




PRÉSENTATION DE L’EXPOSITION PAR CURRO GONZÁLEZ, COMMISSAIRE DE L’EXPOSITION

Si un catalogue imaginaire de l’art modeste pouvait inclure les souvenirs que les 
intellectuels européens ont collecté pendant leur Grand Tour, il faudrait réserver un 
chapitre pour les collections de ceux qui passèrent par l’Espagne. 

De leur récit, il nous reste un territoire idéal, peuplé de personnages et coutumes 
qui, avec le temps, se sont popularisés jusqu’à devenir des clichés persistants. Dans 
le jeu rhétorique de leur représentation, l’Andalousie assumera l’image de l’Espagne 
toute entière, de la même manière que Séville offrira le scénario capital de ce monde 
du Sud alors « découvert ».

Depuis 500 ans, Séville n’a pas cessé d’être le principal foyer d’activité artistique du 
sud de l’Espagne. Aussi, l’exposition du MIAM montrera les travaux de plus d’une 
trentaine d’artistes liés à la capitale Andalouse. De Martinez de León, artiste singulier 
qui condensa dans les lignes agiles de son personnage Oselito l’essence du 
« Populaire », aux affiches que Daniel Alonso réalisera pour son groupe de musique. 
Cette exposition veut montrer la scène créative récente de Séville. Centrée sur la 
génération d’artistes qui apparaissent dans la ville dans les années 80 où durant ces 
années est abordée ouvertement la problématique du genius loci dans le contexte 
international. 

L’exposition présente les œuvres et les auteurs qui incarnent le mieux un regard 
ironique et sans complexe sur les stéréotypes culturels avec humour. Un regard qui 
aidera peut-être à repenser, dans un monde culturel de profils dilués, la réalité et la 
fiction de toute identité établie. 

FIN DE FIESTA 
À SÉVILLE 
DU 11 AVRIL AU 21 SEPTEMBRE 2014
MUSÉE INTERNATIONAL DES ARTS MODESTES À SÈTE



UN ARTISTE COMME COMMISSAIRE D’EXPOSITION : 
CURRO GONZÁLEZ

LA VOLONTÉ D’HERVÉ DI ROSA

Depuis quelques années, le Musée International des Arts Modestes (MIAM) tente de 
dessiner une nouvelle cartographie du monde et de ses créateurs, de ses cultures 
savantes, modestes et populaires. Pour vous présenter ces capitales où l’art s’invente 
à profusion, les historiens d’art, commissaires d’exposition, conservateurs ou 
ethnologues auraient conçu des expositions scientifiques, exhaustives, prétendant à 
un panorama complet. Seul un artiste peut donner une alternative à cette description 
méthodique d’un lointain inconnu ou d’un voisin que l’on croit connaître. 
Le regard de Curro González vous entraîne loin des clichés colorés et envoûtant 
loin des ors et du sang du taureau, loin des guitares et des castagnettes. Grâce aux 
artistes qu’il a sélectionné, Séville dévoile des visages insoupçonnés et déroutants! 
Curro González andalou depuis toujours et Sévillan toute sa vie, n’a jamais caché 
sa perplexité devant ma proposition. Et c’est avec beaucoup de courage et de 
confiance dans le MIAM qu’il a pris en charge cette troisième exposition consacrée 
à une ville et à ses créateurs. 
Nous n’avons pas seulement choisi Curro González pour son puissant parcours 
artistique depuis plus de 30 ans, jalonné de nombreuses expositions et projets, ni 
pour sa présence dans de nombreux musées et collections importantes, ni pour la 
richesse et la diversité de son œuvre qui utilise avec dextérité de nombreux médium! 
Mais pour le regard particulier et oblique qu’il pose sur les choses et les êtres, pour 
son investissement total et la volonté qu’il a su trouver pour motiver cette trentaine 
d’artistes parmi les meilleurs du pays. 
Il nous offre à travers ce choix de peintures, installations, photographies, dessins, 
sculptures, d’artistes quinquagénaires ou émergents, une autre réalité de son biotope. 
Séville qu’il aime et ne peut quitter mais qui l’écrase pourtant du poids gigantesque de 
son passé, de ses traditions, de ses confréries, de ses familles, de ses croyances ! Pour 
cette fin de fête andalouse, il a patiemment, mathématiquement, choisi ces œuvres 
qu’il connaissait depuis longtemps ou qu’il a dû chercher pour reconstruire ce puzzle 
si différent de la ville que l’on veut nous vendre depuis des décennies.
Grâce à ces artistes, vous découvrirez une ville douce et violente à la fois, 
mélancolique et rieuse, intime et universelle ! Curro González vous invite à parcourir 
les ruelles enchevêtrées de la capitale andalouse grâce à une méthode inventée 
pour l’occasion et une architecture imparable nerveuse et grandiose. 
Le Miam existe pour que les artistes s’emparent enfin de l’institution, pour que les 
amateurs et les néophytes puissent accéder à des productions jamais vues ailleurs.

Hervé di Rosa, fondateur du MIAM



QUI EST CURRO GONZÁLEZ ?

Figure majeure de la peinture espagnole et plus particulièrement de la scène 
sévillane, Curro González a su s’inspirer des expressionnistes au début des années 
80 pour se forger son propre style. 
Utilisant différentes techniques, il traite de sujets aux thèmes très variés qui vont de 
l’histoire de l’art à l’actualité politique et sociale. Curro González propose une vision 
du monde qui l’entoure. Ces œuvres sont teintées d’une forte ironie et d’un sens de 
l’humour féroce. 
Ses peintures sont conçues comme une lecture réversible, de telle sorte qu’une 
nature morte peut se voir comme un paysage de la mémoire, et les scènes 
d’extérieur, par leur composition et leur accumulation de personnages, prennent la 
forme de vanités baroques.
Curro González est également le président de l’association Unión de Artistas 
Visuales de Andalucía créée en 2010.
Pour la première fois, il tient donc le rôle de commissaire d’exposition pour Fin 
de Fiesta à Séville qui se déroule du 11 avril au 21 septembre 2014 au Musée 
International des Arts Modestes. 
A noter que jusqu’au 11 mai 2014, le sévillan est exposé au Musée  Paul Valéry à 
Sète à travers l’exposition 4 à 4.

El Enjambre II, 2005. Technique mixte, 375 x 600 cm



THÈMES PRINCIPAUX DE L’EXPOSITION

LA VILLE, SES HABITANTS, SES HISTOIRES	
L’image de la ville a toujours été un sujet fréquemment représenté en histoire de l’art. 
Dans le dernier quart du XIXe siècle, les artistes en font le cadre de la modernité en 
marche : la ville bouge, s’agrandit et se transforme. Depuis la fin du XXe siècle, le 
paysage urbain évolue considérablement et de plus en plus vite.  
Séville, comme toutes les grandes villes, subit une transformation radicale et ceci 
depuis les années 70. Ainsi, des quartiers vont se dégrader, d’autres vont disparaître 
afin d’être complètement réaménagés. Les artistes deviennent alors le témoin du 
passage du temps. 

LE FLAMENCO ET LES DESSOUS DE LA JUPE
Quand nous pensons à l’Espagne, ce qui nous vient à l’esprit en premier est sans 
doute le flamenco. Mais qu’en est-il vraiment ?
Le flamenco est un courant musical apparu à la fin du XVIIIe siècle en Andalousie, 
entre Guadiana et Guadalquivir. Son « berceau » est un périmètre déterminé par les 
villes de Séville, Jerez et Cadiz.
Le Flamenco est une expression artistique qui résulte de la fusion du chant (cante), 
de la danse (baile) et de l’accompagnement musical (toque). L’Andalousie en est le 
berceau bien qu’il ait également des racines de diverses cultures (arabo-musulmane, 
juive, gitane). 
Le cante est l’expression vocale du flamenco. Il est chanté par un homme ou une 
femme, de préférence assis, et exprime toute la gamme des sentiments (chagrin, 
joie, tragédie, peur).
Le baile est une danse de passion, de séduction, qui traduit un large éventail de 
situations. Sa technique est complexe et varie selon le sexe du protagoniste. 
Le toque, ou art de jouer de la guitare, a depuis longtemps dépassé son rôle initial 
d’accompagnement. 
La fonction première du flamenco est de rythmer et d’accompagner tous les 
moments de la vie. Il jaillit spontanément quand les émotions de joie ou le plus 
souvent de douleur « débordent ». Un contexte professionnel se développe dès la 
seconde moitié du XIXe. Néanmoins le flamenco reste, jusqu’aux années 1960-70, 
une expression qui scande en permanence le quotidien.
Depuis, le 16 novembre 2010, le flamenco est inscrit au patrimoine culturel immatériel 
de l’humanité de l’UNESCO. 



L’IMAGE DE LA FEMME SÉVILLANE 
La femme, en particulier son corps, est un motif artistique traditionnel. L’ensemble 
de ses représentations participe de la construction d’un « imaginaire  sexué », qui 
associe la femme à la naissance, au foyer, à l’intime et qui en dit beaucoup sur 
l’homme, son regard, ses désirs et son pouvoir.
L’image de la femme sévillane se rapporte souvent à celle de Carmen dans l’esprit des 
voyageurs romantiques. La femme sévillane devient alors une femme sensuelle, qui 
utilise ses charmes et ses atouts féminins pour arriver à ses fins. Instrumentalisées, 
ces images de femmes deviennent une attraction touristiques. On a l’impression 
que le genre féminin constitue un véhicule privilégié pour la diffusion de stéréotypes 
sociaux et culturels.

LES ARTISTES FACE À LA PROFUSION BAROQUE DES IMAGES RELIGIEUSES

Dans cette exposition plusieurs artistes ont posé leur regard critique et curieux sur 
cet événement qui fait parti intégrant de leur culture.
L’Espagne est connue comme étant un pays catholique où la religion tient une 
place importante au sein de la population. La semaine sainte (semana santa) en est 
chaque année le point d’orgue.
La semaine sainte de Séville est la célébration religieuse la plus importante de la 
ville de Séville, et l’une des plus célèbres d’Espagne. Elle attire chaque année une 
foule nombreuse, de croyants et de non-croyants, venue assister aux différentes 
processions. Ces dernières sont spectaculaires par la profusion baroque qui s’y 
déploie par l’accumulation et la beauté des pasos (chars) sur lesquels sont transportés 
des ensembles sculptés représentant des scènes de la Passion du Christ. La 
semaine sainte débute le Dimanche des Rameaux et s’achève une semaine plus 
tard, le Dimanche de Pâques, pour la commémoration de la Résurrection du Christ. 
La semaine sainte atteint son paroxysme lors de la Madrugá qui, dans la nuit du 
jeudi au vendredi saints, voit sortir les plus célèbres congrégations de Séville  : la 
Macarena, Esperanza de Triana…



HALL
ANDRÉS MARTÍNEZ DE LEÓN (1885-1978) : Écrivain et 
illustrateur singulier, il crée et dessine pendant les années 30 
un personnage très populaire à l’époque «Oselito», archétype 
comique du sévillan. Un peu à la manière de Don Quichotte, 
Oselito est tellement encré dans la culture sévillane qu’il est 
devenu un personnage réel pour certaines personnes. Martinez 
de Leon utilise le séjour d’Oselito en Russie pour critiquer la 
dictature de Franco. La publication de cette œuvre lui a valu un 
an d’emprisonnement. Il fut libéré grâce au soutien notamment de 
ses amis.

ALEJANDRO SOSA (né 1951) : Intéressé depuis sa jeunesse par la photographie, 
il offre un portrait de la ville vidée de ses habitants. Cette idée fait référence au 
poème d’Abel Martin alias Antonio Macharo « Oh maravalla/ Sevilla sin sevillanos/ la 
gran Sevilla » : « Oh merveille/ Séville sans les sévillans/ La grande Séville ».  Sosa 
poursuit son projet « Romper el circulo », dont sont extraites les 3 photographies 
exposées. Ce dernier a débuté en 1990 quand Séville était en pleine transformation 
urbaine afin de résoudre les graves problèmes de manque de logements et 
d’infrastructures. Le procédé photographique est toujours le même. Il prend au 
même moment différentes photos jusqu’à ce que celles-ci forment un cercle de 360° 
exposé sur un seul plan. Depuis 1980, ses photographies sont présentées dans 
différents musées et galeries. 

ATIN AYA (1955-2007)  : Muni d’une solide formation de 
photojournaliste, il réalise un portrait global de la Séville de son 
temps, avec une attention particulière portée aux habitants. Ce 
travail contraste totalement avec celui d’Alejandro Sosa. Ces 
clichés font également parti du festival photographique de Sète : 
Images Singulières.

FEDERICO GUZMÁN (1964) : Il peut être considéré comme un inventeur de 
situations artistiques. Son travail oscille entre la production de pièces visuelles et 
des propositions à caractère social. Artiste engagé, 
avec La bella embalada, Guzmán nous propose 
une métaphore de la ville qui écrase tout sur son 
passage et notamment les zones agricoles. Ainsi, 
il tient à symboliser l’opposition entre l’écologie et le 
développement économique. Au delà, pour lui c’est 
comme un paradis qui se retrouve écrasé par le 
progrès.

Antonio, vendedor de cacahuetes, 1982, 
30 x40 cm

“13/1993” Serie: Romper el círculo, 1993. Photographie Chlorobromure d’argent 38,5 x 215 x 6 cm.

Oselito en Russie, bande dessinée, 1934

La bella embalada, 425 x 175 x 175 cm



PEDRO G. ROMERO (1964) : Il vit depuis des années aux 
côtés d’une grande Encyclopédie Espasa-Calpe. Son œuvre 
est le reflet de cette vocation encyclopédique qu’il combine 
avec une vive intelligence critique pour offrir une vision du 
monde qui met en question toute convention établie. Pedro G. 
Romero dresse une carte de la vieille ville qui résista au siège 
des troupes franquistes pendant quelques jours en 1936. Son 
œuvre nous questionne sur le pouvoir des icônes, avec leurs 
répercussions politiques et économiques, ainsi que sur leurs 
dérivés : l’iconolâtrie et l’iconoclasme.

REZ-DE-CHAUSSÉE
ABRAHAM LACALLE (1962) : Il  utilise la 
puissance graphique du geste pour développer 
une sorte de récit personnel avec un tracé 
rapide hérité de son intérêt pour la bande-
dessinée. Son œuvre peut associer le voyage 
à un côté sociologique d’un autre pays comme 
c’est le cas dans En Africa.

GUILLERMO PANEQUE (1963) : Artiste 
éclectique doté d’une grande curiosité, son 
œuvre et sa position critique sont décisifs pour 
comprendre la transformation de l’art espagnol 
depuis les années 80. La vidéo présentée 
est à mi-chemin entre le documentaire et 
la performance où se mêle des situations 
absurdes dénonçant l’absurdité de la répétition 
des gestes.

RAFAEL AGREDANO (1955) : L’œuvre de Marcel Mariën 
L’esprit de l’escalier-un présumé fantôme qui habite dans une 
paire de chaussures- sert de fil conducteur pour mon parcours 
de la scénographie kitsch de la mort, en particulier, dans les 
tombes sévillanes. Agredano aborde une vision folklorique de 
la mort. Doté d’un sens aigu de l’ironie, il réalise au début des 
années 80 une brillante synthèse de la pensée de sa génération 
grâce à ses textes publiés dans la revue «Figura». Avec son 
œuvre plastique, il est devenu un acteur indispensable pour 
comprendre le renouvellement de la scène artistique sévillane 
et nationale. 

Archivo FX

Tunel, 2013
Technique 
mixte sur 

papier
105 x 113 

cm

Images extraites de Suave pero no tan alto 
(bajorrelieve) , 1997. Vidéo

L’esprit de l’escalier a Sevilla, 1990-91
Photographie encadrée en fer forgé



MANOLO CUERVO (1955) : Peintre et 
affichiste, il a réalisé de très nombreuses 
affiches pour différents événements qui 
ont eu lieu à Séville depuis les années 80. 
Dans son travail comme peintre, il assimile 
les icônes de la culture populaire pour 
proposer une sorte de pop baroque, avec 
certaines nuances underground.

NAZARIO (1944) : Considéré comme un des pionniers 
de la Bande-Dessinée underground et gay en Espagne, 
il a maintenu une relation très spéciale avec Séville 
même s’il réside à Barcelone depuis les années 70. 
Nous lui devons une sorte de chronique sociale « ces 
historiettes naïves sur la vie quotidienne », selon sa 
propre définition, qui, d’une certaine manière, pourraient 
être vues comme le revers des peintures de genre du 
romantisme. 

JABI MACHADO (1961) : Bien qu’il soit un peintre en 
apparence traditionnel, il peut être considéré comme un 
outsider de la scène artistique sévillane. Ses œuvres 
mordantes, voire blessantes, nous dévoilent sa position 
rigoureusement anarchique, qui transgresse toute 
norme ou convention établie. Il crée des personnages à 
mi-chemin entre le grotesque et le fantastique, entre le 
démon et le personnage de conte. 

JUAN ANTONIO RODRÍGUEZ TOUS 
(1960) : Personnalité atypique, il est 
avant tout philosophe.  Monteur et 
vidéaste amateur, il collabore avec Curro 
González pour ses animations. Ici, il nous 
montre une vision critique de la semaine 
sainte où le fil conducteur est le « pregón 
» c’est-à-dire le discours d’inauguration 
de la semaine sainte. 

Tarde de corrida en los Jardines de Murillo, 1991
Encre de Chine et aquarelle, 55 x 40,2 cm

Dos Artistas Plásticos en la Nueva España, 2012
huile sur toile, 130 x 116 cm

Shemana shanta, video, 
2005.

Sevilla underground, 2013. Collage sur bois, 150 x 300 x 5 cm 



INMACULADA SALINAS (1967) 
Elle a travaillé sur la visibilité et 
l’invisibilité de la femme. Dans 
Mémoire de Séville, elle s’est 
concentrée sur les femmes réelles 
ayant des rues à leur nom dans la 
capitale andalouse. Ce travail, 162 
fiches au complet, se compose 
d’une carte postale et de deux 
citations extraites de Carmen (Prosper Mérimée) et de La 
femme et le Pantin (Pierre Louÿs). Son œuvre consiste 
surtout à souligner le rôle de certains archétypes féminins 
tels que Carmen et Conchita, dans la formation de notre 
identité. 

JUAN CARLOS ROBLES (1962) :  Las Tres Mil Viviendas est 
une série de quartiers bâtis dans les années 70 au côté sud 
de la ville.Précédé par la réputation de quartiers dangereux, 
certains d’entre eux, abîmés par les drogues, ont trouvé dans 
la marginalité un statut propre. Robles confronte le récit oral 
des gens de ce quartier, ce mélange invraisemblable du 
vidéoclub de quartier, avec l’espace où ils habitent. Dans ses 
vidéos et photographies, il cherche à refléter cette distance essentielle et parfois 
subtile qui nous sépare des autres.

SALOMÉ DEL CAMPO (1961) : Elle représente dans 
ses peintures un monde dans lequel tout se
déroule lentement, avec la lenteur suffocante de l’après-
midi d’un été torride. Ses personnages se cachent à 
notre vue comme s’ils voulaient garder l’anonymat. 
Des habitants sans noms qui se manifestent avec leur 
silence. On dirait qu’ils ne veulent pas voir qu’au pays le 
plus gai du monde habitent aussi les hommes les plus 
tristes de la Terre.

ANNA JONSSON (1961) : Née en Suède, elle fait ses 
études d’art à Séville et s’intègre à la communauté 
artistique de la ville dans les années 80. Elle utilise la 
terre cuite et polychrome d’une façon acide et cabotine 
pour nous livrer une image contemporaine des saintes 
estropiées. Peut-être ces saintes ont la veine diabolique 
que leur condition de femmes offensées leur fournit.

Sainte Lucie, 2003, Terre cuite polychrome avec 
tempera à l’œuf et huile, 56 x 60 x 50 cm 

Images extraites de
Video Club , 2005

Dos figuras; 2008. Huile sur toile 81 x 60 cm

Recuerdo de Sevilla, 2013



PILAR ALBARRACÍN (1968) : Sans doute l’artiste féminine 
espagnole la plus connue, Pilar Albarracín a fait de son 
héritage culturel andalou et de la position de la femme 
dans la société espagnole le centre de son travail. Son 
regard amusé et à la fois cinglant se porte sur l’ensemble 
des représentations de la figure féminine que véhicule la 
tradition. Ainsi, dans la photographie Prohibido el Cante 
(« Interdit de chanter »), elle apparaît dans un bar au 
décor riche des archétypes andalous vêtue d’une robe de 
danseuse flamenco, bâillonnée et ligotée sur une chaise. 
Pilar Albarracín travaille aussi bien avec la photographie, 
la sculpture, le dessin, l’installation, la vidéo, ou encore la 
performance qui demeure son médium privilégié. Elle utilise 
avec beaucoup d’humour sa propre image pour renverser 
les clichés de l’imaginaire andalou. 

ALONSO GIL (1966) : Dans son œuvre Le bonheur 
au travail, il dresse le portrait d’une série de 
personnages qui chantent en travaillant. Sur le mode 
du documentaire, on voit là l’essence même du 
flamenco qui est de rythmer la vie quotidienne. 

PATRICIO CABRERA (1958) : Il reprend à son compte le 
monde du dessin ornemental que les Arabes diffusèrent 
magistralement en Andalousie et le conjugue avec la 
tradition figurative occidentale. Son œuvre est une fusion 
aux teintes psychédéliques qui captive le regard jusqu’à 
l’hallucination. Cette porte a été spécialement réalisée pour 
le MIAM et s’inspire des portes géantes de la Féria de Abril 
de Séville. Plus loin, vous découvrirez le dessin de ce projet 
ainsi que la maquette (niveau 1). 

4TAXIS (nés 1948/1951) : Ce duo, formé par Michel 
Aphesbero et Danielle Colomine, s’est inventé un style 
de vie. Ils vont ainsi habiter dans une ville étrangère et 
concevoir tout un travail autour de cette expérience. Leur 
séjour à Séville au début des années 90 coïncida avec la 
transformation de la ville en vue de l’exposition universelle de 
1992. Leur calendrier Un an à Séville (pour toujours) est un 
portrait magnifique d’un moment où une ville faite à sa propre 
image disparaissait pour ouvrir la voie à une autre ville, faite 
à la mesure des besoins du spectacle.

Portada de Feria, 2013

Un an à Séville (pour toujours). Calendrier éphéméride perpétuel. 1er semestre. 
1ère édition. 1992

Prohibido el cante / Le chant 
interdit, 2000, 200 x 150 cm

La felicidad en el trabajo, 2008
Installation vidéo



CURRO GONZÁLEZ (1960) : Dans son grand format, El enjambre II, nous plonge 
dans la foule en attente durant la semaine sainte. Celle-ci est composée d’anonyme, 
de croyants et de non-croyants, dans une harmonie de couleurs aux tons pâles. 

 
NIVEAU 1 

ANTONIO SOSA (1952) : Frère d’Alejandro Sosa, son travail 
est à l’opposé de celui d’Ignacio Tovar. Ses dessins mêlent 
des images religieuses à la culture populaire. Le rendu donne 
une image étonnante à l’effet visuel complexe et suggestif. Ses 
œuvres nous rappellent les dessins ornementaux des broderies 
typiques des images religieuses.  

IGNACIO TOVAR (1947) : Inclassable, il est l’une des 
figures les plus importantes de la peinture d’avant garde 
de Séville qui émerge dans les années 70. Tovar a 
favorisé l’émergence d’artistes comme Curro González ou 
Salomé del Campo. Il est connu pour ses peintures et ses 
grands dessins. Son travail est construit dans une sorte 
d’archéologie visuelle dans le sens où il va puiser dans 
les archétypes culturels familiers. Ici, il a réalisé une suite 
de 19 dessins au fusain représentant les éléments de la 
passion du Christ.

JUAN SEBASTIAN BOLLAÍN (1945) : Architecte, 
urbaniste et cinéaste, il est né à Madrid et vit à Séville 
depuis ses 9 ans. Son père lui offre une caméra à l’âge de 
13 ans et c’est le début de sa passion pour le cinéma. En 
1978, il produit son premier succès La Alameda, en noir 
et blanc, pour la Délégation de Séville du Collège Officiel 
des Architectes d’Andalousie. Dans ce dernier, le thème 
central est la destruction spéculative. Ainsi, ce film garde 
en mémoire le souvenir de l’âge d’or de La Alameda et sa 
lente disparition.  

JAVIER BUZÓN (1958) : Fidèle à la peinture, il aborde 
sans complexe la tradition du paysage urbain. On peut lire 
ses paysages comme une chronique des transformations 
de la ville depuis les années 1970. Il montre sa vision de 
Séville à travers notamment des lieux importants comme 
la Plaza de Toros. Une aquarelle de Javier Buzón de 1978 
montre la Giralda, entourée de bâtiments en construction. 
Cette aquarelle fixe dans la mémoire la vue de ces espaces 
urbains en transformation.

La alameda, 1978
Documentaire - dur. 40 min

Elementos de la pasión, 1992
fusain/papier, 65 x 50 cm

Sans Titre, 1978
Aquarelle, 25,5 x 29  cm

Ecce Homo, 2002
fusain/papier, 224 x 160 cm



RICARDO CADENAS (1960) : 
Cadenas nous offre un monde 
complexe et suggestif. Il mêle 
des  références littéraires et 
visuelles où coexistent l’image 
d’Israel Galván, Patricio Cabrera 
ou du matador Joselito El Gallo.

 
MARÍA CAÑAS (1972) : Elle se définit 
elle-même comme une cannibale visuelle, 
collectionneuse et archiviste. Pour réaliser 
ses œuvres, elle se plonge dans les archives 
cinéma et vidéo afin de nous offrir un puzzle 
corrosif où se mêle un étrange mélange entre 
amusement et images austères. Cañas nous 
donne sa vision provocatrice des situations 
culturelles particulières comme le chant « 
sevillana » ou la Semaine sainte.

MIGUEL BRIEVA (1974) : Dessinateur de bande-
dessinée engagé, il se définit comme un bipède rationnel 
à l’occasion. Cette rencontre occasionnelle avec la raison 
l’a conduit à développer un sens de l’humour combatif 
qu’il manifeste dans des publications diverses, dans 
lesquelles il combine texte et image de manière subtile.

ANTONIO GARRIDO DÍAZ (1931) :  
Aucun des artistes de cette exposition 
ne correspond mieux à l’idée de 
l’artiste revendiqué par le MIAM que lui. 
Après avoir travaillé toute sa vie dans 
l’industrie métallurgique, il s’est mis 
à peindre pour raconter les histoires 
politiques et sociales des alentours. 
Los dólmenes y sus buitres, 2008. Acrylique sur bois, 

49 x 84 cm

Sans titre, 2014. Crayon graphite sur papier, 152 x 350 cm

poster X Encuetro Cómic Sevilla 28 cm

Se-villana, la Sevilla del diablo , 2013. Vidéo 



VICTORIA GIL (1963) : Elle vit dans un monde défini 
par des couleurs éclatantes et des formes délirantes. 
Dans son œuvre, la passion met à l’écart la raison 
pendant que le spectateur est confronté à des 
montées ou des baisses d’émotion qui ne laissent 
jamais indifférent.

CRISTINA LAMA (1977) : Elle peint des mondes 
impossibles avec des couleurs qui malgré leur 
rudesse, paraissent pleines de nuances. Elle 
domine la peinture pour exprimer ces leitmotiv 
de peur, de frayeur, de l’inconnu. Certaines 
représentations évoquent des scènes de l’imagerie 
populaire avec un caractère grotesque et satirique 
un peu à la manière de Francisco Goya. 

CELIA MACÍAS (1977) : Elle a grandi dans 
un des quartiers les plus populaires de 
Séville, près de la rue Féria, près du lieu 
où, chaque jeudi, s’installent les puces. Son 
travail photographique a quelque chose d’une 
collection d’objets dépareillés et curieux, de 
rencontres fortuites jamais très loin de ce 
qu’elle a appris dans ces rues.

ISRAEL GALVÁN (1973) : Fils 
de deux danseurs célèbres de 
flamenco à Séville, Galván est 
un danseur et un chorégraphe 
reconnu dans le monde entier. 
Par son approche contemporaine 
et très théâtrale de la danse, il fait 
appel à de nombreuses sources 
d’inspiration qui dépassent le 
champ traditionnel du flamenco. 
Bien au delà des stéréotypes, il 
a créé une nouvelle manière de 
comprendre la danse.

La Cava, 2013. Huile sur toile, 200 x 200 cm 

Série Mariana Alcoforado. Huile sur toile, 
60 x 80 cm

Intervenciones en jueves, série de 20 photographie, 2008

Israel Galván



JOSÉ MIGUEL PEREÑIGUEZ (1977) : 
Créateur d’énigmes visuelles, son œuvre est 
austère en ce qui concerne les ressources. 
Elle réunit souvent de multiples références 
culturelles depuis l’avant-garde architecturale 
jusqu’à l’archéologie, et peut dégager un éclat 
de poésie d’une simple enveloppe. 

GLORIA MARTÍN (1980) : Elle nous confronte à des 
espaces pleins de mystère où une lumière irréelle 
est reflétée par des couleurs qui évoquent le silence. 
Ces lieux, parfois chargés d’intimité, ramènent à la 
mémoire des souvenirs d’enfance qui nous placent 
face au paradoxe de notre propre existence. Elle 
travaille beaucoup sur les images qui apparaissent 
et qui disparaissent comme la Vierge de la Macarena 
que l’on a longtemps protégé dans une caisse de la 
banque nationale. 

DANIEL ALONSO : Il est le chanteur 
et le graphiste du groupe musical Pony 
Bravo (2006). Le groupe est un grand 
défenseur de la culture libre. Chacun 
de leur concert est annoncé par des 
affiches impressionnantes créant des 
situations improbables en mêlant des 
personnalités à  une iconographie en 
rapport avec la ville de Séville. 

	

El doble, 2008
Fusain et crayon sur papier

150 x 112 x 4 cm

El traslado de la imagen, 2013
Acrylique sur toile

116 x 89 cm 

Créations numériques



LISTE DES ARTISTES PRÉSENTÉS
 

Andrés Martínez de León (1885-1978)   
Antonio Garrido Díaz (né 1931) 

Nazario (né 1944)  
Ignacio Tovar (né 1947)

Juan Sebastián Bollaín (né 1945)   
Alejandro Sosa (né 1951)
Antonio Sosa (né 1952)  

Atin Aya (1955-2007) 
Manolo Cuervo (né 1955)   

Rafael Agredano (né 1955)  
Javier Buzón (né 1958)

Patricio Cabrera (né 1958) 
Ricardo Cadenas (né 1960)

Juan Antonio Rodríguez Tous (né 1960)   
Anna Jonsson (née 1961) 

Salomé del Campo (née 1961) 
Jabi Machado (né 1961)

Abraham Lacalle (né 1962) 
Juan Carlos Robles (né 1962)
Guillermo Paneque (né 1963) 

Victoria Gil (née 1963)
Pedro G. Romero (1964) 
Federico Guzmán(1964) 

Alonso Gil (né 1966) 
Pilar Albarracín (née 1968) 

Inmaculada Salinas (née 1967)
María Cañas (né 1972) 
Miguel Brieva (1974) 

Curro González (né 1960) 
Israel Galván (né 1973) 

José Miguel Pereñiguez (né 1977)
Cristina Lama (née 1977) 
Gloria Martín (née 1980)
Celia Macías (née1977) 

Daniel Alonso et 4Taxis (nés 1948/1951)







MUSÉE INTERNATIONAL DES ARTS MODESTES 
23, Quai Maréchal de Lattre de Tassigny 34200 Sète
Tél. 04 99 04 76 44     miam@ville-sete.fr         miam@miam.org         www.miam.org

Le Musée est ouvert 
Du 1er avril au 30 septembre tous les jours de 9h30 à 19h00 sans interruption
Fermeture annuelle : 1er mai

Les droits d’entrée du MIAM
Adultes : 5 € / 10-18 ans, étudiants : 2,00 €
Groupes de plus de 10 personnes : 3,00€ / Groupes scolaires : 25 € par classe
Gratuit le 1er dimanche du mois, pour les moins de 10 ans et pour les groupes scolaires sétois. 

VISITES COMMENTÉES
Toute l’année : le premier samedi du mois à 15h, avec Bernard Belluc, co-fondateur du MIAM  
De juin à août  : lundi au samedi à 14h30, 16h30
Sur rendez-vous pour les groupes
Contact : 04 99 04 76 86

LA PETITE ÉPICERIE est le service pédagogique du Musée International des Arts Modestes 
à Sète, avec les enseignantes de l’école des Beaux-arts : Vanessa Notley, Claire Giordano et 
Sylvette Ardoino, et des artistes invités
LES ATELIERS ENFANTS/ADOS (DE 3 À 18 ANS) 
LE MERCREDI DE 10H À 12H ET DE 14H À 16H
LE PREMIER WEEK-END DU MOIS POUR LES STAGES « CRISPY »
LES SAMEDIS EN FAMILLE - VISITES/ATELIERS DE 15H À 18H 
PENDANT LES VACANCES SCOLAIRES  LE MARDI, MERCREDI, JEUDI ET VENDREDI
CONSULTER LE PROGRAMME DE LA PETITE ÉPICERIE SUR BEAUXARTS.SETE.FR

Tarif des ateliers
Enfants et adolescents : 2,50 €/heure 
Formule goûter 1 adulte + 1 enfant (3 ans et plus ou ado) : 5,50 €
Contact  
petite-epicerie@ville-sete.fr
www.facebook.com/museeinternationaldesartsmodestes
beauxarts.sete.fr

 

BEAUX-ARTS
ECOLE DES S È T E


