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Pour la première fois au Maroc, le musée Mohammed VI 
d’art moderne et contemporain accueille une exposition 
exceptionnelle «Travel Diaries», qui réunit quatre figures 
majeures de la scène contemporaine new-yorkaise : Helen et 
Brice Marden, Francesco Clemente et Julian Schnabel.

Ce projet est né lors d’une rencontre avec Vito Schnabel. C’est 
là que se sont tissés les fils d’une collaboration nourrie par l’art 
et l’échange.

Ces artistes ont un parcours riche et compte parmi les plus 
importants ; ils ont côtoyé Bob Dylan, Ornette Coleman, Andy 
Warhol, Allen Ginsberg et bien d’autres. C’est cette diversité 
d’influences que nous retrouvons dans leurs créations, 
empreintes d’une vision singulière et d’une sensibilité profonde. 
Ils ont exploré des voies nouvelles, repoussé les limites de 
l’expression et contribué à redéfinir le paysage artistique 
contemporain américain.

Les œuvres exposées, sélectionnées par Vito Schnabel, 
dévoilent les différentes inspirations puisées au fil de leurs 
voyages. Ensemble, ils célèbrent l’art comme une exploration 
infinie de la créativité, à travers une connexion commune qui 
favorise un dialogue enrichissant.

Comme son nom l’indique, cette exposition s’apparente à un 
carnet de voyage où les regards se croisent, offrant ainsi au 
public une escale dans des souvenirs intacts, finement reflétés 
sur la toile.

Je remercie chaleureusement Vito Schnabel d’avoir permis la 
réalisation de cette exposition. Mes remerciements vont aussi 
aux artistes exposants et à toutes les équipes de la Galerie 
Vito Schnabel et de la Galerie Gagosian.

Je remercie également M. Abdelaziz El Idrissi, directeur du 
musée Mohammed VI d’art moderne et contemporain et Chef 
de département des musées de la Fondation, ainsi que son 
équipe et celle de la Fondation Nationale des Musées.

For the first time in Morocco, the Mohammed VI Museum of 
Modern and Contemporary Art is hosting an exceptional 
exhibition «Travel Diaries», which brings together four major 
figures of the New York contemporary scene: Helen and Brice 
Marden, Francesco Clemente, and Julian Schnabel.

This project was born during a meeting with Vito Schnabel, 
where the threads of a collaboration nourished by art and 
exchange were woven.

These artists have a rich background and are among the most 
important; they rubbed shoulders with Bob Dylan, Ornette 
Coleman, Andy Warhol, Allen Ginsberg, and many others. It 
is this diversity of influences that we find in their creations, 
imbued with a singular vision and a deep sensitivity. They 
explored new paths, pushed the boundaries of expression, and 
helped redefine the contemporary American art landscape.

The works on display, selected by Vito Schnabel, reveal the 
different inspirations drawn from their travels. Together, they 
celebrate art as an endless exploration of creativity, through a 
common connection that fosters an enriching dialogue.

As its name suggests, this exhibition is akin to a travel diary 
where eyes meet, offering the public a stopover in intact 
memories, finely reflected on the canvas. I would like to warmly 
thank Vito Schnabel for making this exhibition possible. My 
thanks also go to the exhibiting artists and to all the teams of 
the Vito Schnabel Gallery.

I would also like to thank Mr. Abdelaziz El Idrissi, Director of the 
Mohammed VI Museum of Modern and Contemporary Art and 
Head of the Museum Department of the Foundation, as well 
as his team and that of the National Foundation of Museums.

الحديــث  للفــن  الســادس  محمــد  متحــف  يســتضيف  المغــرب،  فــي  مــرة  لأول 
أربــع  بيــن  يجمــع  الســفر«،  مذكــرات   « بعنــوان  اســتثنائيا  معرضــا  والمعاصــر 
شــخصيات رئيســية فــي المشــهد الفنــي المعاصــر فــي نيويــورك: هيليــن وبريــس 

شــنابل. وجوليــان  كليمنتــي  فرانشيســكو  مــاردن، 

وقــد نشــأت فكــرة هــذا المشــروع خــال لقــاء مــع فيتــو شــنابل. ومــن تــم نســجت 
خيــوط التعــاون الــذي يغذيــه الفــن والتبــادل.

هــؤلاء الفنانــون لديهــم خلفيــة غنيــة حيــث إنهــم عاصــروا بــوب ديــان، أورنيــت 
الكثيــر. أليــن جينســبيرج وغيرهــم  وارهــول،  آنــدي  كولمــان، 

ذلــك التنــوع فــي التأثيــرات هــو مــا نــراه فــي إبداعاتهــم المشــبعة برؤيــة فريــدة 
ــر ،  وحساســية عميقــة. لقــد استكشــفوا مســارات جديــدة، ودفعــوا حــدود التعبي

وســاعدوا فــي إعــادة تعريــف المشــهد الفنــي الأمريكــي المعاصــر.

وتكشــف الأعمــال المعروضــة، التــي اختارهــا فيتــو شــنابل، عــن الإلهــام المختلــف 
المســتمد مــن رحلاتهــم. وهــم يحتفلــون معــا بالفــن باعتبــاره استكشــافا لا نهايــة 

لــه للإبــداع، مــن خــال اتصــال مشــترك يعــزز حــوارا ثريــا.

وكمــا يوحــي اســمه، فــإن هــذا المعــرض يشــبه مذكــرات الســفر حيــث تتقاطــع رؤى 
الفنانيــن، ممــا يوفــر للجمهــور توقفــا فــي ذكريــات تنعكــس بدقــة علــى اللوحــة.

المعــرض  هــذا  جعــل  الــذي  لفيتــو شــنابل  للســيد  الخالــص  عــن شــكري  أعبــر 
ــرواق  ــع فــرق ال ــى جمي ــن وإل ــن العارضي ــى الفناني ــا. وأتوجــه بالشــكر أيضــا إل ممكن

الفنــي فيتــو شــنابل.

ــر متحــف محمــد الســادس  ــز الإدريســي، مدي ــد العزي كمــا أود أن أشــكر الســيد عب
إلــى  بالإضافــة  المؤسســة،  متاحــف  قســم  ورئيــس  والمعاصــر  الحديــث  للفــن 

فريقــه وفريــق عمــل المؤسســة الوطنيــة للمتاحــف . 

كلمة رئيس
المؤسسة الوطنية للمتاحف

المهدي قطبي

Mot du PrésidenT
 de la Fondation

Nationale des Musées
Mehdi Qotbi

Word from the President
of the National

Foundation of Museums 
Mehdi Qotbi 
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C’est avec un privilège extraordinaire que je suis en mesure de 
présenter ici à Rabat une exposition de quatre artistes avec 
lesquels j’ai été étroitement lié tout au long de ma vie : Helen 
et Brice Marden, Francesco Clemente et mon père, Julian 
Schnabel. Ils se connaissent depuis avant ma naissance, et ils 
ont entretenu une relation étroite au sein de la communauté 
artistique de New York, qui attire des artistes du monde entier. 
Les qualités distinctives de leurs œuvres montrent que la 
peinture et la sensibilité peuvent coexister à travers le dialogue 
malgré les différences esthétiques apparentes, résonnant 
ensemble comme des voix dans une chorale puisant dans les 
possibilités infinies d’inspiration, de curiosité, de voyage et de 
désir, où le familier et l’inconnu trouvent un nouveau foyer. La 
dimension familiale de cette exposition ne peut être pleinement 
appréciée qu’en comprenant le dialogue animé partagé par 
ces quatre artistes dans la vie et dans l’art.

À une observation plus approfondie de cette exposition 
regroupant quatre peintres contemporains de New York, des 
termes tels que «post-minimalistes» et «néo-expressionnistes», 
ou tout autre -isme, semblent insuffisants pour définir ce 
que ces artistes divers, issus de différentes générations, 
ont accompli. Dans l’ensemble, je suggère d’apprécier leur 
créativité à travers les qualités uniques de leurs œuvres, plutôt 
que par le biais de classifications lâches et dictatoriales qui 
regroupent les artistes en fonction d’apparences superficielles, 
dans un désir de les présenter de manière facile et prévisible, 
réduisant ainsi leurs personnalités uniques. Ce sont tous des 
artistes new-yorkais, et ce indépendamment de leurs origines 
et des personnalités qu’ils ont fréquenté : telles que Bob Dylan, 
Ornette Coleman, Andy Warhol, Allen Ginsberg, et d’autres 
inconnus mais qui étaient aussi là ! Ces précieuses connexions 
ont surtout donné naissance à un dialogue fructueux et à une 
exploration des potentiels subversifs et exploratoires illimités 
de l’art. Ces artistes sont partis à la recherche d’autres versions 
d’eux-mêmes, se lançant dans un voyage pour découvrir de 
nouveaux espaces créatifs fertiles à travers les océans.

À partir de la fin des années 1960, des pratiques artistiques 
ont émergé pour remettre en question les préceptes du 
minimalisme déconstruisant les genres traditionnels. Ainsi, 
depuis le début de sa carrière dans les années 1960, Brice 
Marden a continuellement affiné et étendu les traditions 
de l’abstraction. Expérimentant avec diverses techniques 
acquises lors de ses nombreux voyages, le travail de Marden 
mélange la structure du minimalisme, l’immédiateté de 
l’expressionnisme abstrait et le geste de la calligraphie dans 
son exploration du geste, de la ligne et de la couleur.

La palette électrique et audacieuse d’Helen Marden, ornée 
de formes biomorphiques et d’objets organiques tels que des 
coquillages et des plumes transparaissant sous le matériau 
fluide de la résine, confère à son travail une empreinte de 
liberté, d’indiscipline et de luminosité qui rappelle ses voyages 
à Marrakech ou aux îles de la mer Égée, ou partout où elle 
peut dénicher un objet pour orner ses tableaux afin d’étendre 
leur surface. La diversité du travail de Brice et d’Helen Marden 
montre comment l’amour et le respect peuvent favoriser 
le développement d’approches artistiques radicalement 
différentes alors qu’ils vivaient sous le même toit !

À partir de la fin des années 1970, les artistes ont réactivé le rôle 
central de la peinture dans la culture visuelle, la considérant 
comme un support fondamental pour ses propres capacités 
expressives, esthétiques et émotionnelles qui semblaient 
être restreintes dans la recherche du réductionnisme par les 
minimalistes. Le néo-expressionnisme était un terme utilisé 
pour décrire un mouvement international d’artistes figuratifs 
tels que Georg Baselitz, Markus Lüpertz et Anselm Kiefer 
d’Allemagne ; les trois C ; d’Italie, Sandro Chia, Enzo Cucchi 
et Francesco Clemente (Transavantgarde) ; et des États-
Unis, Julian Schnabel, David Salle et d’autres. Ces artistes 
étaient de différentes générations mais avaient des besoins 
et des désirs différents pour une peinture qui rompait avec la 
froideur du Minimalisme. Beaucoup ont participé à la célèbre 
exposition de 1981 à la Royal Academy de Londres, « A New 
Spirit of Painting ».

Depuis la fin des années 1970, Francesco et Julian ont 
exposé ensemble à de nombreuses reprises et restent des 
amis proches. L’utilisation radicale des matériaux par Julian 
Schnabel, y compris des assiettes cassées et du velours en 
guise de surface picturale, et ses propositions expérimentales 
et transgressives ont revitalisé l’intérêt pour la peinture 
en tant que support légitime tant sur le plan de la théorie 
que sur celui de la pratique artistique contemporaines. Sa 
première peinture sur assiette, The Patients and the Doctors, 
a remodelé le visage de l’art contemporain - il ne serait plus 
jamais le même.

Francesco Clemente a passé ses années formatrices en Inde. 
Son langage relie les emblèmes et les symboles des traditions 
mystiques de l’Est et de l’Ouest, en les réactivant à la vie à 
travers son expérience personnelle. Il y a un demi-siècle, 
lorsque la peinture avait été déclarée morte, le travail de 
Clemente, aux côtés de celui d’autres artistes de sa génération, 
a favorisé le retour à la peinture. Après avoir déménagé à 
New York dans les années 1980, Clemente a été un pionnier, 
avec son mode de vie nomade, de l’image de l’artiste engagé 
à l’échelle mondiale. Explorant l’identité, la spiritualité et 
la mythologie dans son travail, les peintures de Clemente 
regorgent d’allégories, de symboles et d’iconographies inspirés 
de ses nombreux voyages en Afghanistan, en Chine, au Brésil, 
en Afrique du Nord et dans les Caraïbes. Il est un maître des 
nombreux médiums relevant de la tradition de la peinture, de 
la fresque à l’aquarelle en passant par l’huile et les pigments 
mixtes sur toile.

Le Maroc est un pays que Francesco Clemente, Helen et 
Brice Marden, ainsi que Julian Schnabel ont visité, aimé, et où 
ils ont résidé et travaillé. J’ai soigneusement sélectionné les 
œuvres pour cette exposition afin d’explorer l’influence des 
multiples destinations découvertes lors de leurs voyages à la 
recherche de nouveaux horizons iconographiques et discursifs. 
Ces « Journaux de voyage » offrent une immersion dans leurs 
univers intimes et singuliers, révélant ainsi une cartographie 
visuelle de leurs sources d’inspiration.

Vito Schnabel
Commissaire de l’exposition

New York, Avril 2024

تقديم المعرض 

Présentation
de l’exposition 

Presentation
of the exhibition 
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From the late 1970s onwards, artists reactivated the central 
role of painting in visual culture, considering it a fundamental 
support for its own expressive, aesthetic, and emotional 
capacities that seemed to be restricted in the pursuit of 
reductivism. Neo-expressionism was a term used to describe an 
international movement of figurative artists like Georg Baselitz, 
Markus Lüpertz, and Anselm Kiefer from Germany; the three Cs 
from Italy, Sandro Chia, Enzo Cucchi, and Francesco Clemente 
(Transavantgardia); and from the US, Julian Schnabel, David 
Salle, and others. These artists were of different generations but 
had different needs and desires for painting that was a break 
from the coolness of Minimalism. Many were in the historic 1981 
show at the Royal Academy in London, A New Spirit of Painting.
Since the late 1970s, Francesco and Julian have shown 
together many times and continue to be close friends. Julian 
Schnabel’s radical use of materials, including broken dishes 
and velvet as a surface, and his experimental, transgressive 
propositions revitalized the interest in painting as a legitimate 
medium for contemporary theory and expression. His first plate 
painting, The Patients and the Doctors, reshaped the face of 
contemporary art– it would never be the same.
Francesco Clemente spent his formative years in India. 
His language bridges the emblems and symbols of mystic 
traditions from the East and from the West, bringing them back 
to life through personal experience. Half a century ago, when 
painting had been pronounced dead, Clemente’s work fostered, 
along with the work of other artists of his generation, the return 
to painting. After moving to New York in the 1980s, Clemente 
pioneered, with his nomadic lifestyle, the image of the artist 
engaged globally. Exploring identity, spirituality, and mythology 
in his work, Clemente’s paintings are rich of allegories, symbols 
and iconographies inspired by his many travels to Afghanistan, 
China, Brazil, North Africa and the Caribbeans. He is a master 
of the many mediums that fall within the tradition of paintings, 
from fresco to watercolor to oil and mixed media pigments on 
canvas.
Morocco is a country that Francesco Clemente, Helen and 
Brice Marden, as well as Julian Schnabel have visited, loved, 
and where they have resided and worked. I carefully selected 
the work for this exhibition to explore the influence of the 
multiple destinations discovered during their travels in search 
of new iconographic and discursive horizons. This Travel Diaries 
exhibition offers an immersion into their intimate and singular 
universes, thus revealing a visual mapping of their sources of 
inspiration.

Vito Schnabel
Exhibition Curator

New York, April 2024

It is my extraordinary pleasure and luck to be able to present 
here in Rabat an exhibition of four artists that I have been 
indelibly linked with my whole life, Helen and Brice Marden, 
Francesco Clemente and my father, Julian Schnabel. They 
have known each other since before I was born and their lives 
have been inextricably connected through the community of 
artists that come to New York, drawn from all the corners of the 
globe. The distinct qualities of their works show that painting 
and sensibility can co-exist in dialogue and manifestation of 
differences of appearance and yet sing together harmoniously 
as voices of a choir that draws from the inexhaustible possibilities 
of inspiration, curiosity, travel and longing, where the familiar 
and the unfamiliar find a new home. The familial quality of this 
exhibition can only be achieved by the living and breathing 
dialogue that these four artists have had in life and in art.
On closer examination of this exhibition of four contemporary 
painters from New York: words like post -minimalists and neo-
expressionists, in fact all -isms seem to fall short of defining what 
has been accomplished by these diverse artists from different 
generations. In the scheme of things, this small period of when 
they lived and died will be defined by the peculiarities of their 
works– not generalities or the lumping together of artists by 
superficial appearances or the desire for a quick and easy way to 
dispose of their unique personalities. They are New York artists, 
no matter where they came from. They rubbed shoulders with 
the likes of Bob Dylan, Ornette Coleman, Andy Warhol, Allen 
Ginsberg, and so many that they knew in common that we’ve 
never heard of, but they were there too! These connections give 
birth to fruitful dialogue and an exploration of the boundless 
subversive and exploratory potential of art. Going out searching 
for other versions of themselves, these artists set out on a path 
of discovery of a fertile, creative elsewhere, across the oceans.
From the late 1960s onwards, artistic practices emerged 
to question the precepts of minimalism that deconstructed 
traditional genres. Thus, since the beginning of his career in the 
1960s, Brice Marden has continuously refined and extended the 
traditions of abstraction. Experimenting with diverse techniques 
grasped from his many travels, Marden’s work blends 
Minimalism’s structure, Abstract Expressionism’s immediacy, 
and calligraphy’s gesture in his exploration of gesture, line, and 
color.
Helen Marden’s electric, audacious palette adorned with 
biomorphic shapes and organic objects such as shells and 
feathers in resin gives her work a liquescent freedom, an 
unruliness and a brightness that speaks to her travels to 
Marrakech or the islands of the Aegean Sea or anywhere where 
she can find something to stick in her painting and extend its 
surface. The diversity of Brice and Helen’s work shows how 
love and respect can foster radically different approaches to 
painting in the same house!

منــذ أواخــر الســبعينيات، أعــاد الفنانــون تفعيــل الــدور المركــزي للرســم فــي الثقافــة 
البصريــة، معتبرينــه دعامــة أساســية لقدراتــه التعبيريــة والجماليــة والعاطفيــة 
الخاصــة، قــدرات كانــت آنــذاك مقيــدة بالنزعــة الدنيويــة للتبســيط. كانــت »التعبيريــة 
الفنانيــن  مــن  دوليــة  حركــة  لوصــف  اســتخدم  الــذي  المصطلــح  هــو  الجديــدة« 
ــز  وأنســيلم كيفــر مــن  ــز وماركــوس لوبيرت ــون مثــل جــورج بازلت التشــكيليين. الفنان
وإنــزو كوكــي وفرانشيســكو  كيــا  والإيطاليــون ســاندرو  الثــري ســيز  ذا  ؛  ألمانيــا 
ســالي  وديفيــد  شــنابل  جوليــان  الأمريكيــون  ومــن  )ترانزافانتجــاردي(؛  كليمنتــي 
وغيرهــم. فــي الواقــع، كان هــؤلاء الفنانــون مــن أجيــال مختلفــة لكــن كان لديهــم 
احتياجــات ورغبــات مختلفــة للرســم شــكلت نقطــة فاصلــة عــن بــرودة الدنيويــة. 
شــارك العديــد منهــم فــي المعــرض التاريخــي لعــام 1981 فــي الأكاديميــة الملكيــة، 

»روح جديــدة فــي الرســم«. 

منــذ أواخــر الســبعينيات، عــرض فرانشيســكو وجوليــان ســويًا عــدة مــرات ومــا 
كالأطبــاق  للمــواد،  الجــذري  شــنابل  جوليــان  باســتخدام  مقربــان.  صديقــان  زالا 
التجريبيــة والثوريــة جــدد الاهتمــام  المكســورة والمخمــل كدعامــة، وباقتراحاتــه 
الأولــى  لوحتــه  المعاصــرة.  والتعبيــرات  للنظريــات  شــرعية  كوســيلة  بالرســم 
بالأطبــاق، »المرضــى والأطبــاء«، أعــادت تشــكيل ملامــح الفــن المعاصــر الــذي إذ 

ذاك لــم يبــق كمــا نعرفــه.

قضــى فرانشيســكو كليمنتــي الســنوات المؤسســة لمســيرته الفنيــة فــي الهنــد. 
مــع  والغــرب،  الشــرق  مــن  الصوفيــة  التقاليــد  رمــوز  بيــن  الفنيــة  لغتــه  وتجمــع 
إحيائهــا مــن خــال تجربتــه الشــخصية. قبــل نصــف قــرن، وفــي خضــم التنبــؤات 

بمــوت الرســم، ســاعدت أعمــال كليمنتــي،

بجانــب أعمــال فنانــي جيلــه الآخريــن، فــي العــودة إلــى الرســم. بعــد الانتقــال إلــى 
نيويــورك فــي الثمانينيــات، كان كليمنتــي رائــدًا، بفضــل نمــط حياتــه الترحالــي، فــي 
ــا فــي  خلــق صــورة الفنــان العالمــي. باستكشــافه الهويــة والروحانيــة والميثولوجي
عملــه، تتنــوع لوحــات كليمنتــي بالمجــازات والرمــوز والأيقونــات المســتلهمة مــن 
رحلاتــه الكثيــرة إلــى أفغانســتان والصيــن والبرازيــل وشــمال أفريقيــا والكاريبــي. 
وتتعــدد الوســائط المعتمــدة فــي أعمالــه لكنهــا تنــدرج كلهــا ضمــن تقاليــد الرســم، 
مــن الفريســكو إلــى الألــوان المائيــة إلــى الأصبــاغ الزيتيــة والمختلطة علــى القماش.

المغــرب هــو بلــد زارتــه هيليــن وبرايــس مــاردن بالإضافــة إلــى جوليــان شــنابل والــذي 
أحبــوه، واعتمــدوه كمــكان للعيــش والعمــل. اختــرتُ بعنايــة أعمــال هــذا المعــرض 
لاستكشــاف تأثيــر الوجهــات المتعــددة التــي اكتشــفها الفنانــون الأربعــة أثنــاء 
رحلاتهــم بحثًــا عــن آفــاق أيقونيــة وســرديات جديــدة. تقــدم »مذكــرات الســفر« هــذه 
اســتغراقًا فــي عوالمهــم الحميمــة والفريــدة، ممــا يكشــف عــن خريطــة بصريــة 

لمصــادر إلهامهــم.

فيتو شنابل
القيم على المعرض
نيويورك، أبريل 2024

 
ٍ

لــي الشــرف والحــظ العظيميــن أن أتمكــن هنــا فــي الربــاط مــن تقديــم معــرض
لأربعــة فنانيــن كنــت مرتبطًــا بهــم بشــدة طــوال حياتــي، هيليــن وبرايــس مــاردن 
وفرانشيســكو كليمنتــي ووالــدي، جوليــان شــنابل. لقــد عرفــوا بعضهــم البعــض 
مــن قبــل أن أولــد، وكانــو علــى علاقــة وثيقــة مــن خــال المجتمــع الفنــي بنيويــورك، 
ــبَ فنانيــن مــن جميــع أنحــاء العالــم. تٌظهــر الصفــات المميــزة لأعمالهــم  الــذي أَلَ
أن الرســم والحــس المرهــف يمكــن أن يتعايشــا مــن خــال الحــوار رغــم الاختلافــات 
مــن  تســتمد  جوقــة  كأصــوات  بانســجام  معًــا  ليصدحــو  الظاهريــة  الجماليــة 
الإمكانيــات اللانهائيــة للإلهــام والفضــول والســفر والشــوق، حيــث يجــد المألــوف 
والغيــر مألــوف مــأوى جديــدًا. لا يمكــن تــذوق البعــد العائلــي لهــذا المعــرض إلا مــن 
خــال التعــرف علــى الحــوار الحــي الــذي تشــاركه هــؤلاء الفنانيــن الأربعــة فــي الحيــاة 

والفــن.

رســامين معاصريــن  أربعــة  بيــن  يجمــع  الــذي  المعــرض  لهــذا  بتمعــن  بالنظــر 
الجــدد«  »التعبيريــون  و  الجــدد«  »الدنيويــون  مثــل  كلمــات  تبــدو  نيويــورك،  مــن 
أو أي تصنيــف آخــر غيــر كافيــة لتحديــد مــا تــم تحقيقــه مــن قبــل هــؤلاء الفنانيــن 
أقتــرح  المعــرض،  هــذا  فــي  المشــارب والمنتميــن لأجيــال مختلفــة.  المتعــددي 
اكتشــاف إبداعاتهــم مــن خــال خصوصيــات أعمالهــم، لا مــن خــال تصنيفــات 
فضفاضــة تجمــع الفنانيــن حســب المظاهــر الســطحية فــي رغبــة فــي وســيلة 
ســريعة ومتوقعــة لعرضهــم فتُختــزل شــخصياتهم الفريــدة. إنهــم فنانــون مــن 
نيويــورك، بغــض النظــر عــن مــكان أصولهــم، وعــن أي شــخصيات التقــوا: مثــل بوب 
ديــان وأورنيــت كولمــان وآنــدي وارهــول وآلان غينســبرغ وآخريــن غيــر معروفيــن! 
ــة  ــات الثوري ــد قبــل كل شــيء حــواراً مثمــراً واستكشــافاً للإمكان هــذه الروابــط تول
ــون للبحــث عــن نســخ أخــرى  ــة للفــن. خــرج هــؤلاء الفنان والاستكشــافية اللانهائي
 جديــدةً فــي 

ٍ
صــب

ِ
مــن أنفســهم، وانطلقــوا فــي طريــق اكتشــاف أمكنــة إبداعيــة خ

أنحــاء العالــم.

ل الدنيويــة 
ِ
منــذ أواخــر ســتينيات القــرن الماضــي، ظهــرت ممارســات فنيــة تُســائ

التــي فككــت الأنمــاط التقليديــة. بــدءًا مــن بدايــة مســيرته فــي ســتينيات القــرن 
الماضــي، لــم يتوقــف برايــس مــاردن عــن تنقيــح وتوســيع تقاليــد التجريــد. بتجاربــه 
المتنوعــة للتقنيــات التــي جمعهــا مــن رحلاتــه الكثيــرة، يمــزج عمــل مــاردن بيــن 
هيكليــة الدنيويــة والفوريــة التعبيريــة للتجريــد وحركيــة فــن الخــط فــي استكشــافه 

للحركــة والخــط واللــون.

وأجســام  بيولوجيــة  بأشــكال  المزينــة  والجريئــة  الفاقعــة  مــاردن  هيليــن  ألــوان 
عضويــة مثــل الأصــداف والريــش تمنــح عملهــا حركيــة انســيابية، وتمــردًا وإشــراقًا 
توحــي برحلاتهــا إلــى مراكــش أو جــزر بحــر إيجــة أو أي مــكان يمكنهــا العثــور فيــه علــى 
 لتضعــه فــي لوحتهــا لتوســع ســطحها. يُظهــر تنــوع أعمــال برايــس 

ٍ
شــيء مــوح

وهيليــن مــاردن اللــذان عاشــا ســوية فــي نفــس المنــزل كيــف يمكــن أن يعــزز الحــب 
والاحتــرام طرقًــا مختلفــةً بشــكل جــذري للعمــل الفنــي!

 Présentation de l’exposition Presentation of the exhibitionتقديم المعرض 



«Travel Diaries» 

La Fondation Nationale des Musées et la Galerie Vito Schnabel 
ont le plaisir d’annoncer l’ouverture de l’exposition «Travel 
Diaries», vendredi 26 avril 2024 au Mohammed VI d’art 
moderne et contemporain à Rabat, Maroc.

Cette exposition réunit quatre peintres contemporains new-
yorkais de renommée internationale : Francesco Clemente, 
Brice Marden, Helen Marden, et  Julian Schnabel.. Ces artistes 
ont parcouru le monde, nourrissant leur inspiration de cultures 
diverses et variées. 

Les œuvres présentées, commissariées par Vito Schnabel, 
mettent en avant l’influence des différentes destinations 
découvertes lors de leurs voyages, à la quête de nouveaux 
horizons iconographiques et discursifs. Vito Schnabel déclare : 

« C’est avec un plaisir et un privilège extraordinaire que je 
suis en mesure de présenter ici à Rabat une exposition de 
quatre artistes avec lesquels j’ai été étroitement lié tout au 
long de ma vie : Helen et Brice Marden, Francesco Clemente 
et mon père, Julian Schnabel. Ils se connaissent depuis 
avant ma naissance, et ils ont entretenu une relation étroite 
au sein de la communauté artistique de New York, qui attire 
des artistes du monde entier. Les qualités distinctives de 
leurs œuvres montrent que la peinture et la sensibilité 
peuvent coexister à travers le dialogue malgré les différences 
esthétiques apparentes, résonnant ensemble comme des 
voix dans une chorale puisant dans les possibilités infinies 
d’inspiration, de curiosité, de voyage et de désir, où le familier 
et l’inconnu trouvent un nouveau foyer. La dimension familiale 
de cette exposition ne peut être pleinement appréciée qu’en 
comprenant le dialogue animé partagé par ces quatre artistes 
dans la vie et dans l’art. »

Francesco Clemente a passé ses années formatrices en Inde. 
Son langage relie les emblèmes et les symboles des traditions 
mystiques de l’Est et de l’Ouest, les ramenant à la vie à travers 
son expérience personnelle. Il y a un demi-siècle, lorsque la 
peinture avait été déclarée morte, le travail de Clemente, aux 
côtés de celui d’autres artistes de sa génération, a favorisé 
le retour à la peinture. Après avoir déménagé à New York 
dans les années 1980, Clemente a été un pionnier, avec son 
mode de vie nomade, de l’image de l’artiste engagé à l’échelle 
mondiale. 

»مذكرات السفر«

يســر المؤسســة الوطنيــة للمتاحــف والــرواق الفنــي فيتــو شــنابل الإعــان عــن 
افتتــاح معــرض »مذكــرات الســفر«،  يــوم الجمعــة 26 أبريــل 2024، بمتحــف محمــد 

ــاط، المغــرب. الســادس للفــن الحديــث والمعاصــر بالرب

يجمــع هــذا المعــرض أربعــة رســامين معاصريــن مشــهورين عالميــا مــن نيويورك: 
فرانشيســكو كليمنتــي وبريــس مــاردن وهيليــن مــاردن وجوليــان شــنابل. وقــد 
ســافر هــؤلاء الفنانــون حــول العالــم، مســتلهمين مــن ثقافــات متنوعــة ومختلفــة.

وتســلط الأعمــال الفنيــة المعروضــة، مــن تنســيق فيتــو شــنابل، الضــوء علــى تأثيــر 
ــة  ــا عــن آفــاق أيقوني ــم اكتشــافها خــال رحلاتهــم، بحث ــي ت الوجهــات المختلفــة الت

واســتطرادية جديــدة. يقــول فيتــو شــنابل:

 »إنــه لمــن دواعــي ســروري ومــن حســن حظــي أن أتمكــن مــن تقديــم معــرض هنــا 
فــي الربــاط لأربعــة فنانيــن ارتبطــت بهــم بشــكل لا يمحــى طــوال حياتــي، هيليــن 
عرفــوا  لقــد  شــنابل.  جوليــان  ووالــدي  كليمنتــي  وفرانشيســكو  مــاردن  وبريــس 
بعضهــم البعــض منــذ مــا قبــل ولادتــي وكانــت حياتهــم مرتبطــة ارتباطــا وثيقــا 
مــن خــال مجتمــع الفنانيــن الذيــن يأتــون إلــى نيويــورك مــن جميــع أنحــاء العالــم. 
وتظهــر الصفــات المميــزة لأعمالهــم أن الرســم والإحســاس يمكــن أن يتعايشــا 
فــي الحــوار وإظهــار الاختلافــات فــي المظهــر، ومــع ذلــك يغنــون معــا بانســجام 
كأصــوات جوقــة تســتمد مــن الإمكانيــات التــي لا تنضــب مــن الإلهــام والفضــول 
والســفر والشــوق، حيــث يجــد المألــوف وغيــر المألــوف منــزلا جديــدا. ولا يمكــن 
تحقيــق الجــودة العائليــة لهــذا المعــرض إلا مــن خــال الحــوار الحــي والتنفــس الــذي 

ــاة والفــن.«  ــون الأربعــة فــي الحي خاضــه هــؤلاء الفنان

قضــى فرانشيســكو كليمنتــي ســنواته التكوينيــة فــي الهنــد. وتربــط لغتــه بيــن 
شــعارات ورمــوز التقاليــد الصوفيــة مــن الشــرق والغــرب. وقــد عــزز عمــل كليمنتــي 
العــودة إلــى الرســم، قبــل نصــف قــرن، عندمــا تــم الإعــان عــن مــوت الرســم. وبعــد 
انتقالــه إلــى نيويــورك فــي ثمانينيــات القــرن العشــرين، كان كليمنتــي رائــدا، مــع 
أســلوب حياتــه البــدوي، لصــورة الفنــان المنخــرط عالميــا مــن خــال استكشــاف 
بالرمــوز  غنيــة  كليمنتــي  لوحــات  إن  أعمالــه.  فــي  والأســاطير  والروحانيــة  الهويــة 
والــدلالات والأيقونــات المســتوحاة مــن رحلاتــه العديــدة إلــى أفغانســتان والصيــن 

والبرازيــل وشــمال إفريقيــا ومنطقــة البحــر الكاريبــي.

بســاطتها  بنيــة  واللــون،  والخــط  الإيمــاءات  فــي  الخبيــر  مــاردن،  برايــس  ويمــزج 
ــه. وهــو يجــرب تقنيــات  ــة وإيمــاءة الخــط فــي أعمال ــة التجريدي ــة التعبيري مــع فوري

مختلفــة مســتمدة مــن رحلاتــه العديــدة.

كمــا تســتمد هيليــن مــاردن إلهامهــا مــن الطبيعــة والعناصــر العضويــة مثــل 
الصــدف والريــش لإنشــاء أشــكال بيومورفيــة مــع مجموعــة مــن الألــوان النابضــة 

ــة المجــردة. ــدا فــي التعبيري ــى رحلاتهــا، ممــا يبــث بعــدا جدي ــاة التــي تشــير إل بالحي

ويتميــز جوليــان شــنابل، وهــو فنــان متعــدد الأوجــه، بأســلوبه الجــريء واســتخدامه 
المكســورة والمخمــل  كدعامــــة. وفــي  الألــواح  بمــا فــي ذلــك  للمــواد،  الجــذري 
ســبعينيات القــرن العشــرين، عندمــا لــم يعــد الرســم ممكنــا لأنــه قيــل إن الرســم 
ميــت، أعــاد اختــراع مســار جديــد غيــر كل شــيء. وقــد فتــح هــذا فصــا جديــدا تمامــا 

فــي تاريــخ الفــن.

»مذكــرات الســفر« هــي دعــوة لدخــول  العالــم الفريــد لــكل مــن هــؤلاء الفنانيــن، 
وإلهامهــم واستفســاراتهم. لاكتشــاف مناهجهــم 

Explorant l’identité, la spiritualité et la mythologie dans son 
travail, les peintures de Clemente regorgent d’allégories, de 
symboles et d’iconographies inspirés de ses nombreux voyages 
en Afghanistan, en Chine, au Brésil, en Afrique du Nord et dans 
les Caraïbes.

Brice Marden, maître du geste, de la ligne et de la couleur, 
mêle dans ses œuvres la structure du minimalisme à 
l’immédiateté de l’expressionnisme abstrait et à la gestuelle 
de la calligraphie. Il expérimente plusieurs techniques tirées de 
ses nombreux périples. 

Helen Marden, puise son inspiration de la nature, des paysages 
et des éléments organiques tels que les coquillages et les 
plumes, pour créer des formes biomorphiques avec une gamme 
de couleurs vives faisant référence à ses voyages, et insufflant 
une nouvelle dimension à l’abstraction expressionniste. 

Julian Schnabel, artiste aux multiples facettes, se distingue 
par son style audacieux et son utilisation radicale des 
matériaux, y compris les assiettes cassées et le velours 
comme surfaces. Dans les années 1970, alors que la peinture 
semblait impossible car elle était considérée comme morte, il a 
réinventé un nouveau chemin qui a tout changé. Cela a ouvert 
un tout nouveau chapitre dans l’histoire de l’art.

«Travel Diaries» est une invitation à entrer dans l’univers 
singulier de chacun de ces artistes, pour découvrir leurs 
approches, leurs inspirations et leurs questionnements.

بيان صحفي
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«Travel Diaries»

The National Foundation of Museums and Vito Schnabel 
Gallery are pleased to announce the opening of «Travel 
Diaries,» on Friday, April 26, 2024, at the Mohammed VI 
Museum of Modern and Contemporary Art in Rabat, Morocco.

This exhibition brings together four internationally renowned 
contemporary painters from New York: Francesco Clemente, 
Brice Marden, Helen Marden, and Julian Schnabel. These 
artists have traveled the world, drawing inspiration from 
diverse and varied cultures.

The showcased artworks, curated by Vito Schnabel, highlight 
the influence of different destinations discovered during their 
travels, in search of new iconographic and discursive horizons. 
Vito Schnabel states:

 «It is my extraordinary pleasure and luck to be able to present 
here in Rabat an exhibition of four artists that I have been 
indelibly linked with my whole life, Helen and Brice Marden, 
Francesco Clemente and my father, Julian Schnabel. They ha 
ve known each other since before I was born and their lives 
have been inextricably connected through the community of 
artists that come to New York, drawn from all the corners of the 
globe. The distinct qualities of their works show that painting 
and sensibility can co-exist in dialogue and manifestation of 
differences of appearance and yet sing together harmoniously 
as voices of a choir that draws from the inexhaustible 
possibilities of inspiration, curiosity, travel and longing, where 
the familiar and the unfamiliar find a new home. The familial 
quality of this exhibition can only be achieved by the living and 
breathing dialogue that these four artists have had in life and 
in art.» 

Francesco Clemente spent his formative years in India. 
His language bridges the emblems and symbols of mystic 
traditions from the East and from the West. Half a century 
ago, when painting had been pronounced dead, Clemente’s 
work fostered the return to painting. After moving to New York 
in the 1980s, Clemente pioneered, with his nomadic life style, 
the image of the artist engaged globally. Exploring identity, 
spirituality, and mythology in his work, Clemente’s paintings 
are rich of allegories, symbols and iconographies inspired by 
his many travels to Afghanistan, China, Brazil, North Africa 
and the Caribbeans.

Brice Marden, a master of gesture, line, and color, blends 
the structure of Minimalism with the immediacy of Abstract 
Expressionism and the gesture of calligraphy in his works. He 
experiments with various techniques drawn from his numerous 
journeys.

Helen Marden draws her inspiration from nature, landscapes, 
and organic elements such as seashells and feathers to create 
biomorphic forms with a range of vibrant colors referencing her 
travels, infusing a new dimension into abstract expressionism.

Julian Schnabel, a multifaceted artist, stands out for his bold 
style and radical use of materials, including broken plates and 
velvet as surfaces. In the 1970s, when painting was no longer 
possible because painting was said to be dead, he reinvented 
a new path which changed everything. This opened a whole 
new chapter in art history.

«Travel Diaries» is an invitation to enter the unique universe of 
each of these artists, to discover their approaches, inspirations, 
and inquiries.

مسار المعرض
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فرانشسكو كليمانتي
الأميرة الإصطناعية، 2012

تقنية مختلطة على قماش
بموافقة الفنان ومعرض فيتو شنابل

Francesco Clemente 
Francesco Clemente est né en 1952 à Naples, en Italie. Il a 
étudié l’architecture à l’Université de Rome La Sapienza en 
1970, avant de se tourner vers l’art.

Clemente est devenu célèbre à la fin des années 1970 et a 
consolidé sa réputation internationale en participant à la 39e 
édition de la Biennale de Venise en 1980. Il est étroitement 
associé au mouvement de la Transavanguardia en Italie et 
reconnu comme une figure influente du néo-expressionnisme 
aux États-Unis. La génération de Clemente a été marquée 
par la politisation de l’Italie, où prévalaient les stratégies 
conceptuelles et artistiques ainsi que le dogmatisme de l’Arte 
Povera. Dans ce contexte, l’artiste a choisi de se concentrer 
sur la peinture comme modèle de réconciliation intérieure, 
explorant la nature contemplative et symbolique du médium, 
et se concentrant sur la manière dont le corps peut agir 
comme un seuil entre le moi intérieur et extérieur.

Entouré d’activités anticapitalistes et anti-impérialistes à 
Rome, de bouleversements sociaux et culturels, et des dogmes 
du consumérisme qui sévissaient en Europe occidentale, 
Clemente a cherché avec ardeur des récits et des images 
alternatifs de la contemporanéité, et a trouvé refuge créatif 
dans les idéologies philosophiques, spirituelles et esthétiques 
de l’Orient. L’artiste a voyagé pour la première fois en Inde 
en 1971, puis a visité l’Afghanistan avec son ami et mentor, 
Alighiero Boetti. Clemente a vécu par intermittence pendant 
dix ans en Inde, où il a étudié le sanskrit ainsi que la littérature 
hindoue et bouddhiste, s’instruisant dans la bibliothèque de 
la Société théosophique à Chennai (anciennement Madras). 
Là-bas, il a absorbé la culture de la ville, son artisanat et ses 
traditions artistiques populaires, apprenant directement des 
miniaturistes indiens et des peintres d’enseignes qui réalisaient 
des affiches pour les films de Bollywood. En établissant son 
studio à New York en 1980, Francesco Clemente a continué 
de collaborer avec des personnalités créatives de diverses 
disciplines, peignant avec des artistes tels qu’Andy Warhol 
et Jean-Michel Basquiat, et créant des enluminures dans 
des manuscrits avec des écrivains tels qu’Allen Ginsberg, 

Robert Creeley, John Wieners, Rene Ricard, Vincent Katz et 
Salman Rushdie. Avec Raymond Foye, Clemente a publié les 
Hanuman Books.

En 2002, Clemente a été élu à l’Académie américaine des 
arts et des lettres. Le travail de Clemente a été présenté dans 
de nombreuses institutions internationales, notamment la 
Nationalgalerie à Berlin ; le Musée d’art contemporain à Bâle; 
le Philadelphia Museum of Art ; la Royal Academy of Arts à 
Londres ; le Musée national d’art moderne, Centre Georges 
Pompidou à Paris ; la Galleria d’Arte Moderna à Bologne ; le 
Solomon R. Guggenheim Museum à New York ; le Guggenheim 
Museum à Bilbao ; le Sezon Museum of Art à Tokyo ; le Museo 
Archeologico Nazionale di Napoli ; et la Galleria degli Uffizi à 
Florence.

Son travail figure dans de nombreuses collections de musées 
de renom dans le monde entier, notamment l’Albertina 
Museum à Vienne ; l’Art Institute de Chicago ; le Miami Art 
Museum ; le Kunstmuseum à Bâle ; le Solomon R. Guggenheim 
Museum à New York ; le Guggenheim Museum à Bilbao; 
le Metropolitan Museum of Art à New York ; le Museum of 
Modern Art à New York.

Francesco Clemente vit et travaille à New York, Chennai et 
Varanasi, en Inde.

Francesco Clemente
The Artificial Princess, 2012
Mixed media on canvas
118 x 79 inches (299.7 x 200.7 cm)
© Francesco Clemente; Photo by Adam Reich;
Courtesy the artist and Vito Schnabel Gallery

Parcours de l’exposition Exhibition routeمسار المعرض

فرانشيسكو كليمنتي
فرانشيســكو كليمنتــي وُلــد فــي عــام 1952 فــي نابولــي، إيطاليــا. درس الهندســة المعماريــة 

فــي جامعــة رومــا لا ســابينزا فــي رومــا فــي عــام 1970، قبــل أن يتحــول اهتمامــه نحــو الفــن.

الدوليــة بمشــاركته  الســبعينيات ورســخ ســمعته  أواخــر  ظهــرت شــهرة كليمنتــي فــي 
فــي الــدورة 39 لمعــرض بينالــي البندقيــة فــي عــام 1980. يُرتبــط كليمنتــي بشــكل وثيــق 
التعبيريــة  فــي  مؤثــرة  كشــخصية  بــه  ويُعتــرف  إيطاليــا  فــي  الترانســافانجارديا  بحركــة 
الجديــدة فــي الولايــات المتحــدة. عاصــر جيــل كليمنتــي وقــع تســييس إيطاليــا، حيــث ســادت 
الاســتراتيجيات الفنيــة والمفاهيميــة والتعصــب للفــن الفقيــر )آرتــي بوفيــرا(. وفــي هــذا 
الــذات، مستكشــفًا  للتصالــح مــع  الرســم كنمــوذج  التركيــز علــى  الفنــان  اختــار  الســياق، 
الطبيعــة التأمليــة والرمزيــة للوســائل الفنيــة، ومركــزًا علــى كيفيــة تصــرف الجســد كعتبــة 

بيــن الــذات الداخليــة والخارجيــة.

محاطًــا بالأنشــطة المعاديــة للرأســمالية والاســتعمار في روما، والاضطرابــات الاجتماعية 
والثقافيــة، والعقائــد الاســتهلاكية التــي أفســدت غــرب أوروبــا، ســعى كليمنتــي بشــدة 
إلــى البحــث عــن ســرديات بديلــة وصــور للمعاصــرة، ووجــد ملجــأً إبداعيًــا فــي الفلســفات 
والروحانيــات والمذاهــب الجماليــة للشــرق. ســافر الفنــان إلــى الهنــد لأول مــرة فــي عــام 
1971 ثــم زار أفغانســتان مــع صديقــه ومعلمــه، أليجيــرو بويتــي. عــاش كليمنتــي بيــن الفتــرة 
والأخــرى لمــدة عشــر ســنوات فــي الهنــد، حيــث درس السنســكريت بالإضافــة إلــى الأدب 
الهندوســي والبــوذي، وعمــل علــى تعليــم نفســه فــي مكتبــة الجمعيــة الثيوســوفية فــي 
تشــيناي )مــادراس ســابقًا(. هنــاك اســتوعب ثقافــة المدينــة وحرفاتهــا وتقاليدهــا الفنيــة 
الشــعبية، متعلمًــا مــن رســامي المنمنمــات الهندوســيين ورســامي اللافتــات الذيــن كانــوا 
يقومــون برســم إعلانــات ســينما بوليــوود. حيــن أنشــأ كليمنتــي ورشــته بنيويــورك فــي عــام 
1980، واصــل التعــاون مــع شــخصيات ابداعيــة فــي عــدة تخصصــات، حيــث رســم مــع 
فنانيــن مثــل آنــدي وارهــول وجــان ميشــيل باســكيا، واشــتغل علــى منمنمــات لمخطوطــات 
مــع الكتــاب ألان غينســبرغ وروبــرت كريلــي وجــون وينــرز ورينــي ريــكارد وفينســنت كاتــز 

ــد فــوي نشــر كليمنتــي هانومــان بوكــس. وســلمان رشــدي. مــع ريمون

فــي ســنة 2002، تــم انتخــاب كليمنتــي لضمــه لأكاديميــة الفنــون والآداب الأمريكيــة. تــم 
تقديــم أعمــال كليمنتــي فــي العديــد مــن المؤسســات الدوليــة، بمــا فــي ذلــك ناشــيونال 
جاليــري، برليــن؛ متحــف الفــن المعاصــر، بــازل؛ متحــف فلادلفيــا للفنــون؛ الأكاديميــة الملكيــة 
للفنــون، لنــدن؛ المتحــف الوطنــي للفــن الحديــث، مركــز جــورج بومبيــدو، باريــس؛ غاليريــا 
غوغنهايــم  متحــف  نيويــورك؛  غوغنهايــم،  ر.  ســولومون  متحــف  بولونيــا؛  موديرنــا،  دارتــي 
بيلبــاو؛ متحــف ســيزون للفــن، طوكيــو؛ المتحــف الأثــري الوطنــي فــي نابولــي؛ وغاليريــا ديجلــي 

أوفيتــزي، فلورنســا. 

تُعــرض أعمالــه فــي العديــد مــن مجموعــات المتاحــف البــارزة فــي جميــع أنحــاء العالــم، بمــا فــي ذلــك متحــف البرتينــا، فيينــا؛ معهــد الفــن فــي شــيكاغو؛ متحــف ميامــي للفنــون؛ 
متحــف كونســتموزيوم بــازل؛ متحــف ســولومون ر. غوغنهايــم، نيويــورك؛ متحــف غوغنهايــم بيلبــاو؛ المتحــف الحضــري للفنــون، نيويــورك؛ متحــف الفــن الحديــث، نيويــورك.

يعيش فرانشيسكو كليمنتي ويعمل في نيويورك وتشيناي وفاراناسي، الهند.



Parcours de l’exposition Exhibition routeمسار المعرض

Francesco Clemente 
Francesco Clemente was born in 1952 in Naples, Italy. He 
studied architecture at the Università degli Studi di Roma, La 
Sapienza in Rome in 1970, before turning his focus towards 
art.

Clemente came to prominence in the late 1970s and cemented 
an international reputation with his participation in the 39th 
edition of the Venice Biennale in 1980. He is most closely 
associated with the Transavanguardia movement in Italy and 
recognized as an influential figure of Neo-Expressionism in 
the United States. Clemente’s generation came of age amidst 
the politicization of Italy, where conceptual, artistic strategies 
and the dogmatism of Arte Povera prevailed. Against this 
background, the artist chose to concentrate on painting as a 
model of inner reconciliation, exploring the contemplative and 
symbolic nature of the medium, and focusing on how the body 
can act as a threshold between the inner and outer self.

Surrounded by anti-capitalist and anti-imperialist activities 
in Rome, social and cultural upheaval, and the dogmas 
of consumerism that plagued Western Europe, Clemente 
fiercely sought out alternative narratives and images 
of contemporaneity, and found creative refuge in the 
philosophical, spiritual, and aesthetic ideologies of the East. 
The artist traveled to India for the first time in 1971 and later 
visited Afghanistan with his friend and mentor, Alighiero 
Boetti. Clemente lived on and off for ten years in India, where 
he studied Sanskrit as well as Hindu and Buddhist literature, 
educating himself in the library of the Theosophical Society 
in Chennai (formerly Madras). There he absorbed the city’s 
culture, craftsmanship, and folk art traditions, learning 
first-hand from Indian miniaturists and sign painters who 
were making billboard advertisements for Bollywood films. 
Establishing his New York studio in 1980, Francesco Clemente 
continued to collaborate with creative lights across disciplines, 
painting with such artists as Andy Warhol and Jean-Michel 
Basquiat, and illuminating manuscripts with writers Allen 
Ginsberg, Robert Creeley, John Wieners, Rene Ricard, Vincent 
Katz, and Salman Rushdie. With Raymond Foye, Clemente 
published the Hanuman Books.

In 2002, Clemente was elected to the American Academy 
of Arts and Letters. Clemente’s work has been presented at 
numerous international institutions, including Nationalgalerie, 
Berlin; Museum für Gegenwartskunst, Basel; Philadelphia 
Museum of Art; Royal Academy of Arts, London; Musée 
National d’Art Moderne, Centre Georges Pompidou, Paris; 
Galleria d’Arte Moderna, Bologna; Solomon R. Guggenheim 
Museum, New York; Guggenheim Museum Bilbao; Sezon 
Museum of Art, Tokyo; Museo Archeologico Nazionale di 
Napoli; and Galleria degli Uffizi, Florence.

His work is featured in many prominent museum collections 
worldwide, including the Albertina Museum, Vienna; Art 
Institute of Chicago; Miami Art Museum; Kunstmuseum Basel; 
Solomon R. Guggenheim Museum, New York; Guggenheim 
Museum Bilbao; The Metropolitan Museum of Art, New York; 
The Museum of Modern Art, New York.

Francesco Clemente lives and works in New York, Chennai, and 
Varanasi, India.

Francesco Clemente
The Sky on the Wall, 2012
Pigment on linen
112 x 91 inches (284.5 x 231.1 cm)
© Francesco Clemente; Photo by Eric Vigil;
Courtesy the artist and Vito Schnabel Gallery

فرانشسكو كليمانتي
السماء على الحائط، 2012

صبغة على كتان
بموافقة الفنان ومعرض فيتو شنابل



برايس ماردن
لوحة شاهدة قبر 4، 2000

صباغة زيتية على كتان
بموافقة تركة برايس ماردن ومعرض غاغوسيان

Brice  Marden
Brice Marden est né à Bronxville en 1938 et mort à 83 ans 
en 2023. Il a continuellement affiné et étendu les traditions 
de l’abstraction lyrique. En expérimentant avec des règles, 
des limites et des processus auto-imposés, et en s’inspirant 
de ses nombreux voyages, Marden a réuni les formulations 
diagrammatiques du minimalisme, la spontanéité de 
l’expressionnisme abstrait et le geste intuitif de la calligraphie 
dans son exploration du geste, de la ligne et de la couleur.

Né à Bronxville, New York, Marden a obtenu un MFA de l’École 
d’art et d’architecture de l’Université Yale, où il a eu comme 
professeurs les peintres Alex Katz et Jon Schueler. Après ses 
études, il a travaillé comme gardien au musée juif de New 
York. Là-bas, lors d’une rétrospective de Jasper Johns en 
1964, Marden a étudié de manière approfondie les premières 
œuvres de Johns en relation aux maîtres baroques qu’il 
admirait depuis longtemps, tels que Francisco de Zurbarán, 
Francisco Goya et Diego Velázquez. Les peintures de Marden 
des années 1960 incluent des monochromes subtils et 
chatoyants dans des tons de gris, parfois assemblés en 
œuvres multipanelles, de manière similaire aux peintures 
noires et blanches de Robert Rauschenberg, qui a engagé 
Marden comme assistant d’atelier en 1966.

Un voyage en Grèce au début des années 1970 a conduit 
Marden à créer les peintures Hydra (1972), qui capturent les 
teintes turquoise de la Méditerranée, et Thira (1979-1980), 
une peinture composée de dix-huit panneaux interconnectés 
inspirés par les ombres et la géométrie des temples anciens. 
Pour intensifier l’effet de chaque couleur, plan et coup de 
pinceau, Marden a développé le processus unique d’ajouter 
de la cire d’abeille et de la térébenthine à la peinture à l’huile 
et d’appliquer le mélange en de nombreuses couches minces. 
Marden a employé cette technique pour les peintures de la 

série Grove (1972-1976) - exposées à la galerie Gagosian de 
Madison Avenue à New York en 1991, ainsi que des œuvres 
connexes - et les peintures Rouge Jaune Bleu (1973-1974) - 
cinq permutations du trio primaire - qui ont été réunies pour la 
première fois depuis leur création à Gagosian, à 980 Madison 
Avenue à New York, en 2013.

Dans les années 1980, Marden a commencé à incorporer 
des lignes organiques et intersectantes, créant des motifs 
rythmiques sur des champs de couleur. En explorant ces lignes 
sinueuses, il a expérimenté avec l’espace vide, l’effacement 
et les références au monde naturel. Il cherchait à créer une 
expérience mystique à travers la création d’espaces abstraits 
insaisissables. Alors que ses nombreux thèmes et techniques 
se sont chevauchés, Marden les a rassemblés dans des 
œuvres cohérentes, souvent multipartites, qu’il a décrites 
comme ses «peintures de sommation». Parmi elles se trouve 
Le jardin propice de l’image plane, troisième version (2000-
2006), conservée dans la collection du Museum of Modern 
Art de New York, où il a eu sa première rétrospective complète 
en 2006. 

Dans ses dernières années, Marden a continué son exploration 
des qualités du monochrome. Cet engagement avec des 
couleurs atténuées a informé ses dessins calligraphiques et 
ses œuvres sur toile, comme les peintures Nevis Stele (2007-
2015), inspirées des sculptures sur pierre chinoises de la fin 
du huitième siècle. En 2017, il a tourné son regard vers les 
possibilités étendues de la terre verte, un pigment d’argile 
de silicate de fer, qu’il a utilisé pour la première fois dans la 
série Grove. Ces peintures incorporent différentes marques 
de terre verte, chacune étant une variation de cette teinte 
indéfinissable. Marden, à diluer sa peinture à séchage lent et 
à l’appliquer progressivement sur la toile en de nombreuses 
couches successives, laisse un résidu visible du processus de 
peinture sur le bord inférieur de chaque toile.

Brice Marden
Epitaph Painting 4, 2000
Oil on linen
73 x 73 1/2 inches (185.4 x 186.7 cm)
© 2024 Estate of Brice Marden /
Artists Rights Society (ARS); Photo by Oren Slor;
Courtesy of the Estate of Brice Marden and Gagosian Gallery 

برايس ماردن
ســنة 1938 وتوفــي وعمــره 84 ســنة فــي 2023. واصــل مــاردن خــال مســيرته 
الفنيــة تطويــر وتوســيع تقاليــد التجريــد الغنائــي. بمنهجــه التجريبــي بقواعــد وحــدود 
وعمليــات مبتكــرة بنفســه، وباســتلهامه مــن رحلاتــه الواســعة، جمــع مــاردن بيــن 
الصيــغ التخطيطيــة الدنيويــة، والفوريــة التعبيريــة التجريديــة، والحركــة الحســية 

ــون. لفــن الخــط فــي استكشــافه للحركــة والخــط والل

حصــل مــاردن علــى شــهادة الماجســتير فــي الفنــون الجميلــة مــن كليــة الفنــون 
والعمــارة بجامعــة ييــل، حيــث كان أســاتذته يشــملون الرســامين أليكــس كاتــز 
وجــون شــويلر. بعــد التخــرج، عمــل كحــارس فــي المتحــف اليهــودي فــي نيويــورك. 
هنــاك، خــال معــرض جاســبر جونــز ســنة 1964، درس مــاردن أعمــال جونــز الأولــى 
بتفصيــل ونظــر إليهــا بعلاقتهــا مــع رواد الباروكيــة التــي أعجــب بهــا لفتــرة طويلــة، 
مثــل فرانسيســكو دي ثوربــاران، فرانسيســكو غويــا، ودييغــو فيلاســكيز. تتضمــن 
لوحــات مــاردن مــن الســتينيات لوحــات مرهفــة ولامعــة بدرجــات الرمــادي، تكــون 
ــا سلســلة أعمــال، فتشــبه اللوحــات الســوداء والبيضــاء لروبــرت راوشــنبرغ،  أحيانً

الــذي وظّــف مــاردن كمســاعد لــه فــي ورشــته ســنة 1966.

ــدرا )1972(،  ــى إنشــاء لوحــات هي ــل الســبعينيات إل ــان فــي أوائ ــى اليون ــة إل أدت رحل
التــي تحاكــي درجــات اللــون الأزرق الفاتــح للبحــر المتوســط، وثيــرا )1979-1980(، 
الظــال  مــن  مســتوحاة  متصــاً  لوحًــا  عشــر  ثمانيــة  مــن  مكونــة  لوحــة  وهــي 
والهندســة المعماريــة للمعابــد القديمــة. لتعزيــز تأثيــر كل لــون ومســاحة وضربــة 
فرشــاة، طــور مــاردن عمليــة فريــدة مــن نوعهــا بإضافــة شــمع النحــل والتربنتيــن  
مــاردن  اســتخدم  جــدًا.  رقيقــة  المزيــج بطبقــات  الزيتيــة وتطبيــق  الصباغــة  إلــى 
هــذه التقنيــة للوحــات مجموعــة غــروف )1976-1972( - التــي عرضــت فــي معــرض 
غاغوســيان فــي ماديســون أفينيــو فــي نيويــورك فــي عــام 1991، إلــى جانــب الأعمــال 
ذات الصلــة - ولوحــات أحمــر وأصفــر وأزرق )1974-1973( - خمــس تصــورات لثلاثيــة 
الألــوان الرئيســية - التــي تــم عرضهــا كاملــة لأول مــرة منذ إنتاجها في غاغوســيان،ب 

980 ماديســون أفينيــو، نيويــورك، فــي عــام 2013. 

ــى  ــة متقاطعــة، ممــا أدى إل ــدأ مــاردن فــي دمــج خطــوط عضوي ــات، ب فــي الثمانيني
لهــذه  وأثنــاء استكشــافه  الألــوان.  مــن  إيقاعيــة علــى خلفيــات  أنمــاط  تشــكيل 
الخطــوط المتعرجــة، قــام بتجــارب مــع المســاحات الفارغــة، والمحــو، والإشــارات 
إلــى العالــم الطبيعــي. ســعى لخلــق تجربــة روحيــة مــن خــال إنشــاء فضــاءات 
ــه العديــدة، جمــع مــاردن بينهــا فــي  ــه وتقنيات مجــردة غامضــة. ومــع تداخــل أعمال
أعمــال متماســكة، غالبًــا مــا تكــون متعــددة الأجــزاء، والتــي وصفهــا بأنهــا »لوحــات 
صَــة«. مــن بينهــا لوحــة الحديقــة الخصبــة لصــورة الطائــرة، الإصــدار الثالــث  مُلخِّ
)2006-2000(، الموجــودة فــي مجموعــة متحــف الفــن الحديــث فــي نيويــورك، حيــث 

أقــام أول معــرض اســتعادي لــه ســنة 2006. 

اللّوحــات  فــي استكشــاف خصائــص  مــاردن  اســتمر  الأخيــرة،  فــي ســنواته 
أحاديــة اللــون. أثــرت هــذه المشــاركة مــع الألــوان الهادئــة رســوماته الخطيــة 
 ،)2007-2015( نيفيــس«  »مســلة  لوحــات  مثــل  القمــاش،  علــى  وأعمالــه 
ــة القــرن الثامــن. فــي  ــة الصينيــة مــن نهاي المســتوحاة مــن النقــوش الحجري
عــام 2017، تحــول تركيــزه إلــى إمكانيــات اللــون المســمى »التيــر فيــرت« )التــراب 
الأخضــر(، وهــو صبغــة طينيــة تحتــوي علــى الحديــد، اســتخدمها لأول مــرة 
فــي مجموعــة غــروف. اســتعمل فــي هــذه اللوحــات صباغــات لعــدة علامــات 
تجاريــة مختلفــة مــن التيــر فيــرت التــي تقــدم تنويعــات مــن هــذا اللــون الــذي لا 
يمكــن تحديــده. طريقتــه لتخفيــف ذلــك الطــاء البطــيء الجفــاف ووضعــه 
مرئيــة  بقايــا  يتــرك  عديــدة  متعاقبــة  طبقــات  فــي  القمــاش  علــى  تدريجيًــا 

لعمليــة الرســم علــى الحافــة الســفلية لــكل لوحــة.

Parcours de l’exposition Exhibition routeمسار المعرض



Brice Marden
Brice Marden was born in Bronxville in 1938, and died 
at 83 in 2023. He continuously refined and extended 
the traditions of lyrical abstraction. Experimenting with 
self-imposed rules, limits, and processes, and drawing 
inspiration from his extensive travels, Marden brought 
together the diagrammatic formulations of Minimalism, 
the immediacy of Abstract Expressionism, and the 
intuitive gesture of calligraphy in his exploration of 
gesture, line, and color.

Born in Bronxville, New York, Marden received an MFA 
from Yale University’s School of Art and Architecture, 
where his teachers included the painters Alex Katz and 
Jon Schueler. After graduation he worked as a guard 
at the Jewish Museum in New York. There, during a 
1964 Jasper Johns retrospective, Marden studied 
Johns’s early works extensively and considered them in 
relation to the Baroque masters he has long admired, 
such as Francisco de Zurbarán, Francisco Goya, and 
Diego Velázquez. Marden’s paintings from the 1960s 
include subtle, shimmering monochromes in gray tones, 
sometimes assembled into multipanel works, in a manner 
similar to the black paintings and White Paintings of 
Robert Rauschenberg, who hired Marden as a studio 
assistant in 1966.

A trip to Greece in the early 1970s led Marden to create 
the Hydra paintings (1972), which capture the turquoise 
hues of the Mediterranean, and Thira (1979–80), a 
painting composed of eighteen interconnected panels 
inspired by the shadows and geometry of ancient 
temples. To heighten the effect of each color, plane, and 
brushstroke, Marden developed the unique process of 
adding beeswax and turpentine to oil paint and applying 
the mixture in many thin layers. Marden employed this 
technique for the Grove Group paintings (1972–76) —
exhibited at Gagosian’s Madison Avenue gallery in New 
York in 1991, along with related works—and the Red 

Yellow Blue paintings (1973–74) —five permutations of 
the primary trio—which were united for the first time 
since their making at Gagosian, 980 Madison Avenue, 
New York, in 2013.

In the 1980s Marden began to incorporate organic, 
intersecting lines, creating rhythmic patterns over fields 
of color. Exploring these winding lines, he experimented 
with blank space, erasure, and references to the natural 
world. He sought to create a mystical experience 
through the creation of elusive abstract spaces. As his 
many themes and techniques have overlapped, Marden 
brought them together in cohesive, often multipart works, 
which he has described as his “summation paintings.” 
Among them is The Propitious Garden of Plane Image, 
Third Version (2000–06), held in the collection of the 
Museum of Modern Art in New York, where he had his 
first comprehensive retrospective in 2006.

In his later years Marden continued his exploration of the 
qualities of monochrome. This engagement with muted 
colors informed his calligraphic drawings and works on 
canvas, such as the Nevis Stele paintings (2007–15), 
inspired by Chinese stone carvings from the late eighth 
century. In 2017 he turned his gaze to the expansive 
possibilities of terre verte (green earth), an iron silicate 
clay pigment, which he first used in the Grove Group. 
These paintings incorporate many different brands 
of terre verte, each a variation on the indefinable hue. 
Marden thinned his slow-drying paint and applied it 
gradually to the canvas in many successive layers, 
leaving a visible residue of the painting process at the 
lower edge of each canvas.

Parcours de l’exposition Exhibition routeمسار المعرض

برايس ماردن
تربتيك نفيس، 2015

حبر كريمر وغرافيت على ورق آرش 
بموافقة تركة برايس ماردن ومعرض غاغوسيان

Brice Marden
Nevis Study 1, 2017
Oil on linen
36 x 60 inches (91.4 x 152.5 cm)
© 2024 Estate of Brice Marden / Artists 
Rights Society (ARS);
Photo by Robert McKeever;
Courtesy of the Estate of Brice Marden and 
Gagosian Gallery



هيلين ماردن
بلا عنوان، 2023

راتنج، وصبغات وزجاج بحري على قماش
بموافقة الفنانة ومعرض غاغوسيان

Helen Marden
Les tableaux d’Helen Marden présentent une gamme de 
couleurs vives inspirée de ses voyages en Grèce, en Inde et 
au Maroc. En utilisant de la résine pour mêler des acryliques 
saturés de couleurs et des pigments en poudre brute à des 
objets trouvés tels que des coquillages, des plumes et du 
verre de mer, elle insuffle une nouvelle variété et une nouvelle 
intention à l’esthétique et aux techniques de l’abstraction 
expressionniste. À la fois dans son inspiration et dans le choix 
de ses supports, ses peintures sont ancrées dans le monde 
naturel tout en offrant une connexion au spirituel à travers la 
conviction et l’intuition.

Marden est née en 1941 à Pittsburgh et vit et travaille à New 
York ; à Tivoli, New York ; à Marrakech, au Maroc ; et sur l’île 
de Nevis dans les Caraïbes. Elle est diplômée d’une licence 
en beaux-arts de l’Université d’État de Pennsylvanie en 1963. 
Inspirée par les traductions de Paul Bowles de conteurs tels 
que le tangérois Mohamed Mrabet, elle a voyagé en Europe 
et au Maroc avant de s’installer à New York. C’est à New York 
qu’elle s’est intéressée à la spontanéité et à l’immédiateté du 
travail d’artistes associés au tachisme tels qu’Henri Michaux, 
Jean Fautrier et Wols (A. O. Wolfgang Schulze), ainsi qu’aux 
expressionnistes abstraits.

Au début des années 1980, encouragée par d’autres artistes 
tels que Jennifer Bartlett, Elizabeth Murray et Kiki Smith, 
Marden a décidé de s’investir davantage dans la peinture, 
maintenant des ateliers à New York et à Hydra, en Grèce. Elle 
a participé à des expositions collectives, notamment Who 
Chooses Who au New Museum of Contemporary Art à New 
York (1994) ; Selections Summer ’96 au Drawing Center à 
New York (1996) ; et Couples Discourse (2006) et Uncanny 
Congruences (2013) au Palmer Museum of Art de l’Université 
d’État de Pennsylvanie à University Park. Elle a également 
participé à la Biennale Whitney à New York (1995) et à The 
Last Brucennial, à la Bruce High Quality Foundation à New 
York (2014), et son travail est représenté dans la collection du 
Museum of Modern Art de New York.

“Tivoli”, la première exposition de Marden à la galerie 
Gagosian de New York en 2019, intitulée d’après le village 
où elle vit dans le nord de l’État de New York, présentait 
des peintures réalisées avec des pigments en poudre brute 
superposés directement sur la toile et avec de la résine coulée 
augmentée de peinture acrylique. Chaque œuvre intègre des 
objets et des matériaux, y compris des coquillages, des perles 
et du plastique. Ces investigations expressives dans l’espace, 
l’objet et la couleur incarnent l’expérience, l’émotion et une 
force de vie naturelle. Les qualités organiques des peintures 
sont rehaussées d’une coloration acide à travers laquelle la 
rudesse de l’abstraction d’après-guerre se traduit en une 
exubérance contemporaine.

«Bitter Light a Year», son exposition de 2021 à la galerie 
Gagosian de New York, présentait des peintures dans 
lesquelles divers objets ont été ajoutés à des formes 
biomorphiques, fusionnant à nouveau l’artificiel et l’organique. 
Les éléments ajoutés, parmi lesquels figurent des coquillages 
achetés dans un magasin à Provincetown et ramassés sur 
les plages de Nevis, ainsi que des piquants de porc-épic 
provenant d’un souk à Marrakech, suivent les fils de peinture 
qui suggèrent une relation fluide entre les deux ensembles 
de matériaux. Leurs formes évoquent des entités biologiques 
mais s’arrêtent avant la représentation figurative, et le titre 
poétique de l’exposition suggère une sagesse acquise à 
grands efforts.

«Agapè/Αγάπη», l’exposition de Marden à la galerie Gagosian 
d’Athènes en 2023, présente des œuvres réalisées dans son 
studio à Hydra aux côtés d’une nouvelle série de peintures 
acryliques et de résine qui réaffirment son engagement 
envers le geste audacieux et la couleur. L’importance du 
lieu est également affirmée dans ses toiles plus anciennes 
et plus récentes. Alors que les œuvres les plus récentes ont 
été peintes dans son studio de Tivoli, les bleus océaniques et 
les rouges foncés évoquent les paysages marins et grecs qui 
ont influencé Marden depuis ses premiers voyages. Avec ces 
expériences à l’esprit, elle crée des peintures qui transportent 
efficacement le spectateur vers des lieux lointains ainsi que 
vers des états méditatifs de l’être.

Helen Marden
Untitled, 2023
Shells, sea glass, resin, and pigment on 
canvas
50 x 50 inches (127 x 127 cm)
© 2024 Helen Marden / Artists Rights 
Society (ARS); Photo by Maris Hutchinson;
Courtesy of the artist and Gagosian Gallery
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هيلين ماردن
ــد  ــان والهن ــى اليون ــة مســتوحاة مــن رحلاتهــا إل ــوان زاهي ــن مــاردن بأل ــز لوحــات هيلي تتمي

والمغــرب. باســتخدام الراتنــج لربــط الأكريليــك المشــبع بالألــوان والصبغــات النقيــة 

الخــام مــع اللقــى العضويــة مثــل الصــدف والريــش وزجــاج البحــر، تعتمــد الفنانــة جماليــة 

إلهامهــا ووســائلها  فــي كل مــن مصــادر  بتنــوع متجــدد.  التعبيــري  التجريــد  وتقنيــات 

ــم الروحــي مــن خــال  ــم الطبيعــي وترتبــط مــع العال ــارة، تتجــذر لوحاتهــا فــي العال المخت

الإيمــان والحــدس.

ولــدت مــاردن فــي عــام 1941 فــي بيتســبرغ وتعيــش وتعمــل فــي مدينــة نيويــورك؛ تيفولــي، 

نيويــورك؛ مراكــش، المغــرب؛ وجزيــرة نيفيــس فــي الهنــد الغربيــة. حصلــت علــى إجــازة فــي 
الفنــون مــن جامعــة بنســلفانيا الحكوميــة فــي عــام 1963، ومــن ثــم، ألهمتهــا ترجمات بول 

بولــز لقاصيــن مغاربــة مثــل محمــد المرابــط مــن طنجــة، إلــى الســفر إلــى أوروبــا والمغــرب 

قبــل أن تنتقــل إلــى نيويــورك. ففــي نيويــورك أصبحــت مهتمــة بالانفعــال والفوريــة التــي 

تميــز أعمــال الفنانيــن المرتبطيــن باتجــاه البقعيــة مثــل هنــري ميشــو وجــان فوترييــه 
وفولــس )A. O. Wolfgang Schulze( ، بالإضافــة إلــى أعمــال التجريدييــن التعبيرييــن.

فــي بدايــة الثمانينــات، بتشــجيع مــن فنانــات أخريــات مثــل جينيفــر بارتليــت وإليزابيــث 

مــوراي وكيكــي ســميث، شــرعت مــاردن فــي التخصــص فــي الفــن التشــكيلي بجديــة، 

حيــث اشــتغلت بورشــتيها بــكل مــن نيويــورك وهيــدرا، اليونــان. شــاركت فــي معــارض 

ــوم للفــن المعاصــر فــي  ــار مــن« فــي متحــف نيــو ميوزي جماعيــة بمــا فــي ذلــك »مــن يخت

نيويــورك )1994( ؛ »اختيــارات صيــف 96« فــي مركــز الرســم فــي نيويــورك )1996( ؛ و»حــوار 

جامعــة  للفنــون،  بالمــر  متحــف  فــي   )2013( المريبــة«  و»التطابقــات   )2006( الأزواج« 

ــارك جامعــة. شــاركت أيضًــا فــي بينالــي ويتنــي، نيويــورك )1995(  بنســلفانيا الحكوميــة، ب

و»البروســنيال الأخيــرة« بمؤسســة بــروس  هــاي كواليتــي، نيويــورك )2014( ، وتحضــر 

أعمالهــا فــي مجموعــة متحــف الفــن الحديــث، نيويــورك.

فــي معــرض »تيفولــي« لعــام 2019 فــي غاغوســيان، نيويــورك، الــذي يحمــل اســم القريــة 

التــي تعيــش فيهــا فــي شــمال ولايــة نيويــورك، قدمــت مــاردن لوحــات مصنوعــة مــن 

الأصبــاغ الخــام المســحوقة المطبقــة مباشــرة علــى القمــاش ومــن الراتنــج المعــزز 

ــك الأصــداف والخــرز  بطــاء الأكريليــك. يتضمــن كل عمــل أجســامًا ومــوادًا بمــا فــي ذل

والبلاســتيك. تجســد هــذه الاستكشــافات التعبيريــة للفضــاء والجســم واللــون التجربــة 

بتلوينهــا  للوحــات  العضويــة  الصفــات  تتميــز  الطبيعيــة.  الحيــاة  وقــوة  والعاطفــة 

الحمضــي، الــذي يترجــم إتقــاد تجريــد مــا بعــد الحــرب إلــى حماســة معاصــرة.

فــي معــرض »ســنة مــن النــور المــر«، عــام 2021 فــي غاغوســيان بنيويــورك، شــهدت 

فــات متنوعــة أضفــت إليهــا أشــكالًا حيويــة، حيــث دمجــت  لوحــات مــاردن إضافــة مخلَّ

الفنانــة بيــن عناصــر صناعيــة وعضويــة. العناصــر المضافــة - بينهــا أصــداف التــي اقتنتهــا 

مــن متجــر فــي بروفينــس تــاون وأخــرى جمعتهــا مــن شــواطئ نيفيــس، وأعــواد قنافــذ 

البحــر مــن ســوق فــي مراكــش - تتصــل بخيــوط الطــاء الســائلة فــي علاقــة 

التحــام مجموعتــي المــواد المتباينــة. توحــي أشــكالها إلــى كيانــات حيويــة ولكنهــا 

حكمــة  المعــرض  عنــوان  يقتــرح  حيــن  تصويريــا،  تمثيــا  تكــون  أن  تعــزو  لا 

مكتســبة بعــد نضــال عنيــف. 

أعمالهــا  أثينــا،  فــي  غاغوســيان  فــي   2023 ســنة  »أغابــي«  معرضهــا  قــدم 

المبكــرة التــي رســمتها فــي اســتوديوهاتها فــي هيــدرا بالإضافــة إلــى سلســلة 

جديــدة مــن لوحــات الأكريليــك والراتنــج التــي تؤكــد مــن جديــد التزامهــا بالحركــة 

لوحاتهــا  فــي  المــكان  أهميــة  بالتســاوي علــى  التأكيــد  يتــم  واللــون.  الجريئــة 

القديمــة والجديــدة علــى حــد ســواء. فــي حيــن تــم رســم الأعمــال الأحــدث فــي 

اســتوديوهاتها فــي تيفولــي، تذكــر ألــوان البحــر الزرقــاء والأحمــر الداكــن النبيذيــة 

المناظــر البحريــة والريفيــة اليونانيــة التــي أثــرت فــي مــاردن منــذ رحلاتهــا الأولــى. 

 تنقــل المشــاهد إلــى 
ٍ

مــع أخــذ هــذه التجــارب فــي الاعتبــار، تخلــق الفنانــة لوحــات

 مــن التأمــل فــي الوجــود.
ٍ

أماكــن بعيــدة بالإضافــة إلــى حــالات



هيلين ماردن
بلا عنوان، 2023

صدف، راتنج، وصبغة على قماش
بموافقة الفنانة ومعرض غاغوسيان

Helen Marden
Untitled, 2023
Resin, pigments, and sea glass on canvas
50 x 50 inches (127 x 127 cm)
© 2024 Helen Marden / Artists Rights 
Society (ARS); Photo by Maris Hutchinson;
Courtesy of the artist and Gagosian Gallery
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Helen Marden
Helen Marden’s paintings feature a vivid palette informed by 
her travels to Greece, India, and Morocco. Using resin to bind 
color-saturated acrylics and raw powdered pigments with found 
objects such as shells, feathers, and sea glass, she invests the 
aesthetics and techniques of expressive abstraction with renewed 
variety and purpose. In both inspiration and her chosen mediums, 
her paintings are rooted in the natural world while offering a 
connection to the spiritual realm through conviction and intuition.

Marden was born in 1941 in Pittsburgh and lives and works in New 
York City; Tivoli, New York; Marrakech, Morocco; and the island of 
Nevis in the West Indies, where she runs, with her husband, Brice 
Marden, the boutique resort Golden Rock (also the name of her 
active Instagram account). She graduated with a BFA in art from 
Pennsylvania State University in 1963, and then, inspired by Paul 
Bowles’s translations of storytellers such as Mohamed Mrabet of 
Tangier, traveled to Europe and Morocco before relocating to New 
York City. It was in New York that she became interested in the 
spontaneity and immediacy of the work of artists associated with 
Tachisme such as Henri Michaux, Jean Fautrier, and Wols (A. O. 
Wolfgang Schulze), as well as in the Abstract Expressionists.

In the early 1980s—with the encouragement of other artists such 
as Jennifer Bartlett, Elizabeth Murray, and Kiki Smith—Marden 
undertook painting in earnest, maintaining studios in New York 
and Hydra, Greece. She took part in group exhibitions including 
Who Chooses Who at the New Museum of Contemporary Art, 
New York (1994); Selections Summer ’96 at the Drawing Center, 
New York (1996); and Couples Discourse (2006) and Uncanny 
Congruences (2013) at the Palmer Museum of Art, Pennsylvania 
State University, University Park. She also participated in the 
Whitney Biennial, New York (1995) and The Last Brucennial, 
Bruce High Quality Foundation, New York (2014), and her work is 
represented in the collection of the Museum of Modern Art, New 
York.



Julian Schnabel 
Julian Schnabel est né à New York en 1951. En 1965, il part 
s’installer avec sa famille à Brownsville, au Texas. Il fréquente 
l’Université de Houston de 1969 à 1973, où il obtient un 
baccalauréat en beaux-arts, puis retourne à New York pour 
participer au programme d’études indépendantes du Whitney 
Museum. En 1978, Schnabel voyage à travers l’Europe et est 
particulièrement impressionné par l’architecture d’Antoni 
Gaudí à Barcelone. La même année, il réalise sa première 
peinture de céramique cassée, The Patients and the Doctors.

Le travail de Schnabel défie la catégorisation traditionnelle, 
en exploitant des styles distincts et divers médias qu’il engage 
dans l’expérimentation matérielle, négociant la physicalité 
de la surface et explorant la relation entre la figure et 
l’abstraction. La pratique de Schnabel a toujours embrassé 
des méthodes non conventionnelles, allant de l’utilisation 
de velours comme toile à la superposition de fragments de 
céramique brisés sur des supports en bois, afin d’explorer les 
potentiels physiques de la surface picturale. Ses sujets sont 
non hiérarchisés, issus de récits personnels et de sources 
couvrant l’histoire et la mythologie, tout en reflétant l’intérêt 
de l’artiste pour la philosophie, la pensée contemporaine et 
l’humour.

Les peintures, sculptures et œuvres sur papier de Schnabel 
ont fait l’objet de nombreuses expositions personnelles à 
travers le monde : Musée Stedelijk, Amsterdam, 1982 ; Tate 
Gallery, Londres, 1982 ; Whitechapel Gallery, Londres, 1987; 
Kunsthalle Düsseldorf, Düsseldorf, 1987 ; Centre Georges 
Pompidou, Paris, 1987 ; Whitney Museum of American Art, 
New York, 1987 ; Musée d’art moderne de San Francisco, 
San Francisco, 1987 ; Musée des beaux-arts, Houston, 1987 ; 
Musée d’art contemporain, Nîmes, 1989 ; Collection graphique 
de l’État, Munich, 1989 ; Palais des beaux-arts, Bruxelles, 
1989 ; Galerie Fruitmarket, Édimbourg, 1989 ; Musée d’art 
contemporain, Chicago, 1989 ; Musée d’art contemporain, 
Monterrey, 1994 ; Fondation Joan Miró, Barcelone, 1995 ; 
Galerie d’art moderne de Bologne, Bologne, 1996 ; Kunsthalle 
Schirn, Francfort/Main, 2004 ; Musée national Centre de Arte 

Reina Sofía, Madrid, 2004 ; Musée de Capodimonte, Naples, 
2009 ; Galerie d’art de l’Ontario, Toronto, 2010 ; Musée Correr, 
Place Saint-Marc, Venise, 2011 ; Centre d’étude sur l’art de la 
Fondation Brant, Greenwich, 2013 ; Dallas Contemporary, 
Dallas, 2014 ; Musée d’art de São Paulo, São Paulo, 2014 ; 
Musée d’art NSU Fort Lauderdale, Fort Lauderdale, 2014 ; 
Musée d’art d’Aspen, Aspen, 2016 et Musée de la Légion 
d’honneur, San Francisco, 2018.

En 1996, Schnabel écrit et réalise le long métrage Basquiat 
sur le collègue artiste new-yorkais Jean-Michel Basquiat. Le 
film fait partie de la sélection officielle du Festival de Venise 
de 1996. Le deuxième film de Schnabel, Before Night Falls, 
basé sur la vie du défunt romancier cubain exilé Reinaldo 
Arenas, remporte à la fois le Grand Prix du jury et le Coppa 
Volpi du meilleur acteur, Javier Bardem, au Festival de Venise 
de 2000. En 2007, Schnabel réalise son troisième film, Le 
Scaphandre et le Papillon. Schnabel reçoit le prix du meilleur 
réalisateur au Festival de Cannes ainsi que celui du meilleur 
réalisateur aux Golden Globe Awards, où le film remporte le 
prix du meilleur film en langue étrangère. Le Scaphandre et 
le Papillon est nominé pour quatre Oscars. La même année, 
en 2007, il réalise un film sur le concert de Lou Reed à Berlin 
au St. Ann’s Warehouse de Brooklyn. Miral remporte le prix 
de l’UNESCO ainsi que le prix UNICEF au Festival de Venise 
2010. Miral est présenté à la salle de l’Assemblée générale 
des Nations unies. At Eternity’s Gate (2018), un film sur 
Vincent Van Gogh avec Willem Dafoe dans le rôle principal, 
remporte le Coppa Volpi au Festival de Venise 2018, et est 
également nominé pour le meilleur acteur aux Golden Globes 
et aux Oscars 2019. Schnabel travaille actuellement sur son 
septième long métrage, In the Hand of Dante, une adaptation 
cinématographique du troisième roman de Nick Tosches 
portant le même nom.

Julian Schnabel vit et travaille actuellement à New York et à 
Montauk, Long Island.
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جوليان شنابل
جامعــة  فــي  درس   .1951 عــام  فــي  نيويــورك  مدينــة  فــي  شــنابل  جوليــان  وُلــد 
هيوســتن مــن عــام 1969 إلــى عــام 1973، حيــث حصــل علــى درجــة البكالوريــوس 
فــي الفنــون الجميلــة، ثــم عــاد إلــى نيويــورك للمشــاركة فــي برنامــج الدراســات 
المســتقلة فــي متحــف ويتنــي وتخــرج مــن البرنامــج ســنة 1974. ســنة 1978، ســافر 
شــنابل فــي أنحــاء أوروبــا وفــي برشــلونة انبهــر بشــكل خــاص بعمــارة أنطونــي 
غــاودي. فــي نفــس العــام، قــام لأول مــرة باســتعمال خــزف الأطبــاق المكســورة 

فــي لوحــة بعنــوان »المرضــى والأطبــاء » .

مميــزة  أنماطًــا  يســتخدم  حيــث  التقليديــة،  التصنيفــات  يتحــدى  شــنابل  عمــل 
العلاقــة  فــي عملــه  ويتنــاول  الماديــة،  التجربــة  فــي  ووســائط متباينــة تشــارك 
بيــن الشــكل والتجريــد. تتبنــى ممارســة شــنابل دائمًــا أســاليب غيــر تقليديــة، مــن 
اســتخدام المخمــل بديــاً عــن القمــاش التقليــدي فــي اللوحــة، إلــى تكديــس الأجــزاء 
المكســورة مــن الخــزف علــى الدعامــة الخشــبية، فــي استكشــاف منــه للإمكانيــات 
الماديــة للســطح الفنــي. تتنــوع مواضيعــه بشــكل غير تسلســلي، حيث يســتمدها 
تعكــس  التاريــخ والأســاطير،  عبــر  تمتــد  ومــن مصــادر  الشــخصي  الســرد  مــن 

اهتمامــه بالفلســفة والفكــر المعاصــر والفكاهــة.

مــن  العديــد  فــي  لشــنابل  الــورق  علــى  وأعمــال  ومنحوتــات  لوحــات  عُرضــت 
أمســتردام،  ســتيديليك،  متحــف  العالــم:  أنحــاء  جميــع  فــي  الفرديــة  المعــارض 
 Kunsthalle لنــدن، 1987؛ ،Whitechapel Gallery لنــدن، 1982؛ ،Tate Gallery 1982؛
متحــف  1987؛  باريــس،  بومبيــدو،  جــورج  مركــز  1987؛  دوســلدورف،   ،Düsseldorf
للفــن  فرانسيســكو  ســان  متحــف  1987؛  نيويــورك،  الأمريكيــة،  للفنــون  ويتنــي 
الحديــث، ســان فرانسيســكو، 1987؛ متحــف الفنــون الجميلــة، هيوســتن، 1987؛ 
متحــف الفــن المعاصــر، شــيكاغو، 1989؛ متحــف الفــن المعاصــر، مونتيــري، 1994؛ 
بولونيــا،  أرتــي موديرنــا دي  غاليريــا دي  برشــلونة، 1995؛  ميــرو،  خــوان  مؤسســة 
ســوفيا  متحــف  2004؛  فرانكفورت/مايــن،  كونســتهاله،  شــيرن  1996؛  بولونيــا، 
الملكــة للفــن المعاصــر، مدريــد، 2004؛ متحــف دي كابوديمونتــي، نابولــي، 2009؛ 
ماركــو،  ســان  بياتســا  كوريــر،  متحــف  2010؛  تورونتــو،  لأونتاريــو،  الفــن  معــرض 
البندقيــة، 2011؛ مركــز دراســات الفــن لمؤسســة برانــت، غرينويتــش، 2013؛ دالاس 
المعاصــر، دالاس، 2014؛ متحــف ســاو باولــو للفــن، ســاو باولــو، 2014؛ متحــف 
NSU للفــن، فــورت لودرديــل، 2014؛ متحــف آســبن للفــن، آســبن، 2016 ومتحــف 

ليجــون أوف هونــور، ســان فرانسيســكو، .2018

الفنــان  حــول  الطويــل »باســكيا«  وأخــرج شــنابل فيلمــه  كتــب  عــام 1996،  فــي 
الرســمية  المســابقة  فــي  الفيلــم  ورشــح  باســكيا.  ميشــيل  جــان  النيويوركــي 
لمهرجــان فينيســيا الســينمائي لعــام 1996. فيلــم شــنابل الثانــي، »قبــل ســقوط 
الليــل«، القائــم علــى حيــاة الروائــي الكوبــي المنفــي رينالــدو أرينــاس، فــاز بجائــزة 

الهيئــة الكبــرى وجائــزة كوبــا فولبــي لأفضــل ممثــل، جافييــر بارديــم، فــي مهرجــان 
الثالــث  أخــرج شــنابل فيلمــه  فــي ســنة 2007،  لعــام 2000.  الســينمائي  فينيســيا 
»الغواصــة والفراشــة«. حصــل شــنابل علــى جائــزة أفضــل مخــرج فــي مهرجــان كان 
الســينمائي، بالإضافــة إلــى جائــزة أفضــل مخــرج فــي حفــل جولــدن غلــوب، حيــث فــاز 
الفيلــم بجائــزة أفضــل فيلــم بلغــة أجنبيــة. تــم ترشــيح فيلــم »الغواصــة والفراشــة« 
لأربــع جوائــز أوســكار. فــي نفــس الســنة،  أخــرج فيلمًــا عــن حفــل »لــو ريــد« فــي برليــن 
فــي مســتودع ســانت آن فــي بروكليــن. فيلــم »ميــرال«، فــاز بجائــزة اليونســكو وجائــزة 
اليونيســف فــي مهرجــان فينيســيا الســينمائي لعــام 2010. عُــرض فيلــم »ميــرال« 
فــي قاعــة الجمعيــة العامــة للأمــم المتحــدة. وكان فيلــم »فــي بوابــة الخلــود« )2018( 
عــن الفنــان فنســنت فــان جــوخ مــن بطولــة ويليــم دافــو الــذي فــاز بجائــزة كوبــا فولبــي 
فــي مهرجــان فينيســيا الســينمائي لعــام 2018، والــذي رشــح أيضًــا لجائــزة أفضــل 
ممثــل فــي حفــل جولــدن غلــوب ولجائــزة الأوســكار لســنة 2019. يعمــل شــنابل حاليًــا 
علــى فيلمــه الطويــل الســابع »بيــن يــدي دانتــي«، وهــو تكيــف ســينمائي لروايــة نيــك 

توشــس الثالثــة التــي تحمــل نفــس الاســم.  

جوليان شنابل يعيش ويعمل حاليًا في نيويورك ومونتوك، لونغ آيلاند.

Julian Schnabel
Large Rose Painting (Near Van Gogh’s Grave), 2015
Oil, plates, and bondo on wood
84 x 120 x 9 3/4 inches (213.4 x 304.8 x 24.8 cm)
© Julian Schnabel Studio; Photo by Tom Powel Imaging;
Courtesy the artist and Vito Schnabel Gallery

جوليان شنابل
لوحة وردية كبيرة )بالقرب من قبر فان غوخ(، 2015

صباغة زيتية، صحون، وبوندو على خشب
بموافقة الفنان ومعرض فيتو شنابل



Parcours de l’exposition Exhibition routeمسار المعرض

Julian Schnabel
Julian Schnabel was born in New York City in 1951. In 1965 
he moved with his family to Brownsville, Texas. He attended 
the University of Houston from 1969-73, receiving a BFA, and 
returned to New York to participate in the Whitney Museum 
Independent Study Program. In 1978, Schnabel traveled 
throughout Europe and in Barcelona was particularly moved 
by the architecture of Antoni Gaudí. That same year he made 
his first plate painting, The Patients and the Doctors. 

Schnabel’s work defies traditional categorization, culling 
distinct styles and disparate media engaged in material 
experimentation, negotiating the physicality of surface, and 
exploring the relationship between the figure and abstraction. 
Schnabel’s practice has always embraced unconventional 
methods– from employing velvet as his canvas, to layering 
shattered shards of ceramic onto wooden supports– to explore 
the physical potentials of the pictorial surface. His subjects are 
non-hierarchical, drawn from personal narratives and sources 
that span history and mythology while reflecting the artist’s 
interest in philosophy and contemporary thought and humor.

Schnabel’s paintings, sculptures, and works on paper have 
been the subject of numerous solo exhibitions around the 
world:  Stedelijk Museum, Amsterdam, 1982; Tate Gallery, 
London, 1982; Whitechapel Gallery, London, 1987; Kunsthalle 
Düsseldorf, Düsseldorf, 1987; Centre Georges Pompidou, Paris, 
1987; Whitney Museum of American Art, New York, 1987; San 
Francisco Museum of Modern Art, San Francisco, 1987; Museum 
of Fine Arts, Houston, 1987; Musée d’Art Contemporain, 
Nîmes, 1989; Staatliche Graphische Sammlung, Munich, 1989; 
Palais des Beaux-Arts, Brussels, 1989; Fruitmarket Gallery, 
Edinburgh, 1989; Museum of Contemporary Art, Chicago, 
1989; Museo de Arte Contemporáneo, Monterrey, 1994; 
Fundació Joan Miró, Barcelona, 1995; Galleria d’Arte Moderna 
di Bologna, Bologna, 1996; Schirn Kunsthalle, Frankfurt/
Main, 2004; Museo Nacional Centro de Arte Reina Sofía, 
Madrid, 2004; Museo di Capodimonte, Naples, 2009; The Art 
Gallery of Ontario, Toronto, 2010; Museo Correr, Piazza San 
Marco, Venice, 2011; The Brant Foundation Art Study Center, 
Greenwich, 2013; Dallas Contemporary, Dallas, 2014; Museu 

de Arte de São Paulo, São Paulo, 2014; NSU Art Museum 
Fort Lauderdale, Fort Lauderdale, 2014; Aspen Art Museum, 
Aspen, 2016 and Legion of Honor Museum, San Francisco, 
2018.

In 1996 Schnabel wrote and directed the feature film Basquiat 
about fellow New York artist Jean-Michel Basquiat.  The film 
was in the official selection of the 1996 Venice Film Festival. 
Schnabel’s second film, Before Night Falls, based on the life of 
the late exiled Cuban novelist Reinaldo Arenas, won both the 
Grand Jury Prize and the Coppa Volpi for best actor, Javier 
Bardem, at the 2000 Venice Film Festival.  In 2007 Schnabel 
directed his third film, The Diving Bell and the Butterfly.  
Schnabel received the award for Best Director at the Cannes 
Film Festival as well as Best Director at the Golden Globe 
Awards, where the film won Best Film in a Foreign Language.  
The Diving Bell and the Butterfly was nominated for four 
Oscars.  That same year, 2007, he made a film of Lou Reed’s 
Berlin concert at St. Ann’s Warehouse in Brooklyn. Miral, won 
the UNESCO as well as the UNICEF award at the 2010 Venice 
Film Festival.  Miral was shown at the General Assembly 
Hall of the United Nations.  At Eternity’s Gate (2018) a film 
about Vincent Van Gogh starring Willem Dafoe who won the 
Coppa Volpi at the 2018 Venice Film Festival, and who was 
also nominated for Best Actor at the Golden Globes and 2019 
Academy Awards. Schnabel is currently at work on his 7th 
feature film In the Hand of Dante, a film adaptation of Nick 
Tosches’ third novel of the same name.

Julian Schnabel currently lives and works in New York City and 
Montauk, Long Island.

Julian Schnabel
Untitled (Self-Portrait), 2023
Oil, plates, and bondo on aluminum
72 x 60 inches (182.9 x 152.4 cm)
© Julian Schnabel Studio; Photo by Tom Powel 
Imaging;
Courtesy the artist and Vito Schnabel Gallery

جوليان شنابل
بلا عنوان )صورة ذاتية(، 2023

صباغة زيتية، صحون، وبوندو على ألمنيوم
بموافقة الفنان ومعرض فيتو شنابل



Fondation Nationale des Musées
Douze ans après sa création, sous l’impulsion de Sa Majesté le Roi Mohammed VI, que Dieu L’assiste, la Fondation Nationale des 
Musées (FNM) occupe désormais l’une des toutes premières places dans le paysage culturel du Maroc. Elle a l’ambition permanente 
d’inscrire la culture comme l’un des vecteurs du développement économique et social du Royaume. Lieux de conservation de 
notre Histoire et de notre identité plurielle, les musées regorgent d’œuvres et d’objets rares, souvent exceptionnels, au cœur de 
la transmission et de la préservation de l’héritage riche et pluriel des civilisations antérieures. La FNM a mis au centre de ses 
priorités la rénovation des musées nationaux à travers la restauration et la modernisation des bâtiments. Pour la promotion de 
la création artistique sur le plan national et international, la FNM accueille et expose dans ses musées des grands noms de l’art 
et organise des expositions d’artistes marocains et d’objets du patrimoine artistique, ethnographique et archéologique. La FNM 
compte aujourd’hui dix-huit musées ouverts au public à travers le Royaume.

المؤسسة الوطنية للمتاحف

 بعـــد اثنـــي عشـــر عامـــا مـــن إنشـــائها، وتحـــت قيـــادة جلالـــة الملـــك محمـــد السـادس نصـــره الله، تحتل المؤسسـة الوطنيـــة للمتاحف اليــوم، مكانــة مهمــــة فــي المشــهد 
الثقافــــي المغربــــي. لــــدى المؤسســـة طمـــوح دائـــم لإدراج الثقافـــة كأحـــد محـــركات التنميـــة الإقتصاديـــة والإجتماعيـــة للمملكـــة. تعـــد المتاحـــف فضاءات لحفـــظ الذاكـــرة 
وصيانـة هويتنـا المتعددة، وتعـرض مجموعـات مـن التحـف التراثيـة ذات القيمـة المتفـردة، تشـهد علـى غنـى وتنـوع المـوروث العريـق للحضـارات السـابقة التـي تعاقبـت 
علـى بلادنـا. وضعــت المؤسســة الوطنيــة للمتاحــف فــي صميــم أولوياتهــا، تجديـد المتاحـف الوطنيـة مـن خـلال ترميـم المبانـي وتحديثهـا. ومــن أجــل النهــوض بلإبــداع 
الفنــــي علــــى المســــتويين الوطنــــي والدولــــي، فإنهــــا تحــــرص علــــى اســــتضافة وتقديــــم فنانيــــن كبــــار وتنظيـــم معـــارض لفنانيـــن مغاربـــة وقطـــع من التـــراث الفنـــي وكذا 

الإثنوغرافــــي والأثــــري. تضــــم المؤسســــة الوطنيــــة للمتاحــــف حاليــــا، ثمانية عشــــر متحفــــا مفتوحــــا للــزوار بجميــع أنحــــاء المملكــة.

المنظمون

Organisateurs

Organizers

5

National Foundation of Museums 
Twelve years after its creation, under the impulse of His Majesty the King Mohammed VI, may God assist Him, the National 
Foundation of Museums (NFM) occupies a prominent place in Morocco’s cultural landscape. The NFM has the permanent ambition 
to include culture as an economic and social development lever of the Kingdom. Museums have varying aims but they are mostly 
places of preservation of our History and our plural identity. They offer an abundance of various collections of rare and exclusive 
works of art and objects that perpetuate the transmission and the preservation of the rich and diversified heritage of the previous 
civilizations. The NFM enhaces national museums from the level of restoration and modernization of buildings to the upgrading of 
exhibition conditions. As for the promotion of artistic work both nationally and internationally, the NFM welcomes and exhibits in its 
museums renown artists and organizes exhibitions of Moroccan ones, as well as items of artistic, ethnographic and archaeological 
heritage. The NFM now has Eighteen museums open to the public across the Kingdom.



Musée Mohammed VI d’art moderne contemporain 
Le musée Mohammed VI d’art moderne et contemporain (MMVI), s’inscrit dans le cadre d’une vaste politique de développement et 
de renforcement des infrastructures culturelles d’envergure du Maroc. Il s’agit de la première institution muséale dans le Royaume 
à se consacrer entièrement à l’art moderne et contemporain, à répondre aux normes muséographiques internationales. Sa création 
marque un tournant majeur dans l’histoire de la politique culturelle du pays, en ce qu’elle constitue une nouvelle action en faveur de 
la connaissance et de la diffusion d’un pan important de la création artistique au Maroc. Ce tournant est d’autant plus significatif 
que la jeune scène artistique marocaine s’impose aujourd’hui comme l’une des plus dynamiques et des plus variées de l’Afrique 
du Nord. Le MMVI profite de la position géostratégique du Maroc en tant que carrefour entre l’Europe et l’Afrique pour tenter de 
jouer un rôle important dans l’Histoire culturelle des deux continents à travers la diffusion de l’art et de la culture. Chaque année, 
des expositions temporaires, d’ambition internationale, offrent aux visiteurs le plaisir de découvrir des artistes et des thématiques 
variés, de l’art moderne à l’art contemporain. De grands noms de l’art tels que César, Giacometti, Goya, Picasso, El Glaoui, Cherkaoui, 
Gharbaoui, Chaïbia Talal, Delacroix, Cartier-Bresson, entre autres, ont été exposés au musée dans le cadre d’exposition événements 
et de rétrospectives.

Galerie Vito Schnabel
La galerie Vito Schnabel, fondée par Vito Schnabel, possède trois sites à New York et à Saint-Moritz, en Suisse. En 2003, Schnabel a 
commencé à organiser des expositions dans des lieux temporaires à New York et en Europe. En 2013, après avoir présenté plus d’une 
trentaine d’expositions à travers le monde, Schnabel a ouvert un espace d’exposition permanent à New York. Deux ans plus tard, il a 
ouvert un deuxième espace à Saint-Moritz, dans l’ancienne galerie de Bruno Bischofberger. Le troisième emplacement de la galerie 
Vito Schnabel a ouvert ses portes en février 2021, dans le quartier des arts de Chelsea à New York.

La galerie Vito Schnabel collabore avec les artistes suivants : Trey Abdella, Ai Weiwei, Laurie Anderson, Zachary Armstrong, Francesco 
Clemente, Jorge Galindo, Ron Gorchov, Bill Jensen, Spencer Lewis, Caitlin Lonegan, Markus Lüpertz, Robert Nava, Angel Otero, Ariana 
Papademetropoulos, Rene Ricard, Julian Schnabel, Pat Steir, Gus Van Sant, Jessica Westhafer et Thomas Woodruff

متحف محمد السادس للفن الحديث والمعاصر

ينــــدرج إنشــــاء متحــــف محمــــد الســــادس للفــــن الحديــــث والمعاصــــر، فــــي إطـار سياسـة واســـــعة لتطويــر البنيــات الثقافيـة الكبـرى فـي المملكـــة وتعزيزهـا.ّ يتعلــق الأمــر بــأول 
مؤسســــة تكـــرُ س للفـــــن الحديـــــث والمعاصـــــر وتســــــتوفي المعاييــــر الدوليــــــة فــــــي المجــــــال المتحفــــــي. لقد شكل إنشـــــاء المتحف منعطفـــــا كبيـــــرا فـــــي تاريـــــخ السياســـــة 
الثقافيــة ببلدنـا، إذ مثل مبــادرة جديــدة فــي خدمــة المعرفـة ونشر جزء هــام مــن الإبـداع الفنــي في المغــرب. فهو منعطـف يكتسـي أهميـة بالغـة اليـوم، لاسـيما وأن المشـهد 
الفنـي المغربـي الناشـئ َّ مـا انفـك يفــرض نفســه علــى الســاحة الإفريقية بفضــل ديناميتــهُ  وتنوعــه المتفرديــن. يســعى متحــف محمــد الســادس للفــن الحديــث والمعاصــر، 
مســــتفيدا مـــــن الموقــــع االســـــتراتيجي للمغــــرب كهمــــزة وصـــــل بيــــن أوروبــــا وإفريقيــــا، إلــــى لعب دور هام في التاريــــخ الثقافــــي للقارتيــــن بنشره للفــــن والثقافة. فـــي كل عـــام، 
تقـــدم المعـــارض المؤقتـــة ذات الطمـــوح الدولـــي للـــزوار متعــــة اكتشــــاف الفنانيــــن والمواضيــــع المتنوعــة، مــن الفــــن الحديــث إلـى الفـن المعاصـر. تـم عـــرض أسـماء كبيـرة فـي 
الفـــن مثـــل ســـيزار وجياكوميتـــي وڴويـــا وبيكاســـو والڴلاوي والشــرقاوي والغربــاوي والشــعيبية طــال ودولاكــروا وكارتييـــه بريســـون، مـــن بيـــن آخريـــن، فـــي المتحـــف كجـــزء مـــن 

فعاليــات المعـــارض المؤقتــة والاســـتعادية

الرواق الفني فيتو شنابل

الــرواق الفنــي فيتــو شــنابل، الــذي أسســه فيتــو شــنابل، يمتلــك ثــاث مواقــع فــي نيويــورك وســانت موريتــز فــي سويســرا. فــي عــام  2003، بــدأ شــنابل فــي تنظيــم معــارض 
فــي أماكــن مؤقتــة فــي نيويــورك وأوروبــا. وفــي عــام 2013، بعــد تقديــم أكثــر مــن ثلاثيــن معرضــاً فــي جميــع أنحــاء العالــم، افتتــح شــنابل فضــاء عــرض دائــم فــي نيويــورك. وبعــد 
عاميــن، افتتــح فضــاء ثانــي فــي ســانت موريتــز، فــي الــرواق الفنــي الســابق لبرونــو بيشــوفبيرجر. وقــد افتتــح فضــاء عــرض ثالــث فــي فبرايــر 2021، فــي منطقــة تشيلســي للفنــون 

فــي نيويــورك.

ويتعــاون الــرواق الفنــي فيتــو شــنابل مــع هــؤلاء الفنانيــن: تــري عبديــا، آي ويــوي، لــوري أندرســون، زاكاري أرمســترونج، فرانشيســكو كليمنتــي، خورخــي غالينــدو، رون غورشــوف، 
ــا باباديميتروبولــوس، رينيــه ريــكارد، جوليــان شــنابل، بــات ســتير، جــوس فــان  ــز، روبــرت نافــا، أنجيــل أوتيــرو، أريان بيــل جنســن، سبنســر لويــس، كيتليــن لونيجــان، ماركــوس لوبرت

ســانت، جيســيكا ويســتهافر، وتومــاس وودروف

Mohammed VI Museum of Modern and Contemporary Art  
The Mohammed VI museum of modern and contemporary art (MMVI), is part of a broad policy of development and strengthening of 
cultural infrastructure of Morocco. It is the first museum institution in the Kingdom to be devoted entirely to modern and contemporary 
art, to meet international museographic standards. Its creation marks a major turning point in the history of the country’s cultural 
policy, in that it constitutes a new action in favor of the knowledge and the diffusion of an important part of the artistic creation in 
Morocco. This turning point is all the more significant as the young Moroccan artistic scene is today one of the most dynamic and varied 
in North Africa. The MMVI takes advantage of Morocco’s geostrategic position as a crossroads between Europe and Africa to try to 
play an important role in the cultural history of both continents through the dissemination of art and culture. Each year, temporary 
exhibitions of international scope offer visitors the pleasure of discovering various artists and themes, from modern to contemporary 
art. Great names of art such as Caesar, Giacometti, Goya, Picasso, El Glaoui, Cherkaoui, Gharbaoui, Chaibia Talal, Delacroix, Cartier 
Bresson, among others, have been exhibited at the museum as part of exhibition events and retrospectives.

Vito Schnabel Gallery 
Vito Schnabel Gallery was founded by Vito Schnabel and has three locations in New York and St. Moritz, Switzerland. In 2003, Schnabel 
began organizing exhibitions in temporary locations in New York and in Europe. In 2013, after having presented over thirty exhibitions 
worldwide, Schnabel opened a permanent exhibition space in New York. Two years later, he opened a second space in St. Moritz, in 
the former gallery of Bruno Bischofberger. Vito Schnabel Gallery’s third location opened in February 2021, in New York’s Chelsea Arts 
District.

Vito Schnabel Gallery works with artists Trey Abdella, Ai Weiwei, Laurie Anderson, Zachary Armstrong, Francesco Clemente, 
Jorge Galindo, Ron Gorchov, Bill Jensen, Spencer Lewis, Caitlin Lonegan, Markus Lüpertz, Robert Nava, Angel Otero, Ariana 
Papademetropoulos, Rene Ricard, Julian Schnabel, Pat Steir, Gus Van Sant, Jessica Westhafer, and Thomas Woodruff.

Organisateursالمنظمون Organizers



معلومات عملية

Informations
pratiques

Practical
informations

6Adress :
Corner of the Moulay El Hassan Avenue and Allal 
Ben Abdellah Avenue, Rabat, Morocco
Phone : +212 5 37 76 90 47

Opening hours :
Open from Monday to Sunday, from 10am to 6 pm. 
Closed on Tuesday.

Entry fee :
• Moroccan adults: 30 dhs
• Moroccans under 18 years old: 15 dhs
• Foreigners: 60 dhs

Free access for schoolchildren on Wednesdays.

Free access for Moroccans, foreign residents on 
Fridays.

Free access everyday for : 
Students, professors and ICOM card holders.

Guided tours by appointment.

Adresse : 
Angle Avenue Moulay Hassan et Avenue Allal Ben 
Abdellah, Rabat, Maroc
Téléphone : +212 5 37 76 90 47 

Horaires d’ouvertures : 
Ouvert du lundi au dimanche de 10h00 à 18h00.
Fermé le Mardi.

Tarifs d’entrée : 
• Adultes : 30 dhs
• Marocains de moins de 18 ans : 15 dhs
• Etrangers : 60 dhs

Mercredi accès gratuit pour les élèves.

Vendredi accès gratuit pour les Marocains et les 
résidents étrangers.

Accès gratuit tous les jours :
Pour les étudiants, le corps enseignant et aux détenteurs 
de la carte ICOM

Visites guidées sur RDV.

العنوان:
تقاطع شارع مولاي الحسن وشارع علال بن عبد الله،

الرباط، المغرب
الهاتف: 47 90 76 37 5 212+

توقيت العمل: 
مفتوح من الإثنين إلى الأحد، من الساعة 10 صباحا إلى السادسة مساءا.

مغلق يوم الثلاثاء.

التعريفة: 
• المغاربة البالغين: 30 درهما

• المغاربة دون سن الثامنة عشر: 15 درهما
• الأجانب: 60 درهما

الأربعاء دخول مجاني لفائدة التلاميذ.
الجمعة دخول مجاني لفائدة المغاربة والأجانب المقيمين

بالمغرب.
الدخول مجاني كل يوم لفائدة الطلبة و المدرّسين
و لفائدة حاملي بطاقة المجلس الدولي للمتاحف.

تقدم الزيارات الموجَّهة بناءا على موعد. 
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Rejoignez-nous sur nos réseaux sociaux
تابعونا على وسائل التواصل الاجتماعي
Join us on our social networks

    @fondation_nationale_des_musees  •           fnmmaroc  •           FNMusees  •           Fondation Nationale des Musées

امسح رمز الإستجابة السريعة
Scannez-moi 

Scan me


