
Pardo d’ Onore
Per Barbet Schroeder

Festival del Cinema di Locarno

 Ricardo e la Pittura   
(Ricardo et la Peinture)                                         

Un film di 
Barbet Schroeder

Durata 90’

Al cinema dal 27 novembre 2025



Log Line 
Ricardo e la pittura è il ritratto che Barbet Schroeder ha dedicato all’amico Ricardo Caval-
lo, un artista che ha consacrato tutta la propria vita alla pittura. 


Da Buenos Aires al Finistère, passando per Parigi e il Perù, il film è un invito a immergersi 
nella storia della pittura, ma anche a scoprire la vita di quest'uomo eccezionale che, con 
semplicità e umiltà, ha dato il massimo per l’arte, trasmettendo la sua passione anche ai 
bambini del suo villaggio.







Cast Tecnico 

Avec
Con:  Ricardo Cavallo, Pierre Astier, Philippe Pech de Laclause, Sascha Koshnevis Balkan 
Appolinaire Le Vot 

Fotografia:  Victoria Clay 

Telecamere: Baptiste Lucas, Raphael Viterbo, Barbet Schroeder 

Suono: Elie Peyssard 

Montaggio:  Julie Lena 

Musiche Originali:  Hans Appleqvist 

Montaggio suono e mix: Étienne Curchod 

Picture Design:  Patrick Lindenmaier 

Prodotto da: Lionel Baier - Bande à part Films, Régine Vial, Charles Gillibert 

In coproduzione con: 
RTS Radio Télévision Suisse, Unité des films documentaires, Steven Artels et Bettina Hofmann 

In coproduzione con: 
SRG SSR 

Coproduzioni nazionali: 
Sven Wälti et Gregory Catella 

Con il sostegno di: 
Office fédéral de la culture (OFC), Centre National du Cinéma et de l’image animée 

Con la partecipazione di: 
Cineforum 

e il sostegno di : 
la Loterie Romande 
Fonds Culturel Suissimage 

In associazione con: 
Cinemage 17 

Distribuzione francese e Vendite internazionali: 
Les Films du Losange 



Incontro con Barbet Schroeder 

Cosa l’ha affascinata per primo? Ricardo Cavallo o la sua pittura? 

Entrambi contemporaneamente. E questo avveniva più di quarant'anni fa, grazie a Karl Flinker, un 
grande appassionato d'arte, bibliotecario e gallerista, nonché caro amico di mia madre. Da quan-
do sono arrivato a Parigi all'età di 11 anni, è stato una sorta di padre spirituale per me. Siamo 
sempre rimasti in contatto e, un giorno del 1982, mi disse che dovevo assolutamente incontrare 
uno dei suoi nuovi pittori, che era diventato suo amico ed era davvero geniale. Fu così che mi ri-
trovai a salire i sette piani di un palazzo a Neuilly, fino alla piccola stanza di servizio che Ricardo 
Cavallo aveva trasformato nel suo studio. La sua pittura e la sua personalità mi conquistarono 
immediatamente. In un istante, ho capito che, nella vita, si incontrano poche persone come lui.  
Ricardo è un uomo con una sensibilità unica, di eccezionale apertura verso gli altri e di grande 
generosità in ogni istante. Col tempo ho avuto la fortuna di essere il primo a vedere sorgere la 
parte completamente segreta del suo lavoro: migliaia di straordinarie pitture a guazzo che fanno 
parte di quella che lui chiama "immaginazione attiva". Ma ero anche molto attratto dai suoi grandi 
dipinti a olio che hanno finito per essere presenti su gran parte delle pareti di tutti i miei apparta-
menti. 


Nel 1982, Lei aveva poco più di quarant'anni. Qual era, all’ epoca,  il Suo rap-
porto con l'arte, in particolare con la pittura?  

Nel corso degli anni, Karl mi ha fatto conoscere in profondità i pittori su cui  aveva pubblicato dei 
libri, tra cui Paul Klee, Picasso e i suoi ritratti.


Da parte mia, sono sempre stato affascinato da Manet, Baudelaire e il cinema. Mia madre, al no-
stro arrivo a Parigi dal Sud America, dopo il divorzio ha allevato da sola me e mia sorella, di tre 
anni più piccola. Voleva che ricevessimo un'educazione francese e doveva occuparsi di tutto, tro-
varci la scuola, l’alloggio; per dei mesi passavamo di albergo in albergo. Ci lasciava spesso soli al 
Louvre, nelle sale delle antichità greche. Il Louvre era un po' come la mia casa, anche se non co-
noscevo tutte le stanze... E poi, ogni sera, mia madre ci leggeva una dozzina di pagine dell'Odis-
sea... Da parte sua, anche Karl Flinker era affascinato dalla Grecia antica. Ricordo che quando ci 
raggiunse a Ibiza per l'estate, lui e mia madre trascorsero molto tempo con i contadini, la cui vita, 
all'inizio degli anni '50, era praticamente identica a quella dei greci duemila anni prima..

Karl ha persino realizzato un documentario sulle tracce di Alessandro Magno, riprese che ha se-
guito a bordo di una Land Rover fino al cuore dell’ Afghanistan. Qualche anno dopo, prima dell'in-
vasione russa, ho cercato di riprendere questo progetto nel luogo da lui scelto, il Nuristan, ma non 
sono riuscito a portarlo a compimento. Karl aveva trovato gente di montagna dagli occhi azzurri, 
la cui musica era diversa da quella della regione, così come tracce del culto di Dioniso. Posso 
quindi dire che, attraverso Karl, la passione per l'antica Grecia ha unito Ricardo e me, ancor prima 
che ci incontrassimo. 


A volte Lei parla di Ricardo Cavallo come di un monaco dei tempi antichi...  

Il film di Rossellini Francesco Giullare di Dio (1950) è stato uno dei miei principali riferimenti e, 
molto rapidamente, ho visto in Ricardo un Francesco dei tempi moderni. C'è in lui una dimensio-
ne cristiana: attrae le persone, che si radunano attorno a lui, che sentono et sanno che da lui sa-
ranno ascoltate, e alle quali parla con una semplicità e una generosità assolute. E si arriva quasi 



naturalmente, a vedere in lui una sorta di santo moderno. Nella mia vita, ho usato Ricardo un po’ 
come avevo usato Diogene quando lavoravo con Bukowski: come Diogene, Bukowski odiava i 
ricchi e diceva sempre quello che pensava; era fieramente indipendente. E io sono sempre stato 
attratto dalle persone indipendenti. Dopotutto, ho iniziato con Eric Rohmer! Che non andava mai 
al ristorante, non prendeva il taxi, viaggiava solo con i mezzi pubblici, non aveva un telefono e si 
rifiutava persino di vivere in un appartamento con l'ascensore! Sono sempre stato attratto dalle 
personalità artistiche estreme! In realtà, Rohmer non era proprio estremo… ma sacrificava tutto 
alla sua arte, senza scendere a compromessi. 


Come ha reagito Ricardo quando Le ha parlato del Suo progetto cinemato-
grafico su di lui?  

Mi ha detto: "Se ti rende felice…" Ricardo sacrifica tutto per ciò che gli interessa, e fa soltanto ciò 
che gli interessa.

Gli avevo chiesto di lavorare con me al film che ho girato in Colombia (La Vergine dei Sicari, 
2000). Pensavo che potesse aiutarmi con i colori, ma ha rifiutato, molto gentilmente ma con fer-
mezza. Sono stato folle a chiederglielo! Aveva lavorato alle scenografie di un'opera teatrale di Luc 
Bondy, un altro suo caro amico, ma riteneva di aver perso sei mesi...


Che ruolo ha avuto la storia dell'arte in questi quarant’anni di vostra compa-
gnia e di amicizia? 

Quando siamo entrambi liberi, andiamo nei musei e visitiamo le mostre. In realtà, i nostri incontri 
si decidono sempre in base alle opere da scoprire o riscoprire; l'arte è sempre presente tra noi. Se 
ieri sono andato alla chiesa di Saint-Paul a rivedere il dipinto di Delacroix, “Cristo nell'orto degli 
ulivi”, è stato grazie a Ricardo. Me l'ha fatto scoprire forse 30 anni fa. È sempre aggiornato su 
tutto. Tutte queste visite mi hanno insegnato che Ricardo parla in modo ammirevole della storia 
della pittura, ha il dono di collegare le opere, di farle dialogare. È da questo incredibile talento che 
ho concepito il progetto di questo film, che è simile a un viaggio attraverso la storia dell'arte. Dalla 
grotta di Chauvet alla grotta di Saint-Jean-du-Doigt, dove Ricardo lavora oggi, qualcosa come 
trentaseimila anni dopo.


In quale fase del processo ha deciso quali opere sarebbero state mostrate 
sullo schermo? 
Fin dall'inizio, avevo una lista di opere essenziali per il film. Ma dovevo comunque essere in grado 
di mostrarle e filmarle tutte! In sostanza, volevo che gli scambi generati dalla nostra amicizia mi 
permettessero di ripercorrere la storia dell'arte in modo originale e vivace. Amo così tanto ciò che 
Ricardo dice, la persona che è, cosa fa, che le opinioni condivise erano già stabilite e quindi il ter-
reno di gioco era pronto. 

Il film è nato davvero dall'unione delle nostre due menti.


Capitava spesso anche che Ricardo intuisse cosa mi aspettavo da lui e reagisse oltre le mie 
aspettative. Così, quando stendeva un lenzuolo, gesto che lo portava a evocare le icone (allusione 
tagliata in fase di montaggio), passava poi in modo naturale ai ritratti del Fayum, arte che Ricar-
do mi aveva fatto conoscere molto tempo fa e che mi aveva colpito indelebilmente. Sapevo che 
dovevano essere mostrati nel film, per poi passare alla pittura greca. Il pensiero di Ricardo dimo-
stra che tutto è intimamente legato, che la storia dell'arte è come un flusso ininterrotto.




Dalla pittura degli esordi, arriviamo al Cubismo, a Braque e a Picasso, che dovevano assoluta-
mente essere presenti nel film, in modo da comprendere che l'arte continua a esistere.


Per rendere ciò possibile, anche i principi di produzione dovevano soddisfare 
questo requisito. Quali scelte avete fatto?  

Abbiamo girato in tre periodi, ciascuno della durata compresa tra una settimana e dieci giorni. 
Senza alcuna illuminazione di riempimento, cosa che le telecamere odierne rendono possibile. In 
genere, lavoravamo con tre telecamere, a volte quattro, un allestimento che rendeva inevitabili 
certi "incidenti": microfoni in campo, l'improvvisa comparsa di un tecnico o del regista. Adoro il 
momento in cui il bambino disegna e il microfonista è nell’inquadratura, Ricardo si avvicina per 
guardare nell'obiettivo e io invece osservo il disegno del bambino; quel momento è magico. Non 
cercavamo “incidenti”, che altrimenti non sarebbero stati dei veri incidenti, ma erano comunque 
benvenuti. Per il resto, l'idea era che Ricardo fosse il più a suo agio possibile, cosa che cerco 
sempre di fare anche con tutti i tecnici. Il film, del resto, è anche un film sulla vita quotidiana di un 
pittore, che, allo stesso tempo, è anche la vita quotidiana del film che si sta realizzando


Per Ricardo, non c'è differenza tra i momenti della vita e quelli in cui dipinge. Un pranzo condiviso 
nella sua cucina ci permette di “far entrare" il Ritratto di Madame Cézanne, che sapevo fin dal-
l'inizio sarebbe stato nel film, ma non sapevo in che momento. Per Ricardo, non c'è rottura tra la 
vita, anche nei suoi aspetti più quotidiani, e l'arte. Anche questo fa parte di ciò che il film voleva 
mostrare. Se le finestre di Ricardo sono sempre aperte, è perché vuole sentirsi all'esterno, come 
quando dipinge, davanti al dipinto. È un modo per prepararsi. Dice del resto di non voler mai sen-
tire una differenza di temperatura... 


Direbbe che le parole di Ricardo Cavallo offrono una sorta di apprendistato 
dello sguardo?  

Spesso, con le sue mani, disegna una cornice nel vuoto, e ti dice che questa cornice segue gli 
stessi principi di questo o quel dipinto di Monet. Prima che lui inizi a parlare, vedi solo un sentiero 
di ghiaia, un muro, un po' di verde, ma le sue parole ti trascinano nel dipinto, e poi vedi un tavolo, 
una tovaglia bianca o una cattedrale. Con lui, è un movimento continuo. Vi ritrovate al mare, par-
liamo, lui lavora, tu gli poni una domanda semplice come “quale pittore è stato il primo a lavorare 
su questo tema? Evochiamo gli Impressionisti naturalmente, ma poi Ricardo cita un certo Anni-
bale Carracci (1560-1609), e specifica che inizialmente la natura era presente nella pittura solo 
sullo sfondo di soggetti religiosi, ma che quando questi soggetti hanno cessato di essere imposti, 
la natura ha trovato un nuovo posto... E da lì, Ricardo passa alla natura morta... Spiega anche 
come Caravaggio (1571-1610) e Velázquez (1599-1660) siano stati i primi a dipingere diretta-
mente, senza disegno preliminare, senza uno schizzo preparatorio; si lanciavano subito, in un cer-
to senso, senza rete di sicurezza.


Il talento del pittore come “guida" l’ha condotta naturalmente alla scuola che 
Ricardo gestisce a Saint-Jean-du-Doigt…  

Sapevo fin dall'inizio che il film doveva concludersi con i bambini, ma per molto tempo ho temuto 
che la pandemia ci avrebbe impedito di filmarli. Li ho anche filmati io stesso, con la mia piccola 



telecamera, per ogni evenienza, ma non sarebbe stato soddisfacente, quindi ho provato a pensa-
re ad altri possibili finali, ma senza molto successo.

I bambini contribuiscono a mettere in risalto una delle caratteristiche essenziali della personalità 
di Ricardo: la sua incredibile generosità, l'attenzione che dimostra a tutti, la sua ossessione nel 
trasmettere la sua conoscenza, la sua passione per la condivisione...


Alla fine del film, c'è questa frase: "Sarebbe bello poter continuare a vivere 
questa felicità così, ogni giorno". Cosa inventerà per ritrovare questa felicità? 
Il film racconta di una persona che fa solo ciò che desidera, che ha scelto di mangiare solo riso, 
che si dedica solamente alla sua arte, che evita di pensare a cose inutili. È un modello di vita. 

Ma la fine doveva arrivare: non potevamo continuare a non terminare il film. 

Adesso, la felicità risiede nel film stesso. 


 



Filmografia di Barbet Schroeder 

1969 MORE con Mimsy Farmer, Klaus Grünberg (Semaine de la Critique - Cannes)
 1972 LA VALLÉE con Bulle Ogier, Jean-Pierre Kalfon (Sélection Officielle à Venise)
1974 GÉNÉRAL IDI AMIN DADA (Quinzaine des Réalisateurs à Cannes, New York, Telluride)
1975 MAÎTRESSE con Bulle Ogier et Gérard Depardieu
1977 KOKO, LE GORILLE QUI PARLE (Sélection Officielle Un Certain Regard à Cannes)
1982/84 THE CHARLES BUKOWSKI TAPES (50 vidéos de 4 minutes)
1984 TRICHEURS con Bulle Ogier, Jacques Dutronc
1987 BARFLY con Mickey Rourke, Faye Dunaway (Compétition Officielle à Cannes)
1990 LE MYSTÈRE VON BÜLOW con Glenn Close, Ron Silver et Jeremy Irons
(Oscar Miglior Attore Jeremy Irons, Nominations Oscar e Golden Globe Miglior Regista)
1992 JF PARTAGERAIT APPARTEMENT con Bridget Fonda, Jennifer Jason Leigh
1994 KISS OF DEATH con David Caruso, Nicolas Cage, Samuel L. Jackson
(Sélection Officielle Hors Compétition à Cannes)
1995 BEFORE AND AFTER con Meryl Streep, Liam Neeson
1997 DESPERATE MESURES con Andy Garcia, Michael Keaton
2001 LA VIERGE DES TUEURS con Germán Jaramillo (Compétition Officielle à Venise)
2002 CALCULS MEURTRIERS con Sandra Bullock, Ryan Gosling
(Sélection Officielle Hors Compétition à Cannes)
2007 L’AVOCAT DE LA TERREUR JACQUES VERGES (Sélection Officielle Un Certain Regard à Cannes,
César du Meilleur Documentaire, étoile d’Or du Meilleur Documentaire, Directors Guild of America
nomination “Best achievement” pour les Oscars)
2008 INJU con Benoît Magimel (Compétition Officielle à Venise)
2009 MAD MEN – Saison 3 / épisode 12 : The Grown-ups (Le Jour de la mort de Kennedy)
2014 AMNESIA con Marthe Keller, Max Riemelt (Sélection Officielle à Cannes - Séance spéciale)
2017 LE VÉNÉRABLE W.
2023 LA HAINE (où en êtes-vous Barbet schroeder ?)Court-métrage
(Ouverture de la Rétrospective Barbet Schroeder au Centre Pompidou)
2023 RICARDO ET LA PEINTURE

 



Biografia di Ricardo Cavallo 

Ricardo Cavallo nasce nel 1954 in Argentina. Fin dalla tenera età segue corsi di disegno e pittura 
con i suoi fratelli e, affascinato dagli animali che vivono nella pampa, percorre continuamente le 
dune alla ricerca delle mandrie di cavalli argentini. All'età di undici anni, si appassiona alla mitolo-
gia greca, che rimarrà tutto lungo la sua vita un punto di ancoraggio importante nella sua creazio-
ne. Dal 1966 al 1971, aspirando fin da adolescente a una vita austera e virtuosa, Cavallo pratica 
yoga e meditazione, immergendosi nella lettura dei Vangeli, in una piccola capanna che il padre 
gli ha costruito nel giardino di casa. Nel 1971, si reca in ritiro presso il monastero trappista di Azul 
in Argentina, dove incontra Padre Amadeo, eremita e artista. Conseguito il diploma di maturità, si 
trasferisce quindi in Perù e durante il suo viaggio, incontra il monaco e filosofo Alberto Pierotti che 
lo introduce all'opera di Carl Gustav Jung.


Nel 1973, Cavallo si iscrive alla facoltà di veterinaria a Buenos Aires ma si rende presto conto che 
non è la sua strada e decide di dedicarsi esclusivamente all’arte. Lavora in seguito alla pittura e al 
disegno con l'incisore José Rueda e segue corsi di scultura su pietra con Ramon Castejon tra il 
1974 e il 1976, periodo durante il quale viene introdotto ai principi del movimento cubista.

Attratto dalla ricchezza artistica della capitale francese, dalla moltitudine dei suoi musei e dal suo 
prestigio culturale, Cavallo decide nel 1976 stabilirsi a Parigi. Studia come allievo indipendente 
con Gustave Singier all'École des Beaux-Arts e, trovandosi a stretto contatto con questo maestro, 
viene naturalmente attratto dall’astrazione. Una volta iscritto ufficialmente all'École des Beaux-
Arts di Parigi segue con Christian Gaillard, corsi di psicologia dell'arte e di morfologia con Jean-
François Debord. Questi ultimi,  insieme  alle sue assidue visite al Museo del Louvre e al Museo di 
Storia Naturale, contribuiscono in modo cruciale alla sua formazione.


Una svolta radicale avviene nel 1978, quando, in occasione di un viaggio a Madrid, Cavallo si tro-
va di fronte ai dipinti di Velázquez al Prado. Per lui, è la rivelazione della pittura al suo apice.


Dal 1980 al 1982 Cavallo dedica due anni a un esercizio introspettivo attraverso il lavoro immagi-
nativo. Ispirato dal metodo di Carl Gustav Jung e dalla  fascinazione per i vasi greci del Louvre e, 
in seguito, per i vasi Vollard di Picasso, questo progetto catartico gli permette di stabilire una co-
smografia completamente personale, un punto di riferimento per il suo lavoro futuro. Nell'intimità 
della sua stanza, Cavallo riempie  di inchiostro di china trentasette quaderni.


Nel 1983, significativo è l’ incontro con Karl Flinker, che ammira e sostiene il suo lavoro organiz-
zando, nel 1984, la prima mostra dell'artista. Cavallo presenta quindi le sue opere alla FIAC, pres-
so lo stand della Karl Flinker Gallery. Nel 1986 trascorre sei mesi a Berlino, dove realizza le sce-
nografie per l'opera teatrale “Un cuore ardente” di Alexande Ostrovsky per il regista Luc Bondy, 
con cui ha stretto amicizia. Nel 1987 dipinge la sua prima grande composizione utilizzando il me-
todo dei pannelli.  Dal suo balcone a Neuilly, compone “La Città”. 

Questa idea di frammentazione origina dal vasto panorama che poteva ammirare da cinque fine-
stre al sesto piano e avrebbe caratterizzato la sua opera futura. Per due anni, dal 1987 al 1989, 
Cavallo si dedica esclusivamente a lavori di modellamento, lavorando con Serge de Filippi nei la-
boratori della Città di Parigi e con Dino Quartana presso l'ADAC (Associazione per lo Sviluppo 
dell'Arte Contemporanea) al Lycée Henri IV per poi tornare alla pittura nel 1990.




Nel 1991, viene scelto da Jean Clair per rappresentare la Francia alla mostra "Giovane Pittura in 
Europa", organizzata dal Museo d'Arte Contemporanea di Trento.

Alla morte di Karl Flinkler, nel 1992 Immacolata Rossi de Montelera, in collaborazione con Jean 

Clair, Maurice Rheims e Karl Flinker, organizzano per lui una mostra a Lucca.


Tra il 1991 e il 1997, Cavallo lavora regolarmente con modelli nei suoi studi di Neuilly, realizzando 
numerose opere che raffigurano i tetti degli edifici e i suoi studi. Nel 1993 inizia una collaborazione 
con la Galleria Pierre Brullé, dove espone regolarmente i suoi dipinti. Viene anche menzionato in 
relazione alla selezione italiana alla Biennale di Venezia del 1995, ma la sua nazionalità argentina 
gli impedisce di partecipare.


Decide quindi di prendere la cittadinanza francese e di smettere di lavorare nei suoi studi per re-
carsi quotidianamente al Bois de Boulogne, dove dipinge in particolare "Il faggio viola del giar-
dino Pré Catelan”. Tra il 2001 e il 2002, Cavallo riprende il suo lavoro di immaginazione attiva con 
una serie di grandi gouaches. 


Infine, nel 2003 Ricardo Cavallo lascia Parigi per la Bretagna.


"Per me, questo luogo placa una sete, una nostalgia di pittura che mi sostiene. Preferisco chia-
marlo  ‘il luogo della 'Rivelazione', rispetto alla ricerca intrapresa attraverso il disegno e la pittura 
in trent'anni di lavoro a Parigi. Lavoro qui da dieci anni ormai. Questo luogo è diventato come il 
mio laboratorio dove trovo le luci, le masse, le profondità che mutano continuamente e danno 
forma al mio lavoro in un continuo movimento di avanti e indietro. Tra il mio studio, dove vedo 
quello che faccio, e lo spazio aperto, dove raccolgo informazioni, mi immergo in modo totale . Per 
vivere questa dimensione, per essere vicini agli elementi, bisogna pagare un certo prezzo. 


A quello della solitudine essenziale per la mia creazione, aggiungo che fuori fa freddo, piove, tutto 
cambia, bisogna portare pesi, essere attenti a tutto... Gli errori vengono rapidamente puniti, così 
come le sviste. 


Questo richiede determinazione, concentrazione, pazienza. Ma queste cose che ci feriscono,

ci benedicono anche."


 Ricardo Cavallo 



La Nouvelle Vague e la Pittura 

Spesso dimentichiamo che la Nouvelle Vague ha molto riflettuto sul cinema a partire dalla pittura.


In particolare, quelli che sentivo più vicini a me: Eric Rohmer, Jacques Rivette, Jean-Luc Godard e 
Jean Douchet, che, tra l'altro, mi hanno fatto scoprire i musei prima di Ricardo.


Barbet Schroeder 

Eric Rohmer 
VANITÉ QUE LA PEINTURE, PAR
ÉRIC ROHMER (pubblicato nel n. 3 dei Cahiers du Cinéma nel 1951)

“Che vanità la pittura che attira l’ ammirazione attraverso 
la somiglianza delle cose di cui non si vedono gli originali” 

Blaise Pascal

L'Arte non cambia la natura. In passato Cézanne, Picasso o Matisse ci hanno fatto cam-
biare lo sguardo. Vanità certamente, che la pittura rinunci a dettare al mondo di essere se-
condo le sue leggi, ma verità quanto più profonda delle cose sono ciò che sono e passano 
attraverso i nostri sguardi. 

Allo stesso tempo che si sistemano sulle nostre pareti, il cubo, cilindro, la sfera scompaio-
no dal nostro spazio. Così l'arte rende alla natura la sua essenza. Fa della bruttezza
bellezza, ma la bellezza sarebbe verità se esistesse malgrado e, quasi, contro di noi? Il 
compito dell'arte non è quello di rinchiuderci in un mondo chiuso. Nata dalle cose, ci ripor-
ta alle cose. Il suo obiettivo non è tanto purificarle, cioè estrarre da esse ciò che è confor-
me ai nostri standard, quanto a rieducarli e indurci costantemente a riformarli.

Jacques Rivette
Ne "La Belle Noiseuse", Rivette si è concentrato a descrivere un pittore e il suo maestro, 
entrambi interessati alla stessa modella. Il maestro riesce a creare un dipinto con un'iden-
tità interiore così potente da sconvolgere la modella. Questo film di quattro ore ha ricevuto 
il Gran Premio della Giuria al Festival di Cannes del 1991.

Jean Luc Godard

Romain Goupil su  France Culture racconta che Jean Luc Godard richiedeva  ai suoi collabora-
tori di leggere la “storia dell’ arte” di Élie Fauré. “A casa sua a Rolle, c’ erano infiniti libri d’ arte 
sulla pittura; li sfogliavamo insieme. L’unico libro che mi faceva leggere era quello di Élie 
Fauré,l’unico”. (Roman Groupil su France Culture 13 settembre 2022)

In “Pierrot le fou” Jean-Paul Belmondo legge un passaggio importante su Velasquez nella sto-
ria dell’ Arte di Elie Faure. 



Élie Faure

Estratti da 
STORIA DELL'ARTE VOLUME II: 
L’ARTE MEDIEVALE 

“Indubbiamente, abbiamo bisogno di fede. È solo nella fede che troviamo la forza necessaria per 
resistere alle nostre disillusioni e mantenere davanti ai nostri occhi l'immagine della nostra spe-
ranza. 

Ma questa fede,  che orniamo di nuove etichette ogniqualvolta una nuova metafisica o morale si 
impone ai nostri bisogni, questa fede cambia solo nell'apparenza, non cambia nello spirito, e fin-
ché vive dentro di noi, qualunque sia l'epoca in cui si svolgono le nostre azioni e qualunque sia la 
religione che le serve da pretesto, le forme d'arte le più diverse non faranno altro che esprimerla. 


Questa fede è semplicemente la fiducia che segue lunghi sonni e che si offusca per il contatto 
troppo prolungato con il mistero che il nostro ardore a vivere ci costringe a penetrare. »


“Se il fuoco primordiale, anche congelato nella crosta del globo, non consuma i suoi nervi, se i 
cuori di tutti gli uomini, anche quelli che sono morti e anche quelli che devono ancora nascere, 
non battono nel suo cuore, se l'astrazione non sale dai suoi sensi alla sua anima per associarla 
alle leggi che la fanno agire.” 




Qualche informazione in più 

LA DEA COATLICUE

Coatlicue è la dea della fertilità e della terra nella mitologia azteca. È anche conosciuta come Te-
teoinan (o Teteo Inan), "madre degli dei", avendo dato alla luce la luna, le stelle, il dio del sole e il 
dio della guerra. Era anche conosciuta come Toci (“la nostra nonna"), Tonantzin e Cihuacóatl ("la 
signora dei serpenti"), dea delle donne che morivano di parto.

In lingua nahuatl, il suo nome significa "Colei che indossa una gonna di serpenti". I suoi epiteti 
sono "Dea Madre Terra che ha dato alla luce tutte le stelle", "Dea del fuoco e della fertilità", "Dea 
della vita, della morte e della rinascita" e "Madre delle stelle del sud". Le sue rappresentazioni 
sono rare.


La più famosa è un'enorme scultura monolitica di Coatlicue, scoperta dall'astronomo Antonio de 
León y Gama nel 1790 durante i lavori di restauro della Cattedrale di Città del Messico, vicino al 
sito in cui fu estratta la Pietra del Sole. Dopo la sua scoperta, poiché le venivano fatte offerte, la 
statua fu riseppellita. Venne dissotterrata nel 1823 per farne un calco da esporre in Gran Breta-
gna, e poi seppellita nuovamente. William Bullock, l'inglese che aveva avuto l’iniziativa della co-
pia, commentò:


“Mi raccontarono in seguito che alcuni nativi si sono intrufolati di nascosto di notte per 
deporre corone di fiori su questa statua, a dimostrazione del fatto che, nonostante 
l’estremo impegno dispiegato dal clero spagnolo per 300 anni, un residuo di credenza 
pagana persisteva ancora tra i discendenti dei nativi." 


Altre due statue dello stesso tipo, ma in condizioni peggiori, sono state trovate a Città del 
Messico. È raffigurata come una donna che indossa una gonna di serpenti intrecciati e 
una collana di cuori, mani e teschi umani. I suoi piedi e le sue mani sono ornati di artigli 
(per scavare le tombe) e i suoi seni pendono, flaccidi, per aver tanto allattato. Se Coatli-
cue porta le mani, i cuori e le teste dei suoi figli sul petto, è per purificarli. Secondo il Co-
dice Fiorentino, suo marito era Mixcoatl, il serpente delle nuvole e dio della caccia. Da 
sola, ha anche dato alla luce Quetzalcoatl e Xolotl. È la madre di Coyolxauhqui, del Cen-
tzon Huitznaua e di Huitzilopochtli. Quest’ultimo è nato dopo che una palla di piume cad-
de nel tempio che stava spazzando e le toccò il seno. Questo misterioso concepimento 
offese i suoi quattrocento figli (i Centzon Huitznaua), che, istigati da Coyolxauhqui, deci-
sero di uccidere la madre disonorata. Ed è quello che fecero, ma Huitzilopochtli emerse 
completamente armato dal grembo di sua madre e uccise i suoi fratelli e le sorelle stelle. 
Tagliò la testa di sua sorella Coyolxauhqui e la gettò in cielo, dove si trasformò, diventan-
do la luna. Ed ora è conosciuta come Cuetlacihuatl, colei che cura. le malattie segrete 
delle donne. 




PAESAGGI DI PIETRA DI GABBRO 

A differenza del basalto, che è una roccia formatasi dal magma basaltico fuso che poi si è raffredda-
to, il gabbro si è formato attraverso il lento raffreddamento del magma basaltico. Ha iniziato a for-
marsi nel corso di milioni di anni all'interno della crosta oceanica attraverso la cristallizzazione, 
come l'acqua. Si ritiene che questa pietra sia presente anche sulla superficie lunare e possa trovarsi 
ovunque sulla superficie planetaria in uno strato strato. La pietra appartiene alla famiglia delle dole-
riti… 

La pietra gabbrica contiene sostanze più scure (labradorite e bytownite). Non contiene quarzo e ha 
poca silice. Tuttavia, nei cristalli si possono trovare i cristalli di plagioclasio, dei pirosseni, degli 
anfiboli e delle olivine. Non è raro trovarvi delle tracce di oro, argento, platino, solfuro di rame, 
cromo, nichel o cobalto.  

 



Hanno scritto del film 

Un ritratto luminoso e generoso

****

Bande à part 

Trasmette la felicità di un regista che ha conosciuto ogni modello di produzione, compresi 
i blocbuster hollywoodiani, di entrare in punta di piedi nel mondo artigianale della vita di 
un artista. 

****

Cahiers du cinéma 

Un documentario prezioso dedicato a un amico pittore che vive solo per l’ arte

 e per il piacere di condividerla. Un gioiello.

****

Les Echos 

Cosa c'è di più bello e toccante di semplicità di due vecchi amici non più giovani che 
scalano le rocce con il rischio di farsi male, uno con i suoi pennelli e l'altro con la sua te-
lecamera, per il puro desiderio di creare? 

****

Les Inrockuptibles 

Uno splendido documentario  sull'arte che svela implicitamente un autoritratto.

****

Libération 

Una lezione di pittura e di felicità

****

Ouest France 

Una rinfrescante lezione d’intelligenza e di amicizia

****

Sud Ouest


Il processo creativo e i suoi misteri svelati da un Barbet Schroeder umile e pieno di ammi-
razione per il suo amico Ricardo Cavallo. 


****
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