht au premier chef – ce sont les 
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négociants aisés, patriciens et bourgeois, qui sont les nouveaux 

commanditaires. Dans un marché de l’art ouvert, ils affirment désormais 

leurs goûts personnels: une préférence marquée pour un certain réalisme 

et pour des thèmes picturaux caractéristiques comme le paysage, la nature 

morte, les scènes de genre et le portrait. Dans ce dernier domaine, la 

culture urbaine et la morale protestante établissent rapidement une «loi du 

genre», une éthique sociale du portrait, qui se devait ressemblant et 

dépourvu de toute ostentation. Dominé par Frans Hals (1581 /85 – 1666) et 

Rembrandt (1606- 1669), le portrait hollandais se nuance de traditions 

locales et triomphe dans la sphère privée ou dans le cercle des 

corporations et des guildes. Dans les Pays-Bas du Sud – restés au sein de 

l’Europe catholique et monarchique -, l’Eglise et la Cour ont gardé 

pleinement leurs positions de mécènes et imposent durablement leurs 

critères. Les genres picturaux les plus prisés sont toujours le retable 

religieux et le tableau d’histoire. Dans ce contexte social et culturel, le 

portrait tend à se rapprocher des genres nobles et le modèle de référence 

des commanditaires demeure le portrait de cour. Le portrait flamand - 

éloquent, décoratif et de grand format – se présente comme l’héritier de 

l’art des grands peintres vénitiens. Au cours du XVIIe siècle, il s’impose dans 

toute l’Europe grâce au rayonnement de deux grands maîtres qui ont 

séjourné et travaillé en Italie, Rubens (1577-1640) et Van Dyck (1599- 

1641).Par ailleurs, dans les Pays-Bas du Nord comme du Sud, le portrait 

dessiné prend une autonomie nouvelle tandis que la gravure assure une plus 

grande diffusion des modèles. Dans ces deux domaines, la présente 

exposition permet de mettre en lumière quelques points forts de la 

collection Dutuit: les dessins de Frans Mieris illustrent la « manière fine » 

de l’Ecole de Leyde, tandis que ceux de Cornelis Visscher sont 

représentatifs de l’Ecole de Haarlem. Les célèbres portraits à l’eau-forte de 

Rembrandt sont placés vis-à-vis de ceux - non moins célèbres - de Van Dyck 

(l’Iconographie): entre l’œuvre de portraitiste de ces deux maîtres s’établit 

une correspondance subtile et trop souvent passée sous silence. 
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Commissaire: Sophie Renouard de Bussierre, Conservateur Général du 

Patrimoine au Petit Palais. 

 
PORTRAITS FLAMANDS ET HOLLANDAIS. Du 27 mars au 15 juillet. Le Petit 

Palais. Paris. 

 

Félix José Hernández. 

----o---- 
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DIEU(X) MODES D’EMPLOI 
 

 
Pendentif Hei-Tiki / Crédit : 

© musée du quai Branly, photo Patrick Gries 
 

Paris le 6 juillet 2012. 

Croyants, agnostiques ou athées, chacun a pris en France l’habitude de 

vivre dans une société largement laïque. Ce n’est pas le cas ailleurs. Or 

nous voici tous confrontés à un phénomène nouveau: à la faveur des 

échanges migratoires et de la mondialisation des communications, les villes 

d’Europe sont devenues le creuset des religions du monde. Cette rencontre 

n’est pas facile. Les croyants connaissent leur propre religion, très peu 

celle des autres ; les non-croyants appréhendent mal le fait religieux, 

pourtant présent dans l’actualité de la planète.  

Aussi est-il urgent de comprendre ce phénomène, qui risque d’être la 

grande affaire du XXIe siècle. 

Le Petit Palais, musée des Beaux-Arts de la Ville de Paris, en association 

avec Tempora/Musée de l’Europe relèvent ce défi et proposent un voyage à 

travers les religions d’aujourd’hui, pratiquées aux quatre coins du globe et à 
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Paris. On y croise les trois religions du Livre (judaïsme, christianisme et 

islam), les religions asiatiques (bouddhisme, hindouisme, taoisme…) et 

l’animisme, de l’Afrique à l’Océanie en passant par les Amériques. 

Comment l’homme se représente-t-il le divin dans ces différents systèmes 

de croyance? Comment communique-t-il avec lui et dans quel but? 

Comment organise-t-il l’espace et le temps pour faire place au sacré? Quel 

est l’impact de la religion dans les activités sociales – rites de passages, 

contrôle du corps? Quel rôle la religion joue-t-elle dans certains des 

conflits qui embrasent le monde? Autant de questions qu’aborde l’exposition 

en un spectaculaire parcours confrontant art sacré et anthropologie. 160 

chefs d’oeuvre issus du patrimoine spirituel de l’Humanité seront ainsi 

prêtés par les plus grands musées: Musée du Quai Branly, Musée du Louvre, 

Musée Guimet, British Museum, Victoria and Albert Museum, Musée d’Israël, 

Musée de Cluny, Musée d’Art et d’Histoire du Judaïsme, pour ne citer que les 

principaux contributeurs. Sculptures, objets d’art, peintures, manuscrits 

côtoieront maquettes, photos, films et bornes interactives pour tenter 

d’éclairer la variété des croyances et des cultes dans le monde. 

Cet événement s'inscrit résolument dans des pratiques actuelles et 

vivantes. Que l'on soit croyant ou non, la visite permet une découverte 

d’univers différents. 

 

Dieu(x) Modes d’emploi. 25 octobre 2012 au 3 février 2013. Petit Palais 

Musée des Beaux-Arts de la Ville de Paris. Commissariat: Petit Palais: 

Raphaëlle Ziadé. Tempora SA/Musée de l’Europe: Elie Barnavi, Isabelle 

Benoit, Benoît Re. 

 

Félix José Hernández. 

----o---- 

 

 

 



Vivencias de viajes 
Félix José Hernández Valdés © 

 

 
166 

 

 

AVANGUARDIE RUSSE 
 

 
Marc Chagall. 

Lo spazzino e gli uccelli (1914) 

 

Roma, 7 luglio 2012. 

 

Fino  al 2 settembre 2012 il nuovo spazio espositiv dell’Ara Pacis ospita 70 

opere dei più grandi maestri russi di inizio Novecento tra cui Malevich, 

Kandinskij, Chagall, Rodchenko, Tatlin, Lentulov e Goncharova. 

Le principali correnti dell’arte russa di inizio ‘900 - il cubofuturismo con la 

sua singolare sintesi delle tendenze europee dell’epoca, l’originale 

astrattismo, il costruttivismo con le sue composizioni architettoniche e il 

suprematismo con la sua purezza geometrica - trovano espressione in 

un’unica grande esposizione: AVANGUARDIE RUSSE ospitata dal 5 aprile al 2 

settembre 2012 dal nuovo spazio espositivo dell’Ara Pacis. In occasione della 

mostra il pubblico potrà fruire per la prima volta delle nuove sale destinate 

alle esposizioni temporanee. 

La mostra è promossa dall’Assessorato alle Politiche Culturali e Centro 

Storico – Sovraintendenza ai Beni Culturali di Roma Capitale in 

collaborazione con l’Assessorato Regionale dei Beni Culturali e dell’Identità 

Siciliana della Regione Siciliana e con State Museum and Exhibition Center 

Rosizo ed è a cura di Victoria Zubravskaya con il coordinamento tecnico-
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scientifico di Federica Pirani. Il coordinamento organizzativo è di Civita e 

Zètema Progetto Cultura. Catalogo Silvana Editoriale. 

L’esposizione offre l’opportunità straordinaria di poter ammirare circa 70 

capolavori dei più grandi artisti russi del secolo scorso, provenienti da 

importanti musei quali la Galleria statale Tret’jakov e da musei regionali 

russi poco conosciuti dal grande pubblico come quelli di Kazan, Kirov, 

Krasnodar, Saratov, Samara. 

Dopo il successo della tappa palermitana, l’esposizione arriva a Roma 

accresciuta di 7 nuove opere: Lo spazzino e gli uccelli di Chagall per la prima 

volta Italia ed altre significative opere di Malevich (La mietitrice e 

Suprematismo. Composizione non-oggettiva), le suggestive tele di Kandinskij 

(Meridionale, Muro rosso. Destino e Composizione. Ovale grigio) e 

Composizione non-oggettiva di Rozanova. 

La mostra sarà arricchita da un’installazione firmata dall’artista Pablo 

Echaurren tesa a comunicare ai visitatori quanto le avanguardie 

influenzarono tutte le arti dal teatro al cinema, dalla poesia alla musica e da 

un’analisi sui rapporti tra futurismo italiano e russo di Claudia Salaris. 

Infine alcuni video racconteranno il contesto storico in cui sono nate le 

avanguardie. Otto sezioni tematiche scandiscono l’esposizione delle opere: 

-Kazimir Malevich: dal cubofuturismo al suprematismo. 
Dopo un’iniziale influenza postimpressionista, Malevich sperimenta una 

sorta di neoprimitivismo rappresentando, con colori accesi e forti contrasti, 

soggetti di ambiente contadino. In seguito alle sue riflessioni sulla 

strutturazione del volume, realizza figure più solide e schematizzate, come il 

Falciatore del 1912. Passa poi al cubofuturismo (esemplificato in mostra 

dall’opera Vita in un grande albergo) che supera già nel 1913 con la 

teorizzazione del suprematismo, ovvero la necessità per l’artista di 

abbandonare ogni relazione con la realtà e mirare alla rappresentazione 

della purezza geometrica. A questo periodo appartengono le sue famose 

raffigurazioni dei Quadrati. 

- Vasilij Kandinskij. Dal paesaggio stilizzato all’astrattismo. 
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Pur vivendo all’estero fino al 1921, Kandinskij partecipa attivamente alla vita 

culturale russa e la influenza fortemente con le sue rivoluzionarie teorie 

sull’uso del colore e sul nesso inscindibile tra opera d’arte e dimensione 

spirituale. Tra le 5 opere in mostra si segnala la famosa Mosca. Piazza 

Rossa un paesaggio urbano dal sapore fantastico in cui l’artista 

rappresenta la sua visione della città: sono riconoscibili alcuni elementi 

architettonici che si mescolano al volo degli uccelli ed al grande arcobaleno. 

- Marc Chagall. 
Lo stile fantastico e intimista di Chagall si caratterizza per la sua 

straordinaria originalità. Elementi costanti delle sue opere sono 

l’espressione della sua sensibilità interiore e il legame indissolubile con il 

mondo contadino dei villaggi russi. Nel 1914, dopo un soggiorno di alcuni anni 

a Parigi, Chagall rientra nella sua città natale, dove dipinge una serie di 

quadri dai soggetti poetici e numerosi scorci della cittadina dipinti dal vero. 

A questo periodo appartengono due delle tele presenti in mostra: Negozio a 

Vitebsk (1914) e Bagno di bimbo (1916) a cui si aggiunge Lo spazzino e gli 

uccelli (1914) inedito per l’Italia. 

- Mikhail Larionov e Natalia Goncharova. 
I due artisti, uniti nell’arte e nelle vita, in breve passano da uno stile 

impressionista e simbolista ad uno neoprimitivista. Si distaccano dal gruppo 

Fante di Quadri, accusandolo di sottostare troppo all’influenza straniera, e 

fondano il gruppo Coda dell’Asino per sostenere un’arte russa nazionalista. 

A questi anni risalgono alcuni dei dipinti presenti in mostra tra cui: 

Paesaggio e Donne col rastrello della Goncharova (1907-1908), Notte. 

Tiraspol (1907) e Rissa in un locale (1911) di Larionov. 

Anche nella loro elaborazione del raggismo - una sintesi di cubismo, 

futurismo e orfismo – resta esplicita l’esigenza di trovare un proprio 

linguaggio peculiare. Il raggismo ebbe notevole influenza su diverse 

personalità di spicco dell’avanguardia russa, ma andò ad esaurirsi a partire 

dal 1915 con la partenza di Larionov e Goncharova dalla Russia. 

-Fante di quadri, cézannismo e post-impressionismo. 
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Il gruppo Fante di Quadri, nato a Mosca nel 1910 con il desiderio di rompere 

provocatoriamente con la società dell’epoca, fin dall’inizio lega l’arte 

popolare russa con le diverse poetiche figurative dei movimenti occidentali, 

dal postimpressionismo, al fauvismo, al cubismo. Per alcuni esponenti del 

gruppo, come Konchalovskij, Kuprin e Mashkov, diventa preponderante 

l’influenza di Cézanne tanto che verranno indicati come “i cézannisti russi” 

per la vividità cromatica e la semplificazione della maniera pittorica (si 

vedano in mostra Piazza della Signoria a Siena e Pesche di Konchalovskij o 

Paesaggio con chiesa di Kuprin, Ritratto di poeta di Mashkov, Chiatta e 

Ritratto femminile Robert Falk). 

-Cubofuturismo. 
Il futurismo russo prende il nome di cubofuturismo; in questo movimento la 

scomposizione dei punti di vista del cubismo si fonde con il movimento e la 

simultaneità del futurismo. È fondamentale anche l’influenza del 

neoprimistivismo per l’uso di colori vivaci e di linee di contorno ma anche 

per l’attenzione alla dimensione popolare e mistica della cultura 

tradizionale. In questa sezione della mostra si possono ammirare, tra le 

altre opere: Figura femminile (Nudo) di Rodchenko, Natura morta di Lubov 

Sergeevna Popova, Sinfonia (Violino) di Mikhail Ivanovich Menkov, 

Composizione di Vera Pestel. 

-Astrattismo. 
L’astrattismo trova terreno assai fertile in Russia, dove comincia a 

diffondersi negli anni che precedono la Prima Guerra Mondiale (1905-1914) 

rielaborando in modo autonomo le tendenze che si diffondevano in Europa. 

Con il raggismo teorizzato da Larionov e Goncharova (1909), gli oggetti 

vengono esclusi dalla pittura ma restano il volume e la profondità. A portare 

l’arte russa verso l’astrazione assoluta sarà Malevich, con la sua 

teorizzazione del suprematismo che dichiara l’illimitata “supremazia” nelle 

arti figurative della pura sensibilità plastica. Collaborano al suprematismo, 

già a partire dal 1915-1916, Aleksandra Ekster, Lubov Popova e Olga 

Rozanova, rappresentate in mostra rispettivamente dai dipinti Paesaggio 
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urbano (1916), Architettura pittorica (1918) e Costruzione di Forza nello 

Spazio (1921), Composizione (1915). 

-Costruttivismo. 
Il costruttivismo, che si espresse in architettura così come nelle arti 

plastiche, si integra compiutamente con lo spirito della Rivoluzione d’ottobre 

del 1917. Le prime opere costruttiviste furono i Contro rilievi di Tatlin, 

installazioni composte da diversi materiali “non artistici”: ne è un esempio 

Scelta di materiale di alto livello, 1914-1915 (presentata, come altre opere 

costruttiviste tridimensionali in mostra, in una ricostruzione recente). In 

seguito, nella sua totale adesione all’ideale rivoluzionario, Tatlin arriva a 

sostenere l’abolizione dell’arte come tale, considerata un estetismo 

borghese, concependo come possibili solo le attività strettamente utili alla 

società come l’architettura, la grafica, l’arredamento e il design. Altro ideale 

estetico viene invece seguito da  Karl Ioganson e dalla Makarova che 

sostengono la necessità di un’arte “esatta”, basata sulla “trasparenza” e sui 

vuoti della costruzione plastica. Il costruttivismo incide in modo radicale 

anche nella pittura dove forme astratte vengono utilizzate per creare 

strutture ispirate a macchinari tecnologici, sospese nello spazio quasi come 

composizioni architettoniche (si veda in mostra Disegno in una cornice di 

Rodchenko). 

Félix José Hernández. 

----o---- 
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LA LUCE OSCURA DELLA MATERIA 
 

 
 

Roma, 8 luglio 2012. 

 

Un viaggio attraverso l’oscurità che rivela il suo splendore segreto, 

attraverso una materia tenebrosa che si illumina di bagliori che passano dal 

nero all’oro, dallo splendore notturno del legno oscurato dalla fiamma a 

quello del metallo che vibra di riflessi cangianti: su queste linee strutturali 

si muove il progetto realizzato da Roberto Almagno e Sandro Sanna per la 

mostra che li vede uniti all’interno dei suggestivi spazi del Museo Carlo 

Bilotti nell’Aranciera di Villa Borghese a Roma. 

L’esposizione “LA LUCE OSCURA DELLA MATERIA Roberto Almagno/Sandro 
Sanna”, promossa da Roma Capitale, Assessorato alle politiche Culturali e 
Centro Storico – Sovraintendenza ai Beni Culturali e curata da Lorenzo 

Canova, professore associato di Storia dell'Arte Contemporanea 

all'Università del Molise, vede l’esordio di Primamusa nel campo della 

produzione di mostre e presenta opere realizzate appositamente dagli 

artisti per il Museo Carlo Bilotti, lavori site specific che tuttavia superano la 

dimensione tradizionale della pittura e della scultura per assumere una 
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chiara valenza installativa in cui lo spazio è rimodellato dagli artisti per 

trasformare le nostre coordinate percettive. 

Nel viaggio notturno che idealmente dà forma a questa mostra, Sanna e 

Almagno lavorano sulla trasmutazione di una materia che, con un’antica 

immagine alchemica, parte dall’oscurità per raggiungere lo splendore di un 

metaforico sole nero dove i contrari della notte e delle tenebre si uniscono 

simbolicamente e dove la pesantezza del mondo si sublima in una leggerezza 

fondata sul rigore del progetto e dell’esecuzione tecnica, in cui l’antica e 

archetipa manualità viene riletta in una nuova chiave contemporanea. 

Così Roberto Almagno, con la sua possente metamorfosi del legno di cui 

distilla la maestosità e la leggerezza, lavora su una scultura che dialoga con 

la potenza generativa degli elementi, ispirandosi al suolo che si spalanca in 

una faglia gigantesca generata da oscure forze telluriche, al vento che 

scuote le acque e la terra mostrando un’energia segreta e inarrestabile 

condensata nell’armonia discorde di forme dinamiche che conquistano e 

rinnovano lo spazio. 

Sandro Sanna, nella visione cosmogonica e originaria che sviluppa da più di 

dieci anni, costruisce un nuovo universo parallelo di forme ambigue che si 

muovono nello spazio come costellazioni ignote, segnali da universi lontani 

in cui le geometrie si intrecciano come filamenti di DNA o come sontuose 

decorazioni di palazzi eretti da civiltà perdute in una raffinata commistione 

dove la pittura dialoga con l’architettura e l’immaterialità digitale in una 

pulsazione assoluta di luce nera. 

 

Félix José Hernández. 

 

----o---- 
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IL MUSEO NAPOLEONICO DI ROMA ESPONE 

LA CARTE D’ITALIE 
 

 
 

Roma, 7 luglio 2012. 

 

Composta da sei grandi tavole raffiguranti l’Italia settentrionale e centrale, 

la Carte générale du théâtre de la guerre en Italie et dans les Alpes di Louis 

Albert Ghislaine Bacler d’Albe è pervenuta al Museo Napoleonico nel 2005, a 

seguito della generosa donazione del Conte Pompeo Campello, discendente 

da Maria Bonaparte Campello. La mostra, oltre a rappresentare un 

riconoscimento alla generosità del donatore, sarà un’ideale continuazione 

della serie di mostre dedicata alle opere pervenute in dono al Museo 

inaugurata con l’esposizione delle litografie tratte dell’Expédition d’Italie di 

Denis-Auguste-Marie Raffet, volume donato al Museo dalla Regione Lazio. 

Disegnatore, cartografo, pittore di battaglie, Bacler d’Albe lavorò al seguito 

di Napoleone dal 1796 al 1814, diventando nel 1804 capo del suo bureau 

topographique. Fu uno dei pochi collaboratori ad essere ammesso alle 

riunioni strategiche dell’Imperatore: dotato di grande intuito, a lui era 

affidato il compito di raccogliere e organizzare tutta la documentazione 

topografica necessaria per le campagne militari. La grande stima che 

Napoleone nutrì per Bacler d’Albe è confermata da un passo del suo 
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testamento, in cui egli raccomandò che il figlio usasse per la propria 

formazione proprio le carte di Bacler d’Albe. 

L’ambizioso progetto della Carte générale du théâtre de la guerre en Italie 

et dans les Alpes, del resto, fu voluto da Napoleone stesso: riunire un 

territorio vasto come l’Italia centro settentrionale in un’unica carta, 

indispensabile strumento di natura strategica e politica. La realizzazione 

delle sei tavole si protrasse per circa quattro anni, dal 1798 al 1802, con 

un’interruzione causata dal ritorno degli Austriaci a Milano, nell’aprile 1799: 

in fuga verso Parigi, Bacler d’Albe, attaccato dalle truppe austro-russe, 

perse quasi tutti i suoi materiali (che furono riconsegnati con la Pace di 

Lunéville dopo la seconda Campagna d’Italia) e poté riprendere la 

pubblicazione dell’opera solo in un secondo tempo. 

La Carte d’Italie è uno dei massimi risultati della cartografia d’inizio 

Ottocento. Le carte appaiono innovative anche per numerosi elementi di 

carattere strettamente tecnico: la resa delle montagne ottenuta attraverso 

una serie di giochi di ombre - testimonianza della formazione artistica di 

Bacler d’Albe -, la precisione nel rendere le vie di comunicazione e i confini 

dipartimentali e cantonali, la localizzazione delle divisioni dell’armata 

francese sul territorio italiano con il riferimento ai generali che ne erano a 

capo. 

L’esposizione, corredata da una serie di incisioni che ripercorrono i 

momenti principali delle campagne di Napoleone in Italia, presenta le sei 

carte ricomposte in un’unica parete, in un particolare allestimento che 

consentirà allo spettatore di coglierne sia il carattere di testimonianza 

storica e geografica che quello più specificamente artistico. L’iniziativa - al 

Museo Napoleonico fino al 4 novembre 2012 - è promossa dall’Assessorato 

alle Politiche Culturali e Centro Storico - Sovraintendenza ai Beni Culturali 

di Roma Capitale. 

Félix José Hernández. 

----o---- 
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EKO NUGROHO LE TEMOIN HYBRYDE 
 

 
Eko Nugroho. The Traveler, 2011 

encre sur toile. 40 x 30 cm 

 

Paris le 9 juillet 2012. 

 

Accueilli depuis septembre à la Villa Raffet à Paris dans le cadre du 

programme de résidence de SAM Art Projects, Eko Nugroho est un artiste 

indonésien né à Yogyakarta en 1977. 

Après l’exposition d’Inci Eviner déjà organisée par SAM Art Projects en 2011, 

Eko Nugroho investit une salle des collections permanentes du musée en 

couvrant de peintures murales le sol, les murs et le plafond. Il y présente 

également une vingtaine de toiles réalisées lors de son séjour à Paris, 

personnages hybrides entre monstres et teenagers, portant autour d’eux un 

regard inquiet et ironique. Ces toiles alternent avec d’imposantes broderies, 

technique traditionnelle détournée par l’artiste, des sculptures de 

personnages qui semblent issus de la science-fiction et un film d’animation 

aussi ludique qu’inquiétant. 

Eko Nugroho sillonne Paris comme il sillonne Yogyakarta, la capitale 

culturelle de l’île de Java où il vit. Il capte le bruit et la fureur de la rue, les 

jeux de regard, d’identité, les attitudes. Il traduit ces flux dans ses dessins 

et motifs qui envahissent l‘espace. Tous les moyens de création sont bons 

pour traduire ces mixages entre Indonésie et Occident, culture de rue et 
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monde de l’art, enjeux politiques et réflexions intimes. Bien que formé à 

l’Indonesian Art Institut et présenté dans des galeries et musées, son travail 

est profondément ancré dans l’univers urbain. Depuis dix ans, il édite la 

revue de bande dessinée Daging Tumbuh ouverte aux artistes de tous bords, 

dirige une entreprise de vêtements qu’il customise et fait réaliser par les 

laissés-pour compte de son quartier, dans une Indonésie qui peine à trouver 

une stabilité économique. Eko travaille in situ, collabore avec les 

communautés locales, occupe toutes les surfaces qui lui sont confiées, de la 

façade de la Sucrière lors de la Biennale de Lyon en 2009 à l’espace Louis 

Vuitton l’été dernier. 

EKO NUGROHO «Témoin hybride ». Directeur: Fabrice Hergott. Commissaire: 

Sébastien Gokalp. Responsable de production: Alice Vaganay, directrice de 

SAM Art Projects. 

Musée d’Art moderne de la Ville de Paris. 11 avenue du Président Wilson. 

75116 Paris. Tél. 01 53 67 40 00. 

Félix José Hernández. 

----o---- 

 

 

 

 

 

 

 

 

 

 

 

 

 



Vivencias de viajes 
Félix José Hernández Valdés © 

 

 
177 

 

 

URBAN ARENA 
 

 
 

Roma, 8 luglio 2012. 
 

Dal 24 maggio al 4 novembre 2012 il MACRO – Museo d’Arte Contemporanea 

Roma presenta negli spazi della terrazza Urban Arena, un progetto ideato 

in più tappe per dare visibilità alla Street Art, uno dei movimenti più attivi 

degli ultimi tempi.  
 

La terrazza del museo, luogo di particolare importanza per il suo essere 

aperto al pubblico (con accesso libero) e per il rapporto osmotico che 

intrattiene con la città e il quartiere, diviene una sorta di pales tra dove gli 

artisti possono misurarsi con pareti, superfici e spazi mai utilizzati.  
 

I protagonisti del primo appuntamento sono Bros e Sten e Lex, tra gli street 

artist italiani più attivi e apprezzati a livello internazionale, che 

realizzeranno due interventi concepiti appositamente per il MACRO.  
 

Attivi a Roma dal 2001, Sten e Lex hanno lavorato su una delle grandi pareti 

esterne del museo, utilizzando una tecnica da loro ideata, lo “stencil 

poster”. Dopo aver incollato, lasciato asciugare e ritagliato una matrice 

stencil di carta sul muro, gli artisti hanno dipinto di nero gli spazi vuoti, in 

modo da tracciare un motivo geometrico a fasce e losanghe. Da questo 
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punto il disvelamento graduale dell’opera è lasciato agli agenti esterni: 

saranno le intemperie e i passanti a rimuovere via via lo stencil e a 

permettere al disegno sottostante di emergere.  
 

Lo street artist milanese Bros è intervenuto su uno spazio non 

convenzionale, mai utilizzato in precedenza: la fontana della terrazza che 

sovrasta l’auditorium del museo. Su questa superficie, attraversata da un 

flusso d’acqua costante, l’artista ha realizzato un complesso collage di 

pellicole traslucide colorate che raffigura su ampia scala l’immagine di un 

uragano scattata dal satellite, dal titolo “Andrea”. Le cromie vivaci di quello 

che a un primo sguardo apparirà come un disegno astratto, per poi rivelarsi 

come un’icona di potenza e distruzione, interagiranno con la luce che 

attraversa la vetrata, innescando un dialogo tra lo spazio interno del museo 

e la terrazza.  

Nata negli anni ottanta negli Stati Uniti come evoluzione dei primi episodi di 

graffitismo urbano, la Street Art è maturata in modo multiforme, nutrendosi 

di un intenso rapporto con la strada, la dimensione metropolitana e 

l’ambiente underground. I più recenti sviluppi vedono gli artisti - ormai 

pienamente consapevoli del proprio ruolo - al centro dell’attenzione anche 

dei musei, per la riconosciuta potenza innovativa che il loro linguaggio virale 

e clandestino ha introdotto nella prassi artistica tradizionale.  
 

L’intervento di Bros è realizzato in collaborazione con la Galleria Edieuropa 

QUI arte contemporanea e lo Studio Fabio Mauri, Associazione per l’Arte 

L’Esperimento del Mondo.  
 

Urban Arena. Abierta al público hasta el 4 noviembre 2012.  MACRO - Museo 

d’Arte Contemporanea Roma. Terrazza, via Nizza 138  
 

Félix José Hernández. 

----o---- 
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POR CÓRDOBA 
 

 
El puente romano sobre el Guadalquivir. 

 

París, 10 de julio de 2012. 

 

Querida Ofelia: 

 

Hoy he encontrado el tiempo necesario para acabar de escribirte sobre 

la etapa cordobesa de nuestras vacaciones en esa tierra bendecida por 

Dios que es Andalucía. Como ya te escribí entre otras cosas sobre la 

fabulosa Mezquita, hoy te haré un poco de la historia de la ciudad y 

después te comentaré sobre los principales lugares visitados .  

 

Gracias a  su estratégica situación geográfica en el año 206 antes de 

Cristo los romanos  instalaron junto a la aldea  ibérica originaria un 

campamento. Pero fue  el pretor Marco Claudio Marcelo el que  comenzó la 

construcción de Córdoba para facilitar la seguridad  y el avituallamiento 

de las legiones romanas. La ciudad se convirtió en capital de la Hispania 
Ulterior y posteriormente en la  capital de la Hispania Ulterior  Baetica. En  su 

puerto fluvial se desarrolló una intensa actividad comercial, gracias 
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también a la Vía Augusta, que pasaba por el puente romano sobre el 

Guadalquivir.  

 

La ciudad  amurallada protegía el palacio pretoriano, el circo, el teatro, el 

anfiteatro y numerosos templos como el que se conserva en la calle Claudio 

Marcelo. En ella vieron la luz el filósofo  Séneca, también  su sobrino Lucano autor 

de La Farsalia. 
 

La máxima grandeza de la Córdoba musulmana fue obtenida por Abd al-Rahman III 
, el cual  en el año 929 estableció  un Califato Independiente de Damasco, 

convirtiendo a Córdoba en la ciudad más floreciente, culta y poblada de 

Europa.  

 

Los judíos vivían  en Córdoba desde la época visigoda, trabajaban sin 

problemas con los musulmanes como traductores, militares, médicos, etc. El 

barrio de la Judería fue habitado por éstos después de la reconquista en 1236. 

Después de expulsar a los musulmanes, los Reyes Católicos, hicieron  lo mismo 

con la comunidad judía. La be lla S inagoga fue cons truida en e l siglo 

XIV en estilo mudéjar.  Es el único exponente  del legado hebreo en 

Andalucía.  

 

La UNESCO reconoció como Patrimonio de la Humanidad  a la Mezquita Catedral  

y al conjunto urbano que la rodea: el puente romano sobre el Guadalquivir, los 

mosaicos del Alcázar, las columnas del Templo de Claudio Marcelo (del siglo I), 

las murallas, el barrio de la Judería,  el Alcázar de los Reyes Cristianos  y la 

Calahorra.  

 

La Torre de la Calahorra formaba parte de un castillo árabe que permitía el 

acceso a la ciudad. Desde ella se pasa por  el Puente romano que fue 

construido  en tiempos del emperador Augusto en el siglo I antes de Cristo. 

A la mitad del puente se alza una imagen del Arcángel San Rafael. Del otro 
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lado del Guadalquivir se sale del puente por La Puerta. Originariamente 

formaba parte de las murallas de la ciudad, se le conocía  en la reconquista 

como Puerta de Algeciras. En el siglo XVI, Hernán Ruiz III hizo una 

importante remodelación y le dio  el aspecto de arco del triunfo.  

 

 
Los jardines del Alkázar. 

 
Córdoba fue una ciudad totalmente amurallada y dividida en dos partes -la 

Almedina y la Ajerquía- encerradas en fortificaciones independientes y 

separadas por un muro con estrechos accesos. Uno de éstos es la Puerta 

de Almodóvar (la única que se conserva de época musulmana), enmarcada 

entre dos torreones, frente a la que se erige la escultura a Séneca. La 

Puerta de Sevilla sirve de acceso al popular barrio de San Basilio, donde 

almorzamos deliciosamente por sólo nueve euros en un restaurante típico 

llamado Mesón San Basilio Eliseo.  

 

El Zoco municipal está situado en un edificio de estilo mudéjar de dos 

plantas y con un magnifico patio porticado, donde se encuentra el  Mercado 

de la Artesanía. Originarios de la cultura romana los patios cordobeses 

constituyen uno de los mayores atractivos  de Córdoba. Las viviendas se 

construyeron alrededor  de un patio con una fuente o un pozo en el centro.  
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El Cristo de los Faroles 

 

La Plaza de los Capuchinos o del Cristo de los Faroles tiene austeras 

paredes blancas salvo las portadas en piedra del convento Santo Ángel. En 

el centro de la plazoleta se alza  el Cristo de los Faroles, 

crucificado barroco acompañado por sus ocho faroles de hierro. Te da la 

impresión de que es un Paso listo para salir de procesión.  

  

Siempre que me voy de Córdoba me entra un poco de nostalgia, es una 

ciudad encantadora y sus gentes son acogedoras y simpáticas. 

Un gran abrazo desde estas lejanas tierras, 

Félix José Hernández. 

----o---- 
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CARAVAGGIO: LA RESURREZIONE DI LAZZARO 
 

 
 

Roma, 8 luglio 2012. 

Dopo sette mesi di lavori sarà possibile ammirare il capolavoro di 

Caravaggio commissionato da Giovan Battista Lazzari nel 1608 e collocato 

nella cappella di famiglia nel 1609 

La resurrezione di Lazzaro, proveniente dalla chiesa dei Padri Crociferi di 

Messina, uno dei più importanti dipinti eseguiti in Sicilia da Michelangelo 

Merisi, detto il Caravaggio, dopo la sua precipitosa fuga da Malta, a 

conclusione di un restauro durato sette mesi sarà finalmente esposto dal 16 

giugno al 15 luglio 2012, in una mostra nel Museo di Roma Palazzo Braschi.  

Con questo evento saranno aperti per la prima volta al pubblico, dopo i 

lavori di restauro, il grande Salone d’Onore che ospiterà il capolavoro 

caravaggesco e l’attigua Cappella Valadier. 

Il precedente restauro dell’opera, effettuato dall’allora Istituto Centrale per 

il Restauro, risale al 1951. L’intervento presentato oggi si inserisce 

perfettamente nel progetto generale di revisione dei restauri eseguiti 

dall’Istituto a partire dagli anni cinquanta, con l’obiettivo di approfondire le 

ricerche e sciogliere le problematiche all’epoca irrisolte. Questo grazie 

all’evoluzione dei metodi e dei materiali da impiegare per la pulitura e al 

supporto di metodi analitici che nel 1951 non erano disponibili; elementi che 

hanno permesso di ottenere risultati e approfondimenti conoscitivi e di 

restituire leggibilità a quest’opera. 

Su questa tela, a pochi decenni dalla sua esecuzione, si erano infatti già 

riscontrati problema conservativi. Un episodio – non è chiaro se reale o 
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romanzesco – racconta che nel 1670 il primo restauratore, Andrea Suppa, 

accingendosi alla pulitura con semplice acqua, si trovò ad asportare del 

colore nero. Il restauratore, accusato dalla città di aver danneggiato il 

prezioso dipinto, morì di dolore. 

Comunque un capolavoro, la resurrezione di Lazzaro del Caravaggio, una 

tela di fortissima suggestione che mostra i personaggi di questo evento 

miracoloso serrati in primo piano su uno sfondo scuro che lascia 

immaginare l’ambientazione architettonica di una chiesa. Un Cristo che, con 

il volto in ombra e l’indice puntato imperiosamente verso il corpo di Lazzaro 

– ancora rigido e gonfio – ricorda la Vocazione di San Matteo nella Cappella 

Contarelli in San Luigi dei Francesi, opera ispirata a sua volta al gesto della 

Creazione di Adamo di Michelangelo nella Cappella Sistina. La tristezza delle 

espressioni rimanda alla Deposizione del l’ultimo Tiziano, eseguita per la 

propria tomba: il volto centrale rivolto verso il Cristo, con la fronte 

aggrottata e la bocca semiaperta, racconta il miracolo nell’espressione di 

stupore. Due proiezioni indietro nel tempo, una consuetudine nelle opere 

tardive di Caravaggio che usava riutilizzare motivi compositivi del suo 

repertorio figurativo precedente. 

Un importante intervento di restauro che restituisce, forse definitivamente, 

agli studiosi e ancora di più al pubblico una lettura rigorosa e al tempo 

stesso appassionante di un capolavoro che nel corso dei secoli non ha mai 

smesso di far parlare, affascinare, coinvolgere. 

Dopo l'esposizione a Palazzo Braschi, la Resurrezione di Lazzaro tornerà 

permanentemente a Messina, accanto all'altro capolavoro di Caravaggio lì 

custodito, l'Adorazione dei Pastori. La mostra col materiale esplicativo del 

restauro e del lavoro dell'ISCR si terrà al Museo Regionale di Messina dal 25 

luglio all'11 novembre 2012. 

Félix José Hernández. 

----o---- 
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COME L’ACQUA COME L’ORO 
 

 
 

Roma, 8 luglio 2012 

 
“L’archeologia del futuro", eredità di questa nostra epoca per i posteri, 

potrebbe avere la forma degli oggetti primari, di uso comune e quotidiano, 

ricreati da Rosa Gisladottir ed esposti ai Mercati di Traiano dal 22 giugno al 

23 settembre 2012, nei suggestivi spazi della Grande Aula e della via 

Biberatica. 

 

Fa riflettere l’accostamento tra le imponenti geometrie e simmetrie 

dell’architettura classica e le 12 opere dell’artista islandese, realizzate con 

materiali moderni come jesmonite, alluminio, bottiglie di plastica, acqua e 

luce fredda, realizzazione possibile grazie al contributo e alla mission 

ecologica del Consorzio Imballaggi Alluminio, molto attivi nel settore 

dell’arte contemporanea. Evidente in questa mostra il contrasto tra la 

grandezza del passato - il lascito dell'antichità, i suoi reperti - e il 

consumismo del presente, i cui esiti sono già evidenti. Il rapporto con 

l’antichità, e in particolare con il contesto che le ospita, è rafforzato 

dall’ispirazione di alcune opere a oggetti riprodotti nell’apparato decorativo 

dei Fori Imperiali: la ghianda che, moltiplicata in fitte maglie, decorava la 

patera tenuta in mano dalle Cariatidi del Foro di Augusto, il prezioso cantaro 
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– vaso - dal Tempio di Venere Genitrice, il possente scudo dei Daci sulla 

Colonna di Traiano. 

 

Promossa da Roma Capitale, Assessorato alle Politiche Culturali e Centro 

Storico - Sovraintendenza ai Beni Culturali, l’esposizione, curata da Sabine 

Frantellizzi, è realizzata in collaborazione con l'Ambasciata Islandese in 

Italia. Organizzazione e servizi museali sono di Zètema Progetto Cultura.  

 

I siti archeologici di Roma diventano per Rosa Gisladottir ricca fonte di 

ispirazione a partire dagli anni ottanta, quando nel suo primo viaggio 

nell’Urbe è colpita dall’imponenza e bellezza delle tracce lasciate dal 

passato, così diverse da quelle “immateriali” della sua Islanda, conservate 

più nelle saghe letterarie che nell’arte e nell’architettura. Nasce così l’idea 

di far dialogare la geometria simmetrica e perfetta dell’arte classica con 

opere d’arte che si ispirano a quelle stesse forme, evocando però al posto 

di un grande impero, sorretto da concetti eterni e immutabili, l’incerto 

futuro dell’epoca postindustriale, il cui principale emblema è senz’altro la 

plastica. 

 

E di questo materiale sono infatti alcune delle installazioni che Rosa espone 

negli ambienti dei Mercati di Traiano: colonne illuminate di bottiglie o 

mosaici circolari e strutture multicolori. Sempre perfettamente 

simmetriche, si richiamano anch’esse come le sculture alle forme classiche, 

ma più che alla teoria platonica della “immagine sensibile dell’Idea” 

ricordano angoscianti immagini di continenti di plastica galleggianti negli 

oceani . 

 

Intento confermato nel manifesto dell’artista: “suscitare emozioni 
sostanziali nella mente degli spettatori con opere d’arte esteticamente 
affascinanti nello spirito degli antichi, ma che al tempo stesso vogliono 
sollevare interrogativi tutt’altro che tranquillizzanti sul nostro presente e 
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sul nostro futuro…. Siamo responsabili per l‘ambiente che lasciamo alle 
future generazioni. Che cosa penseranno le future generazioni di noi? 
Saremmo giudicati bene o male? I rifiuti della società dei consumi si 
accumulano come indistruttibili montagne di dimensioni mai viste nella 
storia dell‘umanità. Quante bottiglie di acqua minerale saranno consumati 
ogni giorno a Roma per riempire i centri di raccolta di un materiale 
indigeribile per la natura?” 
 
Una mostra bella, colorata, raffinata. Una mostra che farà riflettere. 

 

COME L’ACQUA COME L’ORO. Sede Mercati di Traiano – Museo dei Fori 

Imperiali. Via IV Novembre 94, Roma. Date 22 giugno – 23 settembre 2012. 

 

Félix José Hernández. 

----o---- 
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VOLTI DEL CINEMA NEI RITRATTI DI MANLIO VILLORESI 
 

Roma, 8 luglio 2012. 
 

Il cinema italiano dal periodo dei telefoni bianchi 

alla dolce vita rivive nelle fotografie dei suoi 

principali protagonisti. La mostra Ombre e Luci 

(1920 – 1960). Volti del cinema nei 

ritratti di Manlio Villoresi espone circa novanta 

immagini - a mezzo busto, a figura intera, in abiti 

di scena o vestiti dell’epoca - di attori italiani dal 1925 al 1960. Tutte le opere 

provengono dal fondo di oltre 1500 negativi su lastra in vetro alla gelatina 

bromuro d’argento del fotografo Manlio Villoresi (Città di Castello 1891 – 

Roma 1976), conservato dal 1978 presso l’Archivio Fotografico del Museo di 

Roma. 

Sono 90 ritratti di grandi attori del teatro e del cinema italiano: Eleonora 

Duse, Annibale Ninchi, Franca Faldini, Vittorio Gassman, Anna Magnani, 

Marcello Mastroianni, Isa Pola, Anna Maria Ferrero, Domenico Modugno e 

molti altri. 

L’esposizione, promossa dall’Assessorato alle Politiche Culturali e Centro 

Storico – Sovraintendenza ai Beni Culturali di Roma Capitale, è a cura di 

Anita Margiotta e Alessandra Grella e sarà ospitata dal Museo di Roma 

Palazzo Braschi dal 27 giugno al 28 ottobre. Organizzazione e servizi 

museali sono di Zètema Progetto Cultura. Catalogo edito da Campisano 

Editore. 

Dopo aver appreso la professione a Città di Castello nello studio fotografico 

del padre Aristide, Manlio Villoresi si trasferisce a Roma aprendo lo studio 

in via Veneto 96. Presto diventa uno dei fotografi preferiti dal mondo 

artistico e dalla buona società romana e nel suo studio accoglie personalità 

della cultura, dello sport, della vita politica oltre a musicisti, cantanti lirici e, 

soprattutto, attori cinematografici. 

 
Anna Maria Ferrero, 1950-1955 
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L’esposizione raccoglie principalmente ritratti di attori e cantanti che 

rappresentano la parte più significativa del fondo. Se alcuni dei ritratti 

eseguiti da Villoresi alla fine degli anni Venti risentono del gusto flou 

dell’epoca e accorgimenti come l’uso mirato delle luci o l’effetto di vento fra 

i Capelli rendono le immagini più costruite, la successiva produzione del 

fotografo è meno pittorica: spesso si tratta di primi piani dove la persona 

raffigurata è rappresentata in maniera diretta con attenzione ai risvolti 

psicologici e ai riflessi naturalistici. 

Attraverso vintage, stampe recenti e negativi su lastra in vetro vediamo, 

per il grande teatro di prosa e lirico, le immagini della Duse, di Emma 

Gramatica, Ruggero Ruggeri, Antonio Gandusio e Mario Del Monaco. Il 

cinema italiano del periodo fascista mostra Annibale Ninchi, protagonista del 

film Scipione l’Africano, accanto a interpreti del filone di evasione detto dei  

“telefoni bianchi” quali Elsa Merlini e Nino Besozzi, oltre alla grande diva del 

momento, Doris Duranti. I ritratti di Anna Magnani, Raf Vallone e Massimo 

Girotti ci riportano agli anni del Neorealismo, il desiderio di rinascita e di 

evasione proprio di alcuni film dei primi anni Cinquanta è ricordato da Ave 

Ninchi o Isa Barzizza e Franca Faldini, attrici di Totò, la seconda anche sua 

compagna nella vita. I giovani Gassman e Mastroianni ci introducono verso 

la commedia all’italiana e gli anni della “dolce vita”.  

Non mancano poi ritratti di dive di tutti i tempi come Isa Pola, Maria 

Mercader e Anna Maria Ferrero. Alle soglie del boom economico degli anni 

Sessanta riviviamo il diffondersi della canzone italiana con Domenico 

Modugno, e della televisione con Paolo Carlini e Alberto Lupo, interpreti di 

indimenticabili sceneggiati. 

Accanto ai ritratti sarà esposta una selezione di costumi cinematografici 

provenienti dalla Fondazione Annamode. 

Félix José Hernández. 

----o---- 
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RENZO VESPIGNANI. ROMA 1924-2001 
 

 
Renzo Vespignani - Colonia a Cesenatico (le spiagge del '39) - 1974, olio su tela. Collezione privata. 

 

Roma, 8 luglio 2012. 

“Un quadro, una scultura, sono il risultato di uno scontro durissimo; vinto, 
se viene vinto, solo dopo cariche e agguati, assalti e ritirate. L’immagine che 
ne esce è sempre piena di lividi e ferite”.  
Così Renzo Vespignani descrive il proprio impegno artistico, capace di 

trasformare ogni dipinto nel “teatro di una crisi”, non lo spazio dove si riveli 

un’immagine compiuta del mondo ma il luogo di un vero e proprio 

combattimento. La parabola della sua arte inizia, in effetti, dalle macerie di 

una vera guerra, durante il periodo di occupazione nazista della Capitale, 

per passare poi attraverso le speranze della ricostruzione, i nuovi miti della 

società dei consumi, il degrado etico ed esistenziale dopo la caduta degli 

ideali.  
Omaggio a dieci anni dalla scomparsa, la mostra Renzo Vespignani (Roma 

1924-2001), al Casino dei Principi di Villa Torlonia dal 29 giugno al 18 

novembre 2012, vuole ripercorrere il lungo percorso creativo di uno dei 

maestri più grandi del Novecento che con i suoi dipinti, disegni ed incisioni 

ha reso preziosa testimonianza su cinquant’anni di storia italiana 
coniugando grandi capacità tecniche con acuta e profonda coscienza del 

suo tempo. 
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Il senso dell’avventura e il coraggio uniti alla vitalità e all’impegno sociale 

sono caratteristiche costanti che legano insieme i diversi periodi della 

storia pittorica di Vespignani, suscitando sempre l’interesse di artisti e 

intellettuali, da Visconti a Pasolini, che ne condivisero ideali, dubbi e 

speranze. 

Promossa dall’Assessorato alle Politiche Culturali e Centro Storico - 

Sovraintendenza ai Beni Culturali di Roma Capitale, dall’Archivio della Scuola 

romana, l’esposizione è curata da Netta Vespignani e Valerio Rivosecchi. 

Organizzazione e servizi museali sono di Zètema Progetto Cultura. 

L’Archivio della Scuola Romana ha fornito il materiale documentario e le 

fotografie, mentre la maggior parte delle opere in mostra, raramente 

esposte, proviene da collezioni private. Una sezione della mostra prevede 

video con interviste all’artista e filmati che lo mostrano al lavoro.  

Con circa cinquanta dipinti e altrettanti disegni e incisioni, accompagnati in 

ogni sezione da documenti e fotografie d’epoca, la mostra segue un 

tracciato cronologico a partire dall’esordio nella vitalissima Roma del 

secondo dopoguerra, intorno al 1945. Dopo le opere che lo vedono 

protagonista del Neo-realismo pittorico, si attraversano gli anni dal 1959 al 

1964, ai quali è dedicata una sala dell’esposizione, con le celebri Periferie e i 

quadri ispirati a via Veneto e alla “dolce vita”. Si giunge quindi al momento 

drammatico ed esistenziale delle Anatomie e degli interni e infine, nelle 

ultime due sale, all’importante stagione pittorica della maturità con i grandi 

dipinti Imbarco per Citera, Album di famiglia, Tra due guerre, Come mosche 

nel miele, Manhattan transfer. 

RENZO VESPIGNANI. ROMA 1924-2001. Roma-Musei di Villa Torlonia-Casino dei 

Principi. 29 giugno-18 novembre 2012; A cura di Vespignani e Valerio 

Rivosecchi. Dipinti, disegni ed incisioni corredati da documenti e fotografie  

d’epoca ripercorrono la complessa parabola artistica di uno dei maestri del 

XX secolo. 

Félix José Hernández.  
----o---- 
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OPEN STUDIO 
 

 
Carola Bonfili, If, 2012. Foto: Giorgio Benni 

 

Roma, 8 luglio 2012. 

  

Open studio stabilisce la fine del primo ciclo del programma Artisti in 
residenza avviato lo scorso gennaio al MACRO. Fino al 22 luglio 2012 saranno 

in mostra i lavori elaborati da Carola Bonfili, Graham Hudson, Luigi Presicce 

e Ishmael Randall Weeks per gli spazi del museo, insieme ai materiali di 

ricerca raccolti durante i mesi della loro permanenza. Gli studi degli artisti, 

fino a questo momento visitabili settimanalmente o su appuntamento, si 

aprono al pubblico mettendo in evidenza le diverse processualità che 

caratterizzano le pratiche artistiche di ciascun residente.  
 

Il programma Artisti in residenza è uno fra gli elementi centrali delle attività 

del MACRO. Gli spazi al secondo piano del museo sono stati trasformati in 

studi di circa 100 mq per ospitare quattro artisti (due italiani e due 

stranieri) per un periodo di quattro mesi. Il museo diventa in questo modo 

anche un centro di produzione e non solo di promozione e diffusione 

culturale, coinvolgendo i residenti attivamente in un programma di attività e 

di incontri pubblici.  
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Studio #1 Carola Bonfili 
 La pratica artistica di Carola Bonfili si basa sull’alterazione di immagini, 

suoni e materiali eterogenei. Video, fotografia, scultura, disegno e 

installazione sono i mezzi con i quali l’artista crea modi nuovi e inaspettati di 

vedere il mondo che ci circonda, trasformandolo spesso in uno scenario 

straniante o surreale.  
 

Durante la residenza al MACRO l’artista ha sviluppato in collaborazione con 

Valerio Mannucci, responsabile editoriale di NERO, un progetto incentrato 

sul disegno: quattro pubblicazioni che illustrano i lavori di Thomas Braida, 

Taylor McKimens, Paolo Merloni, Misaki Kawai. Carola Bonfili ha selezionato 

un gruppo di artisti che hanno fatto del disegno e delle sue declinazioni il 

loro mezzo espressivo principale. L’artista presenta inoltre If, installazione 

ambientale che attiva un’esperienza semantica e sensoriale attraverso la 

creazione di due camere totalmente identiche, ma fruibili e esperibili in 

modo differente. If è uno spazio altro custodito nello studio, una riflessione 

sulla percezione e l’aspettativa, sulla visualizzazione di immagini costruite 

non solo attraverso la vista.  
 

Carola Bonfili (Roma, 1981) vive e lavora a New York. Ha frequentato il corso 

di storia dell’arte contemporanea presso l’Università degli Studi di Roma “La 

Sapienza” per poi proseguire gli studi al Chelsea College of Art and Design di 

Londra. Ha partecipato a numerose mostre in Italia e all’estero. Tra le più 

recenti: When in Rome presso l’Istituto Italiano di Cultura di Los Angeles 

(2011), Roommates al MACRO e La Danse Macabre alla Nomas Foundation, 

entrambe a Roma (2010), Fragile Currency alla Klemm’s Gallery di Berlino 

(2009).  

 

Studio #2 Graham Hudson  
Graham Hudson può essere considerato un “artista-architetto”: i suoi lavori 

site-specific sono vere e proprie installazioni ambientali, sia per dimensione 
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che per approccio scenografico. Il riutilizzo di materiali grezzi e la ricchezza 

di stimoli visivi e uditivi delle sue opere sono una critica aperta alla società 

contemporanea. L’artista avverte nel presente sintomi di fragilità e 

insicurezza che si riflettono in costruzioni instabili, temporanee, incompiute, 

che spesso sconfinano nella dimensione della performance.  
 

L’artista trasforma con ROCRO (Rubble Office of Contemporary Rome) il suo 

studio in un ufficio fittizio, ma luogo reale e operativo di raccolta di 

informazioni e materiali, al fine di ritrarre il paesaggio urbano attraverso la 

mappatura dei cantieri attivi in città. L’apertura dello studio dell’artista è la 

continuazione del progetto elaborato durante la residenza, è l’evoluzione del 

luogo concepito come spazio di indagine, di ricerca e sperimentazione in cui 

fondamentali all’attivazione sono le opinioni e le azioni di tutti i partecipanti. 

L’Ape50 parcheggiata all’ingresso del museo – acquistata con il sostegno di 

MACROAMICI - è uno fra i differenti mezzi che Graham Hudson, insieme agli 

agenti ROCRO, i vari collaboratori al progetto, utilizza per concretizzare la 

sua pratica artistica.  
 

Graham Hudson (Kent, Inghilterra, 1977) si laurea in scultura al Chelsea 

College of Art and Design e al Royal College of Art di Londra. Tra le mostre 

personali si segnalano quelle realizzate alla Arthouse at the Jones Center di 

Austin, Texas (2011), alla galleria Crisp di Londra, presso ZINGERpresents ad 

Amsterdam (2010) e alla galleria Monitor di Roma (2009). Tra le collettive: 

An extended exhibition for a transition function alla galleria Hilary Crisp di 

Londra (2011), British Art Now: Saatchi Gallery in Adelaide presso la Art 

Gallery of South Australia (2011), Mutiny seemed a probability alla 

Fondazione Giuliani a Roma (2010).  
 

Studio #3 Luigi Presicce  
Luigi Presicce è tra quegli artisti che rivolgono il loro interesse verso le 

frange indipendenti del panorama culturale e artistico italiano. Gestualità e 
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rituali sono alla base del suo lavoro, costruito su scenari ad alto contenuto 

simbolico ed esoterico.  
 

L’artista presenta la ricerca elaborata insieme a Jonatah Manno su tre 

episodi del ciclo de Le storie della vera croce, tratti dalla “Legenda Aurea” 

di Jacopo da Varagine, finalizzata alla creazione di tre performance per un 

pubblico di soli due spettatori. Le azioni saranno visibili successivamente 

attraverso un’installazione composta da tre quadri video girati da 

Francesco G. Raganato. 

  

Lo studio dell’artista è inoltre la sede di Laboratorio, un metodo e una 

piattaforma di lavoro, dove i diversi partecipanti possono confrontarsi 

quotidianamente con la propria metodologia all'interno di uno spazio 

condiviso. Il centro focale di Laboratorio è il lavoro e la sua processualità, 

che si pone sullo stesso piano dell’opera finita. L'apertura di maggio non 

rappresenta quindi l'atto conclusivo di tale processo, ma è una pausa dai 

lavori materiali, che possono essere in questo modo fruiti dal pubblico come 

un amalgama di situazioni, appunti, opere concluse o nella loro condizione di 

potenzialità.  
 

Laboratorio si è costituito nel 2010 a Marti (PI) nello studio di Nicola Martini, 

Vittorio Cavallini e Jacopo Menzani. Tra il 2010 e il 2011 Laboratorio è stato 

ospitato da Brown Project Space a Milano. I partecipanti al progetto sono: 

Vittorio Cavallini, Davide Daninos, Attila Faravelli, Andrea Kvas, Jonatah 

Manno, Nicola Martini, Jacopo Menzani, Luigi Presicce, Fabrizio Prevedello e 

Maurizio Vierucci (Oh Petroleum).  
 

Luigi Presicce (Porto Cesareo, 1976) ha frequentato il Corso Superiore di 

Arti Visive (CSAV) presso la Fondazione Antonio Ratti di Como con l’artista 

Joan Jonas (2007). Negli ultimi anni ha esposto al MADRE di Napoli (2012), 

alla Marsèlleria di Milano, al Festival Reims Scènes d’Europe (presso il Frac 
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Champagne- Ardenne di Reims) e al Thessaloniki Performance Festival 

(2011). Nel 2008 Luigi Presicce fonda a Milano con Valentina Suma e Luca 

Francesconi lo spazio no profit Brown Project Space. Nel 2011 avvia insieme 

a Giusy Checola e Salvatore 

 

Baldi il progetto Archiviazioni, un centro di documentazione e ricerca sulla 

cultura contemporanea del sud Italia. L’artista, su invito del collettivo 

artistico AND AND AND, sarà presente a dOCUMENTA (13) con il progetto Lu 
Cafausu realizzato in collaborazione con Luigi Negro, Emilio Fantin, Giancarlo 

Norese e Cesare Pietroiusti.  

 
Studio #4 Ishmael Randall Weeks  
Elemento caratteristico del lavoro di Ishmael Randall Weeks è l’uso di 

materiali riciclati e detriti ambientali per realizzare installazioni site-

specific, sculture e opere su carta.  
 

Creando lavori che prendono forme di oggetti funzionali, privati del loro 

aspetto pratico, l’artista propone una riflessione sui concetti di lavoro 

manuale e di utilità, esaminando a fondo urbanizzazione, sviluppo, viaggio e 

scambio in un mondo globalizzato.  
 

Attraverso la disposizione di elementi scultorei e installazioni ambientali, 

l’artista mostra – con il progetto Parquet - la sua ricerca legata al concetto 

di spazio quotidiano, paesaggio, architettura, roof design, erosione ed 

instaura così un dialogo formale, concettuale e visivo con il museo e la città 

di Roma.  
 

Ishmael Randall Weeks (Cuzco, 1976) si laurea in Arte al Bard College (2000) 

nello stato di New York e in Pittura e Scultura alla Skowhegan School of 

Painting and Sculpture nel Maine (2007). Tra le mostre personali più recenti 

si segnalano: Maquette For Landscape alla Federica Schiavo Gallery di Roma 
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(2010), Aún sin Título alla Revolver Galeria di Lima (2010), la personale alla 

Eleven Rivington Gallery di New York (2009). Ha inoltre partecipato a 

diverse collettive tra le quali quella presso lo spazio The Drawing Room di 

Londra, presso il Dublin Contemporary di Dublino e il The Kitchen di New 

York (2011). Sempre a New York viene invitato a partecipare alla collettiva 

Greater New York presso il MoMA PS1 (2010).  

 

Artisti in residenza: OPEN STUDIO. Carola Bonfili, Graham Hudson, Luigi 

Presicce, Ishmael Randall Weeks. Fino al 22 luglio 2012. Museo d’Arte 

Contemporanea Roma.  Studio #1, #2, #3, #4, via Nizza 138. 
 

Félix José Hernández.  

----o---- 
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EL MUSEO DE ARTE MODERNO DE PARÍS 
 

 
 

París, 12 de julio de 2012. 

 

Querida Ofelia: 

 

Ayer pasamos la tarde en este impresionante museo que está situado en el 

corazón de París a orillas de del Sena, entre Les Champs-Elysées y la Tour 
Eiffel. Le Musée d'Art moderne de la Ville de Paris  fue concebido en el 

marco de la exposición internacional de las artes y las técnicas de 1937. 

Pero fue inaugurado oficialmente  sólo en 1961, sobre todo con las obras que 

provenían de las colecciones modernas del Petit Palais, enriquecido gracias 

a la generosidad de los coleccionistas Emanuele Sarmiento, Matilde Amos, 

Ambroise Vollard, etc. El museo ocupa el ala este del Palais de Tokyo, 

mientras que el ala oeste, que pertenece al Estado, está dedicada a todas 

las formas de  la creación contemporánea. 

El museo reabrió sus puertas en febrero de 2006, después de un período de 

renovación. Los trabajos permitieron reordenar sus espacios, para 

valorizar la colección importante de obras de arte moderno y 

contemporáneo que posee. El museo es conocido internacionalmente por 

sus exposiciones temporales temáticas o monográficas de envergadura 

dedicadas a los artistas y a los movimientos artísticos mayores del siglo XX.  
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Creado en 1967, el departamento contemporáneo ARC propone un programa 

dinámico de exposiciones que presenta a los artistas confirmados del 

momento y revela a los jóvenes talentos en sus obras más innovadoras y 

ambiciosas. 

Las colecciones del museo cuentan con  cerca de nueve mil obras de arte 

representativas de las grandes corrientes artísticas del siglo XX, así como 

artistas mayores del arte francés: Delaunay, Dufy, Fautrier y Rouault.  

Desde su inauguración en 1961, las colecciones han sido enriquecidas sobre 

todo por las donaciones y los legados de coleccionistas privados. Con cerca 

de quinientas  obras, el legado excepcional del Doctor Girardin a la Ciudad 

de París constituye el fondo histórico: pinturas como La Pastorale de 
Matisse (1905), junto a  obras cubistas  como La Nature morte à la pipe de 

Braque (1914) o numerosas obras de Georges Rouault y de l’Ecole  de París. 
L'Enterrement de Casagemas (1901) y las esculturas Le Fou et Fernande 
(1906) de Picasso entraron en las colecciones, gracias a la generosidad de  

Ambroise Vollard. 

 
Por otro lado, la Ciudad de París  adquirió en 1937  obras mayores tales 

como L'Equipe de  Cardiff de Delaunay (1913), Les Disques de Léger (1918) así 

como La Danse de Matisse (1932). 
Las obras de arte esáan expuestas  según un trayecto cronológico y 

temático, ilustrando los movimientos franceses y europeos de la segunda 

mitad del siglo  XX: el Nuevo realismo, la Figuración narrativa y el  arte 

conceptual, así como las grandes figuras del arte contemporáneo: Luisa 

Bourgeois, Daniel Buren, Christian Boltanski, Sigmar Polke, Gerhard Richter, 
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etc. 
Las colecciones crearon también un  amplio espacio a la joven creación a 

través de una política activa de adquisiciones: Bernard Frize, Ange Leccia, 

Philippe Parreno, Claude Lévêque, Pierre Huyghe y Dominique González-

Foerster.  

En varias salas especialmente habilitadas con este fin, están instaladas las 

decoraciones monumentales: La Fée Electricité de 

Raoul Dufy, La Danse de Henri Matisse y la primera versión inconclusa del 

cuadro. Otras obras realizadas especialmente para el museo por artistas 

contemporáneos como Alberola, Toroni y Varini, perpetúan esta tradición.  

El museo organiza exposiciones dedicadas a los grandes panoramas 

europeos y a los movimientos artísticos determinantes de este siglo, así 

como a figuras emblemáticas de la escena francesa y europea. 

Las exposiciones temáticas - L'Ecole de París o Le Fauvisme - proponen una 

nueva lectura de la historia del arte. 

El museo presenta también exposiciones monográficas dedicadas a artistas 

reconocidos como Bonnard, Alexandre Rodtche'nko o Dan Flavin; o 

desconocidos en la escena francesa como Helene Schjerfbeck (2007), 

Alfred Kubin (2007) o A.R. Penck y Bridget Riley (2008). 

EL ARC presenta las  experiencias más contemporáneas de la creación 

nacional e internacional, organizando exposiciones monográficas y 

temáticas que pretenden revelarle al público las nuevas tendencias del arte 

(François Roche, Kara Walker, Mathieu Mercier, Gelitin, Peter Doig, etc.). 

Terminamos la visita a la hora el crepúsculo sentados en la gran terraza 

que divide las dos alas del museo, con una vista espléndida sobre el Sena y 

la Rive Gauche,  donde se destaca La Tour Eiffel. 
Musée d’art moderne. 11 avenue du président Wilson. 75016. Paris. Teléfono : 

(33) 1 53 67 4080 

Un gran abrazo desde la bella Ciudad Luz, 

Félix José Hernández. 

----o---- 
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VIOLETA DE PALOMA GÁMEZ 
 

 
Paloma Gámez. C3, 2012. Impresión digital sobre papel 

 

Madrid, 12 de julio de 2012. 

 

Querida Ofelia: 

 

El Centro Andaluz de Arte Contemporáneo presenta una serie de trabajos 

que Paloma Gámez (Bailén, Jaén, 1964) ha realizado expresamente para 

este centro con el título Violeta, y que remiten directamente a otras dos 

series de pinturas, Verde y Rojo que, desde la abstracción, y a través de una 

meticulosa y personal investigación sobre el color y el espacio, la artista ha 

ido desarrollando a lo largo de los últimos años.  

 

La idea de repetición y seriación es una constante en sus obras que como la 

artista reconoce, son autorreferenciales, en cuanto que se construyen a 

partir de otras anteriores. De esta forma, se van generando una especie de 

sistemas en los que todas las piezas están relacionadas entre sí.  
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Violeta propone un recorrido por diferentes espacios a través de cinco 

trabajos conectados entre sí y realizados con técnicas distintas: vídeo, 

impresión sobre papel, acrílico sobre tela y pintura sobre pared, finalizando 

con la invitación de la artista a acercarnos a la biblioteca, en cuyo 

lucernario ha realizado una intervención con los mismos planos de color 

que se repiten en las salas. Es de destacar el uso que hace Paloma Gámez 

del espacio expositivo y arquitectónico, involucrando al espectador en una 

experiencia sensorial a través de la luz, del color y del espacio.  

 

El interés de la artista por los procesos de abstracción es algo implícito en 

todo su trabajo, en los procedimientos, en cómo se materializan las piezas y 

en la forma de utilizar el color, despojado de su carácter simbólico, pues lo 

que realmente le interesa es su capacidad sensorial. El resultado no tiene 

un carácter narrativo o descriptivo, se construye a partir de un efecto de 

seriación y no desde una imagen única. Para Paloma Gámez la pintura es, 

fundamentalmente, un espacio de reflexión, de experimentación y de 

conocimiento. Licenciada en Bellas Artes por la Universidad de Granada en 

1990, Paloma Gámez ha realizado numerosos trabajos individuales en 

galerías como Magda Belloti (Algeciras. Cádiz) o Milagros Delicado (Puerto 

de Santamaría, Cádiz), entre otras. En 2011 llevó a cabo una intervención en 

La Casa Encendida (Madrid) bajo el título de Carta de color. Sus obras 

forman parte de colecciones como las de Unicaja, Diputación de Córdoba, 

Diputación de Cádiz, o “La General” de Granada. 

 

 Exposición PALOMA GÁMEZ. VIOLETA. Del 12 de julio al 16 de septiembre de 

2012. Centro Andaluz de Arte Contemporáneo. 

 

Un gran abrazo desde nuestra querida España, 

Félix José Hernández. 

----o---- 
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ABSTRACCIÓN Y MOVIMIENTO 
 

 

 
 
 
 
 
 
 
 

JUAN USLÉ.  
Ojos desatados, 1994-1995. Temple sobre tela y madera. 

Altura 152,8 x anchura 244,5 cm. Colección CAAC 
Sevilla, 12 de julio de 2012. 

Querida Ofelia: 

 

El 12 de julio de 1972 se inauguraba la sede del Museo de Arte 

Contemporáneo de Sevilla en la calle Santo Tomás. Ahora, 40 años después, 

el Centro Andaluz de Arte Contemporáneo para celebrarlo presenta la 

exposición titulada “Abstracción y Movimiento” que reúne obras de 36 

artistas, la mayoría de la colección del CAAC y que forma parte de la sesión 

expositiva “Abstracción Postpictórica”. La exposición se compone de 280 

obras: 31 cuadros de diferentes técnicas (óleo, acrílico, técnica mixta, 

collage...), 10 instalaciones, 7 vídeos, 217 obra sobre papel (dibujo, 

principalmente), 1 escultura, 1 fotografía, 13 obras gráficas. Además, se 

muestran 27 documentos. Entre las piezas que se presentan en esta 

exposición hay obras de creadores andaluces como Manuel Barbadillo, 

Gerardo Delgado, Equipo 57, José Guerrero, Luis Gordillo, Manolo Quejido, 

José Ramón Sierra, Juan Suárez o Ignacio Tovar, así como internacionales 

como Robert Motherwell, Wolfgang Tillmans, Stephen Prina o Anthony 

McCall. La tesis de la que parte este proyecto expositivo puede resumirse 

del siguiente modo: en el terreno de las artes visuales a lo largo del siglo XX 

se produjeron al menos dos grandes logros artísticos que han supuesto una 
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revolución similar a la que en su momento fue la conquista de la perspectiva 

en el Renacimiento. El primero, reconocido en todas las historiografías del 

arte, es la abstracción, El segundo, que sólo más recientemente ha entrado 

en discusión y valoración, es el movimiento, especialmente por medio del 

cine expandido, los filmes experimentales y el vídeo, pero también a través 

de la serialidad, las instalaciones, la pintura óptica, la animación y otros 

nuevos medios. Esta amplia exposición intenta conjugar estos dos grandes 

logros para estudiar un fenómeno característico, la abstracción y el 

movimiento, que ha tenido tres grandes momentos históricos fuertes: los 

años 20 y 30; los años 60 y 70 y la actualidad (aproximadamente los 

últimos diez años), siendo los dos últimos períodos los que son aquí 

tratados. Para ello se sigue la estela -pero desde una perspectiva 

diferente- de al menos cuatro exposiciones precedentes que, desde 

distintos ámbitos y con distintos enfoques, han bordeado el fenómeno objeto 

de estudio (aunque fuera tangencialmente). Estas cuatro exposiciones han 

sido, por orden cronológico, Sons et lumières (Centre Pompidou, París, 

2004-2005), Visual Music (Hirshhorn Museum, Washington y MOCA, Los 

Angeles, 2005), Summer of Love (Tate Liverpool, Schirn Kunsthalle Frankfurt 

y Kunsthalle de Viena, 2005-2006) y Light Art from Artificial Light (ZKM, 

Karlsruhe, 2006).  

El proyecto expositivo en sí se divide en dos muestras que se superponen 

una en otra. Por un lado, la colección del CAAC en relación a su eje 

relacionado con la abstracción pictórica y más allá. Por otro, una exposición 

temporal centrada en la abstracción en movimiento. Ambas comparten el 

mismo espacio, alternándose, relacionándose entre sí y, en otras ocasiones, 

estableciendo oposiciones. Son dos exposiciones reunidas en una y que son, 

por tanto, un mismo y complementario proyecto conceptual y espacial. En 

1964 el influyente crítico de arte norteamericano Clement Greenberg 

organizó una exposición en Los Angeles County Museum of Art que tituló 

Abstracción postpictórica. En ella participaron numerosos artistas reunidos 

con la intención de señalar una vía distinta al expresionismo abstracto que 
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había dominado el arte norteamericano de las décadas de los 40 y 50. 

Recuperar ahora el título de 1964 busca no sólo traer a la actualidad un 

término que merece la pena ser recordado por su influencia en la 

producción artística andaluza desde entonces -y que el CAAC ha sabido 

incorporar y estudiar a su colección-, sino también señalar que literalmente 

ha existido una abstracción postpictórica, que ha ido más allá de la pintura 

en sí y que ha expandido lo pictórico abstracto a otros ámbitos, como por 

ejemplo, las instalaciones, el vídeo y el cine de exposición. 

 

Exposición: ABSTRACCIÓN Y MOVIMIENTO. Artistas: Pic Adrián, José Luis 

Alexanco, Elena Asins, Manuel Barbadillo, José María Bermejo, Ross 

Bleckner, Boyle Family, Juan Carlos Bracho, Patricio Cabrera, Gerardo 

Delgado, Equipo 57, Luis Gordillo, José Guerrero, Joan Hernández Pijuan, 

Anthony McCall, Gustav Metzger, Henri Michaux, Manolo Millares, François 

Morellet, Robert Motherwell, Museum of American Art, Daniel Palacios, 

César Paternosto, Paz Pérez Ramos, Stephen Prina, Manolo Quejido, Soledad 

Sevilla, José Ramón Sierra, Juan Suárez, Wolfgang Tillmans, Ignacio Tovar, 

USCO, Juan Uslé, José Val del Omar, José María Yturralde, Simón Zabell. 

Comisarios: Juan Antonio Álvarez Reyes y Luisa López Moreno. Del 12 de julio 

al 11 de Noviembre de 2012. Centro Andaluz de Arte Contemporáneo. 

Un gran abrazo desde nuestra querida España, 

Félix José Hernández.  

----o---- 
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EL PALACIO DE LOS DUQUES DE MEDINACELI 
 

 
Escudo de la familia en la fachada del palacio. 

 

Madrid, 12 de julio de 2012. 
 

Querida Ofelia: 

  

 El Ministerio de Educación, Cultura y Deporte ha finalizado la restauración 

del Palacio de Duques de Medinaceli en Cogolludo (Guadalajara). La 

intervención llevada a cabo por el Instituto del Patrimonio Cultural de 

España (IPCE), comenzó en agosto de 2010 y ha supuesto una inversión de 

2.100.000 euros.  
 

El palacio constituye una de las primeras manifestaciones de la 

arquitectura civil del Renacimiento en España. Fue diseñado y construido a 

finales del siglo XV por encargo de la familia Mendoza al arquitecto Lorenzo 

Vázquez, formado en Roma dentro de las corrientes artísticas del 

Quattrocento. Con el paso del tiempo el edificio sufriría un paulatino 

abandono, así como numerosos derrumbes y expolios, siendo declarado 

Bien de Interés Cultural en 1931. El Estado, como titular del inmueble, 

acometió diferentes actuaciones durante la segunda mitad del pasado siglo 

XX para frenar su deterioro.  
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Las investigaciones arqueológicas e históricas realizadas durante el 

transcurso de la intervención que ahora finaliza aportaron información 

relevante para conocer la estructura original del inmueble y orientar su 

conservación. La existencia de dos niveles en el jardín, dotados de una 

fuente y un estanque, la configuración de las galerías del patio principal, que 

disponían de dos alturas con arcos de piedra labrada y una escalera de tres 

tramos, y el patio secundario o de servicio, eran aspectos prácticamente 

desconocidos que se han puesto en valor con esta actuación. Se trata de 

elementos fundamentales, pues constituyen los primeros ejemplos de patio 

y escalera monumental renacentistas construidos en nuestro país, que 

ahora han podido recuperarse parcialmente, conforme a la legislación y 

criterios vigentes, utilizando elementos originales hallados durante las 

excavaciones.  
 

Asimismo, se ha realizado la limpieza y restauración de la fachada, cuyo 

material pétreo había sufrido alteraciones por efecto de la humedad 

causando grietas, fisuras y un mal funcionamiento de cornisas y elementos 

de evacuación de aguas. La cubierta, que no era la original del inmueble, ha 

sido sustituida por otra más acorde a la realidad geométrica del edificio. Al 

mismo tiempo, se ha construido una nueva cubierta ligera en el patio 

principal con el objeto de proteger la arquería de piedra, deteriorada por 

haber estado a la intemperie y se ha dotado al edificio de las instalaciones 

básicas adecuadas para permitir su visita pública cultural.  
 

Con gran cariño desde nuestra querida España, 

Félix José Hernández. 

----o---- 
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EL MUSEO DE LA VIDA ROMÁNTICA DE PARÍS 
 

 
Museo de la Vida Romántica (fachada) © D. Messina 

© Musée de la Vie romantique – Ville de Paris 

 

París, 13 de julio de 2012. 

Querida Ofelia: 

Ayer tuvimos el placer de visitar  El Museo de la Vida Romántica, el cual   

nos colmó de satisfacción. Mientras más conozco este maravilloso país y su 

espléndida capital, en la cual tengo la suerte de vivir, más orgulloso me 

siento 

de que Francia sea mi Patria de adopción, la  que me dio la Libertad junto a 

mi esposa e hijo hace 31 años.  

Construida en 1830 en el corazón del barrio llamado la Nueva Atenas, esta 

noble residencia que permaneció en la descendencia de la familia Scheffer-

Renan, es desde 1983 un museo de la Ciudad de París destinado a evocar la 

vida artística y literaria de la primera mitad del siglo XIX. Con su patio 

adoquinado y su jardín, el museo de la Vida romántica, edificado sobre un 

terreno medianero con el parque del conde Chaptal y que perteneció a las 

Abadesas de Montmartre, hoy en día es uno de los últimos testimonios de 

las residencias de artista construidas bajo la Restauración y la Monarquía 

de Julio (1830-1848). 
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En la planta baja  del edificio, recuerdos, muebles y retratos que 

pertenecieron a George Sand (1804-1876) y donados a la Ciudad de París en 

1923 por su nieta Aurore Lauth-Sand, evocan a la escritora y su entorno. En 

el piso superior se muestra la obra de Ary Scheffer en toda su diversidad 

(retratos, pintura religiosa y de historia...) entre otros testimonios de la 

época del romanticismo. 

Los dos talleres gemelos, orientados al norte, situados a ambos lados del 

patio, acogen cada año dos exposiciones temporales. A la izquierda del 

pasillo, según se llega, se encuentra el taller-salón en el que Ary Scheffer 

recibía cada viernes a lo más selecto de la sociedad artística y literaria: 

George Sand, Chopin, Delacroix, Rossini, Liszt, Pauline Viardot, Thiers, 

Dickens, etc. A la derecha, el taller de pintura, reservado a Henri Scheffer, 

hermano de Ary, y después utilizado por sus propios alumnos y ayudantes.  

El joven pintor de origen holandés, Ary Scheffer nació en Dordrecht en 1795, 

y triunfó en París como uno de los retratistas más conocidos, gracias al 

retrato del General de La Fayette (1818), cuyas ideas liberales admiraba. 

Pronto se vinculó al entorno de la familia de Orléans, ocupando después de 

las Tres Gloriosas (1830) un puesto destacado en el mundo artístico.  

Instalado desde entonces en la Calle Chaptal, hizo posar a su amante Sophie 

Marin-la futura esposa del General Baudrand-con la que se casó en 1850. 

Poco después de su muerte, su hija pidió a Jules Cavelier, colaborador de 

David d’Angers, que realizara un busto en mármol conmemorativo de su 

padre. 

 
“Sólo me interesa lo que procede de los seres que he amado”. George Sand. 
 

Ciento setenta recuerdos procedentes de la casa de Nohant, heredadas por 

George Sand de su abuela Mme Dupin de Francueil, de soltera Aurore de 

Saxe, evocan su entorno familiar. 

En las paredes de la casa se encuentran obras que representan a sus 

antepasados, familiares y allegados: su abuelo, el mariscal de Saxe, y su hija 
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natural Aurore con su marido Louis-Claude Dupin de Francueil; el escultor 

Auguste Clésinger, yerno del escritor; el grabador Luigi Calamatta, padre de 

su nuera y, por supuesto, Frédéric Chopin y Eugène Delacroix ante 

Alexandre Manceau, su último compañero. 

En el Salón de las joyas  que, sin ser caras, son queridas. En las vitrinas, 

plumas, abrecartas, cajas y sellos con las iniciales de George Sand (G.S.) 

evocan a la que debutó en las páginas de Le Figaro escribiendo “a cuatro 

manos” con Jules Sandeau – creador de su seudónimo como escritora.  

Entre los recuerdos heredados de su abuela, sentía predilección por la 

tabaquera del Mariscal de Saxe y por el rubí regalo de la Delfina de Francia, 

madre de Luis XVI, a su sobrina nieta Marie-Aurore. Llevó siempre esa 

sortija. 

El escultor Auguste Clésinger expuso en el Salón de 1848 el busto de George 

Sand; su matrimonio con Solange, hija de la escritora fue breve y 

tormentoso. Los vaciados en escayola de la novelista y de la emblemática 

mano de Chopin recuerdan los ocho años de su pasión. Los medallones de 

Sand, Liszt, Musset y Delacroix, realizados por David d’Angers, en la vitrina 

central, los retratos de Maurice Sand y de la cantante Pauline Viardot, por 

éste último, del grabador Luigi Calamatta por Jean-Auguste Dominique 

Ingres y las obras de Eugène Delacroix, de las que George Sand poseía siete 

lienzos y numerosas acuarelas y dibujos, son testimonio de este círculo 

íntimo. 
 

 
Salón George Sand © D. Messina © Musée de la Vie romantique – Ville de Paris. 
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En el Salón George Sand en un marco evocador del estilo Restauración se 

han reunido los recuerdos de la escritora. Sobre la chimenea, su famoso 

retrato, olio de Auguste Charpentier, enmarcado por los de sus abuelos 

paternos: Marie-Aurore de Saxe como Diana cazadora y su marido, el 

recaudador de impuestos, Louis-Claude Dupin de Francueil. Un pastel del 

Mariscal Maurice de Saxe, hijo natural de Auguste II de Saxe, vencedor de 

Fontenoy, futuro rey de Polonia y bisabuelo de George Sand, por Maurice 

Quentin de La Tour, ocupaba un lugar de honor en Nohant entre  sus efectos 

personales: su mesa de despacho estilo Luis XV con sus dos butacas 

rococó, su cómoda de marquetería sobre la que descansa su busto por 

Laurent Delvaux; dos sillas holandesas del siglo XVII y el exquisito joyero de 

palo de rosa con las iniciales de su hija natural Aurore de Saxe [A.D.S.]. 

 

 
Retrato de George Sand por Auguste Charpentier (1817) 

© Musée de la Vie romantique – Ville de Paris 

  

En la pared de la derecha un dibujo de La Charca del Diablo en el bosque de 

Chanteloup prueba del talento del hijo de la escritora, Maurice Sand, único 

alumno de Delacroix y que ilustró algunas novelas de su madre. Sobre la 

mesita, la estatuilla de la bailarina Amani (1838) recuerda el éxito bajo la 
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Monarquía de Julio, de los bronces de pequeño tamaño que rendían 

homenaje a figuras del teatro y la danza, firmadas por Jean-Auguste Barre. 

 

Hacia el final de su vida, en su querida provincia del Berry, George Sand se 

volcó en la acuarela y practicó con destreza el arte de la “dendrita”, una 

técnica muy creativa de “acuarela por presión”. El color se deposita con 

pincel sobre el papel y mientras está húmedo se presiona sobre una hoja de 

papel bristol para obtener una mancha aleatoria. 

 

“Esta presión produce nervaduras a veces curiosas. Mi imaginación 
contribuye, veo en ellas bosques, selvas o lagos, y acentúo las vagas formas 
producidas por el azar”. 
 

El salón de los retratos románticos está dedicado al eterno femenino con el 

generoso busto de Madame Mention del escultor Théophile Bra, natural de 

Douai; el retrato de Madame Ledoyen pintado por Louis Hersent; y el de La 

Malibran en el papel de Desdémona (Otelo de Rossini, de la obra de 

Shakespeare por François Bouchot – depósito del Louvre). Ary Scheffer, que 

probó durante un tiempo con la escultura, al igual que más tarde lo hizo el 

italiano Vicenzo Vela, cedieron a la sensibilidad del período con sus 

respectivas manos en mármol. La efigie femenina romántica siguió pronto 

los cánones académicos del realismo burgués: Paul Dubois, director de 

Bellas Artes de 1878 a 1905 es conocido por su pintoresco “neo-florentino”. 

 

Cornelia Scheffer, de la que podemos contemplar su retrato realizado por 

su padre Ary, copia con talento las obras del pintor. Con su marido, el 

cirujano René Marjolin, recibe en la casa de la calle Chaptal a Henri Martin, 

Ivan Tourgueniev y Charles Gounod… Al no haber tenido hijos, en 1899 legó 

la mayor parte del taller de Ary Scheffer a la ciudad de Dordrecht (Países 

Bajos) de la que él era natural, dónde pronto se construyó un museo en su 

memoria. Su prima, Cornélie Scheffer, de la que también podemos 
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contemplar su retrato pintado por su tío Ary, hija del pintor Henry Scheffer, 

se casó en 1856 con el filósofo Ernest Renan. La hija de este matrimonio 

Noémie Renan-Psichari heredó de Cornelia Scheffer-Marjolin, su tía abuela, 

la casa en 1898, que el Conseil de París se había negado a transformar en 

Museo Scheffer. Su descendiente Corrie Psichari-Siohan entró en contacto 

con André Malraux, ministro de la Cultura, para que el conjunto Chaptal se 

convirtiera en un museo de la ciudad de Paris en 1983. 

 

El Salón de los Orléans- En 1819, Ary Scheffer, por mediación del Baron 

Gérard, se convirtió en profesor de dibujo de los hijos del duque de Orléans, 

el futuro rey Louis-Philippe, y estableció duraderos vínculos de amistad con 

la familia. El retrato de La reina Marie-Amélie de luto, su viuda, realizado en 

el exilio de Claremont, Inglaterra, realizado en 1857, junto a los retratos  que 

se suponen de sus hijas, las princesas Louise y Marie de Orléans. Ésta 

última, tutelada por Scheffer, fue durante un breve período la primera 

mujer escultora francesa, antes de su prematura muerte. Es conocida su 

monumental Juana de Arco en mármol para el museo de Historia de Francia 

en el Palacio de Versailles (1837), del que aquí se muestra la reproducción 

en pequeño tamaño de bronce. Su joven cuñada la Princesa de Joinville, de 

soltera Dona Francesca de Bragança, hermana del emperador de Brasil, 

posó en la Calle Chaptal para su retrato de aparato, poco después de su 

matrimonio con el tercer hijo de Louis-Philippe, François-Ferdinand de 

Orléans. 

 
Taller-salón-biblioteca © D. Messina - © Musée de la Vie romantique – Villa de París. 
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El gran Salón Ary Scheffer. La Monarquía de Julio (1830-1848) marcó la 

cumbre en la carrera de Scheffer. En el Salón anual, sus obras inspiradas 

en la historia y la literatura fueron adquiridas para el Estado a través de 

Bellas Artes y de la casa real. Gaston de Foix (1824) y Las Mujeres souliotas 

(1828, Louvre) se impusieron entre los principales protagonistas del 

Romanticismo, frente a Francesca da Rimini (1835), heroína de la Divina 

Comedia de Dante. Scheffer se relacionó con los pintores Delacroix, Huet, 

Ingres, Vernet, Flandrin et Delaroche y también con personalidades 

eclesiásticas, de la política y de las letras, entre ellos Guizot, Montalembert, 

Lamennais, Tocqueville, etc. 

 
Al igual que muchos de sus contemporáneos, Scheffer se inspiró en los 

textos más relevantes de la época. Utilizó como fuente la conocida obra de 

Goethe para Margarita en la rueca y Faust en su estudio, obras que le 

consagraron como pintor de historia en el Salón de 1831. El tema Lenore, los 

muertos sa van de prisa retoma la balada germánica epónima del poeta 

alemán Gottfield-August Bürger, actualizada por Madame de Staël y 

traducida por Gérard de Nerval. Effie y Jeanie en la prisión de Edimburgo 

proviene de la novela de Walter Scott, The Heart of Midlothian. El Giaour 

(término peyorativo de cristiano en turco), héroe del drama de Byron (1813), 

inspiró a Delacroix El combate de Giaour y del Pachá (1827, Petit Palais, 

París), antes de que Scheffer acometiese el tema con la primera 

composición (Salón de 1833, donación de los Amigos del museo) de su 

monumental tela. 

 

De nuevo fue Byron el que inspiró la tela de Barthélémy- Charles Durupt: 

Manfredo y el espíritu (1817), que evoca su tragedia, cuando el espíritu 

convocado por el héroe, corroído por el asesinato de su hermana, se le 

aparece bajo la imagen de una bella fantasma. Durupt adopta la estética 

neogótica de moda que mezcla a efectos teatrales tratando de recrear un 

Medievo refinado El Justiciero (1835) de François-Hippolyte Debon, 
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apasionado autorretrato juvenil de este alumno del Baron Gros, impacta por 

su extraño y teatral aspecto. Expuesto en el Salón de 1835, se inscribe 

dentro del ideal romántico de dolorosa y trágica intensidad. 

“¡Qué talento! ¡Qué energía!” exclamó de él Baudelaire en 1845. 

 

Charles-Arnold Scheffer, el más erudito de los tres hermanos Scheffer, que 

fue redactor en L’Indépendant y en Le Constitutionnel, y Louis Ratisbonne, 

traductor de la Divina Comedia, están inmortalizados por Ary Scheffer. Éste 

último posa para el retratista Thomas Phillips, profesor de la Royal 
Academy de Londres. El filósofo Ernest Renan, recién casado con Cornélie, 

posó para su suegro Henry Scheffer y unos años más tarde para el escultor 

René de Saint-Marceaux. 

 

Luterano convencido, Scheffer simpatizó con los cristianos liberales y se 

dedicó a un tipo de pintura moral e idealista que formó parte del nuevo auge 

de la pintura religiosa en Francia, de la que son testimonios Santa Ana y 

Santa Mónica, que fueron copiadas en numerosas ocasiones. El abad 

Gaspard Deguerry, sacerdote de la Madeleine, predicador conocido, del 

círculo de Lamartine y de Thiers, habitual de la Calle Chaptal, posó para él, 

lo que le proporcionó varios encargos. Ayudante del pintor durante veinte 

años, el retratista Auguste Legras realizó inspiradas composiciones como 

Las Letanías de la Virgen. La muerte de Géricault es el boceto para la tela 

del Louvre expuesta en el Salón (1824). El autor de La Balsa del Medusa 

murió prematuramente a la edad de 32 años. 

 

Arie-Johannes Lamme, primo holandés de los Scheffer y futuro director del 

museo Boymans en Rotterdam, fue de compras a París en 1829 y dejó 

valiosos testimonios in situ: Ary Scheffer en su taller cuando estaba 

pintando Amor divino y amor terrestre delante de la escultura yacente de 

su madre, en presencia de su hija. En el caballete, La tentación de Cristo, al 

fondo, Cornelia Lamme bendiciendo a sus dos nietas. Lamme pintó 
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finalmente el último Taller de Ary Scheffer en Argenteuil, dónde el pintor 

murió el 15 de junio de 1858, sólo un mes después de haberse instalado, y La 

Casa del maestro tal y como estaba cuando vivía en ella su hija, en 1865. 

 

Al terminar la visita del museo nos sentamos a merendar en una de las 

mesas de metal verde que abundan en el jardín, frente al invernadero que 

sirve de salón de té, rodeados de rosales, viñas y frondosos árboles. 

 

Deseo darle mis más sinceras gracias a la Srta. Catherine Soler por toda la 

información que me proporcionó, la que me ha permitido escribir esta 

crónica. 

 

Puedes encontrar en mi página de facebook más fotos sobe este bello 

museo, oasis de elegancia en ese barrio norteño parisino. 

 
Musée de la Vie romantique. Hôtel Scheffer-Renan. 16 rue Chaptal, 75009 

Paris.  

Teléfono: (33) 1 55 31 95 63  

 Un gran abrazo desde la espléndida Ciudad Luz, que desborda de cultura,  

 

Félix José Hernández. 

----o---- 
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INTERIEURS ROMANTIQUES 
 

 
Mairie de Paris © Cooper-Hewitt, National Design Museum, 

Smithsonian institution-photo Matt Flynn 

 
Paris le 13 juillet 2012.  

 

 Le musée de la Vie romantique s’associe au Cooper-Hewitt, National Design 

Museum de New York pour présenter sa remarquable collection de 

quelque quatre vingt Vues d’intérieurs du XIXe s européen, réunies par le 

célèbre collectionneur Eugene V. Thaw qui les lui a offertes en 2007.  

 

L’exceptionnelle qualité et la richesse inattendue de cet ensemble 

d’aquarelles et gouaches sur papier invitent à pénétrer dans l’intimité 

patricienne des intérieurs les plus raffinés du temps.  

 

L’évolution du goût, selon le génie propre à chaque nation, doit alors 

beaucoup à l’émergence d’une société nouvelle au pouvoir, confrontée, 

après le siècle des Lumières et la Révolution française, à d’ambitieux défis 

politiques, économiques et sociaux. 
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  A travers toute l’Europe, en France, en Angleterre en Allemagne ou en 

Autriche mais aussi en Russie, s’impose alors un genre pictural trop 

longtemps considéré comme mineur et pourtant très séduisant, celui de la 

« vue d’intérieur » que maîtrisent admirablement nombre d’artistes.  A la 

cour comme à la ville, la société aime à se recevoir dans l’enfilade de ses 

appartements ou rivalisent d’invention architectes et décorateurs à la mode 

; et commande ainsi des images évocatrices du charme discret de la 

bourgeoisie.  Les plaisirs de la conversation, de la correspondance, de la 

musique de chambre ou de la peinture intimiste animent des cercles 

privilégiés, les premiers clubs où se réunit une gentry cultivée et se 

développe un nouvel art de vivre moderne. 

 

Cette exposition, à travers ce large panorama de l’art décoratif occidental 

du XIX°s. charmera le plus large public qui découvrira dans les deux ateliers 

intimistes de l’enclos Chaptal, la diversité des salons où les milieux 

polyglottes de la finance et du pouvoir rencontraient ceux des arts et des 

lettres. 

 

Intérieurs romantiques, aquarelles 1820-1890, Cooper-Hewitt National 

Design Museum, New York - Donation E.V. Thaw. 

  

Musée de la Vie romantique 

    Hôtel Scheffer-Renan  

    16 rue Chaptal - 75009  

    Paris  

    Tél.: (33) 1 55 31 95 67 

  

Félix José Hernández. 

----o---- 
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THEATRES ROMANTIQUES A PARIS 
 

 
Frédérique O’Connel, (1823-1885) Rachel dans le rôle de Phèdre, 1850 Oil on canvas — 
0,35 × 0,27 m, Paris — Musée Carnavalet Musée de la Vie romantique/ Roger-Viollet 

 

Paris le 13 juillet 2012. 

Le musée de la Vie romantique présente du 13 mars au 15 juillet 2012, une 

exposition consacrant le triomphe des théâtres dans la capitale durant la 

première moitié du XIXe s. 

Frémissant de tous ses succès, Paris s'est rapidement imposé parmi les 

premières scènes en Europe grâce aux écrivains, compositeurs, comédiens, 

danseurs et chanteurs qui avaient résolu d'y briller. 

Ces créateurs, aussi inventifs que capricieux, ont incarné une modernité 

toute "romantique". Trouvant à Paris leurs premiers succès avant de 

poursuivre en tournée une glorieuse renommée, ils surent conquérir 

l’Europe entière. 

Cette émulation nourrit alors des passions qui furent applaudies avec 

enthousiasme : tragédies néo-gothiques - chantées par Hugo comme par 
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Gautier -, drames inspirés par Shakespeare ou Byron, opera seria et bel 

canto à l’italienne. 

Portraits, décors, études, souvenirs provenant du musée Carnavalet ... plus 

de cent œuvres évoquent les genres, alors si novateurs (le mélodrame, le 

drame, le grand opéra, le ballet narratif) ou encore les mutations dans le 

domaine du jeu et du costume, de la scénographie et de la mise en scène.  

Dans le poétique et séduisant "enclos Chaptal" qu'est l’actuel musée de la 

Vie romantique, le peintre Ary Scheffer, aimait à réunir de 1830 à 1860 les 

célébrités de la scène parisienne avec ses proches voisins de la Nouvelle 

Athènes. Ecrivains et dramaturges (George Sand, Tourgueniev, Charles 

Dickens), divas (Mlle Mars, La Malibran et sa sœur, Pauline Viardot avant 

Rachel), musiciens (Chopin, Rossini, puis Gounod) se retrouvaient le 

vendredi dans l'atelier-salon : c'était il y a bientôt deux siècles.... 

Théâtres romantiques à Paris - Collections du musée Carnavalet. 
Musée de la Vie romantique 

Hôtel Scheffer-Renan 

16 rue Chaptal - 75009 Paris 

Tél. : 01 55 31 95 67  

 

Félix José Hernández. 

----o---- 
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LA MALETA MEXICANA 
 

 
Foto de la Maleta Mexicana tomada en Gijón. 

 

Madrid, 14 de julio de 2012. 

Querida Ofelia:  

En los albores de la Segunda Guerra Mundial, desaparecieron del estudio 

que Robert Capa tenía en París unos negativos de la Guerra Civil Española. 

Casi setenta años después, al término de un misterioso viaje a través del 

sur de Francia, llegaron a Ciudad de México más de un centenar de rollos de 

película, no sólo de Robert Capa, sino también de Gerda Taro y Chim (David 

Seymour), tres de los principales fotógrafos de la contienda española. 

La maleta mexicana es el título de la muestra que recoge estas imágenes 

tomadas entre 1936 y 1939 y que registran episodios claves de la contienda 

como el frente de Aragón, la batalla del Río Segre, las últimas fotografías 

tomadas por Gerda Taro antes de morir en la batalla de Brunete, el 

confinamiento de los vencidos en campos de concentración del Sur de 

Francia, y retratos desconocidos de Hemingway, García Lorca, Alberti, Mª 

Teresa León y Dolores Ibárruri “La Pasionaria”.  

La exposición es el resultado de una exhaustiva investigación del 

Internacional Center of Photography de Nueva York sobre las tres cajas de 

negativos de la Guerra Civil Española. La “maleta” contiene 165 carretes con 
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casi 4.500 instantáneas de Robert Capa (1913-1954), David Seymour “Chim” 

(1911- 1956) y Gerda Taro (1910- 1937), considerados los primeros fotógrafos 

de guerra de la era moderna. Una selección que incluye 70 fotografías (50 

de ellas copias de época), 101 hojas de contactos ampliados modernos de 

algunas series completas, dos audiovisuales y material documental 

(publicaciones periódicas de la época, telegramas, carnets de prensa…). 

Además se incluyen algunas imágenes tomadas en París por Fred Stein 

(1909- 1979). 

El material proporciona una amplia panorámica de la guerra y demuestra 

cómo el trabajo de los tres fotógrafos ha sentado las bases de la fotografía 

de guerra moderna. 

LA MALETA MEXICANA, RECOPILACIÓN DE IMÁGENES SOBRE LA GUERRA CIVIL 
ESPAÑOLA DE CAPA, TARO Y CHIM, EN EL CÍRCULO DE BELLAS ARTES DE 
MADRID. Proyecto invitado a la Sección Oficial de PHotoEspaña 2012. Abierto 

al público hasta el 30.09.12. Organiza: Fundación Pablo Iglesias, International 

Center of Photography y CBA. Comisaria: Cynthia Young. 

 

Un gran abrazo desde nuestra querida España, 

Félix José Hernández. 
----o---- 
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IL FUTURO OLTRE LA TRASPARENZA 
 

 
 

Venezia, 15 luglio 2012. 

La mostra – attraverso una carrellata nella tradizione del vetro 

contemporaneo – rappresenta un momento di riflessione sulla produzione 

più recente, a completamento del percorso storico della collezione 

permanente del Museo del Vetro di Murano. 

Ma l’esposizione vuole essere anche un omaggio all’opera e alla vita di Egidio 

Costantini, una delle figure più rappresentative del panorama dell’eccellenza 

muranese, di cui quest’anno ricorre il centenario della nascita (1912-2012). 

Di questa grande personalità, unica nel suo genere – per straordinarietà 

creativa e geniale intuizione – vengono esposti al piano terra e al primo 

piano del museo oltre una trentina di pezzi, frutto delle collaborazioni con i 

più grandi artisti del ‘900 – da Jean Arp a Jean Cocteau, da Marc Chagall a 

Max Ernst, da Oskar Kokoschka a Lucio Fontana, da Pablo Picasso a Reuven 

Rubin – tutti assidui frequentatori della sua “Fucina degli Angeli”, le cui 

creazioni sono state “tradotte” con rara maestria in veri e propri 

capolavori d’arte vetraria. 

A cura di Chiara Squarcina e organizzata cronologicamente, questa 

importante appendice contemporanea permette inoltre di cogliere, dal 

punto di vista formale, artistico e tecnico, l’effetto che la fattiva 

collaborazione tra le imprese muranesi e i grandi architetti e artisti ha 

avuto e tuttora ha sull’eccellenza del manufatto finito. 
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La straordinaria innovazione che identifica l’opera di Costantini – il 

“Maestro dei Maestri” – risiede nell’aver intuito come il vetro potesse 

dialogare con le altre espressioni artistiche, valorizzandole in modo inedito 

e peculiare. 

Con lui, infatti, l’oggetto vetro diventa al contempo “opera d’arte” ma anche 

“concretizzazione concettuale” di altissimo livello. 

Un giusto modo per ricordare un eccezionale momento storico dunque, 

durante il quale si materializzò una nuova fase creativa in tutta Murano e 

dalla quale si evolsero e svilupparono intuizioni diverse sempre mirate alla 

valorizzazione dell’arte vetraria e delle sue infinite coniugazioni artistiche 

che possono rappresentare una costruttiva base per le dinamiche creative 

del futuro. 

Alla mostra è abbinato il nuovo numero della collana Schegge di vetro 

(Fondazione Musei Civici di Venezia, Venezia, 2012). 

IL FUTURO OLTRE LA TRASPARENZA. OMAGGIO AD EGIDIO COSTANTINI.  Museo 

del Vetro, Murano. Fino al 30 settembre 2012. 

 

Félix José Hernández. 
----o---- 
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BIANCA BALTI, IMMAGINI DI UNA FAVOLA DI MODA 
 

 
Bianca Balti 

 

Roma, 15 luglio 2012. 

….Assonanza tra bellezza, ingenuità, allegria che sono tra gli elementi propri 

del fascino; immagine rara da incontrarsi, anche se non sempre facile da 

capire… 

Stefano Dominella, curatore della mostra “Bianca Balti. Immagini di una 

favola di moda”, concentra in queste parole il segreto dello charme di 

Bianca Balti, la cui carriera nel mondo della moda inizia fulmínea nel 2005, 

come testimonial di un’importante campagna pubblicitaria internazionale 

che la consacra astro nascente della moda. Da allora, un susseguirsi di 

successi che la vedono protagonista sulle passerelle delle più prestigiose 

firme del mondo della moda. 

A questa splendida top model è dedicato l’evento di pre-opening della 

prossima edizione della kermesse capitolina Alta Roma Alta Moda. La mostra 
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fotografica “Bianca Balti, immagini di una favola di moda”, dal 6 luglio al 2 

settembre, avrà come imponente scenario i Mercati di Traiano. 

L’esposizione fa parte del progetto “Una favola di moda” che si propone di 

rilanciare l’attenzione verso un settore che offre importanti possibilità 

future di sviluppo artistico ed economico della capitale. 

Il debutto in passerella di Bianca Balti è con Dolce & Gabbana, di cui diviene 

testimonial in esclusiva per la campagna primavera-estate 2005. Il suo 

spirito di donna ribelle, ma allo stesso tempo di ragazza acqua e sapone, 

conquistano subito la moda parigina. Sfila per le più importanti maison come 

Ungaro, Costume National, Lagerfeld Gallery, Lanvin, Valentino, Alexander Mc 

Queen, Victoria’s Secret, Chanel. 

Nel 2007 debutta nel cinema come una delle principali interpreti del film "Go 

Go Tales", diretto da Abel Ferrara, con Willem Dafoe, Bob Hoskins, Matthew 

Modine e le italiane Asia Argento e Stefania Rocca. La sua carriera di 

modella la vede protagonista di numerose campagne, tra le quali Roberto 

Cavalli, Anna Molinari, Antonio Berardi, Donna Karan, Revlon, Rolex, Missoni, 

Guerlain, Blumarine, Dolce & Gabbana. Nel 2011 è una delle dee de "The Cal – 

Mitology", lo storico calendario Pirelli con gli scatti di Karl Lagerfeld. È 

attualmente testimonial della TIM, di L’Oreal Paris e del profumo "Signorina" 

di Salvatore Ferragamo. 

La mostra Bianca Balti. Immagini di una favola di moda rende omaggio 

all’unicità della bellezza di Bianca Balti e all’importanza della moda italiana 

con 41 scatti d’autore che ripercorrono alcune tappe fondamentali della vita 

di questa affermata top- model, figura di primo piano per la promozione del 

made in Italy nel mondo. La mostra è promossa da Rosella Sensi, Assessore 

alla Comunicazione e Promozione di Roma Capitale con delega alla moda e 

dall’Assessorato alle Politiche Culturali e Centro Storico - Sovraintendenza 

ai Beni Culturali di Roma Capitale. La mostra e il catalogo sono a cura di 

Stefano Dominella. In collaborazione con Zètema Progetto Cultura. 

Si tratta di 41 ritratti realizzati da importanti fotografi internazionali - quali 

Vincent Peters, Giampaolo Sgura, Settimio Benedusi, Ellen Von Unwerth, 
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Camilla Akrans, Marcin Tyszka, Miles Aldridge, Patrick Demarchelier, Karl 

Lagerfeld, Txema Yeste, Signe Vilstrup, Dylan Don - in ognuno dei quali si 

rivelano i tratti del singolare carattere della Balti, un fascino che si incontra 

più nel magico territorio dell’infanzia che in quello della bellezza classica. La 

trascinante allegria, l’energia ludica rievocano così la condizione di 

innocenza e stupore dei bambini unendosi tuttavia all’avvolgente fascino in 

un’incantevole e armonica sintesi. L’agile e leggero allestimento è stato 

concepito in modo tale da consentire la visita dell’esposizione senza 

oscurare il contesto straordinario in cui è ospitata, lasciando agli ospiti il 

piacere di ammirare i Mercati di Traiano nella loro mirabile interezza. 

Mostra fotográfica: BIANCA BALTI, IMMAGINI DI UNA FAVOLA DI MODA. Mercati 

di  Traiano - Museo dei Fori Imperiali, Roma. Finoal 2 settembre 2012. 

 

Félix José Hernández. 

----o---- 
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ADEL ABDESSEMED: JE SUIS INNOCENT 
 

 
 

Paris le 15 juillet 2012. 

 

Dès son apparition sur la scène artistique autour de 2000, l’oeuvre d’Adel 

Abdessemed a été perçu comme une réponse à la situation du monde 

contemporain avec tous les mouvements convulsifs  qui le traversent, 

utilisant le langage de l’art pour exprimer toute l’énergie et la violence qui  

les marquent de leur empreinte. Avec les avions tressés de Telle mère tel 
fils (2008), les carcasses de voitures moulées et cuites au four de Practice 
Zero Tolerance (2006), les rangs de fil de fer barbelé, ponctués de doubles 

lames tranchantes et de pointes aiguisées de Wall Drawing (2006), l’artiste 

utilise différents médiums pour capter la rumeur des aléas de l’histoire et 

les contradictions du monde, et les changer en images puissantes. 

Cependant l’oeuvre d’Adel Abdessemed est traversé de références à l’art du 

passé: de Masaccio  à Grünewald, des fantasmagories de Goya à l’oeuvre de 

Géricault. L’artiste établit un rapport  de continuité avec l’histoire de l’art 

occidental qui fait partie intégrante du contexte culturel dans lequel son art 

s’inscrit. Dans l’exposition, cette relation est illustrée par la présence d’un 

tableau  de Monsu Desiderio, Les Enfers, 1622, prêté par le musée des 

beaux-arts de Besançon, qui entre  de manière troublante en relation avec 

l’univers iconographique d’Adel Abdessemed. 
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Cette exposition est l’occasion de parcourir la carrière de l’artiste et de 

présenter des pièces anciennes qui occupent l’espace, mais au sein d’un 

ensemble total dans lequel les productions nouvelles, souvent 

monumentales, ont une importance fondamentale. Elle offre une relecture 

mettant en valeur les multiples dimensions du travail de l’artiste: du pan 

ornemental et de  la stylisation des matériaux, à l’onirisme de son oeuvre et 

son rapport à l’histoire du passé et du présent en tant que témoin actif, plus 

que réactif, et vivant, plus qu’enfermé dans le privilège de l’art.  

Après des études à l’École des beaux-arts d’Alger et à l’École des Beaux-

Arts de Lyon dont il sort diplômé en 1998, Adel Abdessemed émerge 

rapidement sur la scène internationale. Depuis sa première  exposition 

personnelle à la galerie Pecci à Milan en 2001, il a été montré notamment au 

musée  d’art moderne et contemporain de Genève (Le citron et le lait, 
2004), à PS1 / Contemporary Art Center,  New York (Dead or Alive, 2007), 

au San Francisco Art Institute (Don’t trust me, 2008), au Magasin – Centre 

national d’art contemporain de Grenoble (Drawing for Human Park, 2009), à 

la Galerie David Zwirner  à New York (RIO, 2009; Who’s afraid of the big bad 
wolf, 2012), à Parasol Unit Foundation for Contemporary Art à Londres 

(Silent Warriors, 2010), à la Dvir Gallery à Tel Aviv (Adel Abdessemed : NU, 

2011).  

L’oeuvre d’Adel Abdessemed figure dans d’importantes collections 

internationales, parmi lesquelles celle du Centre Pompidou à Paris, du 

Musée d’Art moderne de la Ville de Paris, du Musée d’Israël à Jérusalem,  du 

Musée d’art moderne et contemporain de Genève et de la Fondation 

François Pinault à Venise.  L’artiste est représenté par la galerie David 

Zwirner (New York) ainsi que par la galerie Dvir (Tel Aviv).  Il vit et travaille 

à Paris. 

 ADEL ABDESSEMED, JE SUIS INNOCENT.  Du 3 octobre au 7 janvier 2012, 

le Centre Pompidou, Paris. 

Félix José Hernández. 

----o---- 



Vivencias de viajes 
Félix José Hernández  © 

 

 230 

EL MUSEO COGNACQ-JAY DE PARÍS: 

EL ARTE DEL SIGLO XVIII 
 

 
Jardín del Museo Cognacq-Jay 

 

París, 16 de julio de 2012. 

Querida Ofelia: 

El museo lleva el nombre de Ernest Cognacq (1839-1928) y el de su mujer, 

Marie-Louise Jay (1838 - 1923). Empresarios audaces, poco antes de 1870 

abrieron une modesta tienda de novedades a orillas del Sena, en París, 

que en unos años se convirtió en uno de los grandes almacenes de la 

capital: La Samaritaine. 
Sin descendencia, la pareja Cognacq-Jay se dedicó a  numerosas 

obras sociales (guarderías, pensionados, hospitales, hospicios, etc.). 

Marie-Louise Jay también fundó en 1906, un jardín botánico, La 

Jaysinia, en Samoeëns (Alta Saboya) de donde era oriunda, mientras 

que, el mismo año, su esposo financió un museo de historia local en 
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Saint-Martin de Ré, su ciudad natal, el museo Ernest Cognacq. 

 

Tras la muerte de su mujer, en 1925, Ernest Cognacq, decidió legar sus 

colecciones artísticas a la Ciudad de París. Un año después de su 

muerte, en 1929, se inauguró el Museo Cognacq-Jay. 

Fue a finales del siglo XIX cuando Ernest Cognacq, que rondaba los 

sesenta años y ya disponía de una gran fortuna, cuando se 

convirtió en coleccionis ta.  Además de las  obras del siglo XVIII, la 

mayoría de las cuales se conservan actualmente en el museo parisino, su 

colección incluía también pinturas del siglo XIX, que no formaron parte 

del legado. La mayor parte de la colección estaba dedicada al siglo 

XVIII que, en aquella época, se había convertido en un valor seguro. De 

este modo, Cognacq se inscribió en la lista de los principales 

coleccionistas de su tiempo. 

Aunque es muy probable que Cognacq no dispusiera del tiempo ni de 

todos los conocimientos necesarios para elegir cada objeto, la gran 

homogeneidad de la colección refleja su gusto. Para realizar sus 

adquisiciones, se rodeó de diversos consejeros, anticuarios e 

historiadores de arte. Por otra parte, sabemos que le gustaba 

participar personalmente en las subastas. 

 

El arte del siglo XVIII tal como se presenta en el museo Cognacq-Jay no 

está completo: es un siglo XVIII visto según el gusto burgués del siglo XIX 

y de comienzos del XX, orientado hacia un arte amable e intimista. Se ha 

excluido, por ejemplo, la pintura religiosa o histórica -exceptuando a 

Rembrandt y  Tiepolo. 

El primer Museo Cognacq-Jay se abrió en el 1925, en el boulevard des 

Capucines, en un anexo de la Samaritaine denominado "La Samaritaine 

de luxe". En 1981, cuando ésta última cesó su actividad, el museo tuvo 

que trasladarse. Reabrió sus puertas en 1990, en un palacete privado 

salvado de la ruina, en el barrio de Le Marais, el palacete Donon. 
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Construido en el último cuarto del siglo XVI, entre patio y jardín, el 

palacete Donon es una residencia privada típica del Renacimiento 

clásico francés. Aunque las decoraciones interiores se han modificado 

en gran medida, la distribución general está prácticamente intacta. La 

escalera, con una baranda de hierro forjado, data del siglo XVII y el 

pavimento y la carpintería del Gran Salón de comienzos del siglo XVIII. 

Destaca la estructura original, visible desde la buhardilla.  

 

La presentación en el boulevard des Capucines no pretendía crear la 

ilusión de una residencia habitada. No ocurre lo mismo en el 

palacete Donon, aunque la sensación de penetrar en una antigua 

residencia intacta es engañosa: excepto algunos vestigios 

conservados, todos los elementos decorativos (suelos, carpinterías, 

chimeneas, etc.) se renovaron y proceden del primer Museo Cognacq-

Jay. 

La sala I del primer piso propone una evocación de la pintura 

francesa de comienzos del siglo XVIII, en torno a la fiesta galante, 

especialmente con obras de Jean-Baptiste Pater, émulo de Watteau, y 
de su taller.  En el gabinete  contiguo, observamos un cuadro de 

juventud de Rembrandt, El profeta Balaam y su burra, firmado en 

1626.  

 

 
El Gran Salón 
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El Gran Salón presenta la única decoración que se ha conservado del 

palacete, que data de finales del siglo XVII. En él se puede admirar un 

hermoso mobiliario estampillado y un conjunto de retratos franceses  e 

ingleses de los años 1770 (Vigée-Lebrun, Cotes). La sala siguiente está 

organizada en torno a un excepcional escritorio con marquetería 

"Boulle". 

 

En el segundo piso, la galería sur  está dedicada a esos pequeños muebles 

auxiliares cuya invención revolucionó la idea de confort: mesillas de 

noche, escritorios o tocadores, etc. Cuadros intimistas, especialmente 

de Boilly, ilustran la vida doméstica. 

 

El gabinete de porcelanas presenta un conjunto único de figuritas de 

porcelana de Meissen. En las paredes, se pueden admirar los retratos de 

los niños de Greuze. 

Cabe destacar dos obras maestras en la sala VIII, un Bodegón de 

Chardin y el busto del Mariscal de Sajonia de Jean-Baptiste II Lemoyne. 

La galería norte evoca a Italia y, en particular, Venecia, con Tiepolo, 

Canaletto y Guardi. En contrapunto, Boucher, el gran rival europeo de 

Tiepolo, se presenta en el apogeo de su arte con su La vuelta de la caza 
de Diana, que data de 1745. 

  

 
Par te alta del lecho polaco . 
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El tercer piso era sin dudas el de los apartamentos privados del 

palacete Donon. Una suntuosa cama dicha "a la polaca" atribuida a 

Georges Jacob acoge al visitante. El gabinete contiguo está dedicado 

a Fragonard, especialmente con Perrette y el cántaro de leche, 
variación virtuosa de la famosa fábula de La Fontaine. El salón de los 

pasteles  es bien conocido, en particular con el Retrato de la Presidenta 
de Rieux de Maurice Quentin de La Tour. 

 
Cuando se abrió el museo, le galería inglesa constituyó une singularidad 

en Francia donde este arte estaba poco representado en aquella época 

(Reynolds, Lawrence, etc.). 

 

El salón acoge un mobiliario estampillado de alta calidad: un par de 

cómodas de Martin Carlin, un pequeño escritorio oval de RVLC y dos mesas 

mecánicas atribuidas a Jean-François Oeben, de las cuales una, 

denominada "a la india", es excepcional. 

Una parte de la colección de objetos de orfebrería reunida por Ernest 

Cognacq se presenta en cuatro vitrinas del cuarto piso. Estos objetos 

son auténticas obras maestras de invención, de fantasía y de técnica: 

estuches de cera, de costura, cajas de tabaco, de lunares postizos, de 

fichas de juego, bomboneras, etc. 

Estos objetos son de oro, plata, piedras duras, enriquecidos con piedras 

preciosas, recubiertos de nácar, porcelana o esmalte translúcido, a veces 

adornados con miniaturas. Las formes que adoptan también varían y a 

veces son incongruentes, reproduciendo un dromedario, un violín, una 

cabeza enmascarada o una pierna.  Se trataba de objetos preciosos, de 

uso doméstico, a veces real, pero que generalmente se utilizaban 

como regalos cuyo valor comercial se calculaba. De esta forma, el 

rey y la reina honraban a muchos de sus cortesanos.  

La  g ra n  b u ha r d i l l a  e n  e l  q u in to  p is o  era la de la servidumbre. 

Actualmente se presenta une parte de la colección de esculturas, 



Vivencias de viajes 
Félix José Hernández  © 

 

 235 

como el conjunto de esculturas de terracota de Clodion.  

Médéric de Donon, inspector de edificios de Henri III, hizo construir en 

este lugar une sencilla casa, de tamaño modesto, pero en el barrio de 

moda. En el entresuelo pueden verse las antiguas cocinas del 

palacete. El jardín ha conservado su perímetro original. Allí pasamos 

un buen rato descansando antes de ir a almorzar a un café aledaño y 

posteriormente dirigirnos a la Place des Vosges, a visitar la casa del 

gran Víctor Hugo. Pero sobre ello te contaré en otra carta.  

 

M us eo  Cognacq -J a y,  museo del s iglo XVIII  de  la  C iudad  de 
Par is .   8, rue Elzévir. 75003 Paris.  

 

Un gran abrazo desde La Ciudad Luz, 

 

Félix José Hernández. 

----o---- 
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LOS ARCOÍRIS DEL NEGRO DE VÍCTOR HUGO 
 

 
Entrada a la casa de Víctor Hugo en la Plaza de los Vosgos.  

 

París, 16 de julio de 2012. 

 

Querida Ofelia: 

 

Después de terminar la visita a la Casa del gran Víctor Hugo, 

recorrimos la magnífica exposición  Los Arcoíris del Negro, que 

ocupan todo un piso de la misma .Los documentos están muy bien 

expuestos e iluminados en medio de la oscuridad de las habitaciones 

con paredes, techos y pisos negros. Al mismo tiempo se pueden 

escuchar las voces que leen fragmentos de grandes textos de la 
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literatura, lo que crea una atmósfera muy particular.  

  

“Repetidas veces se ha hablado de los juegos de luz y sombra en la 
obra de Víctor Hugo, así como de su actividad gráfica, inseparable  
del color negro de la tinta.  Pero sin duda aún no se haya entendido 
realmente hasta qué punto lo oscuro encierra para él una potencia 
generadora. Lo oscuro parece como una materia negra, tan 
determinante en su obra literaria como en la gráfica. Hasta el punto 
de dejar en una y otra la impronta de una gravedad interior inédita. 
De ahí lo que yo llamo los arcoíris del negro, de los que se desprende 
una inimaginable paleta de temas y puntos de vis ta que 
paradójicamente surgen de esta nueva luz venida de las 
profundidades, para delinear  de nuevo el paisaje poético, dramático, 
social, político... es decir el horizonte en su totalidad. "No tenemos más 
elección que la del negro", escribirá en 1864. 
Si esta exposición tiene como fin mostrar la in teracción decisiva que 
se manifies ta en Víctor Hugo entre lo que se escribe y lo que se 
dibuja, también se propone enseñar de qué manera és te vuelve s in 
cesar al elemento negro y a las equivalentes réplicas subterráneas del 
arcoíris para sacar de ellas su fuerza de transfiguración y reinventar 
el mundo, gracias a una enormidad poética que sigue fascinándonos”. 
Annie Le Brun 
 
Negro como la juventud.  

  

Víctor Hugo no tiene los veinte cumplidos cuando, por juego, 

apuesta por el negro.  Negro exótico con Bug-Jargal (1823), negro 

frenético con Han d'Islande (1823), negro gótico con Notre-Dame de Paris 
(1831). No es el único, ni mucho menos, entre 1820 y 1830 en dejarse seducir 

por el prestigio de aquellos distintos negros que por entonces 

dominan el horizonte imaginario. Ahora bien, es el único que parece 
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decidido en recorrer todos los matices. E incluso parece decidido en ir 

más allá de la conveniencia de la época, cuando se pronuncia sin vacilar 

contra la pena de muerte con Le Dernier jour d'un condamné (1829). Cada 

una de sus novelas atestigua un avance hacia unas tinieblas cuyas 

profundidades todavía no evalúa, pero de cuyo vértigo ya tiene 

conciencia, mientras desde Orientales (1829) hasta Feuilles d'automne 
(1831) se esboza "la pendiente de la ensoñación" que la llevará hacia una 

noche sin fin. 

 

 
“La libertad de amar es el mismo derecho que la libertad de pensar; 
una responde al corazón, la otra a la mente; son las dos caras de la 

libertad de conciencia”. 
 

Negro como el teatro de pasiones 

  

A Víctor Hugo le fascinará el teatro desde niño. A los dieciséis años ya 

no tiene nada que aprender puesto que ha escrito, primero con sus 
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hermanos y luego solo, un melodrama, una tragedia, una Opera-

cómica-vodevil... y hasta un drama romántico. Pero, entre 1827 y 

1843 (desde el prefacio de Cromwell a los Burgraves pasando por 

Hernani en 1830 y Lucrèce Borgia en 1833 que le proporciona la 

oportunidad de conocer a Juliette Drouet) es cuando el teatro se 

convierte para él en el lugar en el que los retos más importantes - 

que se trate del idioma, del amor o de la libertad- coinc iden y 

aparecen sobre un fondo abismal. De hecho, todo parece ocurrir 

entre dos noches, la de la libertad- coinciden y aparecen sobre un 

fondo abismal.  De hecho, todo parece ocurrir entre dos noches, la de 

la pasión y la de lo que se opone a ella, acarreando una escena tan 

vacía y oscura como la cámara negra de un sistema óptico, donde la 

luz sólo puede brotar de la intensidad del enfrentamiento. Tal es el 

espacio, a la vez totalmente real e  irreal, de este teatro de pasiones 

que sobrepasa sin cesar el del teatro propiamente dicho, para 

profundizar la perspectiva, por no decir derrocarla ,  hasta que la 

libertad de amar aparezca en él tan imprescindible como la 

libertad de pensamiento.  

 

Negro como los viajes 

 

A partir de su encuentro con Juliette Drouet, Víctor Hugo 

emprenderá cada año un viaje  para  recorrer  Bre taña  en  1834 , 

Bé lg ica  en 1837, el valle del Rin en 1838 y 1840... Podríamos ver en 

ello la consecuencia de su afición a lo lejano, en relación con los 

viajes de su infancia con su madre para reunirse  con el padre en 

I ta lia y luego en España.  Pero si de vuelta a París el niño no dejó de  

soñar con viajar, de adulto viajó para soñar.  Más de mil páginas 

ates tiguan es ta pasión que, por ser inse parable de su ac ti vidad  
poética, también dio origen a unos dibujos asombrosos cuya 

singularidad es surgir de un negro, en el que se encuentran 
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mezclados "... lápiz, carboncillo, sepia, carbón, hollín y otros mejunjes 
extraños de cualquier clase que consiguen reproducir más o menos lo que 
tengo en los ojos y sobre todo en la mente", como lo especificaba en una 

carta dirigida a Baudelaire en 1860. 

Entre las formas que aparecen en ellas, la s ilueta del castillo vuelve 

con insistencia, pero siempre a punto de desdibujarse en beneficio 

de lo que siempre de nuevo puede surgir del negro. 

 

 
“ ¡ L a  l i b e r t a d !  ¡ S a l v e m o s  l a  l i b e r t a d !  

L a  l i b e r t a d  s a l v a  e l  r e s t o ” .  

 

Negro como la libertad 

 

Al escribir en el prefacio de las Contemplaciones: "¡Ah! ¡Insensato que se 
cree que yo no soy tú!", Víctor Hugo da la clave de su combate por la 

libertad, que no se parece a ningún otro. La conciencia de ser un miembro 

más de aquella noche común es lo que le llevará poco a poco, fuera de 

cualquier ideología, a involucrarse en todas las luchas en contra de lo que 

rebaja, envilece o mata. De hecho, el que fue joven monárquico un tiempo, a 
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los setenta años albergará a los Comuneros fugitivos, cuando, proscrito en 

diciembre de 1851 por oponerse a Napoleón III, había sido desterrado casi 

veinte años en las islas de Jersey y Guernesey. En él, la libertad es un 

instinto que, en contra de todos los partidos, siempre le llevará a escoger el 

partido de la vida. En contra de la pena de muerte desde su juventud, 

demostrará que la libertad, aunque amenazada y sitiada, siempre puede ser 

fuente de asombro. Más allá de una actividad polémica considerable cuyo 

poemario Les Châtiments constituye la quintaesencia, el exilio va a coincidir 

con una copiosidad lírica sin precedente, incluyendo el dibujo, una nueva 

mirada sobre la fotografía... Víctor Hugo no se equivocaba mucho al 

presagiar: "Puede que yo muera en el exilio, pero moriré engrandecido". 
  

Negro como el infinito 

  

Entre el negro y el infinito, no se sabe a cuál de los dos Víctor Hugo se 

habrá referido más. Y si a menudo se vale de uno para calificar al otro, es 

que para él son inseparables, ya que el infinito siempre procede de las 

tinieblas para volver a llevarnos a ellas. Al contrario de lo que se podría 

creer, nada resulta menos abstracto sin embargo que aquel matiz 

imperceptible. Víctor Hugo posee el sentido del infinito como otros tienen el 

sentido del ritmo. Es ante todo algo físico, prueba de ello, entre otras mil, 

las dos evocaciones dadas al respecto al declarar: "He tenido en mi vida dos 
propósitos, París y el Océano." 

Si para él, el infinito siempre tiene algo que ver con el negro, del mismo 

modo es inseparable del movimiento, o más bien de los movimientos de la 

vida. Infinito al alcance de cualquiera, basta con mirar para ver, escuchar 

para oír. "la boca de sombra" no asevera nada más: "En el infinito todo dice 
algo a alguien”. 
Negro como el deslumbramiento 

  

Para Víctor Hugo hay un "sol negro horroroso de donde irradia la noche", 
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pero en cambio no existe fuente luminosa propiamente dicha. La luz nace de 

la noche y vuelve a hundirse en ella. Porque "el estado normal del cielo, es 
la noche... los universos en ella gravitan sin rumbo sin saber en torno a 
qué", mientras que "el día, tan breve en su duración como en el espacio, no 
es más que una proximidad de estrella". De ahí la importancia y el valor 

emblemáticos del deslumbramiento, siempre inseparable de la idea de 

creación por no decir del principio. Deslumbramiento cósmico, 

deslumbramiento amoroso, que revela en un destello, por encima de lo 

"verdadero, ese precipicio", los "puntos de intersección del número y de la 
forma", para reinventarlo todo a partir de nada. Solo el deslumbramiento 

poético puede dar cuenta de ello, para afirmar frente a la "lúgubre Torre de 
las cosas", aquel "don del hombre para prender fuego a lo desconocido". 
 
Deseo darle mis más sinceras gracias a Madame Florence Claval, por la 

cantidad  y calidad de la información que me proporcionó, sin la cual no me 

hubiera sido posible enviarte la presente crónica. 

 

Exposición : Les arcs-en-ciel du noir. La Maison de Victor Hugo invite 
Annie Le Brun. Hasta el 19 de agosto de 2012. Maison Victor Hugo. 6, place 

des Vosges-75004 Paris.  

Gérard Audinet: Director de la Casa de Víctor Hugo y de Hauteville House. 

Comisaría: Annie Le Brun asistida por Alexandrina Achille y  Vincent Gille, 

encargados de estudios documentales en la Casa de Víctor Hugo. 

Escenografía: Adeline Caron asistida por Pia de Compiègne. Los textos 

difundidos en las salas de la  exposición son leídos por Benjamim Lazar y 

Louise Moaty. Iluminación: ACL - Alexis Coussement. Traducciones: Marién 

Neveu-Agero para el español y Jeremy Harrison para el inglés. 

Te envío un gran abrazo desde La Ciudad Luz, en cuyo cielo al fin brilla el sol, 

Félix José Hernández. 

----o---- 
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AUGUST STRINDBERG EN EL CENTRO CULTURAL 

SUECO DE PARÍS 
 

 
Dibujo en la pared de la gran escalera que conduce al primer piso. 

 

París, 16 de julio de 2012. 

 

Fuímos al Centro Cultural Sueco, situado en pleno corazón del barrio Le 

Marais, a ver la exposición L’image d’August Strindberg.  

“Soy un diablo de hombre capaz de hacer muchos trucos” August 
Strindberg. 
 

Cien años después de su muerte, (1849–1912) sigue siendo fascinante. Fue 

un precursor y un innovador en su tiempo, y aún sigue provocando al 

público en teatros de todo el mundo. 

  

Siempre hay un aspecto del carácter de Strindberg –desde el iracundo 

polemista sociopolítico hasta el escritor psicológicamente introspectivo– 

que se adecúa al espíritu predominante y al clima intelectual de cada época. 

Sus ideas sobre la moral, las clases sociales, las estructuras de poder y la 

política familiar conservan su pertinencia hasta hoy. La inagotable lucha por 
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la Libertad de ideas y de expresión, que sostuvo toda su vida, es más 

importante que nunca en una época en que prevalece la censura en muchos 

países. 

Otra razón de la popularidad de Strindberg es su carácter accesible. 

Mientras que otras obras literarias pueden parecer obsoletas, en las suyas 

Strindberg empleó un lenguaje cotidiano, y hoy sus textos dan la sensación 

de ser notablemente modernos. 

La versatilidad de Strindberg asombra. Abordó la mayor parte de los 

géneros. Además de ser un innovador en el drama y la prosa, fue poeta, 

pintor y fotógrafo, y hasta sinólogo. 

Su perdurable atracción se explica en parte por su turbulenta vida privada, 

entre otras cosas por ser ella parte integrante de su obra. 

Es difícil separar la vida de Strindberg de su obra. Él consideraba que la 

obra de un escritor reflejaba la vida que llevaba. Su desarrollo literario 

siguió los meandros de su vida privada, incluidas las crisis de sus rupturas 

conyugales y las controversias políticas. 

Johan August Strindberg nació el 22 de enero de 1849. Ya adulto afirmaría 

que su infancia fue de escasez y abandono; pero la familia no era pobre. Su 

padre era un agente naviero. Se casó con su ama de llaves y con ella tuvo 

ocho hijos. La madre de Strindberg murió joven, y las relaciones con su 

padre fueron tensas. Tras una disputa violenta, en 1876, padre e hijo no 

volvieron a verse nunca. 

Después de terminar su bachillerato, en 1867, Strindberg llevó una vida 

nómada. Trabajó como maestro de escuela y tutor, estudió medicina, trató 

de ejercer la profesión de actor: todo ello sin resultado. En la Universidad 

de Uppsala, donde estudió por períodos, la gente lo encontró insoportable 

por su constante deseo de molestar a los profesores. Pese a todo, se 

consideraba que tenía madera de escritor. Durante un tiempo trabajó como 

periodista en el Dagens Nyheter, el principal matutino de Suecia, y como 

ayudante de bibliotecario en la Biblioteca Real de Estocolmo. 
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Fue por esas fechas cuando conoció a Siri von Essen, su primera esposa, 

finlandesa de lengua sueca, de clase social alta, que entonces estaba 

casada y tenía aspiraciones de ser actriz. Su relación fue turbulenta, osciló 

entre el deseo y el odio. Tras muchos altibajos, se casaron en 1877. 

 

 
En las vitrinas libros escritos por Strindberg, al fondo fotos de él. 

 

En 1879 se publicó La habitación roja, una novela satírica que marcó su 

irrupción en la escena literaria. Alentado por ese éxito, siguió escribiendo. 

En sus obras muchas veces atacó a las autoridades de Suecia. 

Después de la publicación de su fulminante sátira, El nuevo reino (1882), las 

reacciones fueron tan hostiles que Strindberg se vio forzado a salir de 

Suecia. Empezó entonces un período de exilio: Strindberg y su familia 

vivieron en varias partes de Europa. En su país se multiplicaron los 

escándalos, y después de la publicación de Casados, una colección de 

narraciones cortas (1884–1886), fue acusado de blasfemia. Strindberg fue 

absuelto; pero esa experiencia agravó cada vez más su inestabilidad mental 

y su paranoia. 

El delirio de persecución de Strindberg degradó también su matrimonio, que 

estaba afectado por tensiones cada vez mayores. Su crisis matrimonial 

coincidió con el surgimiento del movimiento feminista, y esa circunstancia 

muy probablemente motivó en parte su desdeñosa visión de las mujeres. 
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Strindberg se divorció en 1891 y se trasladó a Berlín, donde se embarcó en 

un breve matrimonio con la periodista austríaca Frida Uhl. Tuvieron una hija; 

pero pronto se separaron y Strindberg se marchó a París. Empezó entonces 

un período de su vida en que lo atormentaban enemigos invisibles y 

alucinaciones: circunstancias que recibieron el nombre de “crisis de 

Inferno”. Durante ese período, también se interesó por las ciencias 

naturales y la alquimia. 

Después de la crisis de Inferno, Strindberg logró entrar en un estado de 

ánimo más apacible y regresó a Suecia. Contrajo matrimonio por tercera 

vez, con la actriz Harriet Bosse. La unión duró poco tiempo: poco después 

del nacimiento de la hija Anne-Marie, en 1902, la pareja se separó. 

En 1907, Strindberg creó el Teatro Íntimo en Estocolmo, en colaboración con 

el actor August Falck. Volvió a escribir crítica social y fue atrapado en el 

conflicto conocido como Controversia de Strindberg. 

Los últimos años de su vida, Strindberg vivió en un apartamento del centro 

de Estocolmo, que actualmente es un museo. La actriz Fanny Falkner, el 

último gran amor del dramaturgo, vivió en el mismo edificio. El 14 de mayo 

de 1912 murió August Strindberg, probablemente de cáncer estomacal. Unas 

60.000 personas asistieron a su procesión fúnebre. La prensa que había 

sido tan crítica de él en vida, publicó ardientes necrologías: una ironía del 

destino de un escritor que toda su vida se había opuesto a las estructuras 

de poder establecido. 
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Fotos de Strindberg: El Vanidoso 

En más de cuatro décadas, Strindberg produjo unas 120 obras, cerca de la 

mitad de ellas dramas. También publicó numerosos artículos en periódicos y 

escribió ensayos científicos y miles de cartas. 

Strindberg es conocido principalmente como dramaturgo, y sus dramas 

siguen representándose en las escenas de todo el mundo. En China, por 

ejemplo, se celebró en 2005 un importante festival Strindberg, y en el 

verano de 2011 se montó en Beijing su drama El pelícano. 

Los dramas de Strindberg han influido en escritores y directores de teatro, 

incluidos Edward Albee, Tennessee Williams, Franz Kafka, Eugene O’Neill e 

Ingmar Bergman, para mencionar algunos de ellos. 

Varios de los dramas de Strindberg fueron estrenados en Dinamarca, 

Alemania o Austria. Sólo después de que fuera acogido en los países de 

lengua alemana, empezó Suecia a manifestar interés en él. 

Strindberg era un cosmopolita. Pasó un tercio de su vida en Alemania, 

Francia, Suiza, Dinamarca y Austria, donde pudo absorber diversas 

tendencias intelectuales. Varias obras suyas fueron escritas en francés. 

Como dijo en una ocasión: “¡Primero tengo que ser europeo, antes de que mi 
palabra se tome en cuenta en Suecia!” 
Strindberg consideraba sus dramas como su principal medio de expresión. 

Escribió unos 60, de diversos géneros y estilos. Ningún otro dramaturgo de 

los últimos 100 años ha sido tan innovador en tantos géneros diferentes. 

La visión que tenía Strindberg de la independencia de las mujeres es muy 

controvertida. Incluso en su tiempo, muchos lo consideraban misógino, 

acusación que él rechazaba rotundamente. Decía que no se oponía a las 

mujeres, sino más bien al movimiento feminista. Se sentía perseguido por 

algo que llamaba la “liga internacional de mujeres”, y en ensayos como La 
inferioridad de la mujer respecto al hombre (1890), difundió sus ideas en el 

extranjero. Las descripciones desfavorables de mujeres en las obras de 

Strindberg coincidieron generalmente con las crisis de sus matrimonios. 
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La visión que tenía de ellas ha suscitado muchas interpretaciones. ¿Es 

posible leer a Strindberg y soslayar sus mordaces descripciones de 

mujeres? ¿En qué medida se debía su visión de las mujeres a una mente 

inestable? Si era así, ¿cómo abordaremos su obra? Al respecto –igual que 

sobre gran parte de su obra– las opiniones siguen divididas. 

L’image d’August Strindberg. En el marco del Año Strindberg 2012. Abierto al 

público hasta el 14 de octubre de 2012. Institut suédois. Svenska institutet. 

Hôtel de Marie 11 rue Payenne 75003 Paris. Teléfono: (33) 1 44 78 80 20. 

www.institutsuedois.fr 

Deseo darle las gracias al personal del Centro Cultural Sueco por la 

excelente documentación que me ofrecieron, gracias a la cual te he podido 

hacer la presente crónica. 

El ambiente de la gran mansión que ocupa el Centro Cultural, la decoración, 

el jardín  y la atmósfera en general, nos hicieron recordar la magnífica 

semana de vacaciones que pasamos hace algunos años en Estocolmo. 

Un gran abrazo desde La Ciudad Luz, 

Félix José Hernández. 

----o---- 

 

 

 

 

 

 

 

 

 

 

 

 

 

http://www.institutsuedois.fr/


Vivencias de viajes 
Félix José Hernández  © 

 

 249 

 

 

LA CASA MUSEO DE JEAN-JACQUES ROUSSEAU 
 
 

 
Jean-Jacques Rousseau pintado por Maurice-Quentin de La Tour. 

 

París, 7 de julio de 2012. 

 

Querida Ofelia: 

 

A las puertas de París, la Ciudad de Montmorency (Val-d'Oise), marcada por 

la estancia fecunda de Jean-Jacques Rousseau en L’Hermitage (1756-1757) 

luego, en la casa de Le Mont-Louis (de 1757 a 1762) convertida en el Musée 

Jean-Jacques Rousseau, celebra en 2012, el tricentenario del nacimiento 
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del más ilustre de sus habitantes. Fue en Montmorency donde Rousseau 

escribió obras mayores como Du Contrat Social, Emile ou de l’Education et 

Julie ou la Nouvelle Héloïse. 

A lo largo de la calle que te lleva del Ayuntamiento de Montmorency a la 

casa de Rousseau, en unas banderolas verticales verdes atadas a los 

postes del alumbrado público, aparecen citaciones del gran filósofo del siglo 

XVIII, pero que hogaño siguen muy vigentes. Te reproduzco tres de ellas: 

“Ustedes están perdidos si olvidan que los frutos son de todos y la tierra no 

pertenece a nadie”.  

“Comenzamos a instruirnos al comenzar a vivir”. 

“Los hombres no son naturalmente ni reyes, ni grandes, ni cortesanos, ni 

ricos. Todos han nacido desnudos y pobres, todos están expuestos a las 

miserias de la vida, a las penas, a los males, a las necesidades, a los dolores 

de todo tipo”. 

 

 
El gabinete de trabajo del filósofo (le donjon). 

 

El museo está constituido por la casa de Jean-Jacques Rousseau (Le Mont-

Louis), pequeña casa rural del siglo XVII, el gabinete de trabajo del filósofo 

(le donjon) situado al fondo del jardín y La Casa de las Comadres, donde se 
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encuentra la biblioteca. 

La casa y su jardín se visitan como un lugar de memoria. Cada habitación de 

la austera casa, cada objeto, los muebles muy modestos, grabados o la 

pintura blanca de las fachadas, evoca la vida cotidiana y las sesiones de 

trabajo de este hombre a la vez filósofo, escritor, músico y botánico. El 

jardín y el gabinete en la "torre" participan al encanto y la magia del lugar. 

Esta es la cuarta casa de los grandes escritores que visitamos en esta 

semana, de las tres anteriores ya te escribí y de todas puedes encontrar 

numerosas fotos en mi página de facebook. 

Jean-Jacques Rousseau se instaló en Le Mont-Louis con su última 

compañera Thérèse en diciembre de 1757. En 1762 su libro Emile ou de 

l’Education, condenado por el parlamento de París, lo obligó a abandonar 

precipitadamente la casa el 9 de junio rumbo a Suiza, su tierra natal.  

En 1878, la ciudad de Montmorency recibió como legado los muebles que 

habían pertenecido al filósofo cuando vivía en L’Hermitage. 

En 1946 por iniciativa de una asociación de apoyo, El Comité de Le Mont-Luis, 

la ciudad de Montmorency compró la casa que se encontraba en total 

abandono. Ginebra, la ciudad natal del filósofo, financió una parte de los 

trabajos de restauración. La casa restaurada acogió el mobiliario que 

provenía de L’Hermitage y el museo fue inaugurado el 9 de junio de 1952. 

Fue certificado como Museo de Francia y recibió en octubre de 2011, la 

clasificación de Casa de los Ilustres. 

La Casa de las Comadres, llamada así por Thérèse debido a sus dos 

inquilinos que se metían en todo lo que no les importaba, fue adquirida por 

la ciudad en 1974. Cuatro años más tarde fue inaugurada y hoy cuenta con 

más de 30 000 libros y documentos que conciernen al filósofo y su siglo, así 

como también conserva los archivos históricos de la ciudad. 

El Museo presenta en la exposición Rousseau, apasionadamente (hasta el 9 

de diciembre de 2012), las piezas más raras de sus colecciones: 

manuscritos, ejemplares anotados por la mano de Rousseau du Contrat 

Social y del Discours sur l’origine de l’inégalité, el herbario realizado por la 
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señorita Delessert, el cuadro que representa a Rousseau por Maurice-

Quentin de La Tour, la última copia de música del filósofo así como 

préstamos excepcionales: la copia autógrafa de la Nouvelle Héloïse que 

Rousseau le ofreció a la esposa de un mariscal de Luxemburgo (Biblioteca 

de la Asamblea Nacional) y el manuscrito de Les Dialogues que había 

pertenecido a Condillac (Biblioteca Nacional de Francia). 

"Jamás conocí otra felicidad en la vida que la de amar y ser amado" 

Rousseau fue un hombre muy bien parecido y brillante filósofo, sin embargo 

sólo tuvo cinco historias de amor a lo largo de su vida: dos prostitutas 

italianas, en 1743 cuando fue secretario del embajador de Francia en 

Venecia; Mme. de Larnage, que fue su amante durante cinco días (él tenía 

veintiséis años y ella cuarenta y cinco). Pero posteriormente Rousseau 

escribiría: “Debo a Madame de Larnage el no morir sin haber conocido el 

placer". Creo que esta frase no debe de haber sido apreciada por las otras 

dos compañeras de su vida: Madame de Warens, de la que fue el amante 

durante cuatro años, y Thérèse Levasseur, la criada iletrada que fue su 

amante desde 1745 hasta su muerte.  

 

Jean-Jacques Rousseau nació el 28 de junio de 1712 en Ginebra, hijo de 

Isaac Rousseau, relojero, y de Susana Bernard, la cual murió diez días más 

tarde. 

En 1750 obtuvo el primer premio de L’Academie de Dijon por su Discours sur 
les sciences et les arts, lo que dará lugar a una gran polémica. 

En 1752 compuso Devin du village, intermedio musical presentado en 

Fontainebleau con gran éxito a Louis XV. 

En 1753 el gran Maurice-Quentin de La Tour expuso en el Salón de pintura y 

de escultura el retrato de Jean-Jacques Rousseau. 

En 1755 la publicación del Discours sur l’origine et les fondements de 
l’Inégalité parmi les hommes, provocó una nueva gran polémica, sobre todo 

con el gran Voltaire. 

En 1756 Rousseau abandonó París por Montmorency y se instaló el 9 de abril 
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en L’Hermitage con Thérèse Levasseur y la madre de ella. La casa le fue 

ofrecida por Madame d'Epinay.  

Empezó la redacción de la Nouvelle Héloïse. Publicó la Lettre sur la 
Providence como reacción al poema de Voltaire sobre el desastre 

provocado por el sismo de Lisboa, lo que desencadenó otra polémica. 

El 15 diciembre de 1757, después de romper definitivamente sus lazos de 

amistad con Madame d' Epinay, Jean-Jacques Rousseau y Thérèse 

Levasseur se mudaron para Le Mont- Louis al centro de Montmorency. 

En 1758 Rousseau escribió la Lettre à d’Alembert sobre los espectáculos y 

se opuso al clan de los filósofos. 

En 1761 se publicó La Nouvelle Héloïse, fue un éxito sin precedentes. 

En 1762 publicó Emile ou de l’éducation y Du contrat social, la primera obra 

fue condenada por el Parlamento de París, la segunda por el Consejo de 

Ginebra. Rousseau huyó de Montmorency el 9 de junio y se refugió en Suiza 

en Yverdon, luego en Motiers con Thérèse Levasseur. 

En 1765 Rousseau huyó de Motiers a la Isla San Pedro en el lago de Bienne, 

pero de allí fue expulsado. 

En 1766 se hospedó en Inglaterra en casa del filósofo David Hume y comenzó 

la redacción de Les Confessions. 

En 1767 Rousseau se enfadó con Sorbe. Volvió a Francia y viajó bajo el 

nombre falso de Trie-Chateau et Lyon. 

En 1770 de vuelta a París hizo unas lecturas públicas de Les Confessions. 

Entre 1772 y 1776 emprendió la redacción de los Les Dialogues que intentó 

colocar sobre el altar de Nuestra Señora de París para entregarlo a La 

Providencia, pero la reja estaba cerrada. Entonces confió su manuscrito a 

Condillac. 

En 1778 trabajó en Rêveries du promeneur solitaire, pero nunca logró 

terminar esta obra. Después del ataque de un perro, prefirió alejarse de la 

capital y aceptar la invitación del marqués de Girardin para hospedarse en 

Ermenonville. El filósofo llegó el 20 de mayo y falleció el 2 de julio. Fue 

enterrado en el centro del parque en l’Ile des Peupliers. 
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En 1794 los restos de Rousseau fueron llevados de Ermenonville a París 

pasando por Montmorency. Después de ser presentado al pueblo en Le 

Jardin des Tuileries, entró al Pantheon el 11 de  

octubre. Desde entonces Jean-Jacques Rousseau reposa en paz allí frente a 

la tumba de Voltaire 

. 

 
Dormitorio de Rousseau. 

 

La casa de Rousseau, como la de muchos grandes hombres que brillaron 

por su inteligencia, es de una sencillez extraordinaria. Son casas cómodas 

rodeadas por acogedores jardines, casas para vivir, no para mostrar. En 

Key West, cuando visité la de Ernest Hemingway tuve la misma impresión. 

Sin embargo he visitado casas de algunos pijos que lo único que les falta es 

poner un anuncio lumínico que diga (como la de Tony Montana en el célebre 

filme Scarface): ¡Miren como tengo dinero! 

 

Musée Jean-Jacques Rousseau. 5, Rue Jean-Jacques Rousseau, 

Montmorency. Teléfono: (33) 01 39 64 80 13. 

 

Un gran abrazo desde la culta Francia, con gran cariño, 

 

Félix José Hernández. 
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----o---- 

 

TRAS LAS HUELLAS DE DALIDA 
 

 
París, 17 de julio de 2012. 

 

Querida Ofelia: 

 

El Ayuntamiento de La Ciudad Luz invita a los turistas y admiradores de la 

famosa cantante Dalida a realizar una especie de peregrinación tras sus 

huellas. Hemos visitado todos esos lugares pero no en el orden que aquí se 

propone, que es el más lógico. 

 

La cantante Dalida falleció en la noche del 2 al 3 de mayo de 1987. Paseo por 

un recorrido excepcional que comenzó a orillas del Nilo y ascendió hasta la 

colina de Montmartre, donde se encuentra su antigua casa, su tumba y una 

plaza que lleva su nombre. Estos se han convertido en lugares de culto para 

gran número de seguidores. ¡Un paseo muy parisino! 

 

Aunque su verdadero nombre era Yolanda, a orillas del Nilo se la conocía 

como Delila y como «Bambina» en el corazón de sus fans. Pero su gloriosa 

carrera se escribe tras un único nombre: Dalida. Esta hija del Nilo, adoptada 

por el Sena, se suicidó en su casa de la rue Orchampt. Dalida, mujer de 
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múltiples rostros, se convirtió en toda una estrella de la canción francesa y 

vendió más de 120 millones de discos. Veinticinco años tras su desaparición 

se puede tomar el camino por sus vestigios en el Montmartre que tanto 

apreciaba. Llegó del Cairo en la Navidad de 1954 y descubrió la colina de 

Montmartre en 1962 cuando compró un palacete en la rue d’Orchampt. 

«Dalida mandó construir una casa enorme en el elegante barrio de Neuilly, 
pero nunca llegó a vivir allí: prefería el ambiente de Montmartre», apunta 

Jacques Pessis, organizador de la exposición Dalida presentada en el Hôtel 

de Ville de París en 2007. 

 

La vida de Dalida está jalonada por sus constantes giras internacionales. Y, 

una vez concluidas, se refugiaba en Montmartre. En el número 11 bis de la 

rue d'Orchampt, una placa recuerda que allí vivió la cantante hasta el final 

de sus días. «Había escogido su salida», indica Pascal, de 45 años, ante la 

puerta de entrada de esta casa de cuatro pisos. Este belga residente en 

Lille viene todos los años a recorrer los lugares fetiches de su artista 

preferida. «Cuando tenía 15 años ya era miembro de su club de fans y le 
escribía constantemente. Un día, recibí una carta personal de Dalida», 
cuenta. En abril de 1986, este joven llegó a comer con Dalida en su casa, 

junto con otros veinte admiradores. Recuerda que «no tenía nada que ver 
con la estrella de las lentejuelas. Era muy natural y alegre. Nos recibió en 
vaqueros, sin maquillar y dedicó parte de su tiempo a hablar con cada uno 
de nosotros». Aunque ya han pasado muchos años, sigue teniendo muy 
presente a su ídolo: «Vivo a través de ella. ¡Me ayuda a estar de buen humor 
todos los días!».  
 

A pesar del éxito de sus canciones, la vida de Dalida se vio afectada por la 

desaparición brutal de los hombres que  ella amó. El 26 de enero de 1967, en 

el Festival de San Remo, al cual ella participaba, el cantante italiano Luigi 

Tenco no consiguió el premio esperado con la canción Ciao amore ciao. 

Subió a su habitación del hotel y se disparó una bala a la cabeza, poniendo 
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así un fin trágico a su joven vida. Esa noche ambos habían decidido anunciar 

a todos su próxima boda. 

Su ex marido Lucien Morisse, con el cual Dalida mantenía buenas relaciones, 

se suicidó el 11 de septiembre de 1970 en su apartamento parisino, 

disparándose una bala a la cabeza. 

El cantante Mike Brant, gran amigo de Dalida, se suicidó el 25 de abril de 

1975. 

Su ex gran amor durante nueve años, Richard Chanfray se suicidó junto a su 

nueva compañera el 18 de julio de 1983. 

Todos estos dramas, hicieron creer a la popular cantante, que ella 

provocaba la desgracia a los hombres que había amado. 

«Dalida, 1933-1987. Cantante y actriz»: a 100 metros de su antigua casa, 

donde convergen las calles de l'Abreuvoir y Girardon, hay una placita que 

lleva su nombre. Anualmente, miles de curiosos vienen a contemplar su 

busto de bronce, obra del escultor Aslan, que ocupa este lugar desde 1997. 

En el cementerio de Montmartre reposan los restos de la intérprete de Gigi 
l’Amoroso. Cerca de la entrada principal y bajo el puente metálico de 

Caulaincourt, su sepultura, rodeada de flores blancas, no pasa 

desapercibida. En su lápida están grabados los rayos del sol y una estatua 

de Dalida que da la bienvenida a los visitantes. 
 

Todos estos lugares se encuentran en el distrito 18 de París, al norte de la 

ciudad. Se puede comenzar el recorrido desde la Place Dalida, que está 

cerca de la estación de metro Lamarck-Caulaincourt. Después, diríjase a la 

rue d'Orchampt para descubrir su antigua casa antes de terminar su 

recorrido en el cementerio de Montmartre. 

 

Un gran abrazo desde La Ciudad Luz que tanto amó Dalida, 
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Félix José Hernández. 

----o---- 

LA CASA DE VÍCTOR HUGO EN PARÍS 

 

 
Plaza de los Vosgos. La casa de Víctor Hugo es la que aparece al fondo en la esquina a la derecha. 

 

París, 16 de julio de 2012. 

 

Querida Ofelia: 

 

La Ciudad de París conserva los dos lugares donde Víctor Hugo (1802 -1885) 

residió más tiempo: el hotel de Rohan- Guéménée, en la Plaza de los Vosgos 

en París (1832-1848), y Hauteville House, en Guernesey, (1856-1870) casa 

adquirida con el producto de la venta de Las contemplaciones.  
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En 1832, Víctor Hugo alquiló un apartamento en el segundo piso de este 

palacete del siglo XVII con vistas a lo que era entonces la Plaza Real. Con 

treinta años, ya se le reconocía como la figura más representativa del 

romanticismo; estaba casado con Adèle Foucher, con la que tenía cuatro 

hijos. Durante esta estancia, escribió algunas de sus principales obras: Ruy 

Blas, Las voces interiores, Los rayos y las sombras y comenzó la redacción 

de Los miserables, La Leyenda de los siglos y Las contemplaciones.  

 

La Casa de Víctor Hugo en la Plaza de los Vosgos, se fundó en 1902, fecha 

del centenario del nacimiento del escritor, con una importante donación 

hecha a la Ciudad de París por Paul Meurice (1818-1905). Amigo fiel y devoto 

de Víctor Hugo, su colección reunía dibujos del escritor, fotografías, 

manuscritos, ediciones, elementos de mobiliario y numerosos recuerdos. En 

1901-1902, la completó encargando de retratos del gran hombre e 

ilustraciones de su obra a artistas contemporáneos como Auguste Rodin, 

Maurice Denis, Eugène Carrière, Théophile-Alexandre Steinlen, Charles-

Henri Cros, etc.  La Casa de Víctor Hugo se inauguró el 30 de junio de 1903. 

 

La visita del apartamento va más allá del período en el que Víctor Hugo vivía, 

en ella, ya que describe los tres grandes períodos de su vida tal como los 

definió en Actos y palabras (1875-1876): Antes del exilio, Durante el exilio, 

Después del exilio. 

 

Antes del exilio  
 
En la antecámara se pueden admirar los retratos de familia y recuerdos de 

lugares donde vivió que evocan la infancia y la juventud de Víctor Hugo.  

La mayoría de estos testimonios han sido realizados por sus allegados, sus 

amigos, los hermanos Eugène y Achille Devéria, y su cuñada Julie Duvidal de 

Montferrier, alumna de gran talento del Barón Gérard. 
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El Salón de recepción que da a la  Plaza Real tiene las paredes cubiertas de 

damasco rojo, era en la época el lugar de reunión de la vanguardia 

romántica: Théophile Gautier, Lamartine, Dumas, Mérimée, David d’Angers, 

etc.  

Hoy encontramos algunas obras que se exponían en aquel tiempo: los 

grandes retratos de familia, de Louis Boulanger y Auguste de Châtillon, el 

busto de mármol del poeta, de David d’Angers y la tela que ilustra el drama 

Inés de Castro, regalo del duque y de la duquesa de Orleáns a Víctor Hugo. 

 
Durante el exilio  
  

Con el salón chino y la sala siguiente, se entra en el período del exilio en 

Guernesey.  
Los decorados de estas dos salas 

proceden de la segunda residencia 

de Guernesey de Juliette Drouet, en 

Hauteville Fairy. Diseñados por Víctor 

Hugo en 1863-1864 y montados en 

1903 para la apertura del museo, se 

compraron a Louis Koch, sobrino y 

único heredero de Juliette Drouet, 

junto con numerosos dibujos, 

recuerdos, láminas y fotografías. 

Víctor Hugo imaginó el decorado del 

Salón chino para la habitación de 

Juliette Drouet después de haber 

terminado el de su propia casa en 

Hauteville House. El salón reúne con poesía objetos chinos e invenciones del 

propio Víctor Hugo. Estatuillas, muebles y esteras pintadas de Extremo 

Oriente se codean con platos de porcelana pirograbados humorísticos 

dibujados por Víctor Hugo y subrayados por alusiones a su amante. Los 

 
Busto de Víctor Hugo del escultor David. 
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monogramas VH y JD esmaltan el conjunto. En uno de los paneles se ha 

insertado un espejo con marco pintado por Víctor Hugo. También se 

presenta la mesa regalada a Juliette en la que escribió la primera serie de 

La leyenda de los Siglos en 1859 (como menciona la inscripción autógrafa 

realizada por el autor en su tablero). 

 El comedor de inspiración medieval de Juliette Drouet en Guernesey  

refleja las creaciones realizadas por Hugo en referencia con muebles y 

objetos antiguos chinos, a los que le gustaba cambiar su función inicial.  

 

Con Juliette, y a menudo también con su hijo Charles Hugo, el escritor 

realizaba la “caza de los viejos cofres”, como menciona en varias ocasiones 

en las agendas en las que inscribía sus compras. Sabemos así que adquirió 

más de sesenta cofres entre 1857 y comienzos de 1858.  

 

Dos facsímiles de dibujos muestran cómo procedía el mañoso escritor, 

dibujando en primer lugar maquetas y proyectos cuya realización confiaba a 

continuación a carpinteros de Guernesey, bajo la dirección de Mauger.  

 

Mientras que una puerta se convertía en mesa, unos cofres ensamblados se 

transformaban en aparador y bobinas de hilo en palmatorias. Diversos 

objetos populares, encontrados en tiendas de antigüedades, subrayan este 

decorado: perros de loza, jarros “Jacquots”, espejo de bruja… En uno de los 

muebles se presentan “reliquias preciosas” de Juliette Drouet y bustos 

esculpidos por Vilain y Leboeuf de su hija Claire y de Víctor Hugo.  

 

Después del exilio 
 

 Las dos últimas salas están dedicadas a la época del retorno del exilio del 

escritor (1870-1885), entonces célebre y reconocido como el padre de la 

República. Presentan obras procedentes de la donación de los nietos del 

poeta a la Ciudad de París para la inauguración del museo, objetos e 
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imágenes populares dedicados al culto del gran hombre, de la donación Paul 

Beuve, así como publicaciones de dicho período.  

 

En el Salón de Víctor Hugo, rue de Clichy  se presentan recuerdos de 

Guernesey y retratos de allegados, mientras que Víctor Hugo, que había 

perdido a tres de sus hijos y a su mujer, se consagró al “arte de ser 

abuelo”, con Georges y Jeanne. 

  

A su regreso del exilio, y después de una estancia en Veules-les-Roses en 

casa de Paul Meurice, Víctor Hugo vivió en varios apartamentos. 

Permaneció en la rue de Clichy de 1874 a 1878 y, después, en un palacete, en 

130 avenida de Eylau,  (en el lugar del actual 124, avenida Víctor Hugo), 

avenida rebautizada en parte avenida Víctor Hugo cuando cumplió ochenta 

años y en su totalidad, a su muerte.  

 

El mobiliario, el sofá, las butacas y 

las sillas estilo Luis XV, el gran 

espejo y el lustre de Murano 

proceden del salón de la rue de 

Clichy.  Un emotivo retrato de 

Juliette Drouet del pintor naturalista 

Jules Bastien-Lepage muestra “la 

proscrita de la dedicación”, la que 

acompañó al gran hombre en su 

largo exilio, poco tiempo antes de su 

muerte, en 1883, fecha en la que 

Víctor Hugo posa para siempre su 

pluma. El busto del escritor, de 

Rodin, su retrato, de Léon Bonnat, y las últimas fotografías de Nadar 

participan a la gloria de Víctor Hugo. 

 

 
El lecho medieval de Víctor Hugo. 
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Personaje público, en su 80 cumpleaños, el escritor recibió regalos de 

representantes de la III República que decoran su dormitorio: La República, 

de Clésinger, y un vaso de Sèvres, ofrecido por Jules Ferry en nombre del 

gobierno.  

  

La atmósfera del dormitorio de Víctor Hugo en el palacete de la avenida de 

Eylau donde se instaló a partir de 1878 y donde murió el 22 de mayo de 

1885, pudo reconstituirse con fidelidad gracias a la donación de sus nietos 

Georges y Jeanne. Allí encontramos de nuevo el gusto del poeta por el 

mobiliario medieval. 

 

En el tercer piso había una interesantísima exposición llamada: 

 

Los arcoíris del negro, pero sobre ella te escribiré en otra carta  

 

La Maison de Victor Hugo. 6 place des Vosges  

75004 Paris 

Teléfono: (33) 1 42 72 10 16 

 

Recibe un fuerte abrazo desde La Ciudad Luz, 

 

Félix José Hernández 

----o---- 
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C'ÉTAIENT DES ENFANTS JUIFS 

  

 
La Mairie de Paris 

 

Paris le 18 juillet 2012. 

En juillet 1942, près de 14 000 Parisiens ont été arrêtés par la police 

française et, pour une large part, rassemblés au Vélodrome d’hiver.  Parmi 

eux de nombreux enfants. En cette année 2012, soixante-dixième 

anniversaire de la rafle du Vel’ d’Hiv’, la Mairie de Paris a voulu honorer leur 

souvenir et celui des milliers de leurs camarades qui ont survécu à la 

Shoah, grâce à l’action de réseaux de sauvetage ou à la solidarité de 

Parisiens qui incarnèrent l’honneur de notre capitale. 

Le sort des enfants juifs est au coeur de la Shoah. Le choix d’identifier, de 

persécuter, d’arrêter, de déporter et d’exterminer jusqu’aux nourrissons 

est l’indice ultime de la radicalité de ce que les dirigeants nazis ont qualifié 

de «Solution finale de la question juive». Dans l’ensemble de l’Europe, 1 500 

000 enfants juifs ont été tués. Parmi eux, 11 400, dont 2 000 n’avaient pas 

six ans, ont été déportés depuis la France ou ont trouvé la mort dans l’un 
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des camps d’internement installés sur le territoire. La majorité de ces 

jeunes victimes étaient de petits Parisiens. Deux-cents seulement sont 

revenus vivants. 

Près de 80 % des enfants juifs qui résidaient à Paris en 1939 ont cependant 

survécu à la guerre grâce à la mobilisation de leurs parents, des réseaux de 

résistance juive et de la solidarité active de nombreux Parisiens. 

«Survivants», «enfants cachés», «rescapés», les termes sont nombreux 

pour désigner ces enfants qui ont échappé aux déportations. Ils recouvrent 

autant d’expériences individuelles et invitent à s’interroger: survivre et 

après? La complexité et la diversité de ces enfances juives confrontées à la 

Shoah est au coeur de cette exposition. Les enfants comme sujets de cette 

histoire – selon la formule de Serge Klarsfled. L’histoire du point de vue des 

enfants. 

 

 
Camp de Drancy décembre 1942. 

Cette photo est prise par les allemands. 
Il est probable qu’il a été demandé 

aux internés de poser et de sourire. 
La faim régnait à Drancy et a causé plusieurs décès. 

 

Cette exposition présente de nombreux documents inédits, issus de 

collections particulières comme, par exemple, ce journal tenu en juillet 1942 
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par cette adolescente juive parisienne, membre des Éclaireurs israélites, 

qui parcourt Paris le jour de la rafle du Vel’d’Hiv’ afin de porter secours à 

des enfants laissés seuls. Ces lettres, photographies, dessins et documents 

officiels couvrent non seulement la période de l’Occupation mais également 

l’immédiat après-guerre où, pour beaucoup d’enfants juifs, les difficultés 

demeurent. Cette lettre écrite par l’oncle d’une petite fille juive, devenue 

orpheline, à cette famille non-juive qui l’a élevée avec amour pendant 

plusieurs années donne la mesure du drame : la profonde reconnaissance le 

dispute à la décision de reprendre l’enfant pour l’élever dans un 

environnement familial le plus proche de celui qu’elle a connu avant-guerre. 

 

C'étaient des enfants. Du 26 juin au 27 octobre. Salon d'accueil de la 

Mairie de Paris. 

29, rue de Rivoli. 75004 Paris. 

 

 
Sarah Gensburger 

C’étaient des enfants. 
Déportation et sauvetage des enfants juifs à Paris. 

Skira Flammarion 

 
Félix José Hernández 



Vivencias de viajes 
Félix José Hernández  © 

 

 267 

----o---- 

EL MUSEO BOURDELLE DE PARIS 
 

 
El patio del museo. 

 

París, 19 de julio de 2012. 

Querida Ofelia: 

Ayer visitamos el bello Museo Bourdelle. Aquí tienes la crónica y tres fotos, 

las demás las puedes encontrar en mi página de facebook.  

En 1885, Antoine Bourdelle eligió para vivir el barrio de Montparnasse en el 

que abundaban los talleres de artista. Al final de su vida, el ya famoso 

escultor, proyectó, “como hizo Rodin” su prestigioso antepasado, un museo 

que pudiera conservar la totalidad de su obra. Tras su muerte, en 192 9, su 

mujer Cléopatre, su hija Rhodia y su yerno Michel Dufet no tuvieron más que 

continuar el proyecto para que su obra fuese expuesta y reconocida. 

Cléopâtre Bourdelle donó en 1949 a la Ciudad de París los talleres y una 

parte importante de su colección. El museo Bourdelle se inauguró ese 

mismo año. Concebido en torno a talleres preservados, aún conserva el 

encanto original. En 1961, Herni Gautruche creó el amplio vestíbulo para 

escayolas a fin de salvaguardar y realzar las esculturas monumentales. 

Por último, en 1992 Christian de Portzamparc construyó una ampliación 

(conservación, centro de documentación, gabinete de arte gráfico y 
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reservas), terminando así de convertir un taller intimista en un museo 

monográfico. 

Gracias a las donaciones de Rhodia Dufet-Bourdelle en 1992 y 1995, y su 

legado otorgado a la Ciudad de París en 2002, la colección aglutina hoy un 

conjunto de una riqueza excepcional: escultura (2.000 escayolas y 2.200 

bronces), pintura (198), obra gráfica (6.000), fotografía (13.000), la 

colección personal del escultor y un importante fondo de archivo.  

Antoine Bourdelle (1861-1929). Oriundo de Montauban, Émile-Antoine 

Bourdelle ingresó en la escuela de Bellas Artes de Toulouse a los quince 

años. En 1885, decidió vivir en París en el taller del escultor Falguière, en el 

16 del Impasse du Maine, que hoy acoge su museo. En 1893, Bourdelle se 

convirtió en el ayudante de Rodin y esta colaboración duró hasta 1908. 

Rodin percibió en la escultura Cabeza de Apolo, en 1900, la ruptura de 

Bourdelle con su estética. Poco después defendió el Monumento a 

Montauban  que saltó a los titulares. En esta época el escultor conoció a 

Cléopâtre Sevastos, su alumna y musa. Después de realizar varios viajes al 

extranjero y de una exposición monográfica en 1909 en Praga, Bourdelle fue 

alabado por sus contemporáneos por su 

Heracles arquero. A partir de entonces y 

hasta 1929, enseñó en la Academia de la 

Grande Chaumière. Entre sus alumnos se 

encuentran importantes artistas: 

Giacometti, Vieira da Silva y Richier. En 1913 

se inauguró el Teatro de los Campos 

Elíseos. Como improvisado arquitecto, 

Bourdelle participó en la elaboración de los 

planos y realizó un conjunto de frescos, así 

como la imponente decoración de mármol 

esculpido de la fachada del edificio. 

La Fruta, Penélope y el Centauro moribundo son otras obras maestras que 

enriquecieron los grandes museos extranjeros. Francia se mostró aún 

 
Adán. 
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tímida, incluso recelosa, a la obra del artista. Después de los encargos 

monumentales como el Monumento al general Alvear, La Virgen de la 

ofrenda o Francia, hubo que esperar hasta el año de su muerte para que 

Bourdelle, con el Monumento a Adam Mickiewicz, fuera por fin reconocido en 

su país. 

  

El gran vestíbulo fue 

inaugurado en 1961, año del 

centenario del nacimiento de 

Bourdelle, el gran vestíbulo 

está dedicado a las esculturas 

monumentales en escayola 

como el Monumento al general 

Alvear. Encargado en 1913 por 

la República Argentina en 

honor a uno de sus líderes de la independencia, actualmente se exhibe en 

una de las plazas del centro de Buenos Aires el monumento está compuesto 

por un gigantesco zócalo de 14 metros de altura flanqueado por cuatro 

figuras alegóricas (La Fuerza, La Elocuencia, La Libertad y La Victoria, 1913-

23), o Francia (1923-1925), destinado a conmemorar la entrada de los 

Estados Unidos en la guerra. También acoge otras obras importantes del 

artista como Safo (1887-1925), La Fruta (1902-1911), Heracles arquero 

(1909), Penélope (1905-1912) y Centauro moribundo (1911-1914) al que 

volvemos a ver en bronce en los jardines del museo. Esta última obra, 

expuesta también en el antiguo taller, está inspirada en un tema mitológico 

muy querido por sus contemporáneos simbolistas. Alegoría melancólica del 

artista, compone con el espíritu y la materia, siendo el caballo y el hombre 

las metáforas. 
El el jardín hacia la calle, la galería y la terraza, bajo los arcos, se presenta 

la obra más emblemática del escultor; Heracles arquero (primera versión 

de 1909), auténtica muestra de proeza técnica y formal, que relata el sexto 

 
El gran vestíbulo. 
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de los trabajos de Hércules, que debe acabar con la amenaza de los pájaros 
del lago Estínfalo con la ayuda de su arco. Se trata del combate de Hércules, 

pero también de la lucha del artista con su propia creación. 
Estos espacios abiertos también acogen a Adán (1888-1889) evocando a los 

esclavos de Miguel Ángel, La Fruta, figura serena en su pose helenística 

revisitada por la modernidad, Penélope, esposa de Ulises con formas 

amplias y volúmenes sintéticos, Bañista en cuclillas (1906-1907) en la que la 

inspiración erótica de la modelo contrasta con la solidez maciza de la 

piedra, y los bajorrelieves del Teatro de los Campos Elíseos (galería y 

terraza) (1910-1913), extenso ciclo inspirado en el Partenón y en las 

catedrales góticas. 

Una sala forma parte de la casa en la que Bourdelle vivió a partir de 1885, y 

a la que sus padres llegaron poco después. A partir de 1918, prefirió vivir en 

un piso más cómodo situado en el número 6 de la avenida del Maine, 

viniendo a trabajar a diario y recibiendo aquí a sus visitantes. En esta sala 

se presenta una selección de la colección reunida por el artista junto con 

sus obras de carácter más íntimo. 

El taller de Antoine Bourdelle fue acondicionado en 1885 por el escultor, y 

preservado con fidelidad, este espacio nos remite al ambiente de un taller al 

despuntar el siglo XX. Lugar de trabajo y enseñanza, que acogió a varios de 

sus alumnos, el taller resume con algunas piezas su relación con las 

variadas técnicas y materiales que empleó: el modelado y la talla directa, en 

madera (La Nonna, 1888), bronce (Michel Cognacq, 1925) y mármol (Busto 

de Pallas Atenea, 1905 y Madame Vaysse-Cibiel, 1904). 

Eugène Carrière (1849-1906) ocupó un taller entre 1885 y 1888. Gran pintor 

del cambio del siglo, está representado por tres obras significativas de las 

que emana el arte del descubrimiento y de la sugerencia. El taller también 

acoge el conmovedor retrato de Madame Laprade, pastel de Bourdelle y el 

busto en mármol de Anatole France (1919) de gran fuerza sugestiva. El día y 

la noche (1900-1903) en el que el mármol representa al Marqués de Bideran 

de Béraud, figura con formas alteradas, testimonio de las múltiples 
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influencias de Bourdelle, desde el simbolismo hasta Rodin, así como el busto 

en mármol de Jeanne Prinet (1910) adquirido en 2006. 

El jardín interior es  intimista y acoge obras de juventud: Primera victoria 

de Aníbal (1885) fiel a la estética del siglo XIX, y los bajorrelieves La Aurora 

y El Crepúsculo (1895) entre el simbolismo y el “art nouveau”. Estas obras 

desconocidas se presentan junto a otras más representativas del lenguaje 

formal de Bourdelle, como Safo (1887-1925) poeta griega de Lesbos, que 

hace eco al Centauro moribundo (1911), La Virgen de la ofrenda (1922 -1923) 

inspirada en la segunda mujer de Bourdelle, Cléopâtre Sevastos, así como la 

estatua ecuestre del general Alvear. 

Las salas de exposiciones temporales están reservadas para 

presentaciones temáticas renovadas de la colección como la relación de 

Bourdelle y la Antigüedad, el retrato con la serie de bustos dedicados a 

Beethoven, o su obra gráfica. También acogen exposiciones dedicadas al 

escultor y a su época, así como exposiciones de artistas modernos y 

contemporáneos. 

El ala Portzamparc del museo (1989-1992), construida por Christian de 

Portzamparc, invita a descubrir con una mirada renovada dos monumentos 

conmemorativos de Bourdelle. El Monumento a los Combatientes y 

Defensores deTarnet-Garonne (1870-1871), obra capital inaugurada en 

Montauban en 1902, presentada a través de estudios y fragmentos 

considerados por Bourdelle como obras autónomas, al igual que las Figuras 

gritando (1898-1899). A través de la representación de tres momentos: el 

asalto, el combate y después la muerte, Bourdelle ofrece una imagen 

desesperada de la guerra. 

El Monumento a Mickiewicz (1909-1928), consagración tardía, enaltece al 

poeta polaco (1798-1855) autor de novelas épicas que exaltan la soberanía 

de su pueblo. Fundido por Rudier en 1928 el monumento se inauguró en la 

Place de l'Alma antes de ser trasladado al Cours Albert 1er. La obra se 

presenta desmontada y resume años de reflexión e innovaciones formales, 
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Adam Mickiewicz está representado como un profeta arengando a la 

multitud, la mirada fija escrutando el futuro.  

Le doy mis más sinceras gracias por toda la documentación que me fue 

dada al personal del museo, lo que me ha permitido enviarte la presente. 

Museo Bourdelle. 18, rue Antoine Bourdelle 75015 Paris Teléfono: 33. (0)1 49 

54 73 73 

 

Un gran abrazo desde La Ciudad Luz, 

Félix José Hernández. 

----o---- 
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POR PARÍS TRAS LAS HUELLAS DE ÉDITH PIAF 
 

 
Édith Piaf 

 

París, 19 de julio de 2012. 

Querida Ofelia: 

La silueta vestida de negro de Édith Piaf hizo a París contener el aliento. A 

día de hoy, sus canciones y su voz siguen poniendo los pelos de punta. El 

Ayuntamiento de París propone un paseo tras las huellas de la «Môme». 
La leyenda de Édith Giovanna Gassion dio comienzo el mismo día de su 

nacimiento. En el número 72, de la rue de Belleville una placa recuerda que: 

«En los peldaños de esta casa nació el 19 de diciembre de 1915 en la más 
absoluta pobreza Édith Piaf, cuya voz cambiaría después el mundo.» Piaf 

nació en el hospital Tenon, en la rue de la Chine. A unos metros de llí, en la 

plaza que lleva su nombre, se alza desde 2003 una estatua de la cantante.  

Antes de convertirse en pájaro, Piaf fue un gorrión, una niña de Belleville 

que tarareaba junto con su padre cuando terminaba el número de la 

contorsionista. A la edad de 15 años, Édith salta a las calles de París, en 
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Montmartre. Entre Pigalle y Blanche, conoce a P’tit Louis, su primer gran 

amor, fruto del cual nace Marcelle en 1933, la que falleció dos años después 

a causa de una meningitis. Un día de octubre de 1935, el destino le 

aguardaba en la esquina de la rue Troyon y de la rue Mac-Mahon para dar 

un giro en su vida. Louis Leplée, dueño del cabaret Gerny’s de la rue Pierre-

Charron, la descubrió y, gracias a él, salió de la calle para subir a los 

escenarios. La bautizó con el nombre de «la môme Piaf» (en argot, "piaf" 

significa pajarito). 

En Gerny’s, su voz llegó de la mano del triunfo inmediato. A los 22 años, en 

1937, en el escenario del music-hall, l’ABC, la Môme se convirtió 

definitivamente en Édith Piaf. Pasó del cine al teatro, donde se convirtió en 

el ojito derecho de Jean Cocteau en Le Bel Indifférent. Después llegaron las 

salas míticas como Pleyel, Olympia  y Bobino.  

La eterna enamorada se trasladó de la Porte de Bagnolet al confort burgués 

de la Porte d’ Auteuil. Ante todo, Piaf era nómada y prácticamente ni 

siquiera llegó a amueblar sus pisos. Édith, febril y apasionada cuando 

cantaba, tenía un don especial para cazar talentos. Así, personajes como 

Yves Montand, les Compagnons de la chanson, Charles Aznavour, Eddie 

Constantine… le deben haber creído en ellos, haber amado a algunos y, 

sobre todo, haber sido el resorte que impulsó sus carreras.  

A finales de 1945, se instaló con Montand en la Avenue Marceau, Piaf 

escribió sola una de sus canciones más conocidas de todos los tiempos, La 
Vie en rose. Tras separarse de él en 1947, se marchó a Nueva York para 

cantar París, la hija de la alegría «en la esquina de la rue Labat» o la «que 
seca los vasos en el fondo del café». 
Allí, Piaf se enamoró del boxeador Marcel Cerdan, que ya estaba casado. Las 

paredes del palacete de la cantante en el número 7 de la rue Leconte-de-

Lisle son testigos de la pasión de los dos amantes. Pero El Himno al amor 

escrito para Cerdan en septiembre de 1949 enmudeció un mes después, el 

28 de octubre, cuando su avión se estrelló en las Azores. 
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En 1955, cantó en el Olympia y entabló una amistad eterna con Bruno 

Coquatrix. Sus recitales salvaron en varias ocasiones a esa sala mítica.  

El 11 de octubre de 1963, Édith murió en el sur de Francia. Théo Sarapo, su 

último marido, llevó en secreto su cuerpo al domicilio de la pareja, en el 

número 67 del boulevard Lannes. Como si volviera a sus orígenes, su 

cuerpo descansa en el cementerio de Père-Lachaise, al lado del 

Ménilmontant y de las calles de Belleville. 67, Boulevard Lannes - François 

Grunberg. 

El Museo Édith Piaf  se encuentra en un pequeño piso, en el número 5 de la 

rue Crespin du Gast, en el que Piaf vivió durante un año en 1933. Se ha 

convertido en un museo privado dedicado a la cantante en el que el visitante 

puede adentrarse en su lado más íntimo. En sus dos habitaciones se 

exponen recuerdos suyos como uno de sus famosos vestiditos negros, 

peluches regalados por su último marido, un par de guantes de boxeo de 

Marcel Cerdan, el extracto de su correspondencia, fotografías de la 

cantante, sus zapatos del 34 para salir al escenario... Bernard Marchois, 

que conoció a la artista cuando era joven, es el propietario del museo y el 

encargado de desvelar estos pedacitos de intimidad de Piaf.  

Visitas gratuitas. Necesaria cita previa llamando al N° 33 (0) 1 43 55 52 72. 

Para mí es una de las voces más intensas, profundas y bellas que ha dado 

Francia. 

Un gran abrazo desde La Ciudad Luz, 

Félix José Hernández 

----o---- 
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LES DERNIERS ANNEES DE RAPHAEL 
 

 
Raphaël, Bindo Altoviti. Vers 1516-1518. Huile 

sur bois. 59,5 x 43,8 cm. Washington, National 
Gallery of Art, Samuel H. Kress Collection, 

1943.4.33 © Image courtesy of The National 
Gallery of Art, Washington 

 

Paris le 19 juillet 2012. 

En partenariat avec le musée du Prado, le Louvre réunit à l’occasion d’une 

exposition historique les oeuvres réalisées par Raphaël à Rome durant les 

dernières années de sa courte vie. Cette période, qui est celle de son plein 

épanouissement stylistique, constitue le sommet de la Renaissance 

italienne. Retables d’église, délicats tableaux de dévotion privée, portraits 

d’apparat et portraits intimes pleins de subtilité, ainsi que certains de ses 

plus beaux dessins, montrent l’extraordinaire esprit d’invention de l’artiste, 

la perfection de sa touche et son sens inégalable de la grâce. 

Mais Raphaël n’est pas un génie solitaire. Il travaille avec l’aide d’un 

important atelier à la réalisation des commandes qui lui sont passées. Ainsi, 

d’autres mains se joignent souvent à la sienne, notamment celle de ses 

collaborateurs de confiance, Giulio Romano et Gianfrancesco Penni. 

Autour de chefs-d’oeuvre encore jamais présentés en France, une centaine 

de peintures, dessins et tapisseries issus des collections de près de 
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quarante institutions retracent le parcours artistique de Raphaël et de ses 

deux principaux élèves, de 1513, date de l’accession au trône pontifical de 

Léon X, jusqu’à 1524, quatre ans après la mort du génie d’Urbino, au moment 

du départ de Giulio Romano pour Mantoue. 

Les sept dernières années de la vie de Raphaël voient la réalisation des 

oeuvres qui vont le plus profondément influencer l’art européen. Pourtant, 

les peintures de chevalet de cette époque posent des questions, en raison 

de leur datation problématique et de leur diversité déroutante, mais aussi et 

surtout parce que Raphaël n’y travaillait pas forcément lui-même. 

L’importance de l’atelier, le rôle déterminant de ses principaux assistants, 

Giulio Romano et Gianfrancesco Penni, sont donc au coeur des questions 

posées par l’exposition, la première à s’intéresser exclusivement à la fin de 

la carrière de l’artiste. 

Outre leur participation aux travaux de Raphaël, Romano et Penni ont 

également poursuivi une activité indépendante dans son atelier. Grâce à une 

confrontation inédite des oeuvres du maître et de celles de ses élèves - 

produites du vivant de Raphaël et dans les années qui suivent 

immédiatement sa mort -, l’exposition cherche à faciliter la compréhension 

du degré respectif d’intervention de Raphaël et de ses disciples, tout 

comme elle éclaire la contribution intellectuelle et esthétique de ses 

derniers à l’oeuvre de Raphaël. 

Commissariat scientifique: Paul Joannides, Cambridge University, et Tom 

Henry, historien de l’art. Commissaires: Vincent Delieuvin, conservateur au 

département des Peintures, assisté de Cécile Beuzelin, collaboratrice 

scientifique, département des Peintures, musée du Louvre, et Miguel 

Falomir, chef du département des peintures italiennes, musée du Prado. 

Exposition Raphaël, les dernières années. 11 octobre 2012 -14 janvier 2013. Le 

Louvre de Paris. 

 

Félix José Hernández. 

----o---- 
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CHYPRE ENTRE BYZANCE ET L’OCCIDENT 
 

 
Saint Démétrios, fresque provenant de l’église 

de Saint-Antoine de Kellia, XIIIe siècle. 
Chypre, Musée du monastère de Kykkos. 

© Kykkos, Musée du monastère. 

 

Paris le 19 juillet 2012. 

 

Le musée du Louvre propose de découvrir la Chypre médiévale. Icones, 

enluminures, sculptures, fragments d’architecture, pièces d’orfèvreries et 

de céramique, 180 objets retracent l’histoire artistique contrastée de l’île. 

Depuis le IVe siècle, premier siècle byzantin, qui voit triompher la nouvelle 

religion chrétienne dans tout l’empire romain, jusqu’à la conquête de l’île 

par les Turcs en 1570, se développe dans Chypre un art qui témoigne de sa 

magnificence. 
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Étape incontournable des routes commerciales vers le Proche-Orient et la 

Palestine, l’île constitue d’abord une province prospère de l’Empire romain 

d’Orient qui commence à devenir «byzantin», où s’élèvent d’immenses 

basiliques. Sa richesse se mesure également à 

la splendeur du trésor dit de «Chypre» ou de Lamboussa-Lapithos, retrouvé 

au début du XXe siècle, aujourd’hui principalement partagé entre Nicosie, 

Londres et New York. Il fut enfoui lors de la conquête de l’île par les Arabes 

au milieu du VIIe siècle. Chypre est dès lors soumise à un étrange partage 

entre Arabes et Byzantins, qui ménage aux deux rivaux un accès égal à ses 

ports. L’île redevient byzantine au Xe siècle avec la reconquête de 

l’empereur Nicéphore Phocas. Elle offre jusqu’au XIIe siècle les contours 

d’une province prospère, qui se couvre d’églises aux décors de fresques 

remarquables, tandis que l’ermite saint Néophyte est la plus grande figure 

religieuse de la seconde moitié du XIIe siècle. 

 

Cependant, avec les croisades, l’île devient au XIIe siècle un enjeu 

stratégique entre Orient et Occident pour le contrôle de la Terre sainte. À 

l’issue de la troisième croisade, en 1191, Richard Coeur de Lion, roi 

d’Angleterre, parvient à s’emparer de l’île, avant de la céder aux chevaliers 

du Temple, puis au roi déchu de Jérusalem, Guy de Lusignan, issu d’une 

lignée aristocratique poitevine. Saint Louis lui-même, dans son rêve de 

reconquérir Jérusalem, vient séjourner dans l’île en 1248-1249. Chypre 

occupe alors une place singulière dans l’épanouissement d’une peinture 

d’icônes dite « des croisades » ou maniera cypria, qui opèrent une synthèse 

originale entre traditions grecques et latines tout autour de la Méditerranée 

orientale. En 1291, avec la chute d’Acre et des dernières possessions de 

Terre sainte, Chypre, devient l’avant-poste de l’Occident chrétien pour tout 

espoir de reconquête. Au milieu du XIVe siècle, Pierre Ier de Lusignan, roi de 

Chypre et roi titulaire de Jérusalem, accepte même la couronne de Petite 

Arménie et rêve à son tour de croisade. 
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Chypre entre Byzance et l’Occident. IVe‐XVIe siècles. Exposition du 28 

octobre 2012 au 28 janvier 2013. Aile Richelieu, espace Richelieu. Le Louvre 

e Paris. Commissaire général de l’exposition: Jannic Durand, conservateur 

général, adjoint au directeur du département desObjets d’art du musée du 

Louvre. 

 

Félix José Hernández. 

----o---- 
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REMANENCE DE JEAN-BAPTISTE HUYNH 
 

 
Jean-Baptiste Huynh 

Louvre - Crane en cristal 
© 2012 Jean-Baptiste Huynh 

Paris le 19 juillet 2012. 

 

Dans le cadre des expositions de photographies contemporaines, Jean-

Baptiste Huynh, succédant à Patrick Faigenbaum, Jean-Luc Moulène, 

Candida Höfer, Christian Milovanoff et Mimmo Jodice, présente une série de 

photographies inédites réalisées à partir des collections du musée du 

Louvre. 

 

Cet ensemble de tirages de très grand format, issus de prises de vues 

argentiques et encadrés sous diasec, offre une relecture quasi abstraite 

d’objets, sculptures et peintures minutieusement choisis dans différents 

départements du musée. 

 

Amulette, masque en feuilles d’or, bol, passoire, paysage, portrait… l’artiste 

a retenu les oeuvres qui symbolisent pour lui la notion de « passage », 

celles à valeur de transmission et fonctionnant comme des réflecteurs de 

lumière. 
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C’est donc une traversée du Louvre dans son universalité que Jean-Baptiste 

Huynh a choisi de retranscrire au travers de cet inventaire sensible, intime. 

Un détail, une singularité nourrissent à chaque fois la naissance de l’image : 

les altérations du temps, les nuances del’oxydation, le velouté du marbre, la 

force d’une pupille... Chaque oeuvre redimensionnée par la photographie, 

est ainsi mise en orbite, placée en lévitation, exaltée dans sa grandeur tel 

un objet cultuel imposant la méditation. 

 

Jean-Baptiste Huynh est né en 1966 à Châteauroux de mère française et 

de père vietnamien. De formation autodidacte, il signe au travers de cette 

série au Louvre un véritable hommage à l’histoire de l’art, cependant que la 

facture adoptée pour ce travail initié près de deux ans plus tôt, renoue avec 

ses précédentes réalisations: les portraits de voyages silencieux, les 

Miroirs altérés semblables à des planètes, les abstractions lumineuses de 

ses Crépuscules, les facettes multiples de la série Feu. 

 

Il s’en dégage le même sentiment de contemplation et de retenue, cette 

recherche de l’épure et de la plénitude qui caractérisent l’oeuvre de Jean-

Baptiste Huynh et lui confère tout son intérêt et son originalité.  

 

Jean-Baptiste Huynh vit et travaille à Paris. Il est représenté par la galerie 

Sonnabend à New York et la galerie Camera Work à Berlin. En 2006, l’Ecole 

Nationale Supérieure des Beaux-arts de Paris lui consacre une importante 

rétrospective. 

 

Exposition: Rémanence de Jean-Baptiste Huynh. Du 4 octobre au 31 

décembre 2012. Aile Sully.Salle de la Maquette. Le Louvre de Paris. 

 

Félix José Hernández. 

----o---- 
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L' ESCULPTEUR BAROQUE JOHAN GEORG PINSEL 

EN UKRAINE 
 

 
La Vierge de Douleur de l'église de Hodovitsa, 

ca. 1758, Lviv, Galerie de l'Art, c Dariusz 
Blazewski 

Paris le 19 juillet 2012. 

Le musée du Louvre présente pour la première fois en France une 

exposition sur Johann Georg Pinsel, artiste actif au milieu du XVIIIe siècle en 

Galicie alors territoire polonais aujourd’hui en Ukraine. Une trentaine de 

sculptures majoritairement en bois, certaines polychromes ou dorées sont 

présentées. L’artiste au style brillant proche des grands sculpteurs de l’âge 

d’or du baroque germanique s’en distingue cependant par une personnalité 

propre, une gestuelle démonstrative, une expressivité prononcée, une 

caractérisation très personnelle des draperies. 

L’exposition Pinsel s’inscrit dans le cadre de la politique d’expositions 

monographiques engagée par le Louvre qui propose au public parisien la 



Vivencias de viajes 
Félix José Hernández  © 

 

 284 

redécouverte de personnalités artistiques européennes majeures (comme 

Messerschmidt en 2011). Elle est organisée en étroite collaboration avec les 

institutions ukrainiennes et bénéficie de prêts exceptionnels consentis par 

le musée Pinsel à Lviv. 

Johann Georg Pinsel. On ne connaît ni la date, ni le lieu de naissance de 

l’artiste: il pouvait tout aussi bien être originaire d’Allemagne du Sud 

(Souabe, Bavière), ou bien d’Autriche, de Bohême, de Moravie ou de Silésie. 

On envisage sa date de naissance vers 1720. Sonnom Pinsel (« pinceau », en 

allemand) pourrait indiquer la profession de son père ou de son grand-père. 

Il vint probablement en Pologne vers les années 1750, et s’installa à Buczacz 

(environ 150 kms au sud-est de Lviv). Pinsel travailla en collaboration avec 

l’architecte Bernard Meretyn (mort en 1759), auteur notamment de l’hôtel 

de ville à Buczacz, de la façade de Saint- Georges à Lviv et de la composition 

du maîtreautel de l’église d’Hodowica. 

Les sources anciennes mentionnent trois lieux où l’activité de Pinsel est 

citée: l’église des Trinitaires à Lviv, la cathédrale Saint-Georges à Lviv et 

l’église de Monasterzyska. D’autres décors lui ont été attribués sur des 

critères stylistiques: ceux de l’hôtel de ville de Buczacz, de l’église de 

Horodenka, de l’église d’Hodowica. Durant sa dizaine d’années d’activité, 

Pinsel fut aidé par des assistants (comme Antoni Sztyl) et des élèves dont le 

plus connu est Maciej Polejowski (collaborateur à Hodowica). L’impact de sa 

personnalité artistique fut immense dans la région et marqua de son 

empreinte le développement de la sculpture jusque vers la décennie 1780.  

Exposition Johann Georg Pinsel. Un sculpteur baroque en Ukraine au milieu 
du XVIIIe siècle. Du 22 novembre 2012 au 25 février 2013. Aile Sully—Salle de 

la Chapelle. Le Louvre de Paris. Commissaire de l’exposition: Guilhem Scherf, 

conservateur au département des sculptures du musée du Louvre. Le 

catalogue de l’exposition: M. Jan K. Ostrowski. 

Félix José Hernández. 

----o---- 
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LES NOUVELLES ARCHITECTURES AU CENTRE 

POMPIDOU 
 

 
Le Centre Pompidou de Metz. 

 

Paris le 19 juillet 2012. 

 

Dans le cadre de la célébration du trentième anniversaire du lancement des 

Fonds régionaux d’art contemporain (FRAC), le Centre Pompidou consacre 

une exposition aux «Nouvelles architectures» de six FRAC dits «de nouvelle 

génération» qui marquent une étape dans l’évolution de ces institu tions. Ces 

six projets architecturaux sont l’aboutissement de concours d’architecture 

internationaux ambitieux que le Centre Pompidou dévoile, à l’heure  où 

certains de ces bâtiments sont encore en chantier, à travers leurs 

maquettes, les premiers dessins de leurs concepteurs, les images 3D et une 

série d’entretiens vidéo exclusifs avec les architectes. 

 

Quand un FRAC devient un lieu, sa dimension utopique et expérimentale 

originelle (une collection nomade diffusée sur le territoire pour rendre l’art 
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accessible aux publics les plus larges) suscite des solutions architecturales 

expérimentales et novatrices. Cette exposition présente le processus de 

création de chacun de ces bâtiments et projette le visiteur dans la « 

fabrique » de l’architecture d’aujourd’hui.  

 

Les lauréats de ces concours sont, tous, des architectes confirmés sur la 

scène internationale:  à Bordeaux, l’équipe danoise BIG associée à Freaks, à 

Rennes l’agence Odile Decq Benoît Cornette, à Orléans Jakob+MacFarlane, à 

Besançon et à Marseille l’architecte japonais Kengo Kuma  & Associates et à 

Dunkerque Anne Lacaton et Jean-Philippe Vassal. Exposer ces six projets  au 

Centre Pompidou, c’est rendre compte de la créativité formelle et 

matérielle des architectures en retraçant les phases de conception, depuis 

les esquisses jusqu’au temps des chantiers. 

 

Les FRAC ont été créés en 1982 à l’initiative de Jack Lang, ministre de la 

Culture et de la Communication, aujourd’hui président de l’Association pour 

le développement du Centre Pompidou, en partenariat avec les régions. Leur 

fondation témoigne d’une grande créativité institutionnelle et de la volonté 

de démocratiser et de décentraliser l’art contemporain. Depuis trente ans, 

les vingt-trois FRAC ont rempli les missions que leur ont confiées l’État et 

les Régions mais aussi d’autres collectivités territoriales: collectionner l’art 

de leur temps, le donner à voir en allant à la rencontre des publics  par de 

nombreuses actions hors les murs, en faire la pédagogie pour favoriser 

l’accès à l’art contemporain. 

 

En trois décennies, les vingt-trois collections des FRAC ont rassemblé 26 

000 oeuvres acquises auprès de 4 200 artistes, autant français 

qu’internationaux. Conçus initialement sans lieu dédié, avec une vocation 

expérimentale, un grand nombre des FRAC se sont installés, à partir du 

milieu des années 1990, dans des espaces devenus vite exigus.  
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Pour conserver, présenter et diffuser ces collections internationales en 

mouvement constant,  il fallait franchir une étape et disposer de nouvelles 

capacités. Le FRAC des Pays-de-la-Loire a inauguré cette évolution en 2000. 

Trente ans après leur création, fidèles à l’esprit des FRAC, de nouvelles 

structures s’érigent dans la ville, avec la responsabilité d’innover, pour 

mieux donner à voir les oeuvres au plus près des publics, pour diffuser des 

collections aujourd’hui  de premier plan. Six des vingt-trois régions, avec le 

concours du ministère de la Culture  et de la Communication et d’autres 

collectivités territoriales, se sont engagées dans une nouvelle aventure en 

faisant le choix de bâtir un équipement pensé pour leur action, en Aquitaine,  

en Bretagne, en région Centre, en Franche-Comté, dans le Nord-Pas de 

Calais et en Provence- Alpes-Côte d’Azur. La diversité des projets montre 

qu’à des missions et des fonctions identiques répondent des solutions 

architecturales variées. 

 

Coproduite par le Centre Pompidou et Platform (Regroupement des Fonds 

régionaux d’art contemporain) et conçue comme itinérante, cette exposition 

sera ensuite présentée au FRAC Bretagne à Rennes, fin 2012, puis à Arc en 

Rêve centre d’architecture à Bordeaux et au FRAC Provence-Alpes-Côte 

d’Azur à Marseille, à l’automne 2013.  

 

Cette exposition est la première des manifestations organisées par les 

FRAC à l’occasion du trentième anniversaire de leur création qui donnera 

lieu, en 2013, à d’autres événements dans l’ensemble des régions, sous le 

triple signe de la création contemporaine, de la proximité et de 

l’expérimentation. 

 

Exposition coproduite par le Centre Pompidou et Platform, Regroupement 

des Fonds régionaux d’art contemporain. Avec le soutien du ministère de la 

Culture et de la Communication (Direction générale de la création 

artistique)  Avec le concours de l’ensemble des Régions de France, de 
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l’Association des Régions de France (ARF),  des collectivités territoriales 

partenaires des FRAC ainsi que des Directions régionales des affaires 

culturelles. 

 

Exposition: NOUVELLES ARCHITECTURES.  FONDS RÉGIONAUXD’ART 
CONTEMPORAIN. Au Centre Pompidou. Du 5 Septembre au 14 octobre 2012. 

 

Félix José Hernández. 

----o---- 
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NIGERIA, ARTS DE LA VALLÉE DE LA BÉNOUÉ 
 

 
Récipient de protection 

Cham-Mwana, 20e siècle 
musée du quai Branly 

 

Paris le 19 juillet 2012. 

Nigeria, Arts de la vallée de la Bénoué est la première exposition à 

présenter une vision exhaustive des arts des nombreux peuples qui habitent 

la région du Nigeria définie par la grande rivière Bénoué, l’affluent le plus 

important du Niger qui traverse le centre du Nigéria et mesure 1050 km de 

long. 

L’exposition propose un voyage spectaculaire sur la rivière Bénoué à 

travers la présentation des principaux courants artistiques de la région et 

des 25 groupes ethniques établis sur ses rives dans la partie basse, 

moyenne et haute de la Bénoué. Elle réunit une sélection de près de 150 

objets – sculptures et masques essentiellement en bois, céramique et métal 

en provenance d’institutions publiques et de collections privées des États-

Unis et d’Europe – invitant à découvrir les oeuvres d’art de cette région 

rarement montrées au public et peu étudiées. 

L'exposition met également en avant la diversité des traditions 

communautaires de la région et la liberté des artistes vis-à-vis des codes 
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stylistiques locaux. Ces oeuvres témoignent d'une interaction ancestrale 

entre les communautés et révèlent de surprenantes convergences 

artistiques d’un peuple à l’autre. Les oeuvres réalisées par un groupe 

ethnique pouvaient trouver une nouvelle vie chez un autre groupe. Dès lors, 

les styles de la région ne se rattachent que très rarement à une population 

ou à un lieu particulier. Elle dévoile les secrets d'un art dynamique et varié 

constamment modifié par de multiples interactions, adaptations et 

transformations. Cette convergence de peuples, d'institutions et d'idées 

commence tout juste à être reconnu comme l’un des héritages artistiques 

majeurs du continent africain. 

Variété des identités artistiques en Basse Bénoué. La région du confluent 

Niger-Bénoué est depuis plusieurs siècles la terre d'accueil de nombreuses 

populations. On y trouve aujourd'hui, entre autres, les Igala, les Ebira, les 

Idoma, les Afo ou les Tiv. Les incursions de populations musulmanes peul ont 

provoqué un mouvement des populations du nord de la Bénoué vers le sud, 

emportant généralement avec elles leurs objets rituels. Ces peuples se sont 

progressivement mélangés pour former de nouvelles communautés, 

permettant ainsi d'échanger idées et styles artistiques avec leurs voisins. 

Par exemple, les Tiv se sont déployés à partir du sud, créant un lien culturel 

avec des peuples ayant partagé une même histoire. 

Moyenne Bénoué: ressemblances visuelles et patrimoine historique 

commun. La Moyenne Bénoué est la région la plus étendue de toute la 

Bénoué et la plus complexe en termes d’identification ethnique. 
L’établissement des États musulmans peul dans la première moitié du 19e 

siècle et l'intensification du trafic d'esclaves ont eu un impact dramatique 

sur les différentes populations locales. Ces évènements ont été suivis par 

de nouvelles perturbations venues de l’extérieur avec la colonisation 

britannique et l’arrivée des missions chrétiennes au début du 20e siècle. 

Parmi les différentes populations présentes dans cette région, 9 d’entre 

elles sont exposées: les Jukun, les Mumuye, les Chamba, les Wurkun / 

Bikwin, les Goemai, les Montol, et les Kantana / Kulere. Les oeuvres sont 
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représentatives des styles artistiques propres à la Moyenne Bénoué et se 

caractérisent par des masques horizontaux de forme hybride (mihomme, 

mi-animal), ainsi que des masques verticaux anthropomorphes. Les 

étonnantes ressemblances entre ces différents objets d'art reflètent le 

partage d’une même histoire et les alliances rituelles établies entre peuples 

voisins. 
Haute Bénoué: capacités expressives et rituelles de l’argile. La relative 

isolation géographique de la Haute Bénoué distingue cette région des 

autres: son terrain accidenté et vallonné a permis aux populations locales 

de s'abriter face aux incursions des populations rivales, et tout 

spécialement des guerriers cavaliers peul. L'éloignement de la région 

explique aussi le maintien de certaines pratiques rituelles locales. Des 

exemples de la production artistique des 8 différentes populations 

composant cette sous-région sont ici présentés (Cham-Mwana, les Longuda, 

les Jen, les Ga’anda, les Bena et les Yungur…). La prédominance des 

récipients en céramique au coeur des pratiques religieuses de la Haute 

Bénoué marque une nette rupture avec les figures en bois et les masques, 

typiques des deux autres sous-régions. A l'instar des sculptures en bois, les 

récipients en terre cuite servaient différentes fonctions rituelles telles que 

la guérison des malades, la protection des chasseurs et des guerriers, ainsi 

que l'activation de la présence de divers esprits ancestraux et protecteurs. 

On note ici comme ailleurs d'étonnantes convergences dans les styles et les 

fonctions des sculptures en céramique identifiées chez plusieurs groupes 

voisins, ce qui révèle l'étendue de leur communication et de leurs échanges 

historiques. 
Cette exposition et le catalogue qui l’accompagne sont dédiés à la mémoire 

d’Arnold Rubin, professeur associé d’histoire de l’art à l’University of 

California, Los Angeles qui amorça ce projet dans les années 1980, 

identifiant des collections et objets majeurs. Les conservateurs et auteurs 

de ce projet reconnaissent leur dette envers lui, sa recherche originale et 
ses interprétations. 
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Commissaires de l’exposition: 

 

Marla C. Berns est directeur du Fowler Museum à l'Université de Californie, 

à Los Angeles depuis 2001, après avoir dirigé pendant 10 ans l’University Art 

Museum de Californie, à Santa Barbara. Diplômée d’un doctorat en histoire 

d'art effectué à UCLA, spécialisée en art africain, ses recherches et écrits 

concernent les arts du nord-est du Nigéria. Elle y mène des travaux sur le 

terrain au début des années 80, traitant de la sculpture sacrée et d’autres 

arts féminins, dont la fabrication de calebasses et la scarification.  

 

Dr Sidney Littlefield Kasfir est professeur d'art africain à l'Université Emory 

à Atlanta, en Géorgie. Elle obtient son diplôme de doctorat à la School of 

Oriental and African Studies de l’University of London, et soutient une thèse 

sur les «arts visuels des Idoma du Nigeria central». Essentiellement connue 

pour son travail avec les Idoma, Dr Kasfir apporte de multiples 

contributions au domaine de l'art africain. Elle travaille depuis 30 ans avec 

les Samburu dans le nord du Kenya, où elle séjourne désormais 6 mois par 

an. Conservateur d'art africain au musée de Michael C. Carlos à Atlanta de 

1998 à 2006, Sidney Kasfir est rédacteur en chef de la section « dialogue » 

du journal trimestriel African Arts, auquel elle contribue par ailleurs 

fréquemment. 

 

Richard Fardon est anthropologue et africaniste, diplômé d’un doctorat en 

anthropologie de l’University College London. Ayant mené des travaux sur le 

terrain au Nigeria et au Cameroun, il a beaucoup publié sur les Chamba et 

leurs voisins. Depuis 1988, R. Fardon enseigne l’anthropologie de l'Afrique 

occidentale à la School of Oriental and African Studies de l’University of 

London, où il est Président du Centre des études africaines de l'Université 

de Londres, et Responsable du département d’anthropologie.  
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Hélène Joubert est diplômée de l’École du Louvre, de l’Université de Paris I, 

de l’Institut National des Langues et Civilisations orientales et de l’École 

nationale du Patrimoine. Elle était Conservateur responsable de la section 

Afrique au Musée national des Arts d’Afrique et d’Océanie (Paris) avant de 

devenir Responsable des collections Afrique au musée du quai Branly en 

2005. Hélène Joubert enseigne l’histoire des arts africains à l’École du 

Louvre depuis 2002. 

 

NIGERIA ARTS DE LA VALLÉE DE LA BÉNOUÉ. 13/11/12 – 27/01/13. 

Mezzanine est musée du Quai Branly. L’exposition est produite par le Fowler 

Museum de l’University of California Los Angeles, en partenariat avec le 

musée du quai Branly. L’exposition est financée en grande partie par le 

National Endowment for the Arts, le Shirley et Ralph Shapiro Director’s 

Discretionary Fund, Jay et Deborah Last, Ceil et Michael Pulitzer, Joseph et 

Barbara Goldenberg, la famille Robert T. Wall, et Jill et Barry Kitnick. 

 

Félix José Hernández. 

----o---- 
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DOUBLE YOU DE JOËL BARTOLOMÉO 
 

 
 

Paris le 19 juillet 2012. 

En regard de la présentation de deux environnements dans les vitrines des 

Galeries Lafayette à Paris (9 juillet – 1er août), Joël Bartoloméo investit le 

musée pour y présenter plusieurs de ses oeuvres. Second lieu de 

l’exposition DOUBLE YOU, la salle 17 bis accueille un petit format d’exposition 

autour d’une vidéo de la collection, Le Chat qui dort.  

Les six vidéos qui sont présentées correspondent au travail vidéographique 

que l’artiste a mené dans le début des années 1990. Filmant les membres de 

sa famille, parfois à leur insu, dans des situations souvent quotidiennes, 

parfois improbables, il plonge le spectateur dans l’intimité de la cellule 

familiale. Le dispositif de présentation accueille le visiteur, qui a le choix 

entre un canapé ou des coussins pour visionner les vidéos. Les guirlandes 

lumineuses confèrent une ambiance chaleureuse à l’endroit. Les 

photographies sur le mur ressemblent à celles que chacun peut avoir chez 

soi. 

Si le spectateur peut de prime abord se sentir en confiance dans cette salle 

et découvrir calmement les oeuvres de Joël Bartoloméo, il lui suffira de 

quelques instants pour déceler l’inquiétante étrangeté du lieu. Car la famille, 

noyau des oeuvres présentées, est le lieu où s’expriment autant l’amour que 

la violence. On s’y amuse, s’y détend, rigole, joue mais on y parle aussi de 
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mort, de souffrance et de représailles. Tous ces sentiments transparaissent 

successivement dans les films de l’artiste, qui a également choisi de 

présenter un ensemble photographique intitulé La famille Roux. Composée 

de plusieurs enfants de 4 à 10 ans, cette nouvelle famille créée par l’artiste 

est porteuse d’un message séculaire. La rousseur a de tout temps été 

sujette à des rejets, des croyances. Aujourd’hui encore, les roux sont 

victimes de brimades, de mauvaises blagues et d’exclusions. En choisissant 

volontairement des photographies aux sujets étranges, malheureux et 

singuliers, l’artiste nous met face à cette communauté à part entière. Mais 

dans cet univers si familier, il est possible que le visiteur, en regardant ces 

images, puisse à son tour créer sa propre famille en puisant dans ses 

souvenirs d’enfance… 

DOUBLE YOU Joël Bartoloméo. Du 10 juillet au 23 septembre 2012. Musée 

d’Art Moderne de la Ville de Paris. 11 avenue du Président Wilson 75116 Paris. 

Félix José Hernández. 

----o---- 
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LA FRANCE EN RELIEF 
 

 
 

Paris le 19 juillet 2012. 

Sous la nef du Grand Palais, la France s’expose en relief. Autour d’une carte 

de France de 650 m², seize plans-reliefs conçus du XVIIe au XIXe siècle 

investissent le prestigieux monument des Champs-Élysées. Des dispositifs 

interactifs et multimédias alliés à une scénographie originale permettront 

d’explorer en détail ces maquettes extraordinaires. 

Cette exposition constitue une occasion exceptionnelle pour le grand public 

de découvrir des pièces spectaculaires de la collection, unique au monde, du 

musée des Plans-reliefs. Ces plans-reliefs, maquettes historiques de villes 

fortifiées, constituent un ensemble commencé sous Louis XIV à partir de 

1668 et enrichi jusqu’en 1873. Fabriquées dans un premier temps pour des 

besoins militaires, ces maquettes au 1/600 permettaient, à travers la 

représentation des fortifications et de leurs environs, de préparer les 

opérations de guerre. Elles étaient aussi utilisées à des fins diplomatiques 

et de prestige: exposées jusqu’en 1777 dans la Galerie du Bord de l’Eau du 

Louvre, elles manifestaient la puissance de la France. D’une grande minutie, 

ces plans ont nécessité l’envoi d’équipes d’ingénieurs et de topographes sur 

tout le territoire: les moindres détails (arbres, fenêtres...) sont représentés 

avec une étonnante précision. 
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La collection du musée des Plans-reliefs compte plus de cent maquettes. 

Seize d’entre elles, parmi les plus spectaculaires – celle de Cherbourg 

s’étend à elle seule sur 160 m² –, seront exposées sous la nef du Grand 

Palais. Ces objets illustrent l’évolution des frontières au cours de l’histoire. 

Certaines villes exposées, comme Berg-op-Zoom ou Exilles, furent 

françaises et sont aujourd’hui néerlandaise et italienne. D’autres, 

étrangères par le passé, comme Saint-Omer ou Besançon, sont devenues 

françaises. En outre, chaque planrelief sera mis en valeur sous un angle 

particulier: histoire de la construction et de l’urbanisme, histoire des 

techniques de sièges et de l’art de la guerre, histoire de la ville et de la 

province, histoire de l’environnement… La maquette de Brest, achevée en 

1805, montrera le «vieux Brest» disparu au cours des bombardements 

pendant la Seconde Guerre mondiale et sera comparée à des vues 

contemporaines. Ces approches seront accompagnées par des dispositifs 

interactifs et immersifs associant documents audiovisuels, supports 

multimédias et écrans tactiles. 

La scénographie tirera pleinement profit du volume de la nef du Grand 

Palais et, grâce à une configuration originale, permettra au public de 

découvrir de près les maquettes. Pour inscrire les sites dans le territoire 

français, les plans-reliefs seront présentés autour de l’impression au sol 

d’une carte de France d’une superficie de 650 m². 

Cette exposition est la première réalisée par la Maison de l’histoire de 

France avec le concours de la Rmn–Grand Palais et le partenariat 

scientifique du musée des Plans-reliefs. Elle s’inscrit dans la mission 

première de la Maison de l’histoire de France qui est de porter à la 

connaissance d’un large public le patrimoine historique français. 

Liste des plans présentés : Montmélian (Savoie), Embrun (Hautes-Alpes), 

Briançon (Hautes-Alpes), Montdauphin (Hautes-Alpes), Grenoble (Isère), 

Fort Barraux (Isère), Exilles (Italie), Fenestrelles (Italie), Besançon (Doubs), 

Neuf-Brisach (Haut-Rhin), Strasbourg (Bas-Rhin), Luxembourg, Berg-op-
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Zoom (Pays-Bas), Saint-Omer (Pas-de-Calais), Cherbourg (Manche), Brest 

(Finistère). 

Commissaires généraux: Max Polonovski, directeur du musée des Plans-

reliefs et Éric Deroo, historien et documentariste, membre du Comité 

d’orientation scientifique de la Maison de l’histoire de France. Commissaire 

associée: Isabelle Warmoes, ingénieur d’études au musée des Plans-reliefs. 

Scénographie: Agence NC Nathalie Crinière. Production: Cette exposition est 

réalisée sous l’égide du ministère de la Culture et de la Communication. Elle 

est organisée par l’Association de préfiguration de la Maison de l’histoire de 

France avec le concours de la Rmn–Grand Palais et le partenariat 

scientifique du musée des Plans-reliefs. 

La France en relief, Chefs-d’oeuvre de la collection des plans-reliefs. 18 

janvier -17 février 2012. MUSÉE DES PLANS RELIEFS. Nef du Grand Palais. 

Avenue Winston-Churchill - 75008 Paris. 

Félix José Hernández. 
----o---- 
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LA SIESTA DE UN FAUNO 
 

 
 

Madrid, 20 de julio de 2012. 

Querida Ofelia: 

Se conservan algo más de doscientos dibujos de los realizados por el 

artista plástico español Francisco Bores para la preparación de una edición 

del poema de Stéphane Mallarmé La siesta de un fauno (L’aprèsmidi d’un 
faune). El libro, programado por el editor Tériade (Efstratios Elefteriades) 

en 1943 como primera entrega de sus Éditions de luxe, quedó en un estado 

muy avanzado de realización, pero no llegó publicarse. Por razones 

desconocidas, sin duda no ajenas a la circunstancia de la guerra y a la 

ocupación de Francia, el proyecto de edición quedó abandonado. 

La presente exposición, comisariaza por Javier Arnaldo, se propone 

reconstruir el proyecto con la intención de mostrar el despliegue visual del 

poema. Se podrá ver una selección de setenta y tres dibujos realizados en 

diversas técnicas que logran recrear con un delicioso vitalismo la tonalidad 

del texto de Mallarmé. 

 LA SIESTA DE UN FAUNO. Del 19.10.2012 al 20.01.2013 • Sala Goya del 

Círculo de Bellas Artes de Madrid. 

Un gran abrazo desde nuestra querida España, 

Félix José Hernández. 

----o---- 
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LE SWAN LAKE DE DADA MASILO 

 

 
Swan Lake © John Hogg 

Paris le 20 juillet 2012. 

De septembre à décembre 2012, le théâtre Claude Lévi-Strauss poursuit son 

exploration des traditions musicales et artistiques d’ailleurs, marquées par 

le métissage et la création contemporaine, en lien avec les collections du 

musée et les expositions temporaires. 

A partir du 17 octobre, la chorégraphe sud-africaine Dada Masilo présente, 

en exclusivité à Paris, un Swan Lake (Le Lac des cygnes) iconoclaste qui, 

avec une compagnie de 11 danseuses et danseurs africains, revisite le grand 

classique de la danse occidentale et lui donne un souffle nouveau.  

Durant les vacances de la Toussaint, le metteur en scène australien Jason 

Cross et son spectacle Saltbush invitent le jeune public et les familles à une 

découverte interactive des paysages australiens en lien avec l’exposition 

AUX SOURCES DE LA PEINTURE ABORIGÈNE, Papunya Australie – 1971. 

Enfin, les salons de musique et les concerts de jazz du cycle BLEU INDIGO 

ponctuent la saison, plusieurs samedis par mois avec comme fil conducteur 

pour le jazz cette saison l’afro-futurisme. 

La chorégraphe sud-africaine Dada Masilo revisite Le Lac des cygnes, ce 

grand classique de la danse occidentale avec une compagnie de 11 

danseuses et danseurs africains. Avec la musique de Tchaïkovski, des tutus 

et des pointes, elle «sud-africanise» le ballet, en lui donnant un nouveau 
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souffle et une nouvelle vie. Elle y croise en particulier la question des sexes 

et des genres, et celle de l’homophobie dans un pays ravagé par le sida. 

  

A onze ans, Dada Masilo tombe amoureuse du Lac des cygnes et se promet 

de créer plus tard une version bien à elle. Ce qu’elle réalise à 26 ans en 

faisant joyeusement exploser les codes du ballet romantique: la danse 

classique se mélange à la danse africaine, le tutu blanc des danseuses est 

aussi porté par les danseurs, et les cygnes dansent pieds nus ou sur pointe 

pour certains solos, ceux de Dada en particulier. 

  

Dada Masilo révise l’argument du Lac des cygnes et fait de Siegfried un 

prince aux amours homosexuelles. La musique de Tchaïkovski est elle aussi 

confrontée à d’autres sonorités, plus contemporaines, de Saint-Saëns à 

Steve Reich et Arvo Pärt. Une version neuve, à l’énergie galvanisante, et qui 

affranchit les barrières entre cultures et genres. 

  

Swan Lake sera présenté en première française à la Biennale de la Danse 

de Lyon en septembre 2012, et en exclusivité à Paris au musée du quai 

Branly. 

Avec: Dada Masilo, Nicola Haskins, Bafikile Sedibe, Carlynn Williams, Sheree 

Mathebula, ipeleng Merafe, Thoko Sidiva, Craig Arnolds, Johannes Snyman, 

Lesego Ngwato, Sibusiso Ngcobo, Genius Olekeng, Songezo Mcilizeli, Tshaepo 

Zasekhaya. Chorégraphie: Dada Masilo. Musique: Piotr Ilitch Tchaïkovski, 

Steve Reich, Rene Avenant, Camille Saint-Saëns, Arvo Pärt. Lumières: 

Suzette Le Sueur. Costumes: Dada Masilo et Suzette Le Sueur, réalisés par 

Ann et Kirsten Bailes pour les costumes, et Karabo Legoabe pour les 

accessoires et coiffures. Production: Interarts Riviera Lausanne / Dance 

Factory Johannesburg. Diffusion: Scènes de la Terre.  

Félix José Hernández. 

----o---- 
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FIRENZE NEGLI OCCHI DELL’ARTISTA 
  

 
 

Firenze, 20 luglio 2012. 

La Soprintendenza Speciale per il Polo Museale Fiorentino offre al pubblico 

dei suoi musei ancora una mostra, la seconda nel 2012 alla Galleria d’arte 

moderna, che inaugura dopo che sono trascorsi appena quindici giorni dalla 

chiusura di quella dedicata al Giapponismo in Italia.  

E questa volta protagonista è Firenze soggetto che sarà apprezzato dai suoi 

cittadini ma anche dagli stranieri grazie a un itinerario, una guida della 

memoria di come la città si offriva e si offre oggi. 

In mostra saranno esposte 49 dipinti, tutti dedicati a vedute o 

rappresentazioni della città ripresa da varie prospettive: dalle ariose visioni 

del Settecento di Giuseppe Maria Terreni a quelle romantiche di Giovanni 

Signorini fino alle opere dal tono domestico del pieno Ottocento di Lorenzo 

Gelati o alle raffigurazione di spaccati cittadini dai toni accesi della macchia 

come il Mercato Vecchio di Telemaco Signorini. E poi ancora struggenti 

opere del Novecento in cui il modo di rappresentare la città si è rinnovato 

dando un ruolo da protagonista al singolo monumento: è il caso della Chiesa 

di Cestello di Silvio Pucci, di quella di Santo Spirito di Orlando di Collalto, e 

poi le piazze e le strade limitrofe fino “all’interpretazione rosaiana di Via 

Lupo e di Via Santa Margherita a Montìci e all’opera Il trionfo della strada 

premiata alla Mostra Nazionale Premio del Fiorino del 1951, quasi traduzione 

pittorica di alcune descrizioni di Vasco Pratolini.”(S. Condemi). 

L’occasione della mostra è sorta con il ritorno alla Galleria d’arte moderna 

dopo un deposito di lungo termine presso l’ex Museo di Firenze com’era di 16 
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dipinti che documentano luoghi di una Firenze scomparsa o fatalmente 

cambiata ai quali sono stati affiancati altri 33 opere dedicate alla città mai 

esposti, selezionate attingendo dalle collezioni custodite nei depositi del 

museo. 

La mostra ha dato inoltre occasione di fare un intervento di restauro 

generale o parziale sui dipinti sia su quelli rientrati ma anche su tutti quelli 

selezionati dai depositi per l’esposizione. 

Un percorso visivo parallelo a quello dell’evento è affidato alle fotografie 

artistiche di Antonio Quattrone, che le ha eseguite prendendo a soggetto gli 

stessi luoghi proposti dai dipinti, rispettandone inoltre il taglio e la visuale. 

Queste immagini aiutano a comprendere meglio lo stesso luogo di Firenze 

nel passato e nel presente e danno al catalogo della mostra, edito da Sillabe, 

il taglio inedito di una guida a un percorso storico di Firenze fra Settecento 

e Novecento. 

Firenze negli occhi dell’artista. Da Signorini a Rosai 17-07-2012 | 28-10-2012. 

Galleria d’Arte Moderna di Firenze. Enti promotori: Ministero per i Beni e le 

Attività Culturali, Direzione Regionale per i Beni Culturali e Paesaggistici 

della Toscana, Soprintendenza per il Patrimonio Storico, Artistico ed 

Etnoantropologico e per il Polo Museale della città di Firenze Galleria d’arte 

moderna e Firenze Musei. Ideazione: Simonella Condemi. Progettazione: 

Mauro Linari.  Cura: Simonella Condemi.  

 

Félix José Hernández. 

----o---- 
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L’IMMAGINE DELLE VILLE MEDICEE 
  

 
 

Firenze, 20 luglio 2012. 

Consapevole dell’efficacia comunicativa delle immagini e orgoglioso di 

celebrare l’estesa diffusione dei possedimenti familiari, capisaldi della 

presenza e del potere della casata in Toscana, Ferdinando I, granduca dal 

1587, fece dipingere tra la fine del Cinquecento e gli inizi del secolo 

successivo una serie di tele dedicate alla raffigurazione delle più importanti 

ville medicee.  

A realizzarle in forma di lunette, destinate originariamente a decorare la 

sala grande di Artimino, situata in posizione idealmente baricentrica nel 

territorio granducale, fu Giusto Utens, misterioso artista nato sembra a 

Bruxelles in data imprecisata e morto a Carrara nel 1609, chiamato a tale  

impresa in analogia ad altri suoi conterranei fiamminghi impegnati in grandi 

cantieri decorativi per la loro specialistica abilità nella pittura di paesaggio 

e di scorci architettonici.  

Per realizzare questo ‘catalogo visivo’ della reggia di Pitti, delle residenze di 

campagna, ma anche dei giardini, boschi, poderi e riserve di caccia, cuore 

del patrimonio fondiario dinastico, era infatti necessaria la scelta di modi 

quanto più possibile oggettivi, frutto dell’esperienza topografica dei 

cartografi attivi per la corte medicea, unita alla tradizione paesaggistica 

nordica della veduta ‘a volo d’uccello’, capace di riassumere dall’alto, in un 

unico colpo d’occhio, ampie estensioni di territorio. 
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Di proprietà statale ma in deposito per lungo tempo presso il museo 

comunale Firenze com’era, chiuso nel 2010, le quattordici lunette sono 

tornate al Polo Museale fiorentino e in attesa dell’allestimento definitivo 

presso la Petraia se ne propone, nella saletta delle esposizioni temporanee 

della medesima villa, una selezione che unisce alle lunette raffiguranti 

Cafaggiolo, rinvio all’origine mugellana della famiglia Medici, La Petraia, in 

onore del luogo che ora le ospita, e La Magia, esempio di una delle ville meno 

prossime a Firenze, un ritratto di Ferdinando, committente della serie, 

proveniente dai depositi della Galleria Palatina, e una mappa delle ville 

realizzata in occasione della storica Mostra del Giardino Italiano del 1931. 

L’immagine delle Ville Medicee. 11-07-2012 | 30-09-2012. Villa medicea della 

Petraia. Cura: Alessandra Griffo. Segreteria: Laura Pellegrini. Allestimento a 

cura di Mauro Linari con la collaborazione di Gianfranco Monti, realizzato da 

Opera Laboratori Fiorentini. 

 

Félix José Hernández. 

----o---- 
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BOZZETTI E MODELLI DI GIOVANNI MARIA MORLAITER 
 

 
 

Venezia, 20 luglio 2012. 

Ca’ Rezzonico custodisce una straordinaria raccolta di bozzetti scultorei, la 

cui provenienza è importante quanto il valore in sé dei vari esemplari. Non si 

tratta infatti di opere riunite solo successivamente da un collezionista 

oppure arrivate in momenti diversi attraverso i fortuiti canali del mercato 

antiquario, ma dell’intero ‘fondo di bottega’ dello scultore Giovanni Maria 

Morlaiter (Venezia, 1699-1781), una delle personalità di spicco dell’ambiente 

artistico veneziano del Settecento. Il nucleo, rimasto intatto dopo la morte 

dello scultore, fu venduto in blocco dagli eredi al patrizio Marcantonio 

Michiel, per poi passare attraverso via ereditaria alla collezione Donà delle 

Rose, dove fu acquistato dal comune di Venezia nel 1935. 

Si tratta di un centinaio di pezzi in terracruda e terracotta che, proprio per 

il loro carattere unitario e omogeneo, offrono l’opportunità di entrare 

nell’atelier di uno scultore del Settecento e seguirne, passo dopo passo, il 

percorso creativo, ossia il momento in cui l’artista modella la creta per dar 

forma ai primi pensieri che saranno poi trasposti nell’opera finita. Accanto a 

questi studi preparatori, eseguiti di getto con rapidi colpi della stecca, si 

conservano modelli veri e propri, rifiniti sino al dettaglio, presentati 

dall’artista ai suoi committenti per l’approvazione finale del lavoro.  

A lungo conservati nei depositi, ne sono stati selezionati trentadue, i più 

importanti e quelli meglio conservati, oggi presentati al pubblico nella 

Biblioteca al primo piano di Ca’ Rezzonico. In questa selezione è possibile 

http://carezzonico.visitmuve.it/it/il-museo/percorsi-e-collezioni/piano-primo/
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ritrovare tutte le casistiche che uno scultore di successo si sarebbe 

trovato ad affrontare durante tutta la sua carriera. Si tratta di un 

campionario unico per la sua varietà: bozzetti preparatori per opere da 

porre sugli altari delle chiese, ma anche figure allegoriche per statue da 

giardino, ritratti e modelli per segnali processionali. Non manca uno studio 

elaborato per un rilievo d’altare completo, mentre erano forse destinati ad 

essere tradotti in porcellana alcuni deliziosi putti in terracruda. Uno 

straordinario mascherone raffigurante un uomo barbuto è invece il 

modelletto per la chiave d’arco visibile nel portelo terreno di Ca’ Rezzonico, 

vicino alla porta d’acqua. Ha quasi del miracoloso trovarsi di fronte a 

oggetti di semplice argilla seccata ancora intatti nonostante la loro estrema 

fragilità. 

Gli esemplari qui esposti rivelano al pubblico un protagonista della scultura 

rococò che più di altri seppe tradurre in forma tridimensionale i vibranti 

effetti luministici della pittura contemporanea, tanto da essere spesso 

paragonato per la freschezza esecutiva delle sue opere a Sebastiano Ricci 

di cui, peraltro, fu intimo amico. Complice la duttilità del materiale, la mano 

di Morlaiter si esalta nel trattamento mosso, fremente delle superfici che, 

soprattutto nei rilievi, infondono un vorticoso movimento alle figure. 

Nella bottega erano presenti anche modelli di altri scultori. È il caso dei 

quattro busti e della coppia di cherubini eseguiti di Enrico Marengo, di cui 

Morlaiter fu allievo. A Giusto le Court, il cosiddetto Bernini adriatico, colui 

che introdusse in laguna le forme del barocco romano, appartengono invece 

due rari modelli (se ne conoscono quattro in tutto) raffiguranti una Cerere 

per una statua da giardino e un Angelo preparatorio per l’altare della chiesa 

di Santa Maria della Salute. 

Bozzetti e modelli di Giovanni Maria Morlaiter. Sede: Ca’ Rezzonico, 

Dorsoduro 3136 – Venezia. Apertura al pubblico: dal 15 dicembre 2011 al 31 

dicembre 2012. 

Félix José Hernández. 

----o---- 

http://carezzonico.visitmuve.it/it/mostre/mostre-in-corso/morlaiter/2011/12/5298/progetto/
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CENTO  SGUARDI SU ROMA 
 

 
 

Roma  20  luglio 2012. 

 
La collezione “Cinquanta pittori per Roma” comprende 54 dipinti formato 

cartolina o “quadrotto”, commissionati dal grande scrittore e sceneggiatore 

cinematografico Cesare Zavattini tra il 1946 e il 1948 a 51 artisti, tra famosi 

ed esordienti, per celebrare la città di Roma e ritrarla nei suoi molteplici e 

contraddittori aspetti. In un primo momento, nel 1946, Zavattini coinvolge nel 

progetto di una collezione destinata al produttore cinematografico 

Ferruccio Caramelli sul tema “Aspetti della città di Roma” il gotha della 

pittura italiana dell’epoca, come de Chirico, suo fratello Savinio, Guttuso, 

Corpora, De Pisis, Afro, Capogrossi, Mafai, Severini. I ritratti dovevano 

rispettare delle condizioni perentorie di identico formato (20 cm di altezza x 

26 cm di larghezza) e compenso uguale per tutti (8.000 lire). Dato il 

successo straordinario dell’iniziativa, nel 1948 viene organizzato un 

“secondo tempo” della collezione con la realizzazione del concorso “Premio 

di pittura Roma”, con il vincolo dello stesso formato e soggetto dei quadri 

della collezione Caramelli. Il primo classificato avrebbe ricevuto 100.000 

lire e, inoltre, le prime tre opere sarebbero entrate a far parte della 

collezione. Questo spiega il motivo della presenza di due opere di Stradone 
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(che vinse con il suo Colosseo), Ciarrocchi e Bartoli nella preziosa raccolta 

di dipinti acquistata da BNL nel 1983, che testimonia il fervore di quanto 

stesse avvenendo a Roma nell’immediato dopoguerra, poco prima dei 

cambiamenti epocali degli anni Cinquanta. 

 

La seconda Collezione “Cinquanta pittori per Roma nel 2000” è stata 

commissionata da BNL Gruppo BNP Paribas ad artisti contemporanei in 

occasione del Giubileo, per celebrare allo stesso tempo l’iniziativa di 

Zavattini, l’impegno nell’ambito dell’arte contemporanea e rendere un nuovo 

omaggio alla città di Roma. A distanza di 50 anni dalla prima collezione sono 

stati invitati così cinquanta pittori figurativi, storici ed emergenti, a 

“raccontare” la Città Eterna con quadri sempre dello stesso formato 26 per 

20 cm. Tra gli artisti presenti segnaliamo Ugo Attardi, Titina Maselli e 

Arnoldo Ciarrocchi che, insieme a Renzo Vespignani, hanno avuto modo di 

partecipare ad entrambe le collezioni a 50 anni d’intervallo. 

Si svolge dal 17 luglio al 28 ottobre, presso la Galleria d’Arte Moderna di 

Roma Capitale in Via Francesco Crispi, la mostra “100 SGUARDI SU ROMA - 

dalla collezione d’Arte di BNL Gruppo BNP Paribas”, promossa da Roma 
Capitale, Assessorato alle Politiche Culturali e Centro Storico - 
Sovraintendenza ai Beni Culturali e composta da 104 opere delle due 

importanti collezioni di BNL “Cinquanta pittori per Roma” e “Cinquanta 
pittori per Roma nel 2000”. La mostra è stata presentata il 18 luglio nel 

corso di un incontro cui hanno partecipato l’Assessore alle Politiche 

Culturali e Centro Storico di Roma Capitale, Dino Gasperini, il 

Sovraintendente ai Beni Culturali di Roma Capitale, Umberto Broccoli e il 

Presidente di BNL, Luigi Abete. 

 

100 SGUARDI SU ROMA dalla collezione d’Arte di BNL Gruppo BNP Paribas. 

Galleria d’Arte Moderna di Roma Capitale, 17 luglio - 28 ottobre 2012. 

Félix José Hernández. 

----o---- 
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DONNE E STILE ALLA MOSTRA DEL CINEMA DI VENEZIA 
 

 
 

Venezia, 20 luglio 2012. 

Angelina Jolie seduttrice in satin per The Tourist; Gwyneth Paltrow fidanzata 

fedele e raffinata negli abiti a corolla di Il Talento di Mr. Ripley; Katherine 

Hepburn in Tempo d’ estate, da donna sola ad amante passionale in una 

progressione addirittura fisica, materica del proprio guardaroba; Helena 

Bonham Carter femme fatale nei velluti dévoré di Fortuny per Le ali 
dell’amore; Silvana Mangano immaginifica e distante sia avviluppata nei lini 

di Morte a Venezia sia scoperta, esposta nei calzoncini esplosivi di Mambo; 

Florinda Bolkan gamine inconsapevole ed esiziale nelle mises essenziali di 

Anonimo Veneziano; Stefania Sandrelli protagonista di un’educazione 

trasgressiva anche nella scelta dei vestiti; Donald Sutherland e la bambola 

meccanica, il genere e il suo doppio, maschio e femmina, vero e falso, 

simboli di un Settecento che non è solo trasgressione ma ricerca di 

assoluto e che infatti e ancora influenza la moda. E poi la magia degli abiti 

del red carpet, la rappresentazione della donna che diventa attrice e che si 

offre agli sguardi dell’altro, il pubblico. 

Venezia, città d’ acqua e città di donne per eccellenza. Grazie a un 

allestimento di grande impatto, abiti d’eccezione e documenti (fotografie, 

schizzi, video-interviste ad attori e costumisti realizzate questa esposizione, 

ma anche filmati d’epoca) l’esposizione offre la possibilità di parlare in 

sinergia con una realtà produttiva e culturale davvero unica. 
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DONNE E STILE ALLA MOSTRA DEL CINEMA DI VENEZIA. Museo di Palazzo 

Mocenigo, Pianoterra e Piano Nobile. Dal 1 settembre 2012 al 6 gennaio 2013. 

A cura di: Fabiana Giacomotti e Alessandro Lai. Coordinamento: Chiara 

Squarcina. Progetto di allestimento: Sergio Colantuoni. 

 

Félix José Hernández. 
----o---- 
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FRANCESCO GUARDI (1712-1793) 
 

 
 

Venezia, 20 luglio 2012. 

Nel terzo centenario della nascita di Francesco Guardi, l’ultimo grande 

vedutista settecentesco, la mostra monografica promossa dalla Fondazione 

dei Musei Civici di Venezia ha come finalità la messa in luce della sua 

complessa produzione artistica, dalle meno note opere giovanili di figura, 

fino alle ‘scene d’interno’ nel gusto di Pietro Longhi, per concludersi con le 

splendide vedute di Venezia e i fantastici capricci, risalenti agli anni della 

maturità e della vecchiaia. 

L’esposizione presentata al Museo Correr testimonierà con una ricchezza di 

prestiti mai prima d’ora giunti a Venezia, le diverse fasi in cui si articola 

tutta l’attività di Francesco. 

La formazione di Francesco Guardi, come è noto, avviene all’interno di una 

modesta bottega a conduzione familiare, dove tutti sono pittori, dal padre 

Domenico ai fratelli Nicolò e Antonio. Nessuno sarà in grado di raggiungere 

in vita, se non il successo, almeno una certa agiatezza. Dopo la morte nel 

1793, su Francesco Guardi cade l’oblio. La sua riscoperta è merito della 
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critica del Novecento, e ha trovato il suo momento decisivo nella bella 

mostra curata da Pietro Zampetti, tenutasi a Palazzo Grassi nel 1965. 

La prima parte dell’esposizione sarà incentrata sulla produzione di opere di 

figura, in particolare quelle scene di vita contemporanea ispirate alla pittura 

di costume in cui allora primeggiava Pietro Longhi. Nel percorso espositivo 

si potranno ammirare di questo suo momento due capolavori: il Ridotto e il 

Parlatorio delle monache di San Zaccaria ora a Ca’ Rezzonico. 

Poco dopo Francesco dà inizio a quella produzione di vedute, capricci e 

paesaggi di fantasia che sono alla base della sua fama e che costituiranno la 

seconda sezione dell’esposizione. 

Non è nota con certezza la data d’inizio del suo lavoro di vedutista, forse 

attorno al 1755, quando il pittore ha ormai più di quarant’anni e alle spalle la 

non esaltante carriera di figurista. Le prime opere ricalcano le composizioni 

di Canaletto e Marieschi, la stesura pittorica è fluida e controlla ta, ancora 

lontana da quella frizzante e stenografica che lo renderà celebre. La sua 

vena singolare emerge tuttavia già in alcune di queste opere del primo 

periodo come nella Piazza di San Marco della National Gallery di Londra dove 

le figure, costruite con spumeggianti impasti di colore, rivelano un timbro 

cromatico vivacissimo. 

Il suo momento più fortunato si colloca tra il settimo e l’ottavo decennio: nel 

1764 riceve la commissione di due grandi vedute della Piazza di San Marco, 

eseguite per un “forestiero inglese”. Di poco successive le dodici tele delle 

Feste dogali desunte da modelli di Canaletto, incisi da Giambattista 

Brustolon. Dalle stampe Francesco deriva le sue pitture, oggi al Louvre: il 

risultato è davvero sorprendente e rivela la forza trasfiguratrice e 

fantastica del pittore. Esemplare è la tela con Il Bucintoro a San Nicolò del 
Lido, dove, pur mantenendosi fedele al modello crea un’immagine di 

grandissimo fascino: frementi scivolano sull’acqua nel segno lieve le gondole 

di parata e il Bucintoro; miriadi di luci guizzano sul mare appena increspato, 

mentre figurette simili a ideogrammi orientali brulicano sulle imbarcazioni. 
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Nel 1782 viene incaricato di eseguire quattro dipinti per commemorare la 

visita di papa Pio VI a Venezia. Per l’artista, ormai settantenne, finalmente 

un incarico ufficiale, seguito poi dalle tele celebrative della venuta a Venezia 

degli archiduchi di Russia in incognito sotto il nome di Conti del Nord. 

Con il tempo il suo stile personalissimo diviene sempre più libero e allusivo: 

le proporzioni fra i vari elementi sono liberamente alterate, la struttura 

prospettica diviene elastica e si deforma senza alcun aggancio con la realtà. 

Infine le figure diventano semplici macchie di colore, un rapido 

scarabocchio bianco o un punto nero tracciato con un segno tremolante. 

Oltre agli aerei capricci, dipinge anche alcune splendide immagini di ville 

immerse nel verde della campagna veneta e alle tradizionali riprese di 

Venezia egli affianca quelle della laguna, ampliando gli orizzonti del 

vedutismo veneziano settecentesco fino a dissolverlo in vaste distese 

d’acqua e di cielo. 

Il percorso della mostra presenterà oltre un centinaio fra dipinti e disegni 

provenienti dalle principali istituzioni italiane ed estere, tra i quali 

l’Accademia Carrara di Bergamo, la Gemäldegalerie di Berlino, il Museum of 

Fine Arts di Boston, la Fondazione Gulbenkian di Lisbona, la National Gallery 

di Londra, la Fondazione Thyssen-Bornemisza di Madrid, la Pinacoteca di 

Brera e il Museo Poldi Pezzoli di Milano, l’Alte Pinakothek di Monaco, il 

Metropolitan Museum of Art di New York, il Musée du Louvre di Parigi, 

l’Ermitage di San Pietroburgo, la National Gallery di Washington. 

La mostra può contare su un comitato scientifico costituito dai maggiori 

studiosi internazionali della pittura veneziana del ‘700 e sarà corredata da 

un ricco catalogo illustrato, curato da Alberto Craievich e Filippo Pedrocco, 

edito da Skira, nel quale saranno pubblicati gli studi più aggiornati 

sull’artista. 

FRANCESCO GUARDI ( 1712-1793). Museo Correr di Venezia. Dal 28 settembre 

2012 al 6 gennaio 2013. A cura di: Alberto Craievich e Filippo Pedrocco. 

Direzione scientifica: Gabriella Belli.  

Félix José Hernández. 
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LAS CATACUMBAS DE PARÍS 
  

 
 

París  20 de julio de 2012. 

 

Querida Ofelia: 

Laberinto verdadero en el corazón del París subterráneo, las Catacumbas 

han sido acondicionadas en las galerías de antiguas canteras cuyas piedras 

sirvieron para la construcción de la capital. A 20 metros bajo tierra, el 

osario reúne los restos de cerca de seis millones de parisinos, trasladados 

entre el fin del siglo  XVIII  y mediados del XIX  a medida que se cerraban los 

cementerios por razón de insalubridad. El primero fue el Cementerio de los 

Inocentes en el barrio actual de Les Halles en 1786. 

A lo largo de un laberinto de galerías oscuras y de pasillos estrechos, el 

visitante descubre una puesta en escena de la muerte con los huesos 

dispuestos en un decorado macabro."Detente, este es el imperio de la 
muerte": colocado en la entrada del osario, este verso abre una serie larga 

de sentencias, poemas y otros textos profanos o religiosos, lo que añade 

una dimensión meditabunda al trayecto. 

Este sitio original restituye de manera emocionante la historia de los 
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parisinos e invita a un viaje fuera del tiempo. En las Catacumbas se cruzan 

la historia de París y la evolución geológica de la Tierra. 45 millones de años 

antes de nuestra era, el emplazamiento de París y de sus alrededores 

estuvo ocupado por un mar tropical. Sobre el fondo marino se acumularon 

decenas de metros de sedimentos que se convertirán en calizas en el curso 

del tiempo, visibles hoy en el sitio. Caracterizan para los geólogos del 

mundo entero, un período del tiempo de la historia de la Tierra, llamado 

"Lutétien", de "Lutetia" nombre galorromano de París. 

Desde el primer siglo después de Cristo, los galorromanos utilizaron esta 

caliza para construir a Lutèce. A partir del siglo  XIII las canteras abiertas 

sobre las laderas de Bièvre se volvieron subterráneas con el fin de 

abastecer la gran cantidad de piedra necesaria para la construcción de la 

catedral de Nuestra Señora, del Louvre y de las murallas de la ciudad. Los 

pilares de sostén, el "baño de los canteros" o  la galería de esculturas de 

Port-Mahon, situados en el trayecto de visita de las Catacumbas, 

testimonian la explotación del sitio en el curso de los siglos. Estas canteras 

dejaron huecos donde fue acondicionado el osario en el siglo XVIII, que se 

convertiría en  las Catacumbas de París. 

Entre los huesos que provienen de varios cementerios e iglesias de París, 

están sin duda conservados los restos de numerosas personalidades de los 

siglos pasados, entre ellos los escritores François Rabelais (entre 1483 y 

1494 - 1553), Jean de La Fontaine (1621 - 1698) y Charles Perrault (1628 - 

1703), el escultor François Girardon (1628 - 1715), el pintor Simón Vouet 

(1590 - 1649), los arquitectos Salomón de Brosse (1571 - 1626), Claude 

Perrault (-1613 1688) y Jules Hardouin-Mansart (1646 - 1708). 

Durante  la Revolución, algunos muertos fueron directamente inhumados en  

las Catacumbas, como los cuerpos de los guardias suizos matados en el 

momento de la toma de las Tullerías el 10 de agosto de 1792, al igual que las 

víctimas de las matanzas de septiembre de 1792. Incluso los restos de los 

guillotinados fueron trasladados desde sus primeras sepulturas: Lavoisier 

(1743 - 1794), Señora Elisabeth (1764 - 1794), Camille y Lucila Desmoulins (-
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1760 1794 y 1771 - 1794), Danton (1759 - 1794) y Robespierre (1758 - 1794). 

Las Catacumbas en algunas fechas: 
1777-Creación por Luis XVI de la Inspección general de canteras, encargada 

de la protección de las canteras parisinas.  

1786-Bendición y consagración de las antiguas canteras de Tombe-Issoire, 

que se convirtieron en el osario llamado "Las Catacumbas". Dos años fueron 

necesarios para trasladar a ellas la totalidad de los huesos del Cementerio 

de los Inocentes, el más importando de París. 

1814-Traslado de los huesos  de otros cementerios parroquiales parisinos a 

Las Catacumbas. 

1810-1814-Héricart de Thury, inspector general de las canteras, habilita el 

lugar para la visita del público. 

1859-Últimos depósitos de huesos con ocasión de los grandes trabajos de 

Haussmann. 

 

Cifras clave: 
20 metros - Profundidad de las Catacumbas, equivalente a un edificio de 5 

pisos. 

2 kilómetros - Longitud del trayecto de visita.  

14° centígrados -Temperatura constante de Las Catacumbas   

11 000 m² - Superficie del osario    

800 metros - Longitud de las galerías del osario    

6 a 7 millones - Número de parisinos cuyos restos se encuentran en Las 

Catacumbas 

 

Las Catacumbas de París. 1 avenida del Coronel Enrique Rol-Tanguy. 75014. 

París. Teléfono: 33 (0) 1 43 22 47 63. 

 

Un gran abrazo desde La Ciudad Luz, 

Félix José Hernández. 

----o---- 
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LA CRIPTA ARQUEOLÓGICA DEL ATRIO DE 

NUESTRA SEÑORA DE PARÍS 
  

 
Entrada a la Cripta. Al fondo la Catedral de Nuestra Señora de París. 

 

París, 20 de julio de 2012. 

Querida Ofelia: 

Instalada en 1980 bajo el atrio de la catedral Nuestra Señora de París para 

presentar los vestigios arqueológicos descubiertos en las excavaciones 

realizadas entre 1965 y 1972, la cripta ofrece un panorama único de la 

evolución urbana y arquitectónica de la isla de la Cité, el centro histórico de 

París. 

Al descubrir los edificios que se sucedieron en el emplazamiento, desde la 

antigüedad hasta el siglo XX, el visitante retrocede en el tiempo. Pasea por 

las ruinas antiguas a las que se superponen vestigios medievales y clásicos. 

El recorrido presenta los distintos estratos arqueológicos para comprender 

mejor cómo la ciudad no ha cesado de reconstruirse sobre sí misma desde 

hace más de 2.000 años. 

 La ciudad galorromana de Lutecia se desarrolló en la orilla izquierda bajo el 

reinado del Emperador Augusto (27 a.C. 14 d.C.). Era un lugar frecuentado 

por la tribu gala de los Parisii cuyo nombre figura en las monedas 
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encontradas en el Sena. En el primer cuarto del siglo I d.C. se juntaron los 

islotes formando la actual Île de la Cité. 

A partir de mediados del siglo III y hasta el siglo V d.C., Lutecia, amenazada 

por las primeras invasiones germánicas, fue un sitio estratégico en la 

defensa del Imperio romano contra los bárbaros. La isla de la Cité, 

fortificada en el 308, se convirtió en el centro activo de la ciudad, mientras 

que se abandonó parcialmente la orilla izquierda. 

 

 En la Edad Media, el urbanismo de la isla de la Cité se organizó alrededor de 

la obra catedralicia comenzada en 1163: apertura de la calle Neuve Notre-

Dame en el eje del pórtico central de la catedral, reconstrucción del Hôtel-

Dieu al sur del atrio, y edificación de casas e iglesias. 

 

En el siglo XVIII, se demolieron muchos edificios medievales para mejorar la 

circulación y asegurar la salubridad de la isla de la Cité: se amplió el atrio, 

se prolongó la calle Neuve Notre-Dame y se construyó un nuevo hospicio de 

los Enfants-Trouvés. 

 

 En el siglo XIX, el prefecto Haussmann reorganizó de un modo radical el 

entramado urbano suprimiendo numerosos edificios antiguos y callejuelas. 

Se edificó un cuartel (convertido en Prefectura de policía) al fondo de la 

plaza, así como su vecino, el actual Hôtel-Dieu. Hoy en día, la configuración 

del atrio es fruto de estas últimas transformaciones. 

 

La ciudad galorromana de Lutecia se desarrolló en la orilla  izquierda del 

Sena bajo el reinado del Emperador Augusto (27 a.C.-14 d.C.). En el siglo IV, 

la isla de la Cité se convirtió en el centro de la ciudad al ser más fácil de 

defender de las incursiones bárbaras. Estaba protegida por un recinto 

fortificado del que subsisten algunos restos: grandes bloques reutilizados, 

extraídos de los monumentos de la orilla izquierda, constituían las 
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fundaciones de la muralla sin duda levantada con piedras de pequeño 

tamaño. 

 

En 1163, el obispo de París, Maurice de Sully, comenzó la construcción de la 

catedral y el acondicionamiento de su entorno con objeto de realzarla: la 

apertura de la calle Neuve Notre-Dame, de 6 metros de longitud, dimensión 

poco habitual para la época, se trazó en el eje de la fachada principal de 

Notre-Dame. A ambos lados de la calle se edificaron casas, como la de la 

enseña de Saint-Victor, de la cual se conservan en la cripta dos niveles de 

su sótano. En el centro de una de las bodegas puede verse un grueso pilar 

que formaba parte de la verja del antiguo Hôtel-Dieu. 

 

El tramo del muelle conservado en la cripta es el único vestigio del antiguo 

puerto. Su localización actual revela que la isla tuvo entonces una superficie  

más reducida y que sus orillas eran más extensas. Está construido con 

piedra pequeña y mortero de cal y tiene un metro de ancho y dos de alto, 

pero se desconoce exactamente la extensión que pudo tener. El puerto 

estaba construido sobre el brazo pequeño del Sena, en la vertiente sur de la 

isla. Los restos de un edificio destinado a almacén que aún contiene granos 

de trigo atestiguan la importante actividad comercial del río.  

 

En la segunda mitad del siglo XII, se abrió una nueva calle que conducía 

directamente al centro de la fachada de la catedral: la calle Neuve Notre-

Dame. Para su construcción, se demolieron las casas existentes y se 

cubrieron sus pozos, algunos de los cuales aún se conservan en el subsuelo. 

A partir de 1163, la calle Neuve Notre-Dame volvió a estar bordeada de 

casas nuevas que perduraron hasta 1750. Algunas de sus bodegas que se 

abrían a la calle se utilizaron como tiendas. 

 

La Antigüedad: las termas de la época tardía. Estas termas de pequeñas 

dimensiones (aproximadamente 175 m²) datan del siglo IV. Se accedía al 
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edificio por un pequeño patio hoy desaparecido y, después, por la sala fría 

(frigidarium) que era al mismo tiempo un vestuario (apodyterium). Seguía 

una sala templada (tepidarium) y luego una sala caliente (laconicum) 

calentada por un sistema de hipocausto (calor a través del suelo). La sala 

principal (caldarium) tenía seguramente dos cubetas de las que tan sólo 

queda una. El cuarto de calderas, cuyos límites se desconocen, completaba 

este conjunto. 

 

Cripta arqueológica del atrio Notre-Dame. 7 parvis Notre-Dame – Place 

Jean-Paul II – 75004 Paris .Tel. +33 (0)1 55 42 50 10. 

 

Un gran abrazo desde La Ciudad Luz, 

 

Félix José Hernández.  

----o---- 
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EL MEMORIAL MUSEO GENERAL 

LECLER & JEAN MOULIN 
 

 
 

París, 21 de julio de 2012. 

 

Querida Ofelia: 

 

Inaugurado en 1994 con motivo del quincuagésimo aniversario de la 

Liberación de Paris, el Memorial-Museo retraza la historia de tres 

Compañeros de la Liberación: el general Leclerc, Jean Moulin y la Ciudad de 

París. A través de su destino, el Memorial-Museo presenta el desarrollo de 

la Segunda Guerra Mundial, el destino de la Francia ocupada y la acción de la 

Resistencia interna y externa. 

Simbólicamente, las salas dedicadas a Philippe Leclerc de Hauteclocque, 

jefe de la 2ª División Blindada (DB) y a Jean Moulin, unificador de la 

Resistencia, están unidas por la sala de la Liberación de Paris, culminación 

de las acciones y los sacrificios de las Fuerzas francesas libres y del 

“Ejército de las sombras”. 
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Ubicado en el jardín Atlantique, el Memorial-Museo está situado 

simbólicamente en el centro de Montparnasse, importante lugar de la 

Liberación de Paris. Fue en la antigua estación, encrucijada estratégica del 

sur de París, comunicada por la red de transmisiones de la SNCF, donde el 

General Leclerc estableció su puesto demando durante su entrada a la 

capital, el 25 de agosto de 1944. El general alemán Dietrich von Choltitz, 

comandante del Gross París, firmó en este lugar una veintena de órdenes 

de alto el fuego que hacían efectiva la capitulación de las tropas alemanas 

de la ciudad. También fue en la estación, donde el coronel Rol-Tanguy, el jefe 

de las FFI, las Fuerzas Francesas del Interior, añadió su firma al acta de 

capitulación. Por último, fue en este Puesto de Mando donde Leclerc y Rol-

Tanguy recibieron al general de Gaulle para su primera etapa parisina. 

Montparnasse también es el barrio de “la Escuela de París”, de los artistas 

de los años veinte, de la “Closerie des Lilas”, que frecuentaba en los años 

1930 el Jean Moulin artista, con el seudónimo de Romanin. 

La museografía presenta con rigor y sobriedad una gran variedad de 

colecciones (documentos en papel, periódicos, carteles, fotografías, 

imágenes y sonidos.) En el centro de las salas se encuentran las vitrinas, 

que esbozan la trayectoria de las dos grandes figuras. En el Memorial, 

trazan el recorrido de Leclerc y sus hombres, de Douala a Koufra, del 

Desembarco en París, de Strasbourg a Berchtesgaden, de la Cochinchina a 

Colomb-Béchar. En el museo dedicado a Jean Moulin, las vitrinas evocan al 

artista, ilustrador de poemas de Tristan Corbière, al prefecto, al miembro 

de la Resistencia, con el seudónimo de Rex o Max, hasta su muerte y la 

memoria de su acción. 

Para poner de manifiesto estas dos epopeyas, pero sobre todo para 

describir este período sombrío y complicado de la historia, la museografía 

insiste en la indispensable puesta en perspectiva de los hechos históricos. 

Tres vías restituyen el contexto: la Ocupación, el régimen de Vichy y la 

colaboración, y la Resistencia en lo relativo a Jean Moulin; la Segunda 

Guerra Mundial con los Aliados, los enemigos y la Francia Libre en lo relativo 
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a Leclerc. Por último, la sala dedicada a la Liberación de París cuenta con 

una instalación particular. En una amplia sala semicircular, se proyecta un 

cortometraje, montaje de archivos audiovisuales y fotografías, enriquecido 

con registros sonoros de la época, constituyendo un amplio muro de 

imágenes que sumerja el espectador por turnos en el París ocupado, el 

París insurgente y el París liberado. 

 

 
JeanMoulin, plaza del Peyrou, noviembre de 1939. 

 
Jean Moulin (20 de junio de 1899- julio de 1943). Criado en una familia 

letrada, republicana y radical, Jean Moulin estudió Derecho y escogió la 

carrera prefectoral. A comienzos de 1922 fue nombrado jefe de gabinete del 

prefecto de Saboya y después, en 1925, subprefecto en Albertville. En 1936, 
su amigo Pierre Cot, ministro del Aire, le confió su gabinete civil. En 1938 

fue el prefecto más joven de Francia y se incorporó a la prefectura de 

Aveyron. A Jean Moulin le gustó dibujar y pintar desde su infancia. Publicó 

algunas de sus obras en periódicos e hizo de la sátira política su arte 

predilecto, con el seudónimo de Romanin. Incluso en el momento más 

intenso de su actividad en la resistencia, el arte ocupó un importante lugar.  

Cuando estalló la guerra, Jean Moulin era prefecto de Eure-et-Loir desde 

febrero. Insistió en ser movilizado. Por fin consiguió su incorporación en el 
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batallón 117 del Ejército del Aire en París. Al considerar que era uno de los 

valores seguros de la administración prefectoral, el ministro del Interior 

Albert Sarraut le ordenó que volviera a su puesto. Mientras numerosos 

refugiados afluían a Chartres, Jean Moulin preparaba todo para organizar 

su llegada. Detenido por los alemanes y golpeado, se negó a firmar un acta 

que acusaba sin razón a las tropas senegalesas del ejército francés de 

matanzas de la población civil. Fue torturado. Una vez recuperado volvió a 

su puesto, pero fue destituido en noviembre de 1940 por las autoridades de 

Vichy por haber pertenecido al Frente Popular, que en ese momento se 

consideraba un gobierno aborrecido. 

Jean Moulin se instaló en Saint-Andiol como cultivador y adoptó una falsa 

identidad (Joseph Mercier) para ponerse en contacto con los miembros de 

la Resistencia de la zona sur. En octubre de 1941 viajó a Londres para 

reunirse con el general de Gaulle y tuvo tiempo para observar la carencia 

de medios de los movimientos de la zona sur. Con el seudónimo de Rex, 

regresó a Francia con dos misiones: favorecer la unión aportando medios 

logísticos y crear el Ejército Secreto separando las fuerzas militares de las 

organizaciones políticas. 

En dieciocho meses, Jean Moulin realizó un trabajo considerable. Dotó a la 

Resistencia interior de servicios centrales para facilitar los contactos con 

Londres y repartir la ayuda financiera. Creó el Comité de coordinación de la 

zona sur que reunía al jefe del Ejército Secreto, al general Delestraint y a 

los responsables de los tres principales movimientos de Resistencia: Henri 

Frenay para Combat, Emmanuel d’Astier de la Vigerie para Libération- Sud y 

Jean-Pierre Lévy para Franc-Tireur. En un clima tenso, se esforzó por 

allanar las diferencias. El desembarco angloamericano en Marruecos y 

Argelia precipitó la unificación de la Resistencia interior, que Jean Moulin 

materializó creando en enero de 1943 el Comité Director de los Movimientos 

Unidos de la Resistencia (M.U.R). 

En febrero de 1943, Jean Moulin regresó a Londres con el general 

Delestraint. De Gaulle le encargó que creara el Comité de la Resistencia y le 
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nombró su único delegado en Francia. La reunión inaugural del CR tuvo 

lugar en Paris el 27 de mayo de 1943. Embrión de representación nacional, 

el CR estaba formado por jefes de los movimientos de resistencia y 

representantes de los sindicatos y de los partidos políticos. Este comité 

convirtió al general de Gaulle en el único jefe político de Francia que luchaba 

y le proporcionó la legitimidad necesaria frente a los Aliados. 

La sucesión de capturas, particularmente la del general Delestraint, obligó a 

Jean Moulin a reunir el 21 de junio de 1943 en Caluire, cerca de Lyon, a los 

representantes del Ejército Secreto y de los movimientos de zona sur para 

tomar medidas transitorias. Detenido junto a sus compañeros, con la 

identidad de Jacques Martel, Jean Moulin fue torturado por Klaus Barbie y 

sus esbirros. Conducido a Paris, donde continuaron los interrogatorios y 

murió en el tren que se dirigía a Alemania, probablemente el 8 de julio de 

1943. Su cuerpo fue repatriado e incinerado en el cementerio del Père 

Lachaise. El 19 de diciembre de 1964, durante el traslado de sus cenizas al 

Panthéon, se le rindió un homenaje póstumo que le consagró como el 

prefecto de la resistencia. 

 

 
El general Leclerc en Antony, 24 de agosto de 1944. 
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Philippe Leclerc de Hauteclocque (22 de noviembre de1902-28 de 

noviembre de1947). El gentilhombre y el oficial (1902-1940). Nacido el 22 de 

noviembre de 1902, Philippe de Hauteclocque era el quinto hijo de una 

familia de la nobleza picarda. Se graduó en la Escuela Militar Especial de 

Saint-Cyr y optó por la Caballería. En 1925 contrajo matrimonio con  

Thérèse de Gargan. Ocupó cargos de Estado mayor y como instructor. 

Luego fue número uno en la Escuela de Guerra; estaba destinado a tener un 

brillante futuro. Fue capturado durante la campaña de Francia, pero 

consiguió escaparse. A comienzos de junio de 1940 se incorporó al frente. 

Herido poco después, abandonó precipitadamente el hospital debido a la 

llegada de los alemanes. Consiguió llegar a Paris en bicicleta y se 

reencontró con su mujer en los caminos del Éxodo. Le comunicó su decisión, 

que ella apoyó, de reunirse con el general de Gaulle en Londres. Para 

proteger a su familia, adoptó el seudónimo de Leclerc. 

El 25 de julio de 1940 se presentó ante el general de Gaulle que lo nombró 

comandante y le confió la misión, junto a René Pleven y Hettier de 

Boislambert, de anexionar pacíficamente el África ecuatorial francesa a la 

Francia Libre. Leclerc logró obtener la anexión de Camerún, mientras que el 

Chad y el Congo se agruparon bajo la misma bandera, gracias a Félix Eboué 

y Edgard de Larminat. Después de varios meses a la cabeza de Camerún y 

aunque se autoproclamó coronel, Leclerc fue nombrado por de Gaulle 

comandante militar de Chad y preparó las operaciones contra la Libia 

italiana. El 1 de marzo de 1941, junto con sus hombres se apoderó del oasis 

de Koufra (sudeste de Libia) y juró que el combate no cesaría hasta la 

liberación de Strasbourg. Al término de la conquista de Fezzan (1942 -1943), 

a comienzos de 1943 participó en la campaña de Túnez bajo las órdenes del 

general Montgomery, jefe del 8º ejército británico.  

En agosto de 1943, de Gaulle encargó a Leclerc que creó la 2ª División 

Blindada (DB), unidad instruida y equipada por los norteamericanos. En 

Marruecos, Leclerc consiguió la amalgama antes del tiempo previsto 
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agregando al núcleo inicial de los franceses libres unidades del ejército de 

África: 12ª Regimiento de Cazadores de África, 12ª de Caballería, evadidos de 

Francia a España, Españoles y voluntarias femeninas. A finales de 1943, de 

Gaulle le informó de que la 2ª DB había sido designada para liberar París. 

Trasladada a Inglaterra en abril de 1944, perfeccionó su entrenamiento bajo 

la dirección del 3er ejército norteamericano del general Patton.  

La 2ª DB, que desembarcó el 1 de agosto en Saint-Martin de Varreville 

(Mancha), y su jefe participaron en el final de las operaciones de Normandía. 

Las autoridades militares norteamericanas cedieron a las presiones y le dio 

la orden de dirigirse a Paris con la 4ª división US. El 25 de agosto de 1944, el 

general Leclerc instaló su cuartel general en Montparnasse y obtuvo la 

rendición de von Choltitz, comandante alemán del Gross Paris. La liberación 

de Strasbourg el 23 de noviembre de 1944 por la 2ª DB materializó  el 

juramento de Koufra. Los soldados de Leclerc también llevaron a cabo las 

últimas hazañas militares, apoderándose del “nido del águila” de Adolf Hitler 

en Berchtesgaden en Baviera, unos días antes del armisticio del 8mayo de 

1945. Reclamado para otras misiones, el 22 de junio de 1945 Leclerc confió 

su División al coronel Dio, uno de los primeros afiliados de 1940. 

Leclerc, a la cabeza del Cuerpo expedicionario francés en Extremo Oriente, 

participó bajo las órdenes del almirante Thierry de Argenlieu en el 

restablecimiento de la soberanía francesa en Indochina. Entonces se 

enfrentó a un importante movimiento revolucionario, dirigido por Hô Chi 

Minh, que el 2 de septiembre proclamó la independencia de Vietnam y con 

quien recomendó iniciar negociaciones. A favor de la autonomía de 

Indochina, dentro de la Unión francesa, pero incomprendido por su jefe, fue 
nombrado inspector de las Fuerzas terrestres, aéreas y marítimas en 

África del Norte en julio de 1946. El 28 de noviembre de 1947, durante una de 

sus inspecciones, murió trágicamente en un accidente aéreo en Colomb-

Béchar, a los 45 años.  
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Antes de ser inhumado en la Cripta de los Inválidos, se le rindió un homenaje 

nacional en Notre-Dame de París. Por decreto de 23 de agosto 1952, fue 
ascendido a la dignidad de Mariscal de Francia a título póstumo. 

 
La Liberación de París. “¡Paris! ¡Paris ultrajado! ¡Paris destrozado! ¡Paris 
martirizado! ¡Pero Paris liberado! liberado por sí mismo, liberado por su 
pueblo con la participación de los ejércitos de Francia, con el apoyo y la 
ayuda de toda Francia, de la Francia que lucha, de la única Francia, de la 
auténtica Francia, de la Francia eterna” Charles de Gaulle. 
Un muro de imágenes fijas y animadas presenta las principales etapas de la 

insurrección. Además de estos documentos audiovisuales, las paredes 

están adornadas con fotografías y anuncios de la época. También se 

presenta la cruz de Paris, ciudad compañera. 

Desde 1942, el general de Gaulle afirmaba que no podía producirse la 

liberación sin una insurrección nacional. El Desembarco del 6 de junio de 

1944 materializó la esperanza de una liberación cercana. Desde el 6 de 

agosto de 1944, se concretó la movilización por incitación del Comité 

parisino de Liberación que promovió huelgas a partir del 10 de agosto para 

paralizar la ciudad. El coronel Rol-Tanguy, que sucedió a Pierre Lefaucheux 

en junio de 1944 al mando de las FFI de la región parisina, lanzó un 

llamamiento a la movilización el 18 de agosto, apoyado por el Consejo 

nacional de la Resistencia, el Comité parisino de Liberación y el Comité de 

acción militar. París se sublevó y se intensificaron los actos de sabotaje 

contra el invasor. 

Las tropas francesas se acercaban a la capital porque Leclerc no había 

olvidado su misión política. Paralelamente, los insurgentes intensificaron las 

acciones de guerrillas: barricadas, ataques y manifestaciones populares. A 

pesar de las últimas maniobras de recuperación del poder del general 

alemán von Choltitz, comandante del Gross París, el mes de agosto fue 

definitivo para el invasor: con el aval de las fuerzas norteamericanas bajo 

los órdenes del general Eisenhower, la 2ª DB del general Leclerc y la 4ª 
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división US entraron en Paris el 25 de agosto de 1944 y vencieron las 

defensas alemanas. Leclerc y sus tropas instalaron su cuartel general en 

Montparnasse. Tomaron el lujoso Hotel Meurice e hicieron prisionero al 

general von Choltitz, obligándole a firmar un acuerdo de rendición en la 

Prefectura de policía. Conducido a Montparnasse, firmó unas veinte órdenes 

de alto el fuego para obtener el fin de los combates de los últimos puntos de 

apoyo enemigos. 

A pesar de unos últimos sobresaltos y de la acción de tiradores aislados, el 

enemigo perdió definitivamente el control de la capital y se retiró 

progresivamente. El general de Gaulle pronunció entonces un discurso 

histórico en el Ayuntamiento. Los archivos audiovisuales de la sala de la 

Liberación restituyen de manera conmovedora el desfile del 26 de agosto en 

los Campos Elíseos. Una vez recuperada la libertad, los parisinos podían 

expresar su alegría y aclamar a sus liberadores. 

Puedes ver más fotos de este interesantísimo museo en mi página de 

facebook. 

 

Mémorial Leclerc-Musée Jean Moulin. Jardin Atlantique. 23, allée de la 2ª  

DB. 75015 Paris. Gare Montparnasse. Tel.: +33 (0)1 40 64 39 44. 

 

Un gran abrazo desde La Ciudad Luz, 

Félix José Hernández. 

----o---- 
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EL MUSEO ZADKINE DE PARIS 
 

 
Entrada de la Casa Museo de Zadkine 

 

París, 21 de julio de 2012. 

 

Querida Ofelia: 

 

El museo Zadkine se creó en 1982 gracias al legado de todos sus bienes que 

hizo la viuda de Zadkine, la pintora Valentine Prax, a la Ciudad de París. 

Ocupa el jardín y la casa donde vivió y trabajó el escultor desde 1928 hasta 

su muerte, en 1967. Ossip Zadkine nació en 1890 en Vitebsk (Bielorrusia). Se 

instaló en París en 1910, donde comenzó a exponer desde 1911. En esa época 

frecuentó a muchos artistas que habían venido de diversos continentes a 
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París en busca de la modernidad y la libertad de expresión y que, en su 

mayoría, estaban instalados en el barrio de Montparnasse. 

A partir de los años 1920, su obra adquirió una dimensión internacional 

(exposiciones en los principales países de Europa, Estados Unidos y Japón, 

Gran Premio de escultura de la Bienal de Venecia en 1950). Exiliado en 

Nueva York de 1941 a 1945, desarrolló una importante actividad de 

enseñanza que prosiguió a su vuelta a París en la academia de la Grande 

Chaumière y en su propio taller; sus alumnos procedían del todo el mundo. 

La visita al museo permite seguir de forma muy completa la evolución de la 

obra del artista desde su producción de los años 1910-1920, anclada en el 

arcaísmo, hasta las esculturas de formas muy complejas y perforadas de 

los años 1960. 

Algunas de las esculturas presentadas en el jardín -Orfeo y Torso de la 

Ciudad destruida - ocupan el mismo emplazamiento que cuando vivía 

Zadkine. En este lugar íntimo, afortunadamente preservado, se exponen 

bronces de grandes dimensiones de diferentes épocas. El Bosque humano 

ilustra el tema de la metamorfosis del hombre en vegetal que aparece en su 

obra a partir de 1947. El personaje de Orfeo que le inspiró en varias 

ocasiones desde los años 1930 le permitió afirmar que, para él, la escultura 

también era poesía y canto de gran intensidad. El Torso de la Ciudad 

destruida es una versión reducida del célebre monumento que fue erigido 

en Rotterdam en 1953 en memoria de la destrucción de la ciudad por las 

bombas alemanas en 1941. 

La primera sala está dedicada a la producción de Zadkine durante los diez 

primeros años que vivió en París. Otras obras del mismo período se 

presentan en la sala 3 (faldones de chimenea de piedra) y sala 4 (Venus 

cariátide, Las Vendimias, Portadora de agua y Torso de efebo). En aquella 

época, Zadkine utilizaba exclusivamente la técnica de la talla directa de la 

piedra y de la madera.  

Para romper con el academicismo todavía dominante y escapar de la 

influencia de Rodin, al igual que otros artistas de su generación (Lipchitz, 
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Archipenko y Modigliani), buscó otra manera de expresar su sensibilidad por 

medio de nuevas formas de representación remontándose a las fuentes 

arcaicas o primitivas de la creación artística. La Maternidad de mármol muy 

finamente esculpida, así como La Cabeza policroma son particularmente 

representativas de lo  que quería expresar. 

Es al principio de los años 1920 cuando 

Zadkine afirmó del modo más evidente su 

adhesión a los principios formales del 

cubismo. Tanto La Mujer del abanico como 

el Acordeonista de esta segunda sala, se 

basan en un juego riguroso de líneas 

directas que dan ritmo a la composición. 

Esta forma de reducir la figura humana a 

una geometría pura sólo ocupa un breve 

momento en su producción. Muy pronto, 

introdujo más flexibilidad y movimiento en 

su escultura. Las líneas curvas en El 

Concierto ya anuncian la evolución que va 

a experimentar su obra. Estas tres 

intérpretes músicas, concentradas en sus 

instrumentos, son también muy 

significativas del modo en el que a menudo 

construirá sus esculturas en la fusión de 

los cuerpos de dos o tres personajes. Es también en esa época cuando dejó 

de trabajar exclusivamente la talla directa para modelar las futuras 

esculturas de bronce. 

En la tercera sala se pueden admirar Las Ménades expuestas al Salón de 

Otoño de 1929 inauguran un nuevo período en la obra de Zadkine. Mientras 

que sus principios habían estado marcados por un cierto primitivismo, 

introduce de pronto en su escultura elementos formales de la antigüedad 

clásica, como los flexibles drapeados de la estatuaria griega, mezclando 

 
El Pájaro de Oro (1926). 
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hábilmente numerosos rasgos estilísticos del cubismo (caras planas, 

inversión de los volúmenes cóncavos y convexos y tratamiento anguloso de 

los miembros). La mitología también le proporciona numerosos temas para 

esculturas. De este modo, revitalizando la tradición y con el aporte de la 

modernidad cubista, puede expresar plenamente lo que hay en él de poético 

y humano. 

En el centro de la cuarta sala se presentan esculturas de madera de 

diferentes épocas que muestran el profundo apego que Zadkine siempre 

tuvo por este material de especies tan diversas y en el que talló 

impresionantes esculturas como El Prometeo.  

En los años 1950, las maderas de formas puras y lisas se opusieron a los 

bronces que, por el contrario tienen una gran complejidad formal. Los 

cuatro proyectos de monumentos a los poetas que él admiraba y que se 

expusieron en París en 1939 anuncian las esculturas que realizó después de 

1945. La figura humana se deja entonces invadir por una red lineal 

laberíntica en la que casi se disuelve. Es en esta época también cuando 

aparece el tema del hombre-árbol ya presente en la mitología en la persona 

de Dafne. 

En 1956, Zadkine recibió el encargo de 

un monumento a Van Gogh para 

Auvers-sur-Oise cuya maqueta se 

expone en la quinta sala. Siete años 

más tarde, se le encargó un 

monumento a los hermanos Van Gogh 

que se erigió en Zundert, su pueblo 

natal. En el centro de la sala, La 

Morada también es una de esas 

esculturas en las que se mezclan 

estrechamente dos personajes pero, 

esta vez, sus cuerpos están 

constituidos tanto por espacios llenos  
Ossip Zadquine en su atelier 

junto a su escultura Formas Femeninas (1930). 
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como vacíos. Esta obra semitransparente destaca por el vigor del ritmo de 

las líneas que la estructuran. Las tres esculturas del fondo de la sala 

pertenecen a un grupo de obras que Zadkine expuso en 1967, el año de su 

muerte, con el título de Esculturas para la arquitectura. Tenía el proyecto 

de llevarlas a la dimensión monumental para oponer sus formas 

exuberantes a la arquitectura funcionalista de los años 1960. En una de 

ellas, la figura humana desaparece dando paso a elementos vegetales.  

 

Puedes ver más fotos de este interesantísimo museo en mi página de 

facebook. 

 

El Museo Zadkine. 100 bis rue d’Assas. 75006 Paris. Teléfono: 01 55 42 77 

20. 

 

Un gran abrazo desde la espléndida Ciudad Luz, 

 

Félix José Hernández 

----o---- 
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EL MUSEO DE BELLAS ARTES DE PARÍS 
 

 
Vista desde el jardín. 

 

París, 22 de julio de 2012. 

Querida Ofelia: 

Construido para la Exposición Universal de 1900, al igual que su vecino Le 
Grand Palais, convertido en museo en 1902, Le Petit Palais está situado en 

la avenida Winston Churchill que se une a los Campos Elíseos en la 

explanada de los Inválidos. Obra de Charles Girault, el Petit Palais se diseñó 

sobre una planta en forma de trapecio y se organizó en cuatro cuerpos 
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edificados en torno a un jardín semicircular rodeado de un peristilo 

ricamente decorado. 

El arquitecto supo combinar tradición y modernidad, como lo demuestran la 

facilidad en la circulación interior y la audacia de las aberturas hacia los 

jardines de los Campos Elíseos y hacia el jardín interior. 

El Petit Palais destaca por su excelente decoración pictórica y escultórica 

realizada entre 1903 y 1925. Su arquitecto, Charles Girault, deseaba dotar al 

edificio del aparato y la dignidad de un palacio oficial y concibió un 

programa decorativo destinado a glorificar a La Ville de Paris y a ensalzar 

los beneficios del Arte. Con esta idea, determinó minuciosamente los 

espacios del edificio que iban a ser decorados. Se trata, sobre todo, de 

zonas de paso y de circulación: los vestíbulos de entrada, el peristilo del 

jardín y la cúpula de la escalera. Sólo las dos grandes galerías de exposición 

fueron también decoradas con pinturas. Fueron necesarios más de veinte 

años para completar la decoración. 

Entre 1903 y 1910, Albert Besnard realizó cuatro paneles de inspiración 

simbolista para el vestíbulo de entrada al museo: La Materia, El 

Pensamiento, La Plástica y La Mística. Cormon y Roll fueron encargados 

respectivamente de decorar las dos galerías de 15 metros de longitud cada 

una. De 1906 a 1911 Cromon recreó la historia de París, desde la batalla de 

Lutecia hasta la Revolución Francesa, mientras que Roll ilustró el París 

moderno. Verticalmente a la galería se encuentran dieciséis bustos de 

escayola que representan a famosos artistas como Eugène Delacroix, 

Pierre Lescot o François Mansart. 

Al norte, Ferdinand Humbert pintó, entre 1909 y 1924, dos techos en los que 

se celebra El Triunfo intelectual de París. Humbert incluyó en su 

composición un personaje contemporáneo: un paseante, con sombrero y 

abrigo, que desciende por una escalera. Al sur, Georges Picard representó 

El Triunfo de la mujer (1906-1920). 

Para las bóvedas del pórtico del jardín, Paul Baudoüin, que fue alumno de 

Puvis de Chavannes, reinventó el arte del fresco en un reencuentro con la 
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técnica decorativa olvidada desde el Renacimiento. Pintó un amplio 

emparrado acompasado por medallones en los que se representan los 

Meses del año, alternando con las Horas del Día y de la Noche. Las tres 

grandes secciones de la bóveda están subrayadas por las figuras femeninas 

de las Estaciones. 

La última fase de los trabajos decorativos se realizó nada más terminar la 

Primera Guerra Mundial. La decoración de esta cúpula sobre la escalera 

sudeste se encargó a Maurice Denis, quien propuso una composición sobre 

la historia del arte francés, ilustrada con retratos de los artistas junto con 

sus obras más famosas. 

Desde su instalación, la verja de la puerta principal diseñada por el propio 

Girault, fue elogiada por su elegancia y el virtuosismo de su ejecución. A 

esta verja, cabe añadir las barandillas de las escaleras de las rotondas, las 

guirnaldas y colgantes de hierro forjado que decoran el peristilo del jardín, 

así como todos los balcones. 

La rotonda de acceso es el único espacio del Petit Palais iluminado por 

vidrieras. En la base del techo se perforaron cuatro óculos cerrados con 

vidrieras decoradas con imbricaciones, realizadas con vidrios blancos y 

opalinos, llamados “americanos”, del taller de Champigneulle, pintor vidriero 

de origen lorenés. 

El Petit Palais contiene un importante pavimento de mosaicos que cubre el 

suelo de las galerías, de los pabellones y de la rotonda del primer piso. El 

peristilo del jardín y los bordes de los tres estanques están decorados con 

cubitos de mármol. Esta suntuosa alfombra pétrea fue realizada por 

Facchina (1826-1923), famoso mosaísta de origen italiano.  
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La escalera noreste. 

Las obras del museo donadas por coleccionistas apasionados son 

sumamente diversas. En una misma sala, las pinturas, las esculturas y los 

objetos artísticos permiten lecturas que ilustran las principales corrientes 

artísticas desde la Grecia antigua hasta la Primera Guerra Mundial. La 

galería de la fachada presenta refinados y valiosos objetos representativos 

de la perfección alcanzada por los oficios artísticos en el París de 1900. Muy 

cerca de ellos se encuentran las pinturas y esculturas apreciadas por la 

Francia de aquel tiempo. 

Frente al jardín de los Campos Elíseos, dos salas evocan las revoluciones 

plásticas de la pintura de paisaje y el surgimiento de la modernidad. En la 

planta baja, las salas dedicadas a Carpeaux, Dalou, Guimard, Carriès y 

Vuillard completan esta evocación de la abundancia artística entre 1870 y 

1910. 

En paralelo a estos importantes fondos del arte francés del siglo XIX, el 

Petit Palais se ha enriquecido, desde 1902, con una colección de arte 

antiguo legada de los hermanos Dutuit. Este legado incluye alrededor de 

20.000 obras diversas: antigüedades, objetos artísticos, pinturas y dibujos 

flamencos y holandeses del siglo XVII, libros y grabados, entre ellos los 

conjuntos casi completos de Rembrandt y Durero, etc. En 1930 la llegada a 
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la colección de la donación Tuck contribuyó a completar estos fondos. 

Presentada en una galería que lleva el nombre de sus donadores, reúne en 

principalmente obras del siglo XVIII. Este núcleo de arte antiguo se 

enriqueció en 1998 con una colección única de arte cristiano oriental 

donada por Roger Cabal con la que el Petit Palais posee el conjunto de 

iconos más importante de Francia. 

La antigua Grecia, Roma y el Renacimiento se codean, contribuyendo a 

valorar los vínculos que les unen. Los pintores holandeses junto a los 

cuadros de “pintura Troubadour”, el Romanticismo y el Simbolismo, 

completan este amplio panorama del arte occidental.  

El arte contemporáneo y la creación no están ausentes del Petit Palais. 
Desde 1998, las obras de Zao Wou-Ki, las colecciones del Fondo municipal de 

arte contemporáneo, las fotografías de moda de Patrick Demarchelier, etc. 

ocupan temporalmente las salas del museo. Estas “resonancias” están 

dentro del proyecto cultural de la institución: la experiencia de la belleza, la 

inteligencia del sentido y el deseo de creación. 

Hacia 1900, la vida artística parisina era de una diversidad asombrosa. La 

inquietud “Fin de siglo” alimenta la inspiración de los Simbolistas (Moreau, 

Carrière). Redescubriendo la naturaleza, el vidriero Emile Gallé, el 

arquitecto Hector Guimard y los joyeros Lalique y Fouquet renovaron las 

artes aplicadas y decorativas e hicieron triunfar el Art Nouveau. Los 

singulares creadores Carriès y Cros borraron las fronteras entre las artes 

mayores y menores. Aficionados audaces como el doctor Vaquez 

coleccionaron obras Nabis, influenciadas por el arte japonés. Los temas 

clásicos inspiraron a Maillol y Renoir. Varios de los alumnos de Rodin, como 

Bourdelle y Camille Claudel se separaron de la influencia del maestro. 

Cézanne y Bonnard inventaron la modernidad. 

El comienzo del siglo XIX está representado por el retrato (Boilly, Gros). Los 

primeros pintores del Romanticismo (Géricault, Delacroix y Chassériau) 

invitan a compartir sus emociones literarias alimentadas con experiencias 

de viajes. Courbet ofrece una nueva mirada del mundo y su realismo 
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encuentra seguidores en los pintores naturalistas (Roll y Pelez). Gustave 

Doré aporta su singular visión a la renovación del arte cristiano. Los 

pintores de paisaje que pintan del natural, desde la Escuela de Barbizon 

hasta Impresionismo (Jongkind, Monet, Pissarro y Sisley) revolucionan el 

arte del paisaje. Las terracotas y las escayolas de Carpeaux y Dalou 

completan este panorama del arte francés del siglo XIX. 

Cuatro salas contiguas constituyen la galería Tuck apellido de una pareja de 

importantes donadores americanos. Están dedicadas al arte del siglo XVIII. 

Entre el exquisito mobiliario que muestra la evolución estilística del Rococó 

al Neoclásico, porcelanas de Sèvres y de Saxe, cerámicas francesas, 

esmaltes ingleses y obras de platería atestiguan del colorido y la diversidad 

de un universo artístico de dimensión europea. Obras de Boucher, 

Fragonard, Hubert Robert, Greuze y David ilustran la vitalidad de la pintura 

francesa de este período. 

Gracias al legado de los hermanos Dutuit en 1902, el Petit Palais posee una 

de las principales colecciones públicas francesas de pintura flamenca y 

holandesa del Siglo de Oro. En ella están representados todos los grandes 

nombres: Rubens, Rembrandt, Jordaens, Ruysdaël, Hobbema, etc. Les 

acompañan dos pintores franceses que vivieron en Roma: Poussin et Claude 

Lorrain. Como complemento, el excepcional conjunto de dibujos y grabados, 

donado también por los Dutuit, se muestra en exposiciones temporales. 

El arte del Renacimiento en Italia, Francia y en el norte de Europa se expone 

junto a las salas de arte antiguo por cuestiones pedagógicas. Pintura, 

mobiliario, cerámica, cristal, esmaltes pintados, medallas, relojes, libros y 

ricas encuadernaciones provenientes sobre todo del legado Dutuit se 

presentan en conjunto con objeto de mostrar el rico panorama de las 

producciones artísticas europeas desde el siglo XV hasta el inicio del siglo 

XVII. 

En la galería  del   Mundo cristiano occidental se agrupan las obras de la 

Edad Media y del inicio del Renacimiento. Unos pocos objetos pero de 

importancia excepcional nos recuerdan el refinado trabajo del marfil gótico, 
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así como la orfebrería esmaltada de los siglos XII y XIII. El fin de la Edad 

Media y el comienzo del Renacimiento están representados por esmaltes 

pintados de Limoges y un bello conjunto de esculturas de madera de 

Alemania del sur y Austria. A ello se suman varias pinturas  de Maestros 

antiguos. 

Sin alejarnos de las creaciones del cristianismo católico se presentan las 

pinturas nacidas de la tradición ortodoxa, especialmente los iconos griegos 

y rusos de los siglos XV al XVIII. Gracias a la donación que, en 1998, hizo 

Roger Cabal, de su prestigiosa colección, el Petit Palais posee hoy en día los 

fondos públicos franceses más importantes en este ámbito. 

Rareza, virtuosismo y perfección técnica son las características de las 

Antigüedades que proceden de la colección Dutuit. Para el mundo griego se 

trata del mobiliario funerario de Sala Consilina del fi n del periodo arcaico 

(hacia 520 a.C.) y de la colección de cerámica griega pintada y de bronces 

representativos de la supremacía ateniense y del Clasicismo del siglo V a.C. 

Terracotas y joyas manifiestan la originalidad de los centros artísticos 

mediterráneos en el siglo IV a.C. En cuanto a Roma, el Efebo de Fins de 

Annecy y el Baco de la vía del Babuino testimonian de la “Edad de Oro” de 

Augusto. El trabajo del vidrio y la orfebrería evidencian la evolución del 

gusto del siglo I al IV. 

 
Le Petit Palais-Museo de Bellas Artes de la Ciudad de París. Avenue Winston 

Churchill 75008 Paris. Teléfono: 01 53 43 40 00. 

 

Un gran abrazo desde la espléndida Ciudad Luz con gran cariño y simpatía,  

Félix José Hernández. 
------------------------ 
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EL HOMBRE DE LA KGB EN EL ESCAMBRAY Y  

ZACARÍAS HERNÁNDEZ 
 

 
Angelito saluda a Fidel Castro. 

 

París, 22 de julio de 2012. 

Querida Ofelia: 

El amigo ex guerrillero del Escambray Roger Redondo, me acaba de enviar 

desde Miami este interesante testimonio, que creo que debe hacerse 

conocer allá en nuestra querida Patria, por ese motivo te lo hago llegar. 

“El Dr. Vicente de la O, natural de Sancti Spiritus, médico que acompañó al 

Ché Guevara desde Minas del Frio hasta Banao, primer poblado donde 

comienza el lomerío del Escambray, era tío de mi padrino Miguel de La O, 

abogado de profesión. Mi padrino era muy respetado por la ciudadanía, a 

pesar que militaba en el Partido Acción Unitaria, P.A.U. que era el partido 

político liderado por Batista. 

A Vicente por ser médico, el Ché lo nombró comandante y director del 

Sanatorio de Topes de Collantes, el cual fue construido por Batista en los 

tiempos de su gobierno electo. Ese hospital está en lo más alto de las lomas 

de la zona de Trinidad y tenía la ventaja de contar con una carretera 

pavimentada, teléfono, luz del alumbrado público y una planta eléctrica de 
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reserva. Topes de Collantes es una construcción alucinante porque es una 

mole con paredes de concreto. 

Allí en aquel hospital, específicamente en la cocina del centro hospitalario, 

trabajaban Edel Montiel, y Zacarías Hernández. Ambos habían participado, 

junto a otros guerrilleros, en la fundación del frente Guerrillero del 

Escambray, pero tanto Edel como Zacarías no eran ambiciosos y tampoco 

poseían vocación militar. Por estas características, cuando cayó la 

dictadura de Batista, ellos buscaron un humilde trabajo en la cocina de 

Topes de Collantes. Edel era natural de Santa Clara. Zacarías había nacido y 

se había hecho hombre entre las lomas de la sierra. De cualquier manera, 

gracias al mencionado empleo en la cocina del hospital, los dos guerrilleros 

habían adquirido, cada uno, su casa con luz eléctrica y patio, donde podían 

criar algún puerquito y tener algunas gallinas. 

El comandante Vicente de la O, quiso que los dos ex guerrilleros se 

integraran a las milicias, pero ellos rechazaron enérgicamente aquella 

petición. Entonces, sucedió algo que desató una crisis y terminó en tragedia: 

la llegada de un barco ruso al puerto de Casilda, a fines de marzo o 

principios de abril del año 1960. Pues, el asesor militar soviético del 

gobierno cubano, Francisco Ciutat de Miguel, más conocido como Angelito, 

junto al comandante La O, llegaron a Topes de Collantes y le ordenaron a 

Zacarías que era el jefe de cocina del hospital, que preparara una comida 

para el capitán de la nave soviética y su tripulación. Ya que estaban 

preparando un homenaje para estos visitantes y que tenían que comer 

antes que los pacientes. 

La respuesta de Zacarías al poderoso asesor soviético fue: ‘los rusos 
comerán después de los enfermos y punto’. 
Obviamente, esa indisciplina de Zacarías molestó mucho al hispano soviético 

que aunque no tenía pinta de militar sí que lo era. Así que no pasó mucho 

tiempo para que Zacarías Hernández, pagara un alto precio por servir 

primero a los enfermos que a los tripulantes rusos. 
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Cenaron los rusos, pero después de los pacientes tal como el terco de 

Zacarías lo quiso. 

Entonces, producto del carácter del asesor soviético, que había sido herido 

en su orgullo castrense y era tan terco como el ex guerrillero y no 

perdonaba, Edel Montiel, Zacarías Hernández y otros dos hombres que 

tenían armas tomaron el pequeño cuartel de Topes De Collantes.  

Desarmaron los soldados y fueron a la casa del comandante de La O, con 

una soga con la cual dijeron que lo pensaban ahorcar. Por suerte el 

comandante no se encontraba. Había salido unos minutos antes a la Ciudad 

de Trinidad. El comandante William Morgan me preguntó qué había pasado y 

se alarmó mucho cuando se enteró de la existencia de un militar ruso con 

poder y un nombre falso. Morgan hasta ese día había creído que la 

Revolución Cubana era un proyecto democrático en evolución. Pero al 

constatar la presencia soviética con poder, vio una contradicción entre el 

discurso oficial y los hechos. Por supuesto esto le produjo un golpe moral. 

Pues, el comandante William Morgan era un demócrata norteamericano y no 

podía ponerse al servicio de una potencia extra continental y totalitaria, que 

además era enemiga de su patria. El sí creía que era válido luchar contra 

dictadores como Batista y Trujillo, aunque estuvieran amparados y 

protegidos por la extrema derecha norteamericana, porque los Estados 

Unidos eran esencialmente enemigos de las dictaduras y los totalitarismos. 

Los Estados Unidos no se agotaban dentro de una coyuntura política sino 

que representaban la libertad y los derechos del hombre. 

De cualquier manera, Vicente de La O fue destituido, porque presionaba a 

los rebeldes que no querían ingresar a la milicia y esto acarreaba muchos 

problemas. En su lugar fue nombrado director del hospital y Jefe de 

operaciones antiguerrilleras, el comandante médico Piti Fajardo. Por 

supuesto, Fajardo sabía muy poco del tema de la guerra. Quien sí sabía y 

era un estratega con historia, era Francisco Ciutat de Miguel: el verdadero 

jefe. 
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Por otra parte, en la Ciudad de Trinidad vivía el Comandante Alfredo Peña. 

Un grupo de jóvenes trinitarios, que tenía planes de alzarse contra el 

gobierno irrumpió en su casa y le robaron unas armas que Alfredo tenía y 

se dieron a la fuga en un carro blanco. Los carros de milicianos, iban 

persiguiéndoles. El carro prófugo tomó por la carretera de Cienfuegos y 

doblaron a la derecha rumbo a Topes de Collantes. Los prófugos eran más 

veloces y en una curva doblaron en un lugar ya previsto, donde Edel Montiel 

y Zacarías los esperaban. 

Los perseguidores no se percataron que su objetivo se había desviado y 

prosiguieron rumbo a Topes, con el agravante que el carro delantero de los 

milicianos también era blanco. Entonces, le avisaron por teléfono al asesor 

soviético y le informaron que rumbo a Topes iban los insurgentes en un 

carro blanco, sin más detalles. El soviético montó su emboscada junto al Dr. 

Piti Fajardo y creyó, cuando ya estaba a la vista, que el carro blanco de los 

milicianos era el de los prófugos. 

Se armó la balacera, pero detrás del carro blanco de la milicia iba una 

caravana de carros del gobierno. Aquella confusión que dio lugar a que las 

fuerzas gubernamentales se mataran entre sí, ocasionó la muerte de Piti 

Fajardo y el gran estratega soviético recibió un balazo en un tobillo. Esa 

herida fue la primera que recibió Ciutat de Miguel durante toda su larga 

carrera militar. Estos hechos hicieron lucir mal al soviético ante los ojos de 

Castro, pues había llegado de Moscú recomendado como lo que era: un 

estratega militar. Pero parece que el asesor no estaba preparado para 

lidiar con el guajiro Zacarías. 

Ciutat de Miguel que fue el verdadero estratega militar de la guerra contra 

los revolucionarios democráticos alzados en el Escambray, finalmente 

capturó a Zacarías, quien se encontraba herido. Las torturas que le hicieron 

para que confesara que él era un agente de la C.I.A. fueron espeluznantes. 

Zacarías nunca había vivido en una ciudad y no tenía idea de lo que era el 

imperialismo y mucho menos la C.I.A. Recuerdo que una vez casi se muere 

de la risa cuando yo le comenté que muchas estrellas eran mayores que la 



Vivencias de viajes 
Félix José Hernández  © 

 

 347 

Tierra y que un día el hombre iría a la luna. Zacarías estaba totalmente 

seguro que la luna era del mismo tamaño que la Tierra. Pues bien, a 

Zacarías lo ataron y se lo llevaron en un helicóptero. Lo dejaban caer sobre 

un charco del río Cabirni, lo sacaban para que respirara y de nuevo lo 

metían en el agua. Ciutat de Miguel le decía: 

-¿Vas tú a confesar o qué? 

-El coño de tu madre- fue siempre la repuesta de Zacarías. 
Al final con más de 60 mil hombres y 5 años de lucha, aplastaron la rebelión 

armada en el Escambray y otras provincias de toda Cuba y hombres como 

Zacarías Hernández que nunca entraron por la puerta de ningún juzgado 

acusado de delito alguno, pasaron a la historia como ‘bandidos’. De la misma 

manera que aquellos que en casi todas las ciudades de la isla de Cuba, se 

atrevieron a desafiar a los comunistas, se convirtieron en ‘gusanos’. Razón 

tenía Ciutat de Miguel (Angelito) cuando decía: 

‘Si repetimos muchas veces que estos bandidos alzados son cucarachas, 
llegará el día que ellos mismos se creerán que son cucarachas’. 
Después Angelito fue decisivo en playa Girón. La K.G.B. le informó que el 

desembarco llegaría por la Ciénaga de Zapatas y preparó las defensas, 

dejando a otros la gloria de esa victoria  militar. 

¿Qué le importaba a Angelito la publicidad, si él era clandestino dentro del 

poder? 

Francisco Franco, Jefe del Estado español, siempre le siguió los pasos a 

Ciutat de Miguel. Tanto es así, que antes de morir, El Caudillo quiso conocer 

a su antiguo rival y el encuentro se realizó en el norte de España. Franco lo 

recibió y le reconoció los grados de general en retiro, con el salario 

correspondiente. Ironías de la historia, Franco aseguró la vejez de su 

adversario militar. 

Por su parte, Zacarías, el revolucionario democrático, que sin preparación 

escolar sabía el precio de luchar por la Libertad: ¡Fue fusilado!”. Roger 
Redondo González. 
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Y gracias a estos testimonios seguimos aprendiendo sobre nuestra historia 

contemporánea. 

Un gran abrazo desde La Ciudad Luz, 

Félix José Hernández 

----o---- 
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