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Réenchanter la Villa Médicis 

En 1576, le cardinal Ferdinand de Médicis achète au 
cardinal Ricci la villa qui allait bientôt porter son nom. 
Aidé de l’architecte Bartolomeo Ammannati et du peintre 
Jacopo Zucchi, il y apporte des transformations majeures 
avec l’adjonction d’une nouvelle aile, l’aménagement des 
appartements, un nouvel agencement de sa façade et 
l’organisation méthodique du jardin. Il destine cette villa à 
devenir l’écrin de son exceptionnelle collection d’antiques, 
comme en témoigne encore aujourd’hui la somptueuse 
façade intérieure aux incrustations de sarcophages 
romains et de panneaux originaux de l’Ara Pacis. Cet 
ancrage romain, le cardinal le voulait pour assouvir son 
ambition ultime : devenir pape. Pourtant, après une 
décennie de travaux menés tambour battant, Ferdinand 
de Médicis retourne à Florence pour devenir Grand-Duc 
de Toscane, laissant la villa derrière lui.

En 1803, Napoléon s’en porte acquéreur et y installe 
l’Académie de France à Rome, créée 150 ans plus tôt par 
Louis XIV sous l’impulsion de Jean-Baptiste Colbert. En 
1961, Malraux y nomme Balthus directeur (1961-1977) 
avec pour mission de moderniser l’institution.

Comme Ferdinand en son temps, Balthus entreprend 
un vaste chantier pour redonner harmonie et unité à la 
villa. L’intervention la plus marquante de l’artiste reste 
aujourd’hui encore le décor mural qui se déploie dans 
quasiment toute la Villa. Par une technique savante qui 
fait émerger la matière en couches successives, Balthus 
fait réaliser dans chaque pièce une patine unique, 
vibrante et aux couleurs changeantes qui, dans les 
étages, répond aux frises du XVIe siècle redécouvertes 
et restaurées. L’intervention fait œuvre et est, d’ailleurs, 
aujourd’hui précieusement conservée et restaurée. La 
vision de Balthus est globale : en complément de son 
intervention picturale, il insuffle aussi de la diversité 
dans le mobilier. Prenant à contre-pied le style palatial, 



il acquiert des meubles anciens de toute l’Italie, souvent 
rustiques ou vernaculaires, qu’il n’hésite pas à repeindre – 
meubles d’église, armoires paysannes, bibliothèques – et 
se lance dans la création d’un luminaire. Par son geste, 
Balthus a su réinventer un décor simple mais marquant, 
sorte d’évocation rêvée de la villa de la Renaissance.
Depuis l’installation de l’Académie de France dans ses 
murs, la Villa Médicis avait jusqu’alors surtout fait l’objet 
d’interventions ponctuelles. En 1833, Horace Vernet 
(directeur 1829-1834), de retour de son voyage au 
Maroc et en Algérie, prend d’assaut le sommet de la tour 
septentrionale de la Villa pour y réaliser une chambre 
au décor néo-mauresque, dite chambre Turque, fait de 
motifs ornementaux et de faïences colorées.
Plus récemment, en 2014, l’artiste Claudio Parmiggiani 
est invité à réaliser une série d’œuvres pour remplacer les 
panneaux du plafond de la chambre dite « des amours », 
détruits en 1700.

Il faut attendre le début des années 2000 pour que 
Richard Peduzzi (directeur 2002-2008) se lance dans un 
nouveau ambitieux programme de création de mobilier. 
La répétition de formes géométriques, inspirées du 
pavement des sols, et une palette chromatique précise 
forment les motifs récurrents de son intervention.
Il conçoit une gamme de luminaires et un large 
ensemble de mobilier qui marquent aujourd’hui encore 
profondément les espaces de la Villa, notamment la salle 
de cinéma, la bibliothèque et la cafétéria. La sobriété 
de son geste, à l’image de ses lampes faites du pliage 
d’un fer à béton surmonté d’une ampoule nue, prolonge 
et souligne l’approche initiée quarante ans plus tôt par 
Balthus.

Cette stratification d’interventions – toutes 
contemporaines, en leur temps – est constitutive de 
l’identité forte de la Villa Médicis. Elle est, certes, un 
chef-d’œuvre architectural de la Renaissance, mais elle 
est surtout en phase avec les missions de l’Académie 
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de France à Rome : un lieu patrimonial tourné vers la 
création, dont l’empreinte marque l’ensemble de ses 
espaces.

Aujourd’hui, une nouvelle lecture des lieux est apparue 
nécessaire, dans le prolongement de cette tradition ; 
à la fois pour unifier les interventions précédentes et 
écrire un nouveau chapitre en phase avec les missions 
et les usages contemporains de la Villa Médicis. En 
initiant cette démarche, nous avons d’abord engagé 
une réflexion sur les espaces, alors que certains salons 
font pour la première fois leur entrée dans un parcours 
public ou semi-public. C’était une occasion inédite 
de leur réassigner des usages, parfois multiples, et 
d’affirmer leur polyvalence afin d‘éviter que, dépourvus 
de destination spécifique, ils ne se transforment en non-
lieux. Par ailleurs, ces salons, très largement dénudés, 
au mobilier parfois obsolète ou inadapté aux usages 
contemporains, et marqués par une superposition sans 
cohérence véritable, attendaient avec impatience une 
attention bienveillante.

Sur les bases de cette réflexion, nous avons lancé le 
programme « Réenchanter la Villa Médicis » dont le 
premier volet concerne le réaménagement des six salons 
d’apparat du rez-de-jardin. La direction artistique de 
ce premier chapitre a été confiée à deux créateurs du 
monde de la mode, Silvia Venturini Fendi et Kim Jones. 
Ensemble, ils incarnent le renouveau italien et l’avant- 
garde européenne. L’un et l’autre ont répondu avec 
enthousiasme et se sont plongés ardemment dans 
la double histoire de la Villa Médicis et de l’Académie 
de France. La générosité de leur proposition met en 
musique une multitude de récits parallèles : Balthus 
vibre, les collections d’antiques résonnent, les tapisseries 
dialoguent entre elles et la création contemporaine 
s’introduit avec force dans chaque pièce aux côtés du 
mobilier historique de la Villa. En chefs d’orchestre, la 
partition de Silvia Venturini Fendi et Kim Jones accorde 



les salons qui, de nouveau, se mettent à résonner 
subtilement avec la double nature de la Villa Médicis : une 
institution aussi française qu’italienne, un lieu hautement 
patrimonial nourri d’interventions contemporaines 
singulières.

Avec un protocole simple – à chaque pièce sa gamme 
chromatique déterminée par Balthus – Silvia Venturini 
Fendi et Kim Jones se sont tournés vers des architectes 
et designers contemporains afin qu’ils conçoivent, ou 
adaptent, des meubles pour chaque espace. Les canapés 
aux courbes légères de Chiara Andreatti et de Toan 
Nguyen structurent l’espace, tout comme le paravent 
de David Quincoces. Les chaises de Chiara Andreatti 
sont autant de points de couleurs, tandis que la grande 
table en travertin de Noé Duchaufour-Lawrance, créée 
spécifiquement pour la Villa Médicis et inspirée des pavés 
de là Via Appia Antica, se compose et recompose à l’envi 
autour d’une épine dorsale. Le fauteuil Belleville de 2013, 
signé des frères Bouroullec, habille le Grand Salon, lieu 
des grandes manifestations publiques de la Villa.
Le Grand Salon est le dernier salon à avoir fait, à cette 
occasion, l’objet d’une restauration complète des 
décors Balthus. Ce chantier a aussi permis de repenser 
sa dimension sonore : grâce à l’étude d’optimisation 
acoustique menée par notre partenaire Devialet, ont été 
conçus des panneaux spéciaux d’une surface totale de 
60 m2 qui se dissimulent derrière les sept tapisseries. Ce 
nouveau dispositif diminue largement la réverbération 
du son, permettant ainsi d’offrir au public un nouveau 
confort d’écoute.

Pour Silvia Venturini Fendi et Kim Jones, l’un des enjeux 
majeurs était de révéler un patrimoine insuffisamment 
mis en valeur et de le faire dialoguer avec les créations 
contemporaines. Ainsi, ont-ils largement puisé dans la 
collection de la Villa Médicis et dans celle du Mobilier 
national – partenaire de la première heure de ce projet. 
Comme une évidence, la tapisserie, art textile dont les 
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savoir-faire ont traversé les siècles, a retenu toute leur 
attention. Désormais, elles se déploient au nombre 
de treize – quatre tapisseries historiques provenant 
de la collection de la Villa Médicis et neuf tapisseries 
du XXe siècle, nouveau dépôt du Mobilier national –, 
pour la plupart sorties des lices des manufactures des 
Gobelins ou de Beauvais, affirmation d’une excellence 
française. Nous sommes d’ailleurs heureux d’accueillir 
autant artistes femmes sur ces murs – une première 
dans les salons historiques ! –, au travers des œuvres de 
Sheila Hicks, Sonia Delaunay, Louise Bourgeois, Aurelie 
Nemours et Alicia Penalba.

Avec des reliefs affirmés et des contrastes parfois 
assumés, cet ensemble unique de tapisseries de la 
Renaissance, modernes et contemporaines engage 
une relation fructueuse avec la matérialité des murs 
de Balthus. En point d’orgue, le Grand Salon accueille 
à lui seul sept tapisseries, où le noir et blanc des 
œuvres contemporaines abstraites contraste avec les 
compositions animalières colorées du XVIIIe siècle et 
sublime l’intervention balthusienne. Ce dialogue se 
prolonge au sol par la création de tapis noués à la main, 
signés Silvia Venturini Fendi et Kim Jones, dont les 
dégradés subtils partent de la couleur dominante des 
murs pour aller jusqu’à celle des plinthes. Par trois fois 
– dans le Petit Salon, le Salon de Musique, le Salon des 
pensionnaires – comme par ricochet, la patine Balthus 
résonne du mur au mur et du mur au sol, du tapis à  
la tapisserie – avec Sheila Hicks, Francesco Salviati et  
Raoul Ubac.

L’apport des deux directeurs artistiques se poursuit à 
travers l’exploration de nos collections de sculptures. En 
puisant dans ce patrimoine remarquable, ils évoquent 
aussi bien l’histoire de la Villa Médicis que celle de 
l’Académie de France. À travers la présentation de cinq 
têtes antiques – longtemps installées dans les jardins, 
aujourd’hui remplacées par des copies –, ce sont plus 



de deux mille ans d’histoire qui nous contemplent. En 
exposant Carpeaux et ses condisciples dans le Salon de 
lecture, nous procédons à la réunion exceptionnelle de 
trois tirages, jusqu’ici dispersés, de l’esquisse d’Ugolin 
dévorant ses enfants. Présenter dans les salons d’apparat 
un ancien pensionnaire, c’est aussi célébrer la mémoire 
de tous ceux qui depuis 1666 se sont succédé au sein 
de l’Académie de France, hier pour copier l’antique et 
aujourd’hui pour trouver dans la beauté des lieux la force 
de se ressourcer, de se réinventer et parfois même de 
douter.

Cette entrée retentissante du design contemporain 
au sein des espaces historiques de la Villa Médicis, 
son dialogue avec des œuvres anciennes, précisément 
sélectionnées au sein de collections majeures, marque 
l’aboutissement de deux ans de collaboration intense 
avec des partenaires de qualité. Je voudrais à ce 
titre remercier les créateurs Silvia Venturini Fendi 
et Kim Jones pour leur engagement total, ainsi que 
les architectes et designers, Chiara Andreatti, les 
frères Bouroullec, David Quincoces, Noé Duchaufour-
Lawrance et Toan Nguyen, leurs éditeurs, et nos grands 
partenaires : le Mobilier national et son président, 
Hervé Lemoine, Fendi et son président- directeur 
général, Serge Brunschwig, sans oublier le soutien de 
l’atelier Bobin Tradition, qui a restauré les tapisseries 
de Francesco Salviati pendant deux ans, de Devialet, 
du cabinet Rivedroit, et de notre architecte en chef des 
monuments historiques, Pierre-Antoine Gatier, qui a 
dirigé la restauration des décors de Balthus, et bien sûr 
les équipes du Mobilier national, de Fendi et de la Villa 
Médicis.

Merci à toutes celles et ceux qui, par leur talent et leur 
générosité, ont rendu cet incroyable projet possible : 
l’éternel réenchantement de la Villa Médicis !

SAM STOURDZÉ 
DIRECTEUR DE L’ACADÉMIE DE FRANCE À ROME – VILLA MÉDICIS
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Rincantare Villa Medici

Nel 1576 il cardinale Ferdinando de’ Medici acquista 
dal cardinale Ricci la villa che presto avrebbe portato 
il suo nome. Con l’aiuto dell’architetto Bartolomeo 
Ammannati e del pittore Jacopo Zucchi vi apporterà 
importanti trasformazioni aggiungendo una nuova 
ala, ristrutturando gli appartamenti, riconfigurando la 
facciata e riorganizzando metodicamente il giardino. 
La villa era destinata alla funzione di scrigno per la sua 
eccezionale collezione di antichità, di cui ancora oggi 
è testimone la sontuosa facciata interna decorata da 
bassorilievi romani e pannelli originari dell’Ara Pacis. 
Un ancoraggio romano cercato anche in ragione della 
grande ambizione del cardinale: diventare papa. Tuttavia, 
al termine di un decennio di lavori condotti a tamburo 
battente Ferdinando torna a Firenze per divenire 
Granduca di Toscana, lasciandosi la villa alle spalle.

Nel 1803 Napoleone ne fece l’acquisto per insediarvi 
l’Accademia di Francia a Roma, creata 150 anni prima da 
Luigi XIV dietro l’impulso di Jean-Baptiste Colbert.  
Nel 1961 André Malraux nomina Balthus alla direzione 
(1961-1977) con l’incarico di modernizzare l’istituzione.

Come Ferdinando a suo tempo, Balthus intraprende un 
vasto cantiere per dare nuova armonia e unità alla villa. 
L’intervento più significativo dell’artista resta la pittura 
murale che ritroviamo ancora oggi sulla quasi totalità 
delle pareti della villa. Con una sapiente tecnica che fa 
emergere materia da stratificazioni consecutive di colore, 
Balthus realizza per ciascuna stanza una patina unica, 
vibrante e dalle tinte cangianti che fa eco, da un piano 
all’altro, ai fregi del XVI secolo, recentemente riscoperti 
e restaurati. L’intervento sulle pareti è un’opera in sé, 
oggi preziosamente custodita e conservata come tale. 
La visione di Balthus è, però, globale: oltre l’intervento 
pittorico, desidera insufflare diversità fin negli arredi. 
Prendendo in contropiede lo stile palaziale, si lancia 



nell’acquisto di mobili antichi provenienti da tutta Italia, 
spesso rustici o vernacolari, che ridipinge lui stesso – 
arredi ecclesiastici, armadi contadini, librerie – e nella 
creazione di lampade a piede. Con il suo gesto Balthus 
ha saputo reinventare un arredamento semplice eppure 
miliare, in una sorta di eco onirica della villa rinascimentale.
Dal momento dell’insediamento dell’Accademia di Francia 
nelle sue mura, Villa Medici era stata oggetto di soli 
interventi circoscritti. Nel 1833 Horace Vernet (direttore 
1829-1834), tornando da un viaggio in Marocco e in 
Algeria, prese d’assalto la vetta della torre settentrionale 
per realizzarvi una camera in stile neo-moresco, detta 
Camera Turca, con motivi ornamentali e maioliche 
variopinte. Più di recente, nel 2014, l’artista Claudio 
Parmiggiani è stato invitato a realizzare, per la camera 
detta “degli amori”, una serie di opere per colmare il vuoto 
dei pannelli del soffitto andati distrutti nel 1700.

Si dovette attendere l’inizio degli anni 2000 perché 
Richard Peduzzi (direttore 2002-2008) si lanciasse in una 
nuova ambiziosa campagna di riqualificazione degli arredi.
La ripetizione di forme geometriche, ispirate alla 
composizione pavimentale, e una precisa palette 
cromatica sono i motivi ricorrenti da cui prende forma 
il suo intervento. Oltre una vasta e variegata gamma di 
elementi luminari, disegna e produce un ampio insieme 
di elementi d’arredo che ancora oggi caratterizzano 
profondamente gli spazi e l’identità della villa, e in 
particolare la sala cinema, la biblioteca e la attuale 
caffetteria. La sobrietà del suo gesto, ben sintetizzata 
dalle sue lampade a piede realizzate a partire da un 
tondino di ferro ritorto e una lampadina nuda, prosegue e 
rinforza l’approccio con cui, quarant’anni prima, ha operato 
Balthus.

Una simile stratificazione di interventi – ognuno 
contemporaneo, nel suo tempo – è elemento fondante 
dell’identità forte di Villa Medici. Che è, sì, un capolavoro 
architettonico del Rinascimento, ma anche e soprattutto 
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in linea con le missioni dell’Accademia di Francia, luogo 
patrimoniale ma rivolto alla creatività, la cui impronta 
segna profondamente ognuno dei suoi spazi.

Una nuova lettura di questi luoghi oggi è apparsa 
necessaria, nella scia di questa tradizione, da un lato 
nell’ottica di unificare gli interventi precedenti, dall’altro 
per aprire un nuovo capitolo rivolto alle missioni e alle 
funzioni contemporanee della villa. Si è dunque dapprima 
iniziata una riflessione sugli spazi in sé, poiché alcuni 
dei saloni entrano per la prima volta a far parte di un 
percorso pubblico o semipubblico. Un’occasione inedita 
per riassegnar loro una funzione a volte molteplice e 
riaffermarne la polivalenza onde evitare che, sprovvisti 
di specifica destinazione, finissero col trasformarsi in 
non-luoghi. D’altro canto, questi saloni, spesso spogli e 
dagli arredi obsoleti o inadatti all’uso contemporaneo 
e caratterizzati da una sovrapposizione stilistica non 
sempre coerente, aspettavano da tempo di vedersi rivolta 
una attenzione speciale.

Queste le basi dalle quali ha preso il via la campagna 
“Restituire l’incanto a Villa Medici”, la cui prima 
tappa riguarda la riqualificazione dei sei saloni di 
rappresentanza al piano giardini. La direzione artistica di 
questo primo capitolo è stata affidata a due creativi del 
mondo della moda, Silvia Venturini Fendi e Kim Jones. 
Insieme, essi incarnano la rinascita italiana e l’avanguardia 
europea. Entrambi hanno accolto la proposta con 
entusiasmo, immergendosi con passione nella duplice 
storia di Villa Medici e dell’Accademia di Francia. La loro 
generosa risposta riesce a mettere in musica le molteplici 
narrazioni parallele: Balthus vibra, le collezioni antiche 
risuonano, gli arazzi dialogano tra loro e le creazioni 
contemporanee potentemente irrompono in ogni sala in 
contrappunto al mobilio storico della villa. Orchestrati 
da Silvia Venturini Fendi e Kim Jones i saloni trovano 
nuovamente accordo e risuonano l’uno con l’altro e 
insieme con la doppia identità della villa: una istituzione 



tanto francese quanto italiana, un luogo di natura 
altamente patrimoniale incastonato di singolari interventi 
contemporanei.

Secondo un protocollo semplice – ogni sala caratterizzata 
da una specifica gamma cromatica determinata da 
Balthus – Silvia Venturini Fendi e Kim Jones si sono rivolti 
ad architetti e designer contemporanei perché ideassero, 
o adattassero, elementi di arredo per ciascuno spazio. 
Le morbide curve dei divani di Chiara Andreatti e di Toan 
Nguyen strutturano lo spazio in armonia con il paravento 
creato da David Quincoces. Le sedie di Chiara Andreatti 
costellano di punti di colore lo spazio attorno al tavolo 
modulare in travertino che Noé Duchaufour-Lawrance 
ha creato specificamente per Villa Medici, ispirandosi 
alla pavimentazione della Via Appia, scomponibile e 
ricomponibile all’infinito lungo una sorta di spina dorsale. 
Belleville, la sedia creata nel 2013 dai fratelli Bouroullec, 
è protagonista invece del parterre del Grand salon, luogo 
principe delle manifestazioni pubbliche della Villa.

Il Grand salon è stato, in questa occasione, l’ultimo 
dei saloni ad aver beneficiato di un completo restauro 
dei decori Balthus. Il cantiere ha consentito anche di 
riconsiderarne la dimensione sonora: grazie a uno studio 
di ottimizzazione acustica condotto dal nostro partner 
Devialet, sono stati concepiti speciali pannelli acustici, 
per una superficie complessiva di 60 m2, dissimulati 
dietro ciascuno dei sette arazzi presenti. Questo nuovo 
dispositivo diminuisce considerevolmente l’effetto di 
riverbero del suono e consente di offrire al pubblico un 
ascolto confortevole.

Una delle principali sfide raccolte da Silvia Venturini Fendi 
e Kim Jones era riuscire a rivalorizzare un patrimonio 
facendolo dialogare con delle creazioni contemporanee. 
Per questo hanno attinto ampiamente alla fonte della 
collezione di Villa Medici e del Mobilier national – che ha 
accompagnato questo progetto sin dai primi passi. Con 
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tutta evidenza la loro attenzione è stata interamente 
catturata dall’arazzo, arte tessile la cui maestria ha 
traversato i secoli. Così, oggi se ne annoverano tredici 
quattro arazzi storici della collezione di Villa Medici 
e nove arazzi del XX secolo, provenienti dal Mobilier 
national – per la maggior parte opera dei licci delle 
manifatture dei Gobelins o di Beauvais, a testimonianza 
d’una eccellenza francese. Siamo fieri di accogliere le 
opere di tante artiste donne su questi muri: da Sheila 
Hicks a Sonia Delaunay e Louise Bourgeois, da Aurélie 
Nemours ad Alicia Penalba.

Con i suoi volumi affermati e i contrasti spesso voluti, 
questo unico insieme di arazzi rinascimentali, moderni 
e contemporanei intreccia un proficuo dialogo con la 
matericità dei muri di Balthus. Fiore all’occhiello, il Grand 
salon accoglie ben sette di questi arazzi, in cui il bianco 
e nero delle opere astratte contemporanee entra in 
contrasto con la diversità cromatiche delle composizioni 
faunistiche del XVIII secolo, esaltando così l’intervento 
balthusiano, che fa loro da sfondo. Il dialogo prosegue 
al suolo, con i tappeti intrecciati a mano, firmati Silvia 
Venturini Fendi e Kim Jones, i cui sottili gradienti partono 
dal colore del muro sino a raggiungere quello dei plinti. 
In tre tempi – nel Petit salon, nel Salon de musique e 
nel Salon des pensionnaires – come per effetto domino 
la patinatura di Balthus risuona di muro in muro e dal 
muro al suolo, e dai tappeti agli arazzi, con Sheila Hicks, 
Francesco Salviati e Raoul Ubac.

L’apporto dei due direttori artistici prosegue attraverso 
l’esplorazione della nostra collezione statuaria. 
Attingendo al notevole patrimonio presente sono 
stati in grado di rievocare allo stesso tempo la storia 
di Villa Medici e quella dell’Accademia di Francia. Con 
l’esposizione di cinque erme antiche – per lungo tempo 
installate nel giardino, oggi sostituite da copie – si 
offrono a noi oltre duemila anni di storia. Presentando 
Carpeaux e i suoi condiscepoli nel Salon de lecture, 



si ritrovano eccezionalmente riuniti i tre getti, finora 
separati, dell’Ugolino e i suoi figli. Esporre in un salone 
di rappresentanza il lavoro di un borsista significa anche 
celebrare la memoria di tutti coloro che dal 1666 si sono
succeduti e si succedono in seno all’Accademia di Francia, 
un tempo per copiare le antichità, oggi per trovare nella 
bellezza dei luoghi la linfa rigeneratrice per reinventarsi e 
rimettersi in discussione.

L’ingresso trionfale del design contemporaneo negli 
spazi storici della villa, il dialogo intessuto con le opere 
antiche, accuratamente selezionate in seno a collezioni 
di pregio, segnano il compimento di due anni di intensa 
collaborazione con dei partner di qualità. Tengo qui 
dunque a ringraziare i direttori artistici, Silvia Venturini 
Fendi e Kim Jones, per la loro totale dedizione, così 
come i designer, Chiara Andreatti, i fratelli Bouroullec, 
David Quincoces, Noé Duchaufour-Lawrance e Toan 
Nguyen, i loro editori, e i nostri grandi partner: il Mobilier 
national con il suo directeur, Hervé Lemoine, FENDI e il 
suo presidente-direttore generale, Serge Brunschwig, 
senza dimenticare il sostegno dell’atelier Bobin Tradition, 
artefice del restauro durato due anni degli arazzi Salviati, 
il contribuo di Devialet, dello studio legale Rivedroit, 
e del nostro archietto a capo dei monumenti storici, 
Pierre-Antoine Gatier, che ha diretto il restauro dei decori 
Balthus, e naturalmente le équipe del Mobilier national, di 
Fendi e di Villa Medici.

Ringrazio tutte e tutti coloro che, grazie al loro talento 
e alla loro generosità hanno reso possibile questo 
incredibile progetto: l’eterno rincanto di Villa Medici!

SAM STOURDZÉ 
DIRETTORE DELL’ACCADEMIA DI FRANCIA A ROMA – VILLA MEDICI
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SILVIA VENTURINI FENDI

Silvia Venturini Fendi représente la 
troisième génération de la famille 
Fendi, fondatrice de la Maison romaine. 
Après ses études universitaires, en 
Italie et à Londres, elle se rend à Los 
Angeles où elle supervise les défilés de 
mode et les événements. De 1992 à 
2019, elle seconde Karl Lagerfeld à la 
direction artistique. À partir de 1994, 
elle est également Directrice Artistique 
Accessoires e Couture Homme. En 
1994, Silvia Venturini Fendi crée la 
ligne Selleria, reprenant la tradition 
des maîtres selliers romains : elle se 
caractérise par l’usage de coutures 
faites à la main. En 1997, elle crée la 
Baguette, un sac à main qui devient 
culte en quelques mois et remporte le 
prix Fashion Group International pour 
les accessoires en 2000. Depuis 2010, 
elle assure la présidence d’AltaRoma, 
un outil institutionnel visant à 
promouvoir la mode dans la ville de 
Rome. À partir de septembre 2020, elle 
est rejointe par Kim Jones, en qualité 
de Directeur Artistique Couture e 
Mode Femme FENDI, et de sa fille 
Delfina Delettrez Fendi, Directrice 
Artistique Joaillerie.

Silvia Venturini Fendi rappresenta 
la terza generazione della famiglia 
Fendi, fondatrice dell’omonima 
Maison romana. Dopo gli studi 
universitari, in Italia e a Londra, 
si trasferisce a Los Angeles dove 
supervisiona per la Maison le 
sfilate di moda e gli eventi. Tra 
il 1992 e il 2019 affianca Karl 
Lagerfeld nella direzione artistica. 
Dal 1994 diventerà Direttore 
Artistico Accessorie e Linea Uomo. 
Sempre nel 1994 crea la linea 
Selleria, fortemente legata alla 
tradizione dei mastri sellai romani, 
caratterizzata dalla cucitura a 
mano. Nel 1997 crea la Baguette, 
borsa che in pochi mesi diventa 
oggetto di culto e riceve nel 2000 il 
premio Fashion Group International 
per gli accessori. Dal 2010 è 
presidente di AltaRoma, organo 
istituzionale volto alla promozione 
della moda a Roma. Da settembre 
2020 è affiancata da Kim Jones, 
in qualità di Direttore Artistico 
Couture e Linea Donna FENDI, e da 
sua figlia Delfina Delettrez Fendi, 
Direttore Artistico Linea Gioielli. 



KIM JONES

Kim Jones est né à Londres en 1979. 
Après une enfance itinérante vécue 
dans plusieurs pays, en Équateur, en 
Afrique et aux Caraïbes, il fréquente le 
Central Saint Martins College of Art 
and Design de Londres où il obtient 
un diplôme en Menswear (couture 
masculine). En 2003, il lance sa marque 
éponyme et sa première collection est 
présentée à la London Fashion Week. Il 
travaille ensuite comme designer pour 
la marque britannique de vêtements 
de sport Umbro, et crée une série des 
modèles mêlant haute couture et style 
urbain pour des marques britanniques 
telles que Topman, Mulberry, Alexander 
McQueen, Alfred Dunhill et d’autres.
Kim Jones rejoint Louis Vuitton en 
2011, en tant que directeur artistique 
pour la création du prêt-à-porter 
homme, et présente sa dernière 
collection en janvier 2018. En mars 
2018, il est nommé directeur artistique 
de Dior à nouveau pour les collections 
de prêt-à-porter et d’accessoires  
pour hommes. En septembre 2020,  
il devient Directeur Artistique Couture 
e Mode Femme FENDI et en janvier 
2021 est présentée à Paris sa  
première collection, FENDI Couture 
printemps/été 2021.

Kim Jones nasce a Londra nel 
1979. Dopo una infanzia itinerante, 
vissuta tra l’Equatore, l’Africa e i 
Caraibi, frequenta il Central Saint 
Martins College of Art and Design 
di Londra dove ottiene un diploma 
in Menswear (moda maschile). 
Nel 2003 lancia la propria marca 
eponima e la sua prima collezione 
viene presentata alla London Fashion 
Week dello stesso anno. Lavora 
successivamente come designer 
per diverse case britanniche, quali 
Topman, Mulberry, Alexander 
McQueen, Alfred Dunhill, e nel 2011 
entra a far parte di Louis Vuitton 
in qualità di Direttore Artistico del 
ready-to-wear maschile. Presenta 
nel gennaio 2018 la sua ultima 
collezione. A marzo 2018 è nominato 
direttore artistico da Dior sempre 
per il settore ready-to-wear e 
accessori per uomo. A settembre 
2020 è nominato Direttore Artistico 
Couture e Linea Donna di FENDI e 
a gennaio 2021 viene presentata a 
Parigi la sua prima collezione, FENDI 
Couture primavera/estate 2021.



20

DESIGNERS



CHIARA ANDREATTI

D’origine Vénitienne, Chiara 
Andreatti s’installe à Milan d’abord 
pour étudier à l’European Institute 
of Design puis suivre un programme 
de master à la Domus Academy. Elle 
a collaboré avec plusieurs studios de 
design prestigieux tels que Renato 
Montagner ou le Studio Lissoni 
Associati. En 2017, elle a représenté 
Fendi pour fêter les dix ans de 
collaboration de la maison avec  
la foire Design Miami, en réalisant la 
collection Welcome ! Ses réalisations 
et aménagements d’intérieurs sont 
publiés régulièrement dans les 
principaux magazines d’architecture, 
design et de décoration 
internationaux : Domus, Interni, 
Wallpaper. En 2019, elle a remporté 
l’IF Design Award avec le fauteuil 
Loïe réalisé pour Gebrüder Thonet 
Vienna.

Di origine veneziana, Chiara 
Andreatti si trasferisce a Milano 
per studiare all’Istituto Europeo di 
Design e frequentare poi un master 
alla Domus Academy. Nel tempo 
collabora con diversi prestigiosi studi 
di design, come lo Studio Renato 
Montagner e lo Studio Lissoni 
Associati. Nel 2017 rappresenta 
Fendi per celebrare i dieci anni di 
collaborazione con la fiera Design 
Miami, creando la collezione 
Welcome! Le sue creazioni e i suoi 
progetti di interni sono regolarmente 
pubblicati sulle principali riviste 
internazionali di architettura, design 
e decorazione: Domus, Interni e 
Wallpaper, tra gli altri. Nel 2019 vince 
l’IF Design Award con la poltrona 
Loïe per Gebrüder Thonet Vienna.

FRÈRES BOURROULLEC

Ronan et Erwan Bouroullec, nés en 
1971 et 1976 à Quimper en France, 
font respectivement leurs études 
à l’ENSAD et à l’ENSAPC de Paris. 
En 1999, les frères s’associent pour 
fonder un studio de design à Paris. Leur 
domaine d’activité s’étend de la création 
de petits objets utilitaires aux projets 
architecturaux. Leur collaboration est 
un dialogue permanent nourri par leurs 
personnalités distinctes et une notion 
de diligence partagée visant à obtenir 
davantage d’équilibre et de finesse. 
Leurs réalisations et recherches dans le 
domaine de l’aménagement de l’espace 
public ont fait l’objet de plusieurs 
expositions dans le monde et ont été 
récompensées par plusieurs prix. En 
2015, ils sont nommés Honorary Royal 
Designers for Industry par la Royal 
Society of Arts et, en 2016, la revue 
Wallpaper les consacre Designers of  
the Year.

Ronan ed Erwan Bouroullec, nati nel 
1971 e nel 1976 a Quimper, in Francia, 
hanno studiato rispettivamente 
all’ENSAD e all’ENSAPC di Parigi. Nel 
1999 i due fratelli uniscono le loro forze 
per fondare uno studio di design a 
Parigi. Il loro campo di attività spazia 
dalla creazione di piccoli oggetti di utilità 
quotidiana a progetti architettonici. 
La loro collaborazione poggia su un 
dialogo continuo che si alimenta grazie 
a due personalità ben distinte e alla 
nozione condivisa di impegno, avente 
come scopo il raggiungimento di un 
maggiore equilibrio ed eleganza. Le loro 
realizzazioni e le loro ricerche nel campo 
della progettazione dello spazio pubblico 
sono state oggetto di numerose mostre 
in tutto il mondo, ottenendo diversi 
premi e riconoscimenti. Nel 2015 sono 
stati nominati Honorary Royal Designers 
for Industry dalla Royal Society of Arts 
e nel 2016 la rivista Wallpaper li ha eletti 
Designers of the Year.
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NOÉ DUCHAUFOUR-LAWRANCE

Né dans le sud de la France en 1974, 
Noé Duchaufour-Lawrance suit une 
formation académique en sculpture à 
l’ENSAAMA, complétée d’un diplôme 
en design à l’ENSAD. Après de 
nombreuses collaborations avec des 
maisons de design prestigieuses, et des 
institutions historiques la réalisation 
d’aménagements privés lui offre 
l’opportunité de créer les premières 
pièces inédites, comme le canapé Jon, 
prélude à sa collection. Installé depuis 
quatre ans à Lisbonne, il inaugure Made 
In Situ, un studio de design et galerie 
attentif à l’exploration du Portugal 
à travers ses paysages, ses artisans 
et ses matières. De ses découvertes 
naissent des collections comme Barro 
Negro, Burnt Cork ou encore Azulejos 
qui rendent hommage à la résistance 
du liège, à la Soenga, technique de 
cuisson traditionnelle, et au travail 
traditionnel et culturel de la faïence.

Nato nel sud della Francia nel 1974, 
Noé Duchaufour-Lawrance studia 
scultura all’ENSAAMA di Parigi, per 
poi laurearsi in design all’ENSAD. 
Dopo numerose collaborazioni con 
prestigiose case di design e con 
istituzioni storiche la realizzazione 
di alcuni allestimenti privati gli offre 
l’opportunità di creare i suoi primi 
pezzi originali, come il divano Jon, 
che preannuncerà la sua famosa 
collezione. A Lisbona, dove vive da 
quattro anni, inaugura Made In Situ, 
uno studio di design e una galleria 
dedicati all’esplorazione del Portogallo 
attraverso i suoi paesaggi, i suoi 
artigiani e materiali. Da queste ricerche 
nascono collezioni come Barro Negro, 
Burnt Cork e ancora Azulejos, che 
rendono omaggio alla resistenza del 
sughero, alla Soenga, una tecnica 
di cottura tradizionale, e al lavoro 
tradizionale e culturale della terracotta.

DAVID LOPEZ QUINCOCES

Diplômé à l’Université Complutense 
de Madrid, David Lopez Quincoces 
obtient une licence en Art, en 2004, 
puis un master en Architecture 
d’intérieur au Polytechnique de Milan 
où il vit depuis 2005 et collabore 
avec Piero Lissoni sur de nombreux 
projets d’aménagements intérieurs 
et d’architecture – showrooms, 
salons du meuble, appartements 
privés, bureaux, complexes hôteliers, 
en Italie comme à l’international. 
Il ouvre en 2007 son propre studio 
(Quincoces-Drago & Partners), avec 
des bureaux à Madrid et Milan, qui 
s’occupe d’architecture, graphisme, 
architecture d’intérieur et design 
industriel.

Formatosi presso l’università 
Complutense di Madrid, David Lopez 
Quincoces ottiene una licenza in 
Arte nel 2004 e successivamente 
in Architettura d’interni presso il 
Politecnico di Milano, dove, dal 2005 
risiede e lavora in collaborazione con 
Piero Lissoni su numerosi progetti  
di Interior Design e architettura –  
showroom, saloni del mobile, 
appartamenti privati, uffici, strutture 
alberghiere – in Italia e all’estero.  
Nel 2007 apre il suo studio 
Quincoces-Drago & Partners, 
con sede a Madrid e a Milano, 
rivolto all’architettura, alla grafica, 
all’Interior Design e al design 
industriale. 



TOAN NGUYEN

Diplômé de l’ENSCI – Les Ateliers 
(Paris), Toan Nguyen forge ensuite 
son expérience à Paris et à Barcelone 
avant de s’installer à Milan en 1996. 
C’est en 2009 qu’il fonde son propre 
studio, enchaînant avec succès les 
collaborations pour de grandes 
marques du monde entier telles 
que Fendi Casa, Dedon, Laufen, 
Brown Jordan, District Eight, Vibia, 
dans l’industrie et l’artisanat haut 
de gamme – mobilier, luminaires, 
céramique, produits technologiques.

Diplomato all’ENSCI – Les Ateliers 
(Parigi), Toan Nguyen forgia la sua 
esperienza a Parigi e Barcellona 
prima di stabilirsi a Milano nel 1996. 
Nel 2009 fonda il proprio studio, 
avviando con successo collaborazioni 
con rinomati brand internazionali 
come Fendi Casa, Dedon, Laufen, 
Brown Jordan, District Eight e 
Vibia, nel settore dell’industria e 
dell’artigianato di alta qualità – 
mobili, illuminazione, ceramica e 
prodotti tecnologici.
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Champ ensoleillé balayé par le vent
Sheila Hicks

Cette tapisserie voit le jour dans les 
ateliers des Gobelins, d’après un tableau 
peint par l’artiste américaine Sheila 
Hicks, installée en France depuis 1964. 
Elève de Josef et Annie Albers, Sheila 
Hicks est l’une des figures majeures 
de l’art textile monumental qui a 
contribué à transformer la perception 
de l’art tissé. Etudiante à Yale dans les 
années 1950, elle découvre l’ouvrage 
de Raoul Harcourt, Les Textiles anciens 
du Pérou et leurs techniques (1934) 
qui lui fait adopter le textile comme 
matériau privilégié de son art. Elle 
pratique l’art du tissage comme libéré 
des distinctions hiérarchiques entre 
beaux-arts et arts appliqués et conçoit 
son activité dans un vaste champ où le 
passage de l’œuvre d’art à la décoration 
ou au design se veut fluide : « Le textile 
est l’un des matériaux que la vie, au 
gré d’expériences fort diverses, met 
constamment sur notre chemin ». 
Influencées par le Bauhaus, les oeuvres 
de Sheila Hicks s’inscrivent à mi-chemin 
entre textile et sculpture, et tirent leur 
force d’une pratique du tissage inspirée 
des techniques précolombiennes qu’elle 
a pu étudier durant de nombreux 
voyages.
Cette œuvre vient consacrer le travail 
de l’artiste qui arrive à faire la jonction 
entre pratiques ancestrales et savoir-
faire historique. Pendant deux ans, 
l’artiste s’est rendu une vingtaine de 
fois à la Manufacture des Gobelins, 
de Beauvais et d’Aubusson pour faire 
différents essais avec les lissiers, puis 
pour tisser avec eux. En jouant avec 
les possibilités techniques du tissage, 
Sheila Hicks a souhaité laisser les fils de 
chaine apparents pour un rendu tout 
en finesse. Aussi, les caractéristiques 
physiques et matérielles typiques d’une 
peinture sur bois y sont également 
parfaitement rendus comme avec les 
sillons des coups de pinceau ou bien les 
craquelures de la surface picturale. La 
pièce se compose de 75 couleurs de fils 
différents et a nécessité 820 jours de 
travail. Avant d’arriver à la Villa Médicis, 
elle a décoré le Palais de l’Élysée à Paris.

Questo arazzo vede la luce nei 
laboratori dei Gobelins, a partire da un 
dipinto dell’artista americana Sheila 
Hicks, che risiede in Francia dal 1964. 
Allieva di Josef e Annie Albers, Sheila 
Hicks è una delle figure di spicco 
dell’arte tessile monumentale che 
hanno contribuito a trasformare la 
percezione di quest’atrte. Durante 
gli studi a Yale, negli anni ’50, scopre 
l’opera di Raoul d’Harcourt, Les Textiles 
anciens du Pérou et leurs techniques 
(1934), che la induce a privilegiare il 
materiale tessile nella sua produzione 
artistica. L’arte della tessitura è da lei 
praticata in quanto arte libera dalla 
distinzione gerarchica tra belle arti 
e arti applicate ; così la sua attività 
può spaziare dall’opera d’arte alla 
decorazione o al design in maniera 
fluida : « la materia tessile quella 
che, a dispetto della diversità delle 
esperienze, la vita mette più spesso 
sul nostro cammino ». Influenzate dal 
Bauhaus, le opere di Sheila Hicks si 
situano a metà strada tra l’arte tessile 
e la scultura e traggono la loro forza 
da una pratica della tessitura ispirata 
alle tecniche precolombiane, che 
l’artista ha potuto studiare durante i 
suoi innumerevoli viaggi. 
L’opera è una consacrazione del 
lavoro dell’artista, in cui confluiscono 
e si congiungono pratiche ancestrali 
e savoir-faire storico. Nell’arco di 
due anni l’artista si è recata una 
ventina di volte nei laboratori dei 
Gobelins, di Beauvais e di Aubusson 
per effettuare prove e lavorare con i 
lisciatori. Giocando con le possibilità 
tecniche, Hicks ha deciso di lasciare 
visibili alcune parti di trama. Le 
caratteristiche fisiche e materiche 
tipiche del dipinto su tavola – i 
solchi delle pennellate, le crepe della 
superficie pittorica – vi si trovano così 
perfettamente restituite. L’opera, 
composta da 75 fili di colori diversi, 
ha richiesto 820 giorni per essere 
completata. Prima di arrivare a Villa 
Medici, faceva parte degli arredi del 
Palazzo dell’Eliseo a Parigi.
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Sheila Hicks (1934) 
Champ ensoleillé balayé par le vent 
2014, tapisserie de lice, textile, soie,  
3,55 × 2,96 m, Manufacture des Gobelins,  
Collection du Mobilier national,  
inv. GOBT 1378
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Sandia
Toan Nguyen 

Sandia est une collection de 
canapés modulaires et de fauteuils 
monolithiques aux formes 
organiques. La collection est 
composée d’éléments indépendants 
qui, associés les uns aux autres, 
permettent une multiplicité 
de compositions aussi fluides 
que scénographiques. Produit 
caractéristique du Made in Italy, 
une attention particulière est 
portée à l’ergonomie de chaque 
pièce, avec une construction interne 
complexe et l’utilisation de mousses 
à densité variable qui garantissent 
le juste équilibre entre soutien et 
détente. Les revêtements épousent 
parfaitement la sinuosité des 
volumes grâce à un savoir-faire qui 
relève de couture, dans l’acception 
plus artisanale du terme. 

Sandia è una collezione di sofà 
modulari e poltrone monolitiche 
dalle forme organiche. La collezione 
è composta da elementi singoli che, 
associati, consentono una grande 
varietà di composizioni tanto fluide 
quanto scenografiche. Prodotto 
caratteristico del Made in Italy, 
una particolare attenzione è rivolta 
all’ergonomia dei singoli pezzi, 
caratterizzati da una complessa 
struttura interna e l’uso di mousse 
di densità variabile che garantiscono 
il giusto equilibrio tra comfort e 
sostegno. I rivestimenti sposano 
pefettamente la sinuosità dei volumi 
grazie a un savoir-faire che fa eco alla 
pratica sartoriale.



Toan Nguyen 
Sandia, canapé 
Fendi Casa, 2022
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Astuccio Canes
Chiara Andreatti

La table ovale et les petites tables 
basses rondes de la série Astuccio 
Canes évoquent l’esthétique de 
la collection des fourrures FENDI 
des années 1970, par la disposition 
oblique des cannes de bambou. 
Chaque plateau est fixé dans un 
cadre en qui renforce l’effet rustique. 
Existantes en trois tailles différentes 
– grande, moyenne et petite – 
les pièces peuvent être isolées 
ou interagir ensemble dans leur 
aménagement.

Il motivo principale che caratterizza il 
tavolo ovale e i tavolini da caffè tondi 
della seria Astuccio Canes richiama 
l’estetica delle pellicce FENDI degli 
anni ’70, per la disposizione obliqua 
nella posa delle canne di bambù dei 
top. Ogni piano è incastonato in 
una cornice in ottone che ne esalta 
l’effetto materico. Disponibili in tre 
diverse dimensioni – grande, medio e 
piccolo – gli elementi possono essere 
disposti singolarmente o interagire 
insieme nelle varie zone della casa.



Chiara Andreatti
Astuccio Canes 
Fendi Casa, 2022
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Ava-Screen
David Lopez Quincoces

Ava est un paravent au design épuré 
et léger, en bois massif teinté noyer 
avec une écorce de roseau blanchie à 
panneaux de paille. Il est disponible 
dans les versions avec trois ou cinq 
portes.

Ava è un paravento dal design 
essenziale e leggero, realizzato in 
legno massiccio color noce, con 
rivestimento in legno rosa chiaro su 
pannelli di paglia. E disponibile nella 
versione a tre o a cinque ante. 

David Lopez Quincoces
Ava-Screen
DePadova, 2022
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David Lopez Quincoces
Ava-Screen
DePadova, 2022
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Tête de Niobé 

Les yeux tournés au ciel, implorant 
le pardon des dieux, Niobé assiste 
impuissante au massacre de ses 
quatorze enfants victimes de la furie 
d’Apollon et Artémis. Selon le mythe 
antique, la reine de Thèbes avait osé se 
vanter d’avoir eu plus d’enfants que la 
déesse Léto. Pour venger l’honneur de 
leur mère et punir l’orgueil démesuré 
de Niobé, Apollon et Artémis tuèrent 
devant elle tous ses enfants.
Cette tête de Niobé est un fragment 
exceptionnel d’un tirage en plâtre 
ancien, datant du XVIIe siècle. Le 
groupe des Niobides, composé de 
douze statues, était l’une des pièces 
les plus extraordinaires de la collection 
d’antiques du cardinal Ferdinand de 
Médicis, jadis exposée dans les jardins 
de la Villa Médicis et aujourd’hui 
conservée à la Galerie des Offices à 
Florence. Sa renommée était telle 
que le souverain de France, Louis XIV, 
en sollicita officiellement une copie 
en plâtre qui ne lui fut accordée, et 
envoyée en France, qu’à la fin du 
XVIIe siècle. 
Les visiteurs de la Villa Médicis 
peuvent aujourd’hui apprécier la 
reproduction de ce groupe statuaire, 
réalisée en 1976 par Michel Bourbon, 
que Balthus fit installer dans l’un des 
carrés du jardin, sorte de paysage 
fantasmé au cœur duquel une fausse 
fontaine fait jaillir de petites sources 
d’eau évoquant les larmes de Niobé. 
L’Académie de France à Rome 
conserve encore dans ses collections 
quelques statues faisant partie du 
tirage en plâtre réalisé au temps des 
Médicis pour le roi de France. Une 
récente campagne de restauration et 
de recherche, associant l’Académie 
et le musée du Louvre, a révélé la 
surprenante histoire de ce groupe 
statuaire conservé à la Villa Médicis, 
grâce à la datation imprimée dans le 
creux de la statue du Fils aîné : « 1686 ».

Testa di Niobe

Gli occhi rivolti al cielo, nell’atto di 
implorare il perdono degli dei, Niobe 
assiste impotente al massacro dei 
suoi quattordici figli vittime della furia 
di Apollo e Artemide. Secondo il mito 
greco, la regina di Tebe aveva osato 
vantarsi di essere più feconda della 
dea Leto. Per vendicare l’onore della 
madre e punire l’orgoglio smisurato di 
Niobe, Apollo e rtemide le uccidono la 
prole davanti agli occhi. 
Questa testa di Niobe è un prezioso 
frammento di un’antico calco in gesso 
del XVII secolo. Il gruppo dei Niobidi, 
composto da dodici statue, era uno 
dei pezzi di maggior pregio della 
collezione di antichità del cardinale 
Ferdinando de’ Medici, un tempo 
esposta nei giardini di Villa Medici 
e oggi conservata alla Galleria degli 
Uffizi di Firenze. La sua fama era tale 
che il sovrano di Francia, Luigi XIV, 
ne richiese ufficialmente una copia in 
gesso, che gli fu concessa e inviata in 
Francia solo alla fine del XVII secolo. 
Oggi i visitatori di Villa Medici 
possono apprezzare la riproduzione 
del gruppo statuario, realizzata nel 
1976 da Michel Bourbon, che Balthus 
fece installare in uno dei quadrati del 
giardino, sorta di paesaggio fantasma 
al cuore del quale una fonte artificiale 
fa sgorgare piccole sorgenti d’acqua, 
evocanti le lacrime di Niobe. 
Nella collezione dell’Accademia 
di Francia a Roma sono ancora 
conservate alcune statue facenti 
parte dei calchi realizzati all’epoca 
dei Medici per il re di Francia. Una 
recente campagna di ricerca e 
restauro, congiuntamente promossa 
dall’Accademia di Francia e dal 
Museo del Louvre, ha rivelato la 
sorprendente storia del gruppo 
statuario conservato a Villa Medici, 
grazie al rinvenimento della data 
“1686” impressa del cavo della statua 
del Figlio maggiore.
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Tête de Niobé, 1686-1687,  
moule à bon creux et à pièces,  
Giovanni Arnaldi (mouleur),  
plâtre, 48 × 36 × 35 cm,  
Collection de l’Académie de France  
à Rome – Villa Médicis,  
inv. 2015.0.276

page suivante: 
Vue du groupe des Niobides  
dans un des carrés du jardin  
de la Villa Médicis
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La Grande Herculanaise 

La Grande Herculanaise tire son 
nom de l’une des deux statues 
découvertes au début du XVIIIe 
siècle à Herculanum et aujourd’hui 
conservées au musée des antiques 
de Dresde. Vêtue d’un chiton et d’un 
manteau, la femme tient un pan 
de son manteau de la main gauche 
dans une attitude caractéristique 
des reliefs funéraires, qui était 
appropriée à la représentation des 
nobles matrones. La technique de 
mise en œuvre du plâtre ici présent 
permet de le dater de la seconde 
moitié du XVIIIe siècle.

La Grande Ercolanese 

La Grande Ercolanese prende il nome 
da una delle due statue rinvenute 
all’inizio del XVIII secolo a Ercolano, 
oggi conservate al museo di antichità 
di Dresda. Vestita con un chitone 
e un mantello, la figura femminile 
tiene un lembo di stoffa con la 
mano destra in un atteggiamento 
tipico delle nobili matrone romane 
rappresentate nei rilievi funerari. 
La tecnica di esecuzione del calco 
qui presente consente di situarne 
la datazione nella seconda metà del 
XVIII secolo.  



Grande Herculanaise, XVIIIe siècle, moule à 
bon creux et à pièces, plâtre, 180 × 60 × 50 cm, 
Collection de l’Académie de France à Rome – 
Villa Médicis, inv. 2015.0.193
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Le mobilier Balthus 

Dans son projet de rénovation, 
Balthus s’occupe personnellement de 
remeubler les intérieurs. En 1961, il 
écrit à Gaëtan Picon, alors directeur 
général des Arts et des Lettres : « Le 
complément indispensable, pour cet 
ensemble de travaux de sauvegarde de 
la Villa Médicis, est le remplacement 
de l’affligeant mobilier actuel par des 
meubles d’époque dignes de garnir 
le vieux Palais redevenu exigeant 
de par sa noblesse retrouvée ». Il 
sillonne, avec les pensionnaires, les 
antiquaires les marchés aux puces et 
les ventes publiques à la recherche 
d’objets qui puissent correspondre à 
l’atmosphère qu’il souhaite recréer à 
la Villa Médicis. Balthus ne propose 
pas une reconstitution historique, 
il manifeste plutôt une volonté de 
créer une scénographie où toutes les 
pièces – du décor peint au mobilier – 
puissent dialoguer harmonieusement 
entre elles. Ces acquisitions sont 
pour la plupart des meubles italiens 
du XVIIIe siècle de style rustique. 
Souvent ces pièces étaient restaurées, 
ou repeintes, pour les adapter à la 
couleur des salons et des chambres 
qui allaient les accueillir. 
À l’occasion du réaménagement des 
Salons, plusieurs pièces de mobilier 
installé par Balthus ont fait l’objet de 
restauration.

Gli arredi Balthus

Nel suo progetto di restyling, 
Balthus si occupò personalmente 
dell’arredamento degli interni. 
Nel 1961 scrisse a Gaëtan Picon, 
allora Direttore Generale delle Arti 
e delle Lettere: “Complemento 
indispensabile a questa serie di 
lavori per la salvaguardia di Villa 
Medici è la sostituzione dell’attuale 
orrendo mobilio con mobili d’epoca 
degni di arredare l’antico Palazzo, 
tornato a esigere una nuova veste, 
in virtù della sua ritrovata nobiltà”. 
Insieme ai borsisti, l’artista setaccerà 
i negozi di antiquariato, i mercatini 
delle pulci e le aste pubbliche alla 
ricerca di oggetti che corrispondano 
all’atmosfera che vuole ricreare a 
Villa Medici. Balthus non propone una 
ricostruzione storica, ma piuttosto il 
desiderio di dar vita a una scenografia 
in cui tutti i pezzi – dalla decorazione 
pittorica ai mobili – possano 
dialogare armoniosamente tra loro. 
Queste acquisizioni consistono 
principalmente in mobili italiani del 
XVIII secolo in stile rustico. Il più delle 
volte i pezzi vengono restaurati o 
ridipinti per adattarsi al colore delle 
sale e delle stanze in cui devono 
essere collocati.
Durante la riorganizzazione dei 
Salons, sono stati restaurati anche 
diversi mobili acquistati a suo tempo 
da Balthus.

Armoire, XVIIe siècle
bois peint, décor de masque et de fruits, 
oiseaux, feuilles de vigne
Collection de l’Académie de France a Rome – 
Villa Médicis (achat Balthus), inv. 80.24
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« L’ARMOIRE DE LA SALLE À MANGER, 
JE L’AI TROUVÉE À PALESTRINA,  
CETTE LOCALITÉ BÂTIE SUR LES RUINES  
DE LA PRÉNESTE ANTIQUE, À QUARANTE  
KILOMÈTRES DE ROME ;  
JE L’AI PRISE AU PALAIS BARBERINI,  
QUI ÉTAIT EN COURS DE DÉMOLITION. »
Balthus
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Consoles, XVIIIe siècle [restaurées en 2022]
bois peint gris vert, rechampi or,  
montants chantournés et sculptés, reliés  
par une entretoise, ceinture chantournée, 
dessus peint en faux porphyre
Collection de l’Académie de France a Rome – 
Villa Médicis (achat Balthus, 1962), inv. 80.64



Console, fin XVIIIe siècle [restauré en 2022]
bois peint vert et or, quatre pieds en gaine, 
plateau en scagliola feignant des tasseaux  
de faux marbre
Collection de l’Académie de France a Rome – 
Villa Médicis (achat Balthus, 1962), inv. 80.45
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Le Chasseur Indien
d’après Albert Eckhout

Dans Le Chasseur indien, un 
Amérindien vu de dos, armé d’un 
arc et prêt à chasser, est représenté 
au milieu d’une faune et d’une flore 
luxuriantes qui se déploient autour 
d’un gigantesque cactus, de la famille 
des Cierges du Pérou. La biodiversité 
et les espèces zoologiques sont 
le sujet principal de cette scène, 
qui suscite l’émerveillement par 
la quantité d’espèces réunies : 
autruches, casoar, iguane, tortue, 
crustacés, oiseaux et poissons de 
toutes sortes... Si les éléments de la 
composition sont traités fidèlement 
à l’esprit scientifique naissant, 
leur arrangement est guidé par un 
principe d’harmonie et d’abondance 
qui participe à la construction de 
l’image du monde extra-européenne 
à travers le paradigme de l’exotisme. 
Sur les bordures figure le double 
blason du roi de France : fleurs de 
lys sur fond azur couronné, en haut 
au centre, et chiffres du roi sur la 
bordure du bas.
[voir La Tenture des Indes, p. 94-95]

Le Chasseur indien de la Tenture des Indes, 
6e série, 1723-1726, tapisserie de lice, d’après 
le carton d’Albert Eckhout (1610-1665),  
laine, soie, 400 x 285 cm, Manufacture  
des Gobelins, Collection de l’Académie de 
France à Rome – Villa Médicis, inv. 80.4

Nel Cacciatore indiano un indiano 
d’America visto di spalle, armato 
d’un arco e pronto alla caccia, 
viene raffigurato al centro di una 
composizione lussureggiante di flora 
e fauna che si dispiega attorno a 
un gigantesco cactus della famiglia 
dei Cerei del Perù. La biodiversità 
e le diverse specie zoologiche 
sono il soggetto principale della 
scena: struzzi, casuari, iguana, 
tartarughe, crostacei, uccelli e 
pesci di ogni specie. Se gli elementi 
della composizione sono eseguiti in 
maniera fedele allo spirito scientifico 
nascente, la disposizione è guidata da 
un principio di armonia e abbondanza 
che partecipa della composizione 
di una immagine del mondo extra-
europeo tramite il paradigma 
dell’esotismo. Ai margini figura il 
duplice blasone del re di Francia: in 
alto al centro un giglio incoronato su 
fondo azzurro e sul margine inferiore 
le cifre del re.
[si veda Gli arazzi delle Indie, p. 94-95]S
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Sainte Sébastienne 
Louise Bourgeois

Avec cette féminisation de saint 
Sébastien, Louise Bourgeois 
détourne l’iconographie traditionnelle 
du martyr chrétien, pour évoquer ses 
souffrances personnelles, enracinées 
dans des épisodes traumatiques de 
son enfance. « Sainte Sébastienne 
est un autoportrait », écrit l’artiste, 
qui représente « un état d’attaque, 
d’anxiété et de peur ». 
Ce corps féminin aux courbures 
généreuses, criblé de flèches noires 
schématiques, est représenté dans 
une économie générale de moyens. 
Le manque de bras et de tête 
viennent souligner l’impuissance 
de la martyre blessée, qui trouve 
néanmoins dans le travail artistique 
une puissance rédemptrice. Plusieurs 
versions de Sainte Sébastienne sont 
produites entre 1987 et 1993 : avec 
une tête de chat, avec des œufs sur 
la tête, ou même souriante. Chaque 
version exprime l’état émotionnel 
dans lequel l’artiste se trouve au 
moment de l’acte créatif. 
Cette tapisserie est le premier 
exemplaire tissé par la Manufacture 
des Gobelins, s’appuyant sur une 
gravure en taille-douce réalisée par 
Louise Bourgeois en 1992. Cette 
collaboration a une résonnance 
toute particulière pour l’artiste, car 
c’est dans l’atelier de restauration 
de tapisseries de ses parents que sa 
vocation artistique s’est affirmée. 
« J’ai dessiné un pied manquant 
pour ma mère, puis je suis devenue 
experte en la matière. […] J’étais folle 
de joie ; tout le monde pensait que 
les pieds que j’avais restaurés étaient 
magnifiques. […] C’est ainsi que mon 
art a commencé  ».
Avant d’arriver à la Villa Médicis, 
cette tapisserie était installée dans 
le salon Jérôme du Ministère de la 
Culture à Paris.

Con questa femminilizzazione di 
San Sebastiano, Louise Bourgeois 
si appropria dell’iconografia 
tradizionale del martire cristiano per 
evocare la sua personale sofferenza, 
legata a episodi traumatici della sua 
infanzia. “Sainte Sébastienne è un 
autoritratto” – scrive l’artista – che 
rappresenta “una condizione di crisi, 
di ansia e di paura”. 
Questo corpo femminile, dalle curve 
generose, trafitto da schematiche 
frecce nere, è rappresentato con 
una generale sintesi espressiva. 
La mancanza delle braccia e della 
testa sottolinea l’impotenza della 
martire ferita, che tuttavia trova 
nella realizzazione artistica un potere 
di redenzione. Tra il 1987 e il 1993 
sono state prodotte diverse versioni 
di Sainte Sébastienne: con la testa 
di gatto, con delle uova sul capo o 
perfino sorridente. Ogni versione 
esprime il diverso stato emotivo in 
cui si trovava l’artista nel momento 
dell’atto creativo.
L’arazzo è il primo esemplare tessuto 
dalla manifattura dei Gobelins e si 
basa su una incisione realizzata dalla 
stessa Louise Bourgeois nel 1992. 
Tale collaborazione ha un significato 
molto particolare per l’artista, 
poiché è nel laboratorio di restauro 
di arazzi dei suoi genitori che si è 
andata affermando la sua vocazione 
artistica. “Ho disegnato un piede 
mancante per mia madre e poi sono 
diventata un’esperta in materia. [...] 
ero felicissima; tutti pensavano che 
i piedi che avevo restaurato fossero 
bellissimi. [...] È così che ha avuto 
inizio la mia arte”.
Prima di arrivare a Villa Medici, 
l’arazzo era collocato nel Salon 
Jérôme del Ministero della Cultura a 
Parigi.

Louise Bourgeois (1911-2010),
Sainte Sébastienne, 1997, tapisserie de lice,  
textile, laine, 338 × 245 cm, Manufacture des 
Gobelins, Collection du Mobilier national,  
inv. GOBT 1320
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Via Appia 
Noé Duchaufour-Lawrance

Les tables Via Appia rendent 
hommage à l’histoire de Rome 
en s’inspirant de la forme et de 
l’articulation des pavés de l’une des 
plus anciennes routes consulaires 
romaines : la Via Appia Antica.
Les matériaux employés pour ce 
projet sont le travertin, pierre 
emblématique de la ville, et le 
châtaignier, essence communément 
utilisée dans le Latium. Les plateaux 
en travertin, aux formes irrégulières, 
sont posés sur des socles en 
châtaignier, dont la forme évoque 
celle des troncs des arbres élancés 
qui bordent la via Appia. 
La table composée de six éléments 
se répartit dans le Salon bleu et 
dans le Salon de lecture. Selon son 
assemblage elle peut accueillir des 
grands dîners, des petits séminaires 
ou devenir la table du conseil 
d’administration.

I tavoli Via Appia sono un omaggio 
poetico alla storia di Roma, in 
quanto si ispirano alla forma e alla 
disposizione delle pietre del selciato 
dell’omonima strada, la più antica che 
abbia mai attraversato l’Italia e che 
proprio a Roma ha la sua origine.
I materiali impiegati per questo 
progetto sono il travertino, pietra 
emblematica della città, e il castagno, 
legno comunemente utilizzato nel 
Lazio. Le forme irregolari dei piani 
in travertino poggiano su basi in 
castagno, la cui forma evoca i tronchi 
degli esili alberi che costeggiano la 
Via Appia.
Il tavolo, composto da sei elementi, 
si distribuisce tra il Salon bleu e il 
Salon de lecture. A seconda di come 
viene assemblato, attorno a esso 
possono svolgersi grandi pranzi, 
piccoli seminari, o il consiglio di 
amministrazione.

Noé Duchaufour-Lawrance 
Via Appia, table
Création originale  
pour la Villa Médicis, 2022
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Groove & Groovy 
Toan Nguyen

Groove est un fauteuil dédié au plaisir 
de la relaxation. Donnant l’impression 
d’être sculpté dans un bloc de 
mousse dense, il se caractérise par 
ses formes sinueuses et généreuses. 
La matérialité de son revêtement 
exalte son confort et appelle au 
plaisir tactile. Plus qu’un simple 
fauteuil aux accoudoirs incorporés, 
complété par son repose pied, 
Groove & Groovy définit un espace 
en soi.

Groove è una poltrona ideata per 
il piacere del relax. In apparenza 
scolpita in un blocco di spugna densa, 
è caratterizzata da forme sinuose 
e generose. La consistenza del 
rivestimento ne esalta il carattere 
confortevole e invita al piacere 
tattile. Con i suoi braccioli incorporati 
e l’annesso poggiapiedi, Groove & 
Groovy rivela d’essere, più che una 
semplice poltrona, una sorta di 
spazio a sé.



Toan Nguyen 
Groove & Groovy, fauteuil
Fendi Casa, 2022
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Consoles, XVIIIe siècle [restaurées, 2022],  
bois peint gris vert, rechampi or, montants 
chantournés et sculptés, reliés par une 
entretoise, ceinture chantournée, dessus peint 
en faux porphyre.  
Collection de l’Académie de France a Rome – 
Villa Médicis (achat Balthus, 1965), inv. 80.63
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Vases, XVIIe siècle, jarres toscanes  
en majolique, décor polychrôme avec anses, 
motifs de feuilles de vigne et grappes  
de raisins, masques et oiseaux, typiques  
de la région de Montelupo
Collection de l’Académie de France a Rome – 
Villa Médicis, inv. 80.22bis.1 et 2
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Les Hermès de la Villa Médicis 

Pour décorer sa villa sur la colline 
du Pincio, le cardinal Ferdinand de 
Médicis assemble une collection 
remarquable, entre pièces antiques 
et modernes. Parmi celles-ci, un 
ensemble de soixante-douze hermès, 
qui furent placés aux coins des 
parterres quadrangulaires de la 
partie Nord-Est du jardin.
Dans la Grèce antique et chez 
les Romains, ces bustes ou têtes, 
surmontant un pilastre de marbre 
vertical, avaient pour fonction 
de marquer les limites des seuils, 
des propriétés, des carrefours et 
des routes. Leur appellation fait 
réfèrence à la divinité éponyme, 
Hermès, dieu des échanges, 
du commerce et de la fertilité, 
médiateur entre les hommes et les 
dieux, protecteur des orateurs, des 
poètes et des hommes de lettres.
Certains des hermès du jardin de la 
Villa Médicis portent une inscription 
gravée à la base des bustes, 
permettant de les identifier avec des 
personnages illustres de l’Antiquité, 
tels qu’Alcibiade, Théophraste, 
Aristophane ou Socrate.
La collection connaît au fil des 
années de nombreuses vicissitudes 
et, dans les années 1990, la plupart 
des têtes antiques sont au fur et à 
mesure remplacées par des moulages 
en plâtre ou en ciment. 
Les trois pièces présentées dans 
le Salon Bleu ont fait l’objet d’une 
campagne de restauration, lancée 
en 2022 pour valoriser la statuaire 
antique faisant partie des collections 
de l’Académie de France à Rome.

Le Erme di Villa Medici

Per decorare la sua villa sulla collina 
del Pincio, il cardinale Ferdinando de’ 
Medici mise insieme un’eccezionale 
collezione di pezzi antichi e moderni. 
Tra questi, una serie di settantadue 
erme che fu collocata agli angoli dei 
parterres quadrangolari della parte 
nord-orientale del giardino.
Nell’antica Grecia, e successivamente 
a Roma, questi busti o teste, posti in 
cima a una lesena di marmo verticale, 
avevano la funzione di marcare i limiti 
di soglie, proprietà, incroci e strade. 
Il nome “erme” allude alla divinità 
eponima Ermes, dio degli scambi, del 
commercio e della fertilità, mediatore 
tra gli uomini e gli dèi, protettore 
degli oratori, dei poeti e dei letterati.
Alcune delle erme del giardino di Villa 
Medici recano incisa alla base del 
busto un’iscrizione che permette di 
identificarle con illustri personaggi 
dell’antichità, come Alcibiade, 
Teofrasto, Aristofane o Socrate.
La collezione ha subito nel tempo 
alterne vicissitudini e, negli anni ’90, 
la maggior parte delle teste antiche 
è stata a mano a mano sostituita da 
calchi in gesso o in cemento. 
I tre pezzi esposti nel Salon Bleu 
sono stati oggetto della campagna 
di restauro lanciata nel 2022 e volta 
alla valorizzazione della statuaria 
antica presente nelle collezioni 
dell’Accademia di Francia a Roma.



Anonyme, Hermès avec tête de Zeus Ammon, 
époque moderne, H 65 cm, Collection de 
l’Académie de France à Rome – Villa Médicis, 
inv. S 103

Également dans le salon

Anonyme, Hermès bicéphale, à tête masculine 
barbue et à tête féminine, époque moderne, 
H 63 cm, Collection de l’Académie de France à 
Rome – Villa Médicis, inv. S79

Alcamène (attribué à), Hermès de soi-disant 
Miltiade, fin Ve siècle av. J.-C., H 65 cm, 
Collection de l’Académie de France à Rome – 
Villa Médicis, inv. S 30
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Fresques antiques 

Cinq différentes espèces d’oiseaux 
(canards, pigeons…) ainsi qu’un 
Amour ailé muni d’un « fleuret », sont 
représentés sur un fond blanc dans 
un style naturaliste et ornemental 
caractéristique des villas romaines 
du Ier et IIe siècle. La provenance et la 
date d’entrée de ces six fragments de 
fresques antiques dans les collections 
de l’Académie de France demeurent 
inconnues.
La surface picturale a été détachée 
de son mur d’origine à une époque 
inconnue avec la technique du stacco 
a massello, qui consiste à détacher la 
fresque avec une certaine épaisseur 
d’enduit, env. 1,5 à 2 cm. Ce procédé, 
déjà connu par les romains et très 
employé par les restaurateurs 
jusqu’aux 1970, fut abandonné au 
profit d’autres techniques moins 
invasives mais aussi en faveur de 
pratiques conservatives qui évitent 
le déplacement des fresques lorsqu’il 
n’est pas strictement nécessaire à 
leur sauvegarde.
Restaurés vers la fin des années 
1980 pour une exposition à la Villa 
Médicis, ces fragments ont retrouvé 
la polychromie qui les caractérisaient. 
Sur le fragment représentant 
l’Amour ailé, un échantillon garde la 
trace de l’état de la couche picturale 
avant l’opération de nettoyage.

Affreschi antichi

Cinque diverse specie di uccelli 
(anatre, piccioni…) e un Amorino 
alato armato di fioretto sono 
raffigurati con uno stile pittorico e 
una iconografia ornamentale, che 
ricordano quelli delle antiche ville 
romane dei secoli II e III d. C. La 
provenienza e la data d’ingresso 
di questi affreschi nelle collezioni 
dell’Accademia di Francia sono per 
ora ignote. 
La superficie pittorica è stata 
prelevata dal muro d’origine, in epoca 
non definita, con la tecnica dello 
“stacco a massello” (che consiste 
nello scollamento dell’affresco 
assieme a uno spessore di intonaco 
di circa 1,5/2 cm). Questo metodo 
di prelevamento degli affreschi – già 
noto ai Romani e in uso sino alla fine 
degli anni ’70 – è stato abbandonato 
in favore di tecniche meno invasive e 
pratiche conservative volte a evitare 
lo scollamento degli affreschi quando 
non sia strettamente necessario alla 
preservazione.  
Restaurati verso la fine degli anni ’80 
in occasione di una mostra tenutasi 
a Villa Medici, i frammenti hanno 
ritrovato la loro policromia originaria. 
Su una parte del frammento 
raffigurante l’amorino alato è 
possibile apprezzare il risultato del 
lavoro di restauro a confronto con la 
situazione precedente. 

Fresques antiques (Ier – IIe siècle ap. J-C.),
provenance inconnue, peinture à fresque sur 
un mortier antique, Collections de l’Académie 
de France à Rome – Villa Médicis
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Panneau 1954
Sonia Delaunay

Dans un souci de renouveler l’art 
de la tapisserie en France, les 
manufactures nationales multiplient 
à partir des années 1960 les 
collaborations avec les artistes de 
renom des avant-gardes. Henri 
Matisse, Fernand Léger ou Sonia 
Delaunay travaillent alors en étroite 
collaboration avec les lissiers à partir 
de leurs cartons et dessins originaux. 
Très impliquée dans cette opération, 
Sonia Delaunay livre à ses carnets 
les processus et étapes de création 
des pièces tissées. La transposition 
de son œuvre picturale en tapisserie 
s’inscrit dans la lignée d’une série 
de créations, pièces de design et 
prêt-à-porter, à travers lesquelles 
l’artiste vise à s’affranchir d’une 
hiérarchie des genres : « Pour moi, 
il n’y avait pas de fossé entre ma 
peinture et ce qu’on appelle mon 
travail ”décoratif”... Je n’ai jamais 
considéré les arts ”mineurs” comme 
artistiquement frustrants ; au 
contraire, c’était une extension 
de mon art : cela me montrait de 
nouvelles voies, tout en utilisant la 
même méthode ». Par son travail 
textile, Sonia Delaunay, avec d’autres 
artistes tels que Jean Lurçat, a 
largement contribué à modifier la 
perception cet art, que Le Corbusier 
finira par définir comme le « Mural 
des temps modernes ». 
Panneau 1954 est la dernière 
composition que l’artiste a dessinée 
pour la Manufacture des Gobelins. 
La composition, organisée autour 
de plusieurs cercles, est un motif 
récurrent et caractéristique de l’art 
abstrait de Sonia et Robert Delaunay, 
son époux. Leur travail sur les 
contrastes simultanés de couleurs 
et leur pouvoir constructif sera 
qualifié de « cubisme orphique » par 
Guillaume Apollinaire.

A partire dagli anni ‘60 le manifatture 
nazionali moltiplicarono le 
collaborazioni con alcuni tra gli artisti 
più celebri dell’avanguardia in Francia, 
nel desiderio di rinnovare l’arte 
dell’arazzo e della passamaneria. 
Così, Henri Matisse, Fernand Léger e 
Sonia Delaunay iniziarono a lavorare 
a fianco dei tessitori a partire dai loro 
cartoni e disegni originali. 
Molto coinvolta in questa 
operazione, Sonia Delaunay riporta 
nei suoi taccuini processi e fasi di 
realizzazione delle sue opere tessili. 
La trasposizione del suo lavoro 
pittorico in arazzo è in linea con 
una serie di creazioni, prodotti di 
design e prêt-à-porter attraverso i 
quali l’artista si libera dai requisiti 
delle gerarchie di genere : “Per 
me non c’era alcuno scarto tra la 
pittura e il mio lavoro cosiddetto 
’decorativo’... Non ho mai considerato 
le arti ‘minori’ come artisticamente 
frustranti; al contrario, esse sono 
state un ampliamento della mia arte : 
mi hanno mostrato nuove strade, 
pur continuando a utilizzare lo stesso 
metodo”. 
Con il suo lavoro tessile, insieme 
ad artisti come Jean Lurçat, 
Sonia Delaunay ha contribuito 
significativamente nel modificare la 
percezione dell’arte tessile, che Le 
Corbusier definirà come il “Murale 
dei tempi moderni”. 
Panneau 1954 è l’ultima composizione 
progettata dall’artista per la 
manifattura dei Gobelins. La 
composizione, organizzata intorno a 
diversi cerchi, è un motivo ricorrente 
e caratteristico dell’opera astratta 
di Sonia e di suo marito Robert 
Delaunay. Il loro lavoro sui contrasti 
simultanei dei colori e sul loro potere 
costruttivo sarà definito da Guillaume 
Apollinaire come ”cubismo orfico”.
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Sonia Delaunay (1885-1979),
Panneau 1954, 2000, tapisserie de lice, laine, 
textile, 293 × 273 cm, Manufacture des Gobelins, 
Collection du Mobilier national, inv. GOBT 1333
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Lampes Balthus

Les lampes dites « lampes Balthus », 
dont on retrouve l’élégante 
silhouette et la lumière tamisée 
dans nombreux salons et pièces de 
la Villa Médicis, ont été produites 
en collaboration avec le ferronnier 
Umberto Troncarelli à partir d’un 
modèle du XIXe siècle déjà présent à 
la Villa Médicis. Ce modèle apparaît 
à l’arrière-plan d’une photographie 
d’archive montrant Jacques Ibert, 
directeur de l’Académie de France 
à Rome de 1937 à 1940 (puis de 
1944 jusqu’en 1960), jouer du piano. 
Simplifié et modernisé, le dessin de 
la « lampe Balthus » est composé par 
un pied trilobé, un fût fin et élancé en 
métal et un abat-jour cylindrique, en 
parchemin, qui atténue l’éclairage des 
ampoules posées sur un support en 
bois comme s’il s’agissait de bougies. 
L’effet lumineux est d’une grande 
douceur, il unifie les espaces créant 
l’impression d’une scène théâtrale. 

Lampade Balthus

Le cosiddette “lampade Balthus”, 
la cui elegante silhouette e la luce 
soffusa si ritrovano in molti saloni 
e stanze di Villa Medici, sono state 
realizzate in collaborazione con il 
mastro ferraio Umberto Troncarelli, 
sulla base di un modello ottocentesco 
già presente tra gli arredi della 
villa. Il modello in questione appare 
sullo sfondo di una foto d’archivio 
che ritrae Jacques Ibert, direttore 
dell’Accademia di Francia a Roma 
dal 1937 al 1940 e dal 1946 al 1960, 
intento a suonare il pianoforte. 
Semplificato e modernizzato, il 
design della “lampada Balthus” si 
compone di un piede trilobato, un 
sottile stelo metallico e un paralume 
cilindrico in pergamena, ad attenuare 
la luce delle lampadine poste su 
un supporto di legno, come se 
fossero candele. L’effetto luminoso 
è di grande morbidezza e capace di 
armonizzare gli spazi, dando quasi 
l’impressione di una scena teatrale.

Lampes, dites Lampes Balthus,  
fer forgé, bois, parchemin,  
190 × 45 × 45 cm
Collection de l’Académie de France a Rome – 
Villa Médicis (achat Balthus),  
inv. 2022.1-180
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Bibliothèque, non datée, bois peint vert 
rechampi or, à deux corps, la partie inférieure 
avec placards à double vantaux, la partie 
supérieure à grillage, deux placards d’angle, 
trois tiroirs dans la partie inférieure, Collection 
de l’Académie de France a Rome – Villa Médicis 
(achat Balthus), inv. 80.129
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Nel 1850Jean-Baptiste Carpeaux 
scelse, per il suo “envoi de Rome”, di 
illustrare la tragica storia del conte 
Ugolino della Gherardesca, riportata 
da Dante nell’Inferno della Divina 
Commedia. Avendo tradito il partito 
ghibellino, oppositore del papa, 
Ugolino viene rinchiuso in una torre 
a Pisa con i suoi figli e condannato 
a morire di fame. Nel vedere i loro 
volti scavati dall’inedia l’uomo, preso 
dalla rabbia, si morde le mani. I figli, 
credendolo affamato, gli offrono 
le loro carni che Ugolino finisce per 
divorare.
Carpeaux si lancia con entusiasmo 
nella creazione di questo gruppo 
e prepara un primo abbozzo nel 
1859. Tuttavia, il progetto gli verrà 
rifiutato dall’allora direttore, Jean-
Victor Schnetz, perché la scelta del 
soggetto non rispettava le regole 
per gli envois del terzo anno, che 
dovevano includere al massimo due 
figure e ispirarsi alla storia antica o 
alle Sacre Scritture. Demoralizzato, 
Carpeaux abbandona il progetto 
per cinque mesi e torna in Francia. 
Il gruppo definitivo fu completato 
e fuso nel 1861, dopo il ritorno 
dell’artista a Roma, ed è oggi 
conservato al Musée d’Orsay.
L’Accademia di Francia a Roma 
conserva questa copia eccezionale 
in gesso, qui presentata, realizzata a 
partire dal modello in terracotta. Si 
può apprezzare il groviglio dei corpi 
intorno a una figura centrale, appena 
abbozzata. Le due copie in bronzo 
che l’accompagnano sono successive 
e furono realizzate dal borsista 
Lucien Brasseur, nel 1906-1907, per 
essere inviate a Valenciennes, città 
natale di Carpeaux.
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à droite
Jean-Baptiste Carpeaux, 1827-1875, 
Esquisse pour Ugolin et ses fils, v.1859,  
plâtre, H 53 cm, Collection de l’Académie  
de France à Rome – Villa Médicis,  
inv. 2015.0.181

Esquisse pour Ugolin et ses fils 
Jean-Baptiste Carpeaux

En 1850, pour son envoi de Rome, 
Jean-Baptiste Carpeaux choisit 
d’illustrer l’histoire tragique du 
comte Ugolino della Gherardesca 
racontée par Dante dans l’Enfer de 
sa Divine Comédie. Traître du parti 
des Gibelins, opposés au pape, Ugolin 
est condamné à mourir d’inanition, 
enfermé dans une tour à Pise avec 
ses enfants. En voyant leurs visages 
asséchés par la faim, l’homme saisi 
de rage et se mord les mains. Les 
fils, le croyant affamé, lui offrent leur 
propre chair et Ugolin finit par les 
dévorer.
Carpeaux se lance avec enthousiasme 
dans la réalisation de ce groupe et 
une première esquisse est prête en 
1859. Celle-ci est toutefois refusée 
par l’alors directeur, Jean-Victor 
Schnetz, le sujet choisi n’étant pas 
conforme aux règles des envois 
de troisième année, qui devaient 
comporter tout aux plus deux figures 
et s’inspirer de l’histoire ancienne 
ou des saintes écritures. Démoralisé 
par cette interdiction, Carpeaux 
abandonne le projet pendant cinq 
mois et rentre en France. Le groupe 
définitif sera achevé et moulé en 
1861, après le retour de l’artiste à 
Rome, et est aujourd’hui conservé au 
musée d’Orsay. 
L’Académie de France à Rome 
conserve le tirage en plâtre 
exceptionnel, ici présenté, réalisé 
d’après l’esquisse en terre cuite. 
Il montre un enchevêtrement de 
corps autour d’une figure centrale 
à peine amorcée. Les deux copies 
en bronze qui l’accompagnent sont 
plus tardives : elles ont été réalisées 
par le pensionnaire Lucien Brasseur, 
en 1906-1907, pour être envoyées 
à Valenciennes, ville natale de 
Carpeaux.

p. 83
Lucien Brasseur, d’apres Jean-Baptiste 
Carpeaux, Esquisse pour Ugolin et ses fils, 
1906-1907, bronze, H 51 cm, Collection de 
l’Académie de France à Rome – Villa Médicis, 
inv. 2021.0.22
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Virgola
Chiara Andreatti

La chaise Virgola se caractérise par 
un dossier à la forme enveloppante 
qui, comme une étreinte, garantit le 
confort et invite à la détente tout en 
conservant une esthétique classique. 
La structure est en bois massif teinté 
et l’assise est rembourrée : deux 
coloris différents sont utilisés pour 
les salons de la Villa-Médicis.

Une chaise bleu-gris pour le Salon 
bleu, une chaise verte pour le Salon 
de lecture. La présence dans les deux 
salons des six éléments de la table 
Via Appia et des chaises Virgola 
doit permettre la modularité des 
espaces correspondant à la pluralité 
des usages, les salons acceuillant 
tour à tour des événements officiels, 
ainsi que des réunions de travail, des 
colloques.

La sedia Virgola è caratterizzata da 
uno schienale morbido e avvolgente 
che, come un abbraccio, ne 
garantisce il comfort e invita al relax 
mantenendo comunque un’estetica 
classica. Struttura in legno massello 
tinto, seduta sempre imbottita, in 
due diversi colori per i saloni di Villa 
Medici.

Una sedia blu-grigio per il Salon 
bleu, una sedia verde per il Salon de 
lecture. La presenza, nei due saloni, 
dei sei componenti del tavolo Via 
Appia e delle sedie Virgola intende 
favorire la modularità degli spazi 
corrispondente alla pluralità degli 
usi, a seconda delle occasioni: i 
saloni possono così accogliere eventi 
ufficiali come riunioni di lavoro, 
convegni.

Chiara Andreatti
Virgola, chaises
Chiara Andreatti, 2022
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Clavecin

Auprès des antiquaires, Balthus 
achète principalement du mobilier 
remontant aux XVIIe et XVIIIe siècles, 
qu’il choisit soigneusement en 
fonction des pièces auxquelles il est 
destiné. C’est dans cet esprit qu’il 
souhaite faire de l’un des salons 
d’apparat une pièce consacrée à la 
musique.
En avril 1962, il achète à Alain Vian 
un orgue positif et un clavecin, 
datant respectivement du XVIIIe et 
du XVIIe siècle, qui vont s’ajouter 
aux pianos déjà présents à la Villa 
Médicis. La construction du clavecin, 
aujourd’hui présenté dans le Salon 
de lecture, évoque une tradition de 
facture flamande, mais plusieurs 
détails laissent penser qu’il ait été 
construit en France à la fin du XVIIe ou 
au début du XVIIIe siècle, au moment 
où la facture française commence à 
adopter les principes flamands.
À l’intérieur, l’instrument est 
entièrement peint. Le petit couvercle 
est décoré d’une peinture à l’huile 
représentant Orphée charmant les 
animaux, le grand couvercle montre 
une Scène de chasse, le pourtour du 
clavier présente une décoration en 
papiers à la flamande, c’est-à-dire 
en faux marbre, tandis que la table 
d’harmonie est peinte à motifs floraux 
et animaliers. Aucune signature ne 
permet d’avancer le nom d’un artiste.
Pour ses qualités acoustiques, le 
clavecin a été utilisé par plusieurs 
interprètes pour les enregistrements 
de musique historique.

Clavicembalo

Nei negozi di antiquariato Balthus 
acquista principalmente mobili del 
XVII e XVIII secolo, che sceglie con 
cura a seconda delle stanze cui sono 
destinati. In questo stesso spirito 
decide di dedicare uno dei saloni di 
rappresentanza alla funzione di sala 
di musica.  
Nell’aprile del 1962 acquista da Alain 
Vian un organo a cassettone e un 
clavicembalo, rispettivamente del 
XVIII e del XVII secolo, che vanno ad 
aggiungersi ai pianoforti già presenti 
a Villa Medici. La fabbricazione del 
clavicembalo, oggi esposto nel Salon 
de lecture, richiama una fattura di 
tradizione fiamminga ; diversi dettagli 
inducono tuttavia a ipotizzare 
che sia stato costruito in Francia 
tra la fine del XVII secolo e l’inizio 
del XVIII, periodo in cui la fattura 
francese inizia ad adottare i metodi 
fiamminghi. 
L’interno dello strumento è 
interamente dipinto. Il piccolo 
coperchio è decorato con una pittura 
a olio raffigurante un Orfeo tra gli 
animali, mentre sul coperchio grande 
vi è una Scena di caccia. I bordi della 
tastiera presenta un ornamento “alla 
fiamminga”, ovvero in finto marmo, 
la tavola armonica è decorata con 
motivi floreali e faunistici. Non ci sono 
tracce che consentano di proporre 
una attribuzione.
Per le sue qualità acustiche questo 
clavicembalo è stato richiesto da 
diversi interpreti per le registrazioni 
di musica storica.
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Clavecin, XVIIIe siècle. 
Décor intérieur du petit couvercle :  
Orphée charmant les animaux
Décor intérieur du grand couvercle :  
Scène de chasse
Pourtour des claviers décoré :  
Papiers à la flamande
Table d’harmonie :  
motifs floraux et animaliers
Claviers : ébène naturelle, parties  
feintes en bois noirci à placage d’os
Collection de l’Académie de France à Rome – 
Villa Médicis (achat Balthus, 1962), inv. 80.77
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La Tenture des Indes

La Tenture des Indes, tissée par 
la Manufacture des Gobelins, fut 
envoyée à Rome en 1726, par ordre 
du roi Louis XV, pour orner l’étage 
noble du Palais Mancini, ancien siège 
de l’Académie de France, sur la Via 
del Corso.
Conçues tel un ambitieux « portrait » 
des territoires du Brésil, les huit 
pièces qui composent l’ensemble 
évoquent davantage un « ailleurs » 
exotique, désigné génériquement 
par le terme d’« Indes », où la faune 
et la flore d’Amérique du Sud se 
mêlent à celles du continent africain 
(l’éléphant, le rhinocéros, le zèbre…), 
ainsi qu’à des espèces imaginaires.
Pour le tissage de la série des Indes, 
la Manufacture des Gobelins utilisa 
des cartons qui avaient été offerts, 
en 1679, en cadeau diplomatique 
au roi de France Louis XIV par le 
prince Jean-Maurice de Nassau-
Siegen, ancien gouverneur général 
des colonies hollandaises au Brésil. 
Celui-ci avait été à l’origine d’une 
importante expédition (1637-1644),  
chargée de cartographier et 
relever de la façon la plus détaillée 
possible les paysages, les plantes, 
les animaux ainsi que la population 
autochtone du Nord-Est du Brésil. 
C’est à cette occasion que les deux 
peintres Albert Eckhout (1610-
1665) et Frans Post (1612-1680) 
réalisèrent la plupart des peintures 
ayant ensuite servi de modèle aux 
cartons pour les tapisseries des 
Gobelins, qui représentent à la fois 
des populations amérindiennes et 
des esclaves africains travaillant dans 
les colonies. 
La série des Indes connut un 
immense succès, entre le XVIIe 
et le XIXe siècle : l’exubérance des 
éléments déployés au sein de 
ces représentations artificielles 
et atemporelles répondaient 
parfaitement aux goûts des cours 
européennes. Tout en donnant une 
image, inédite pour l’époque, de la 
variété botanique et zoologique 
de ces territoires – qui, par un 

Gli arazzi delle Indie

La serie di arazzi detti “delle Indie”, 
realizzata dalla manifattura dei 
Gobelins, fu inviata a Roma nel 
1726 per ordine del re Luigi XVI per 
decorare il piano nobile dell’allora 
sede dell’Accademia di Francia: il 
Palazzo Mancini sito in via del Corso.
Ambiziosamente pensate come 
“ritratto” dei territori coloniali 
del Brasile, gli otto arazzi che 
compongono questo insieme 
sembrano piuttosto evocare un 
“altrove” esotico –designato nel 
nome dal generico “Indie” – in cui alla 
flora e alla fauna dell’America Latina 
si vedono mescolate anche piante 
e animali del continente africano, 
quando non addirittura immaginari.
Per la tessitura della serie delle 
Indie la manifattura dei Gobelins ha 
utilizzato i cartoni offerti come dono 
diplomatico al sovrano Luigi XIV, nel 
1679, dal principe Jean-Maurice de 
Nassau-Siegen, allora governatore 
generale delle colonie olandesi in 
Brasile. Costui era stato promotore 
di una importante spedizione 
(1663-1644) volta alla realizzazione 
di una cartografia più dettagliata 
possibile di paesaggi, piante, animali 
e popolazioni autoctone del Nord-Est 
brasiliano. Fu in quella occasione che i 
pittori Albert Eckhout (1610-1665) e 
Frans Post (1612-1680) realizzarono 
la maggior parte dei dipinti che 
servirono da modello per gli arazzi 
dei Gobelins, in cui erano raffigurati 
popoli amerindiani e schiavi africani 
che lavoravano nelle colonie. 
La serie delle Indie conobbe un 
immenso successo, tra il XVII e il XIX 
secolo: l’esuberanza degli elementi 
che andavano a comporre queste 
rappresentazioni artificiali e senza 
tempo rispondeva a pieno al gusto 
delle corti europee.
Pur restituendo una immagine, 
inedita per l’epoca, della diversità 
botanica e zoologica dei territori 
in questione che, per il carattere 
documentario e scientifico, era tesa 
a sostituire le narrazioni chimeriche 
e le vecchie rappresentazioni 



nouveau souci documentaire et 
scientifique, allait à l’encontre des 
récits fantaisistes et des anciennes 
représentations emblématiques 
– le cycle des Indes célèbre aussi 
une abondance qui n’en demeure 
pas moins fantasmée et pourtant 
imprégnée de motifs évoquant 
ostensiblement l’exploitation et la 
politique coloniale (la canne à sucre, 
la charrue, le moulin à eau, l’église…), 
profitant du labeur d’Africains 
esclavagés.

Ces éléments, analysés par des 
études récentes à la lumière d’une 
approche postcoloniale, ont permis 
de saisir de manière circonstanciée 
l’histoire douloureuse tissée par les 
fils de ces extraordinaires artefacts. 
Ces recherches ont également 
contribué à identifier dans la 
tapisserie dite du Roi porté un haut 
dignitaire du royaume du Kongo, 
en tenue africaine, transporté sur 
un hamac par deux porteurs – 
témoignage, rare et précieux, du 
rôle diplomatique tenu par le Kongo 
dans le jeu des alliances du monde 
atlantique moderne.
L’Académie de France à Rome 
encourage et promeut aujourd’hui 
de multiples manières les débats 
et recherches – artistiques et 
scientifiques – visant à enrichir et 
éclairer davantage l’analyse critique 
et historique de ce patrimoine.
Ainsi, en 2021, l’organisation d’une 
première journée d’études intitulée 
La Tenture des Indes à la croisée des 
regards historiques et artistiques 
a été suivie par la publication de 
deux articles dans le numéro 18 de 
Studiolo, la revue d’histoire de l’art de 
l’Académie de France à Rome.

emblematiche, il ciclo delle Indie 
celebra anche un’abbondanza 
non meno vagheggiata, 
nonché intersecata da motivi 
ostensibilmente evocatori dello 
sfruttamento e della schiavizzazione 
delle popolazioni africane proprie 
delle politiche coloniali.

Studi recenti hanno riesaminato tali 
elementi con un approccio post-
coloniale, rendendo così possibile una 
precisa lettura della dolorosa storia 
intrecciata tra le fila di questi preziosi 
artefatti. Le ricerche hanno altresì 
permesso di identificare, in uno degli 
arazzi (detto del Re portato), un alto 
dignitario del regno del Congo in 
tenuta africana e trasportato a bordo 
di un’amaca da due portatori: una 
preziosa quanto rara testimonianza 
del ruolo diplomatico svolto dal 
Congo sulla scacchiera delle alleanze 
atlantiche dell’era moderna.
L’Accademia di Francia a Roma, oggi, 
sollecita e promuove i dibattiti e le 
ricerche – scientifiche e artistiche – 
in grado di accrescere e approfondire 
l’analisi critica e storica di questo 
patrimonio. Nel 2021, gli è stata 
dedicata una prima giornata di studi 
e dibattito su tema, intitolata La 
Tenture des Indes à la croisée des 
regards historiques et artistiques, 
seguita poi, quest’anno, dalla 
pubblicazione di due articoli sul 
numero 18 di Studiolo, la rivista di 
storia dell’arte dell’Accademia di 
Francia.
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Le Combat d’animaux

Dans Le Combat des animaux, on 
voit au bord d’un ruisseau un caïman 
crocodile qui attaque un cochon d’eau 
à côté d’un puma adulte, qui plante 
ses crocs dans la gorge d’un chien. 
En retrait, plus à droite, un jaguar 
s’élance sur un sanglier alors qu’au 
au centre un autre jaguar achève 
un tapir. À la violence de la scène, 
répond au ciel l’image de plusieurs 
espèces d’oiseaux qui s’acharnent 
contre un hibou cherchant refuge 
entre les arbustes d’une végétation 
luxuriante.

Nel Combattimento tra animali 
si vedono, in riva a un fiume, un 
coccodrillo che attacca un maiale 
d’acqua e un puma adulto che 
azzanna la gola di un cane. Sullo 
sfondo, verso destra, un giaguaro 
si getta su di un cinghiale, mentre 
al centro un altro giaguaro atterra 
un tapiro. Alla violenza della 
scena a terra risponde nel cielo 
l’immagine di uno stormo di uccelli 
che si avventano su un gufo che 
cerca riparo tra gli arbusti, nella 
lussureggiante vegetazione. 

Le Combat d’animaux, de la Tenture  
des Indes, 6e série, 1723-1726,  
tapisseries de haute lisse, d’après le carton 
d’Albert Eckhout (1610-1665), Manufacture 
Royale des Gobelins, 399 × 327 cm,  
Collection de l’Académie de France à Rome – 
Villa Médicis, inv. 80.5
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Le Cheval rayé
d’apres Albert Eckhout

Le Cheval rayé réitère l’imagerie 
du combat avec, au centre de la 
composition, un zèbre cambré 
attaqué par un jaguar devant à un 
grand rhinocéros. Une profusion 
d’autres animaux accentue 
l’impression d’agitation, que rend 
aussi le mouvement de la cascade 
emportant avec elle plusieurs 
poissons. 
Si la force d’une nature indomptée 
de la faune d’Afrique ou d’Amérique 
du Sud émerge des deux sujets 
représentés, les évocations 
sophistiquées d’une iconographie 
animalière typiquement européenne 
participaient à rendre les 
compositions, familières aux élites 
auxquelles la tenture était destinée.

Il Cavallo zebrato riprende 
l’iconografia del combattimento, 
ponendo al centro della composizione 
una zebra assalita da un giaguaro di 
fronte a un grosso rinoceronte. Una 
profusione di animali tutt’intorno 
accresce la sensazione di agitazione 
cui risponde anche il movimento 
della cascata che porta con sé diversi 
pesci.   
Se dalle due rappresentazioni 
emerge la forza della natura 
indomita della fauna africana e 
sudamericana, i sofisticati richiami a 
una iconografia animale tipicamente 
europea contribuiscono a rendere 
le composizioni visivamente 
familiari alle élite cui la tessitura era 
destinata. 

Le Cheval rayé, de la Tenture des Indes,  
6e série, 1723-1726, tapisseries de haute 
lisse, d’après le carton d’Albert Eckhout 
(1610-1665), Manufacture des Gobelins, 
390 × 401 cm, Collection de l’Académie  
de France à Rome – Villa Médicis, inv. 80.1 



99



100

G
R

A
N

D
 S

A
LO

N

Rythme du millimètre
Aurélie Nemours

Artiste majeure du courant abstrait 
concret du XXe siècle, Aurélie 
Nemours s’est formée dans les 
ateliers ouverts d’artistes figuratifs, 
comme Paul Colin, André Lothe et 
Fernand Léger pour ensuite se vouer 
à l’art abstrait. Elle participe au Salon 
des Réalités Nouvelles en 1949 et y 
découvre le travail de Mondrian. 
En 1976, elle commence la première 
série des Rythmes du millimètre, 
composée d’œuvres de petit format, 
qui l’occupera pendant plus de dix 
ans et à travers laquelle l’artiste 
explore l’expression du rythme au 
moyen exclusif du noir et du blanc.
La tapisserie réalisée par la 
Manufacture de Beauvais à partir 
d’un carton de 1978, présente une 
composition organisée sur trois 
lignes parallèles de signes qui se 
multiplient et s’amplifient, comme 
une partition musicale. Par contraste 
et inversion, le noir et le blanc sont 
porteurs d’un rythme binaire et 
traduisent un équilibre qui structure 
la composition sur la base d’une 
mesure à deux temps.
La réalisation de cette pièce tissée en 
haute lisse a demandé 2 828 heures 
de tissage.

Tra i principali esponenti del 
Movimento dell’arte concreta del 
XX secolo, Aurélie Nemours si è 
formata presso gli atelier di artisti 
figurativi quali Paul Colin, André 
Lothe e Fernand Léger, per poi 
intraprendere la strada dell’arte 
astratta. Partecipa al Salon des 
Réalités Nouvelles nel 1949, anno in 
cui scopre l’opera di Mondrian. 
Nel 1976 inizia la prima serie di 
Rythme du millimètre, composta 
da opere di piccolo formato, che la 
terrà impegnata per oltre dieci anni, 
in cui l’artista esplora l’espressione 
del ritmo tramite l’uso esclusivo del 
bianco e nero.
L’arazzo realizzato dalla Manifattura 
di Beauvais, a partire da un cartone 
del 1978, mostra una composizione 
organizzata su tre linee parallele 
di segni, che si moltiplicano e si 
amplificano come una partitura 
musicale. Attraverso il contrasto 
e l’inversione, il bianco e il nero 
trasmettono un ritmo binario e 
traducono un equilibrio che organizza 
la composizione sulla base di un 
ritmo a due tempi. 
La realizzazione di quest’opera, 
tessuta su telaio ad alto liccio, ha 
richiesto 2 828 ore di lavoro.
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Aurélie Nemours (1910-2005), 
Rythme du millimètre, 2005, tapisserie de lice,
textile, laine, 292 × 391 cm, 
Manufacture de Beauvais, 
Collection du Mobilier national, inv. BV 475
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Nijinski
Patrick Corillon

L’œuvre de Patrick Corillon, artiste 
conceptuel d’origine belge, investit 
différents champs artistiques, en 
réinventant à chaque fois un univers 
poétique qui renoue avec un temps 
long et légendaire. L’écriture et 
l’invention de dispositifs narratifs qui 
interrogent le spectateur par leur non-
sens et l’absurde caractérisant son 
travail.  
Dans ce prolongement, Corillon 
imagine en 1998, pour la Manufacture 
des Gobelins, un hommage à Vaslav 
Nijinski, le célèbre danseur étoile et 
chorégraphe russe du XXe siècle. La 
tapisserie représente un disque 78 
tours, de couleur noire, qui se détache 
sur un fond blanc de format carré. 
Une série de cercles concentriques 
suggèrent les sillons de l’objet en train 
de tourner. Au centre, « l’œil » du disque 
est détissé. Un court texte accompagne 
l’œuvre et raconte l’histoire imaginaire 
qui lie Nijinski à cet objet.
Tandis que sur le carton préparatoire 
à la gouache le vinyle a été peint 
d’un geste unique et spontané, la 
réalisation de la tapisserie a nécessité 
de mois de travail pour transposer le 
dessin d’origine en tapisserie. Cette 
distorsion du temps pour la création 
du même objet est une question qui 
intéresse l’artiste et influe sur le lien 
intime qui se crée avec l’œuvre. Pour 
obtenir le résultat souhaité, les lissiers 
de la Manufacture des Gobelins ont 
dû travailler l’épaisseur des sillons du 
vinyle à l’aide d’une chaîne épaisse et 
d’un mélange de cinq brins de laine 
par broche. La technique de tissage du 
chiné a permis également de rendre le 
mouvement inégal du disque en train 
de tourner.
L’œuvre a été déjà exposée à l’Hôtel de 
Sully, siège du Centre des Monuments 
Nationaux à Paris, en 2015.

L’opera di Patrick Corillon, artista 
concettuale d’origine belga, investe 
diversi ambiti artistici, in cui egli 
reinventa di volta in volta un universo 
poetico che trae origine da un tempo 
lungo e leggendario. La scrittura e 
l’invenzione di dispositivi narrativi 
che sollecitano lo spettatore con 
l’assurdità e il nonsenso caratteristici 
del suo lavoro. 
Nello stesso spirito Corillon 
immagina nel 1998, per la 
Manifattura dei Gobelins, un 
omaggio a Vaslav Nijinski, celebre 
étoile della danza e coreografo 
russo del XX secolo. Sull’arazzo è 
raffigurato un disco 78 giri, di colore 
nero, che si staglia da un fondo 
bianco di forma quadrata. Una serie 
di cerchi concentrici suggeriscono 
i solchi dell’oggetto nell’atto di 
girare. Al centro l’“occhio” del disco 
appare scucito. Un breve testo di 
accompagnamento racconta la 
storia immaginaria che lega Nijinski 
a questo oggetto.
Mentre sul cartone preparatorio a 
tempera il vinile era dipinto in un 
unico gesto spontaneo, la tessitura 
dell’arazzo ha richiesto mesi di lavoro 
per ricreare il tracciato originario su 
tessuto. La distorsione temporale 
per la creazione di uno stesso 
oggetto è parte delle problematiche 
inerenti alla riflessione dell’artista, 
che influiscono sull’intimo legame 
che egli crea con l’opera. Per ottenere 
il risultato sperato, i tessitori della 
manifattura dei Gobelins hanno 
elaborato lo spessore dei solchi del 
vinile grazie a un ordito spesso e 
una miscela di cinque capi di lana 
per ogni spola. La tecnica dello 
chiné a consentito poi di restituire il 
movimento mutevole del disco che 
gira. 
L’opera è stata esposta nel 2015 
all’Hotel de Sully, sede del Centre 
des Monuments Nationaux di Parigi. 
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Patrick Corillon (1959),
Nijinski, 2000, tapisserie de lice, 
textile, laine, 249 × 250 cm,  
Manufacture des Gobelins, Collection  
du Mobilier national, inv. GOBT 1331

« N.V NIJINSKI 
(KIEV, 1890 – LONDRES, 1960)
NE PUT DANSER  
COMME AUTREFOIS
SUR LE DISQUE QUI AVAIT 
MARQUÉ SON ENFANCE.
IL VÉRIFIA L’ENREGISTREMENT, 
L’INTERPRÉTATION,
TOUT ÉTAIT IDENTIQUE.
SEULES MANQUAIENT LES 
RAYURES DE L’ORIGINAL. »
Patrick Corillon
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Homenaje a Paris
Eduardo Chillida

La carrière de sculpteur d’Eduardo 
Chillida, artiste originaire du Pays 
Basque espagnol, débute dans les 
années 1950 à Paris, où il rencontre 
des artistes tels que Constantin 
Brancusi, Antoni Tàpies et entre en 
contact avec l’art européen lors de 
longues visites au musée du Louvre.
La tapisserie intitulée Homenaje a 
Paris rends hommage à la ville qui a 
eu une si grande importance dans 
la formation de l’artiste et s’inscrit 
dans une série d’œuvres dédiées à la 
mémoire de personnalités chères à 
Chillida.
Maître-sculpteur de l’acier, de la 
terre-cuite, du bronze ou du bois 
Eduardo Chillida est également 
célèbre pour ses « sculptures taillées 
dans le papier », qu’il réalise à la 
fin des années 1980 à partir des 
découpages de papier journal, papier 
d’emballage et d’autre matériaux, 
suspendues en l’air à l’aide de ficelles.
Avec son puissant réseau de 
traits noirs, la pièce tissée fait 
immédiatement écho aux sculptures 
monumentales, dont les masses 
fendent l’air et sculptent le vide, 
tandis que l’opposition du noir 
et du blanc, qui se rehaussent 
mutuellement par contraste, rappelle 
les reliefs réalisés en papier découpé 
à cause du décrochage entre les deux 
entités de couleurs opposées. 
Chillida a travaillé en étroite 
collaboration avec la Manufacture 
de Beauvais afin de traduire en 
tapisserie un dessin préparatoire 
réalisé à la gouache, dont on arrive à 
percevoir l’irrégularité des bavures. 
Suspendue au mur, la tapisserie crée 
un effet de lévitation typique de ses 
pièces originales et rend en négatif le 
dessin de ses découpes. 

La carriera di scultore di Eduardo 
Chillida, artista originario dei Paesi 
Baschi spagnoli, inizia negli anni 
‘50 a Parigi, dove conosce artisti 
del calibro di Constantin Brancusi 
e Antoni Tàpies, e familiarizza con 
l’arte europea durante le sue lunghe 
visite al Museo del Louvre.
L’arazzo intitolato Homenaje a 
Paris è un omaggio alla città che ha 
avuto un ruolo così importante nella 
formazione dell’artista, e appartiene 
a una serie di opere dedicate alla 
memoria di personaggi cari a Chillida.
Maestro scultore dell’acciaio, della 
terracotta, del bronzo e del legno, 
Eduardo Chillida è famoso anche per 
le sue “sculture di carta”, realizzate 
alla fine degli anni ‘80, a partire da 
ritagli di giornale, carta da pacchi e 
altri materiali, e tenute sospese in 
aria con l’ausilio di fili.
Con il suo potente tracciato di linee 
nere, l’arazzo evoca immediatamente 
le sculture monumentali, le cui 
masse fendono l’aria e scolpiscono 
il vuoto, mentre l’opposizione del 
bianco e del nero, che si esaltano 
a vicenda per contrasto, ricorda i 
rilievi di carta ritagliata per lo stacco 
tra i due valori cromatici opposti. 
Chillida ha collaborato strettamente 
con la Manifattura di Beauvais per 
trasporre il disegno preparatorio 
a gouache in un arazzo, nel quale 
si arriva addirittura a percepire le 
irregolarità delle sbavature del colore. 
Appeso alla parete, l’arazzo crea un 
effetto di levitazione tipico delle sue 
opere originali e rende in negativo il 
disegno dei suoi tagli. 



Eduardo Chillida (1924-2002),
Homenaje a Paris, 2001, tapisserie de lice, 
textile, laine, 240 × 405 cm, Manufacture de 
Beauvais, Collection du Mobilier national,,  
inv. BV 451
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Machadito
Dans la forêt
Alicia Penalba

Sculptrice abstraite de la scène 
française des années 1950, Alicia 
Penalba est d’origine argentine. Âgée 
de 35 ans lors de son arrivée à Paris, 
elle délaisse l’art pictural au profit 
de la sculpture, qu’elle découvre 
en travaillant dans l’atelier d’Ossip 
Zadkine. Inspirée par le travail de 
Constantin Brancusi et de Jean 
Arp, elle produit dans son atelier à 
Montrouge ses premières œuvres 
abstraites, qui seront exposées 
lors de manifestations collectives 
parisiennes, dès les années 1950. Ses 
premières grandes pièces, souvent 
qualifiées de totémiques, mêlent 
un vocabulaire à la fois organique 
et solidement construit, qui devient 
peu à peu plus aérien et ouvert.  
Dans les années 1970, elle investit 
le champ des arts décoratifs et de 
l’architecture en concevant, pour 
les Manufactures de la Savonnerie 
et des Gobelins, des œuvres 
monumentales sous forme de 
triptyques. Les tapisseries Machadito 
et Dans la forêt reprennent l’effet 
d’envol et de suspension de sa série 
de sculptures « Les Ailés ». Des plans 
verticaux et obliques se superposent 
sur un axe vertical, à la manière d’une 
colonne vertébrale ou d’un mobile. 
Les formes s’élèvent et se tordent 
en créant différents rythmes, 
dynamiques et instables, renforcés 
par le contraste du noir et du blanc.

Scultrice astratta della scena 
francese degli anni ‘50, Alicia Penalba 
è nata in Argentina e si è formata 
alla Scuola di Belle Arti di Buenos 
Aires. Arrivata a Parigi all’età di 35 
anni, abbandona la pittura a favore 
della scultura, che scopre lavorando 
nello studio di Ossip Zadkine. Ispirata 
alla pratica artistica di Constantin 
Brancusi e Jean Arp, nel suo studio 
di Montrouge realizza le prime opere 
astratte, che vengono esposte in 
occasione di eventi collettivi a Parigi, 
a partire dagli anni ‘50. Le sue prime 
opere di grandi dimensioni, spesso 
descritte come totemiche, coniugano 
un linguaggio che è allo stesso tempo 
naturale e solidamente costruito, 
per divenire sempre più etereo e 
aperto. Negli anni ‘70 si dedica alle 
arti decorative e all’architettura 
progettando opere monumentali in 
forma di trittici per le manifatture  
de La Savonnerie e dei Gobelins. 
Gli arazzi Machadito e Dans la forêt 
ripropongono lo stesso effetto di 
elevazione e sospensione della serie 
di sculture “Les Ailés”. I piani verticali 
e obliqui si sovrappongono lungo 
un’asse verticale, come una colonna 
vertebrale o un mobile. Le forme si 
sollevano e si attorcigliano, creando 
ritmi dinamici e instabili differenti, 
rafforzati dal contrasto tra il bianco 
e il nero.



Alicia Penalba (1913-1982),
Machadito, 1980, tapis velours,  
textile, laine, 204 × 296 m,  
Manufacture de la Savonnerie,  
Collection du Mobilier national,  
inv. GOB 1544

Dans la forêt, 1980, tapis velours,  
textile, laine, 286 × 204 cm,  
Manufacture de la Savonnerie,  
Collection du Mobilier national,  
inv. GOB 1542
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Ronan et Erwan Bouroullec
Belleville, chaise
Vitra, 2015
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Belleville
Ronan et Erwan Bouroullec

Belleville est le nom du quartier 
de Paris où se trouve le studio 
des designers et frères Ronan et 
Erwan Bouroullec. Les références 
visuelles de la chaise Belleville se 
trouvent dans le mobilier classique 
des bistrots français et dans 
l’atmosphère animée du quartier 
parisien. Éditée par Vitra, la chaise 
Belleville est composée de deux 
éléments : un cadre métallique et une 
coque de siège en polyamide moulé.

Belleville è il nome del quartiere 
parigino dove si trova lo studio del 
duo di designer Ronan ed Erwan 
Bouroullec. I riferimenti visivi della 
sedia Belleville sono da ricercare nel 
mobilio tipico dei bistrot parigini 
e nell’atmosfera vivace che li 
caratterizza. Prodotta da Vitra, la 
sedia Belleville è composta da due 
elementi: cornice metallica e seduta 
concava in poliammide sagomato.  
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Consoles, XVIIe siècle
Bois sculpté et dorures, provenance du Palais 
Mancini ancien siège de l’Académie de France à 
Rome (?), Collection de l’Académie de France à 
Rome – Villa Médicis, inv. 80.166
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Le son du Grand Salon

Cette démarche de réaménagement 
est, enfin, l’occasion de repenser la 
dimension sonore des salons de la 
Villa Médicis avec Devialet, qui s’est 
appuyé ici sur quinze années de 
savoir-faire en ingénierie acoustique 
de pointe. Fruit d’un travail minutieux 
sur site, des panneaux acoustiques 
ont été créés sur-mesure par les 
ingénieurs de Devialet, et glissés 
sous les tentures murales du Grand 
Salon afin de valoriser l'acoustique 
du lieu sans le dénaturer. 
La sonorisation de la Villa Médicis est 
par ailleurs assurée par un ensemble 
de quatorze enceintes Phantom, 
qui permet une restitution parfaite 
des sons et des voix et donc une 
écoute musicale sublimée lors des 
événements de Académie de France. 

Il suono del Grand Salon

Questa campagna di riqualificazione 
è stata l’occasione di ripensare 
la dimensione acustica dei saloni 
di Villa Medici grazie a Devialet, 
forte di quindici anni di savoir-faire 
nell’ambito della ingegneria acustica. 
Dei pannelli acustici, frutto di un 
meticoloso lavoro in loco, sono stati 
realizzati su misura dagli ingegneri di 
Devialet per essere disposti sotto gli 
arazzi del Grand Salon e permettere 
così di valorizzare l’acustica della sala 
senza snaturarla.  
Questo sistema di sonorizzazione 
è coadiuvato da un insieme di 
quattordici casse Phantom, in grado 
di garantire una perfetta restituzione 
dei suoni e delle voci, esaltando la 
ricezione musicale durante gli eventi 
dell’Accademia di Francia. 



Panneaux acoustiques dans le Grand Salon 
avant l'installation des tapisseries.
Enceinte Phantom installée dans les salons
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Des tapis comme  
un hommage aux murs 

Conçus par Silvia Venturini Fendi et 
Kim Jones, ces trois tapis ont été 
créés pour la Villa Médicis. Noués à la 
main, entièrement fabriqués à partir 
de laine française recyclée et teints 
avec des couleurs naturelles, les trois 
tapis sont disposés dans le Petit salon, 
le Salon de musique et le Salon des 
pensionnaires et font écho aux patines 
murales respectives. 

Dei tappeti come  
un omaggio ai muri

Ideati da Silvia Venturini Fendi e 
Kim Jones, i tre tappeti sono stati 
creati specificamente per Vila Medici. 
Intrecciati a mano, interamente 
fabbricati in lana francese riciclata e 
tinti con colori naturali, questi tappeti 
sono rispettivamente disposti nel 
Petit salon, nel Salon de musique e 
nel Salon des pensionnaires e fanno 
eco alle patine murali di ciascuno 
spazio.  
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L’Automne
d’après Francesco Salviati

Les tapisseries allégoriques de 
l’Automne et du Printemps ont été 
tissées au début du XVIIe siècle dans 
l’atelier bruxellois de la famille Raes 
et reprennent, plus de soixante ans 
après leur conception, des dessins  
du célèbre peintre maniériste 
Francesco Salviati pour un cycle  
des Quatre Saisons. 
Les deux exemplaires de la Villa 
Médicis, Le Printemps et l’Automne, 
ont été légué par l’historien de l’art 
et collectionneur italien Federico 
Zeri, élu à membre associé étranger 
à l’Académie des Beaux-arts en 1995 : 
L’Été et l’Hiver, appartenant  
au même cycle de tentures, se 
trouvent respectivement au musée  
du Palazzo Bianco, à Gênes, et dans 
une collection privée en Lombardie.
Le caractère inédit de ces 
compositions avait déjà été remarqué 
au XVIe siècle par l’humaniste 
Raffaello Borghini, qui notait 
comment Salviati s’était détaché 
de la représentation traditionnelle 
des saisons avec les divinités 
mythologiques, choisissant de 
figurer à leur place ce que les saisons 
produisent et le travail qui les 
accompagne, à la manière des auteurs 
classiques. 
Les dessins originaux sont aujourd’hui 
conservés à la Galerie des Offices à 
Florence. Séparée en deux parties,  
la composition de l’Automne montre, 
à droite, des satyres et ménades ivres 
qui pressent le raisin et déversent le 
vin de leurs cruches; sur la gauche, à 
l’arrière-plan, une scène de vendange 
qui a lieu à l’extérieur des portes 
d’une ville. Par la présencede l’eau et 
des bâteaux à voile, il pourrait s’agir 
de l’île des Andrians, qui célèbrent 
annuellement par une bacchanale la 
transformation d’une source d’eau en 
vin par Dionysos.
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Gli arazzi allegorici dell’Autunno 
e della Primavera furono tessuti 
all’inizio del XVII secolo nella bottega 
di Bruxelles della famiglia Raes 
e, a più di sessant'anni dalla loro 
progettazione, riprendono i disegni 
del celebre pittore manierista 
Francesco Salviati, per un ciclo delle 
Quattro Stagioni. 
I due esemplari di Villa Medici sono 
stati lasciati in eredità all’Accademia 
di Francia a Roma dallo storico 
dell’arte e collezionista italiano 
Federico Zeri, eletto membro 
straniero associato dell’Académie 
des Beaux-arts nel 1995 : l’Estate 
e l’Inverno, appartenenti allo 
stesso ciclo di dipinti, si trovano 
rispettivamente nel museo di Palazzo 
Bianco a Genova e in una collezione 
privata in Lombardia.
La novità di queste composizioni 
era già stata evidenziata nel 
Cinquecento dall’umanista 
Raffaello Borghini, che osservato 
come Salviati si distaccasse dalla 
tradizionale rappresentazione delle 
stagioni, con le divinità mitologiche, 
preferendo raffigurare i prodotti 
delle stagioni e il lavoro che a questi 
si accompagnava, alla maniera degli 
autori classici.  
I disegni originali sono oggi 
conservati alla Galleria degli Uffizi 
a Firenze. Divisa in due parti, la 
composizione de l’Autunno presenta, 
sulla destra, divisi da una tenda 
agganciata agli alberi, satiri e menadi
ebbri che pigiano l’uva e travasano il 
vino dei oro orci; sulla sinistra, in
lontananza una scena di vendemmia 
che si tiene appena fuori dalle 
porte di una città. Per la presenza 
dell’acqua e delle barche a vela si 
potrebbe identificarla con l’isola 
di Andros, che ogni anno celebra 
con un baccanale la trasmutazione 
dell’acqua di un torrente in vino per 
opera di Dioniso.



La restauration par Bobin Tradition

En 2020, l’Académie de France à 
Rome a lancé une opération de 
restauration des deux tapisseries 
historiques, le Printemps et 
l’Automne, issues de la série des 
Quatre saisons d’après des dessins 
de Francesco Salviati. Le chantier 
de restauration a été mise en œuvre 
grâce au mécénat de compétence 
de l’entreprise Bobin Tradition, 
spécialiste, depuis 1906, du 
nettoyage, de la restauration et de la 
conservation de tapisseries anciennes 
et dont les ateliers sont situés en 
France dans le Val-de-Marne. 
Au terme d’un travail minutieux, duré 
presque deux ans, suivi par un comité 
scientifique composé d’hommes et 
de femmes qualifiés en la matière, les 
tapisseries ont retrouvé une partie 
de leur éclat d’origine. En suivant 
un principe de roulement pour en 
assurer la bonne conservation, elles 
vont être accrochées au cœur des 
Salons d’apparat de la Villa Médicis, 
dans le Salon de Musique.

Il restauro di Bobin Tradition

Nel 2020 l’Accademia di Francia 
a Roma lancia una operazione di 
restauro di due arazzi storici: la 
Primavera e l’Autunno, provenienti 
della serie delle Quattro stagioni 
e realizzati a partire dai disegni 
di Francesco Salviati. Il cantiere 
di restauro è stato iniziato grazie 
al partenariato di competenza 
dell’azienda specializzata Bobin 
Tradition, dal 1906 un’eccellenza 
nell’ambito della pulitura, del restauro 
e della conservazione degli arazzi 
antichi e i cui atelier hanno sede in 
Francia, nella zona del Val-de-Marne. 
Al termine di un minuzioso lavoro, 
durato quasi due anni e seguito da 
un comitato scientifico di specialisti 
qualificati, gli arazzi hanno ritrovato 
parte del loro splendore d’origine. 
Con un sistema di cuscinetti a 
rotolamento che ne garantiscono 
la corretta conservazione, gli arazzi 
saranno esposti nel salone di Musica, 
nel cuore dei saloni di rappresentanza 
di Villa Medici.  
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Francesco de’ Rossi,  
dit Francesco Salviati (1510-1563)
Automne, premier quart du 
XVIIe siècle, tapisserie de basse 
lice, Manufacture de Jan Raes I 
(Bruxelles, 1574-1651),  
trame de laine et soie,  
Collection de l’Académie de 
France – Villa Médicis,  
legs de Federico Zeri, inv. 80.77
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Totu
Toan Nguyen

Le fauteuil Totu est né d’une 
recherche de simplification des 
structures portantes qui ne 
compromet pas le confort et 
l’ergonomie des assises. Si le nom 
vient de l’abréviation de Totally 
Tubular, une expression slang des 
surfeurs qui caractérise les vagues, 
la référence est celle du tube. 
Emblème du design rationaliste et 
fonctionnaliste, le tube courbé s’est 
présenté comme une évidence pour 
concevoir toute la collection Totu, 
marquée par une extrême légèreté. 

La poltrona Totu nasce da una 
ricerca volta alla semplificazione 
delle strutture portanti senza 
compromettere il comfort e 
l’ergonomia della seduta. Se il nome 
trae origine dalla contrazione di 
Totally Tubular, espressione gergale 
che nel mondo del surf descrive un 
certo tipo di onde, il riferimento è 
quello del tubo. Emblema del design 
di stampo razionalista e funzionale, 
il tubo ricurvo è con ogni evidenza 
alla radice dell’intera collezione 
Totu, caratterizzata da una estrema 
leggerezza. 
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Toan Nguyen 
Totu, fauteuil
Fendi Casa, 2022
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Panneau n. 5 
Raoul Ubac 

Originaire de la région des Ardennes, 
à la frontière belgo-allemande, Raoul 
Ubac est d’abord connu pour sa 
production photographique dans le 
milieu des artistes surréalistes qu’il 
côtoie à partir des années 1930 à 
Paris. Surimpression et solarisation, 
superposition, voilage et brûlage 
caractérisent ses clichés, publiés 
dans la revue Minotaure ou encore 
dans L’Invention collective, qu’il fonde 
avec René Magritte. 
Dans les mêmes années, il commence 
à pratiquer la peinture à la gouache, 
le dessin et la gravure, technique 
qu’il étend à l’usage particulier de 
l’ardoise, un matériau abondant dans 
sa région natale. Gravées ou taillées 
directement dans l’ardoise, ses 
œuvres prennent l’allure de reliefs 
aux stratifications polymorphes et 
aux contours tranchés et tranchants, 
qui s’ordonnent par superposition 
dans l’espace. C’est à partir 
d’empreintes d’ardoise, qu’Ubac 
réalise la série de lithographies 
utilisées pour réaliser les huit 
tapisseries intitulées Panneaux, 
conservées au Mobilier national. 
Sur un fond ocre, se détachent un 
ensemble de taches bleues, jaunes et 
grises qui se superposent comme des 
écailles formant un motif abstrait à 
la géométrie mouvante et rappellent 
les effets de matière et de couleur 
des reliefs naturels de l’ardoise. En 
alternant les techniques de tissage 
et jouant sur le couleur des fils, 
les lissiers sont parvenus à rendre 
les effets de matière des gravures 
d’Ubac qui jouent du brillant et du 
mat, du rugueux et du doux, du creux 
et du relief. 

Originario della regione delle 
Ardenne, al confine tra Belgio e 
Germania, Raoul Ubac si fa conoscere 
all’inizio per la sua produzione 
fotografica nell’ambiente degli artisti 
surrealisti che frequenta a partire 
dagli anni ‘30, a Parigi. Sovrastampe 
e solarizzazioni, sovrapposizioni, 
velature e bruciature caratterizzano 
le sue immagini pubblicate sulla 
rivista Minotaure o sull’Invention 
collective, fondata insieme a René 
Magritte.
Negli stessi anni comincia a praticare 
la gouache, il disegno e anche 
l’incisione, tecnica che estenderà al 
particolare uso dell’ardesia, materiale 
che abbonda nella sua regione 
natale. Incise o scavate direttamente 
nell’ardesia, le sue opere assumono la 
forma di rilievi stratificati e polimorfi, 
dai contorni netti e taglienti, che 
si dispongono per sovrapposizione 
nello spazio. 
È dalle impronte di ardesia che Ubac 
ricava la serie di litografie utilizzate 
per realizzare gli 8 arazzi dal titolo 
Panneaux del Mobilier national. 
Su un fondo ocra, spicca una 
serie di chiazze blu, gialle e grigie, 
sovrapposte come squame, a 
formare un motivo astratto dalla 
geometria mobile, che ricorda gli 
effetti materici e cromatici dei rilievi 
naturali dell’ardesia. Alternando le 
tecniche di tessitura e giocando con il 
colore dei fili, i tessitori sono riusciti 
a rendere gli effetti materici delle 
incisioni di Ubac, che giocano con la 
lucentezza e l’opacità, la ruvidezza e 
la morbidezza, la cavità e il rilievo.
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Raoul Ubac (1910-1985),
Panneau n. 5, 1970, tapisserie de lice, textile, 
laine, 200 × 150 m, Manufacture de Beauvais, 
Collection du Mobilier national, inv. BV 183
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Welcome
Chiara Andreatti 

Le canapé Welcome est délibérément 
dessiné avec des formes organiques 
et asymétriques pour une sensation 
de plus grand confort et d’intimité. 
Rembourré, aux formes douces 
et sculpturales, ce canapé a un 
revêtement en tissu bouclé et des 
pieds cylindriques en bois de noyer.
Neuf fauteuils de la même série 
l'accompagnent. 

Il divano imbottito dalle forme 
morbide e scultoree assieme 
alla poltroncina costituiscono 
la collezione Welcome. Ciò che 
caratterizza questa famiglia è la 
forma volutamente organica e 
asimmetrica, e le dimensioni maxi per 
dare un’idea di comfort e intimità. 
Piedi cilindrici in legno scuro tinto 
noce e rivestimento in tessuto bouclé 
con motivo a righe ne esaltano le 
linee.
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Chiara Andreatti
Welcome, canapé et fauteuils  
Fendi Casa, 2015
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Borghese
Noé Duchaufour-Lawrance
 
Ces trois tables basse s’inspirent 
des pins parasols de la Villa 
Borghèse que l’on trouve aussi dans 
les jardins de la Villa Médicis. Le 
réseau caractéristique des branches 
est transposé en une structure 
graphique en métal texturé noir sur 
laquelle reposent trois plateaux. Pour 
la première fois, Noé Duchaufour-
Lawrance et son éditeur La Chance 
ont remplacé les plateaux en bois 
de la création d’origine par des 
plateaux en marbre Viana Verde 
qui dialoguent parfaitement avec 
la couleur dominante du Salon des 
pensionnaires. 

Questi tre tavolini bassi sono ispirati 
ai pini domestici di Villa Borghese 
che si trovano anche nei giardini di 
Villa Medici. La caratteristica rete di 
rami è qui trasposta in una struttura 
grafica in metallo sormontata da tre 
pannelli.  
Per la prima volta Noé Duchaufour-
Lawrance e il suo editore La Chance 
hanno deciso di sostituire i pannelli 
in leagno della creazione d'origine 
con pannelli in marmo Viana Verde 
che risuonano alla perfezione con 
il colore dominante del Salon des 
pensionnaires. 
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Noé Duchaufour-Lawrance
Borghese, table
La Chance, 2013
Réédition spéciale en marbre Viana Verde  
pour la Villa Médicis, 2022
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Console, XVIIIe siècle, bois peint gris vert 
rechampi or, quatre pieds cannelés, ceinture 
droite à décor sculpté de guirlande de feuillage 
suspendus à des anneaux, dessus de marbre 
plaqué jaune veiné, Collection de l’Académie de 
France à Rome – Villa Médicis (achat Balthus), 
inv. 80.75
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Bibliothèque, XVIIIe siècle [restaurée], bois 
peint crème rechampi vert à deux corps 
formant six armoires à double ventaux vitrés, 
Collection de l’Académie de France à Rome – 
Villa Médicis (achat Balthus, 1963), inv. 80.58
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Les décors Balthus 

Les peintures murales de la Villa 
Médicis ont été réalisées par le 
peintre Balthasar Kłossowski de 
Rola, dit Balthus (1908-2001), 
directeur de l’Académie de France 
à Rome de 1961 à 1977. Nommé 
par André Malraux, ministre de la 
Culture et ami proche de Balthus, 
celui-ci joue un rôle fondamental 
dans la rénovation de la Villa 
Médicis et dans la réforme de 
l’institution qui s’opère pendant 
cette décennie. 
À son arrivée à Rome, l’artiste 
découvre un bâtiment vétuste et 
décoré, écrit-il, « à l’image d’une 
préfecture de la IIIe République ». 
Il décide alors d’entreprendre 
une longue campagne de 
restauration dont le but est de 
redonner au palais l’aura d’une 
villa du Cinquecento. Grâce à 
la confiance que Malraux lui 
accorde, Balthus dispose d’une 
grande autonomie ainsi que d’un 
budget conséquent et flexible. 
La réfection des intérieurs du 
bâtiment principal commence 
en 1961 et s’achève en 1967. 
Balthus s’y investit complètement 
et travaille quotidiennement en 
étroite collaboration avec plusieurs 
entreprises et restaurateurs.
Parallèlement aux travaux de 
restauration, Balthus exécute ex 
novo la décoration pariétale des 
salons. Dans ses interventions, 
il utilise une large variété de 
techniques adaptées à chaque 
espace, afin d’obtenir un résultat 
singulier qui caractérise chacune 
des pièces. 
Après une abrasion des enduits 
préexistants, Balthus applique 
une première couche de matière 
picturale homogène et couvrante. 
Il procède ensuite par ajout de 
plusieurs strates de peinture 
superposés, appliqués au pinceau 
ou au moyen d’une éponge. 
L’utilisation de différentes tonalités 
d’une même couleur crée un effet 
texturé, accentué par l’irrégularité 

I colori di Balthus  

Le pitture murali di Villa Medici 
sono state realizzate dal pittore 
Balthasar Kłossowski de Rola, 
detto Balthus (1908-2001), 
direttore dell’Accademia di 
Francia a Roma dal 1961 al 1977. 
Nominato da André Malraux, 
ministro della Cultura e suo 
intimo amico, Balthus ebbe 
un ruolo fondamentale nella 
ristrutturazione di Villa Medici e 
nella riforma di questa istituzione 
che avvenne durante il decennio 
della sua direzione. 
All’arrivo a Roma, l’artista si trova 
davanti un edificio fatiscente, 
decorato “a immagine e 
somiglianza di una prefettura della 
Terza Repubblica”, scrive. Decide 
allora di intraprendere una lunga 
campagna di ristrutturazione, con 
lo scopo di restituire al Palazzo 
l’aura di una villa del Cinquecento. 
Grazie alla fiducia accordatagli 
da Malraux, Balthus dispone di 
una grande autonomia e di un 
budget consistente e flessibile. 
Il rifacimento degli interni 
dell’edificio principale inizia nel 
1961 per terminare nel 1967. 
Balthus si dedica completamente al 
progetto e lavora quotidianamente 
a stretto contatto con diverse 
aziende e restauratori.
In parallelo ai lavori di restauro, 
Balthus realizza ex novo la 
decorazione parietale dei saloni. 
Nei suoi interventi, utilizza 
un’ampia varietà di tecniche 
adattandole a ciascuno spazio per 
ottenere un risultato unico che 
caratterizzi ogni ambiente. 
Dopo aver abraso i rivestimenti 
preesistenti, Balthus applica un 
primo strato di materia pittorica 
omogenea e coprente. Procede 
quindi con l’aggiunta di altri strati 
di pittura, applicati con un pennello 
o una spugna. L’utilizzo di diverse 
tonalità dello stesso colore crea 
un effetto materico accentuato 
dall’irregolarità dei muri e dalle 
sovrapposizioni di materia 
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des murs et les incrustations de 
matière picturale, qui donnent aux 
parois un caractère ancien et vécu. 
Loin de concevoir une 
reconstitution historique, Balthus 
propose une réinterprétation 
des décors, marquée par son 
expérience technique et sa 
sensibilité d’artiste. Les solutions 
inédites qu’il expérimente à la Villa 
Médicis sont en constant dialogue 
avec les décors de la Renaissance 
et profitent de la lumière naturelle, 
qui baigne les pièces et en modifie 
la perception dans le courant de la 
journée. 

pittorica, conferendo alle pareti un 
aspetto antico e vissuto. 
Lungi dal concepire una 
ricostruzione storica, Balthus 
propone una reinterpretazione 
degli arredi, segnata dalla sua 
esperienza tecnica e dalla sua 
sensibilità di artista. Le nuove 
soluzioni da lui sperimentate a Villa 
Medici sono in costante dialogo 
con le decorazioni rinascimentali 
e sfruttano la luce naturale che 
permea gli ambienti e ne modifica 
la percezione nel corso dell’intera 
giornata.

La restauration des salons Balthus

L’intervention de Balthus sur l’étage  
du Piazzale est emblématique : 
l’absence de tout décor, vestige des 
appartements de Ferdinand de Medicis 
distribués symétriquement de part 
et d’autre d’une vaste antichambre, 
l’actuel Grand Salon impose une 
création. L’espace pictural, traite toute 
l’architecture, paroi droite enduite, 
corniche haute puis voute qui couvre 
chacune des pieces. Chaque portion 
de surface est traitée par une matiere 
patinée faite d’usures, de traces de 
brosses et de pinceaux, de couches 
successives de badigeon ou de frottis 
révélant des polychromies anciennes.  
 
Œuvre essentielle de Balthus, l’étage 
du Piazzale a été restauré avec la plus 
grande considération, dans une éthique 
stricte de la conservation ; la paroi 
picturale est une matière archéologique 
qui a été traitée telle une fresque 
du Quattrocento par les techniques 
les plus récentes de dépoussiérage 
et de gommage, de consolidation, 
évitant tout repeint qui modifierait 
l’authenticité du travail de Balthus 
et des ateliers de peintres qui l’ont 
accompagné.

Il restauro dei saloni Balthus

L’intervento di Balthus sul piano  
del Piazzale della villa è emblematico: 
l’assenza di qualunque ornamento 
nelle vestigia degli appartamenti 
di Ferdinando de’ Medici, disposti 
simmetricamente ai lati dell’attuale 
grande salone, necessitava di un 
intervento creativo. Lo spazio pittorico 
coinvolge l’intera architettura, 
dalla parete intonacata alla cornice 
sovrastante sino alla volta che copre 
ognuna delle stanze. Ogni frammento 
di superficie viene trattata con una 
materia patinata, fatta di segni d’usura, 
tracce di spazzola e pennello, strati 
sovrapposti di pennellate e raschiamenti 
da cui emergono policromie antiche. 

Il piano sul Piazzale, opera essenziale 
di Balthus, è stato restaurato con 
la più meticolosa attenzione e una 
rigorosa etica di conservazione; la 
parete pittorica è materia archeologica 
ed è pertanto stata trattata quale un 
affresco del Quattrocento, secondo le 
tecniche più recenti di depolverizzazione, 
pulitura e consolidamento, ed evitando 
ogni tipo di ritocco che potesse alterare 
l’autenticità del lavoro di Balthus e dei 
pittori che lo hanno accompagnato. 
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Le réaménagement  
de Richard Peduzzi

Scénographe, auteur, architecte, 
Richard Peduzzi est directeur 
de l’Académie de France à 
Rome entre 2002 et 2008. Sa 
direction est marquée par le désir 
d’insuffler une nouvelle vie à la 
Villa Médicis avec la mise en place 
d’une programmation culturelle 
importante et pluridisciplinaire, et 
une recomposition des espaces. 
Entre 2004 et 2005, il développe un 
vaste projet de réaménagement de 
la cafétéria, le vestibule, la salle de 
cinéma, la bibliothèque et du Grand 
Salon, complétés par un nouveau 
mobilier qu’il a conçu et dessiné 
spécifiquement pour ces espaces. 
Selon ses mots, « l’idée était  
de transformer les espaces,  
de trouver leur fonction et leur 
sens » au sein d’un grand projet 
de modernisation. À son arrivée, 
manquent des espaces de rencontre 
et de convivialité et les pièces de 
mobilier basique comme les chaises, 
tables ou lampes sont classées 
comme pièces patrimoniales. Avec 
des matériaux bruts et des tracés 
simples, Peduzzi crée un mobilier 
discret et moderne qui servira 
aux activités culturelles et au 
fonctionnement de la Villa Médicis. 
La série de mobiliers et luminaire 
se caractérise alors par une unité 
utilitaire, avec comme parti pris de 
se fondre dans les espaces tout en 
dialoguant avec la décoration de 
Balthus.

Il rinnovamento  
di Richard Peduzzi

Scenografo, autore e architetto, 
Richard Peduzzi è stato direttore 
dell’Accademia di Francia a 
Roma tra il 2002 e il 2008. La sua 
direzione è stata segnata dalla 
volontà di dare un nuovo impulso a 
Villa Medici con l’attuazione di un 
importante programma culturale 
multidisciplinare e la riorganizzazione 
degli spazi. Tra il 2004 e il 2005 ha 
sviluppato un vasto progetto di 
restyling della caffetteria, porteria, 
sala cinema, biblioteca e Grand 
Salon, con nuovi arredi disegnati 
appositamente dallo stesso Peduzzi.
Per citare le sue stesse parole, 
“l’idea era di trasformare gli spazi, di 
individuare la loro funzione e il loro 
significato” nella cornice di un grande 
progetto di modernizzazione. Al 
suo arrivo a Roma, mancavano spazi 
di incontro e di socializzazione e il 
mobilio di base, come sedie, tavoli e 
lampade, erano classificati come beni 
del patrimonio. Con linee semplici 
e materiali poveri, Peduzzi crea un 
arredamento discreto e moderno che 
ben si adatterà alle attività culturali 
e alla gestione di Villa Medici. La 
serie di mobili e di luci si caratterizza 
per un’omogeneità funzionale, con 
l’obiettivo di integrarsi nello spazio 
rispettando l’opera ornamentale di 
Balthus e instaurando un dialogo con 
essa. 

page précédente :
Le vestibule d’entrée de la Villa Médicis

à droite : 
Richard Peduzzi, lustre pour le Petit salon  
de la Villa Médicis, 2005
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L'éclairage des salons  

Dans son projet de réaménagement 
des espaces, en 2004, Richard 
Peduzzi réenvisage en particulier 
la question de l’éclairage général. 
Le lustre du Grand Salon est 
dessiné spécifiquement pour cet 
espace de manière à dialoguer 
harmonieusement avec les murs, le 
plafond et les éclairages existants. 
La structure en longueur permet 
de diffuser de manière homogène 
la lumière, alors que le motif 
géométrique et l’utilisation du fer 
rouillé, en font une pièce forte mais 
simple, en équilibre avec le décor des 
murs réalisé par Balthus. 
Les lampes en fer à béton torsadé, 
installées dans les escaliers 
d’honneur de l’entrée, s’inspirent de 
la fonction « sentinelle » des lampes 
à servante de théâtre, qui guident 
les acteurs dans les coulisses. Les 
lampadaires avec abat-jour carré, 
dessinées avant son arrivée à la Villa 
Médicis, complètent cet ensemble.

L'illuminazione dei saloni  

Nel suo progetto di riorganizzazione 
degli spazi nel 2004, Richard 
Peduzzi riconsidera in particolare 
il tema dell’illuminazione generale. 
Il lampadario del Grand Salon è 
stato progettato apposta per 
questo spazio, in modo da interagire 
armoniosamente con le pareti, il 
soffitto e le altre fonti di luce. La 
struttura sviluppata in lunghezza 
permette di diffondere la luce in 
modo uniforme in tutto l'ambiente, 
mentre il motivo geometrico e 
l’uso del ferro arrugginito ne fanno 
un pezzo robusto ma semplice, in 
equilibrio con la decorazione murale 
di Balthus. 
Le lampade, svelti steli di metallo 
nero con una base a serpente 
arrotolato, poste sugli scaloni 
dell’ingresso, si ispirano alla funzione 
di “sentinella” delle luci di servizio del 
teatro, che guidano gli attori dietro 
le quinte. Mentre le lampade da terra 
con paralume quadrato, disegnate 
prima del suo arrivo a Villa Medici, 
completano l'insieme.

Richard Peduzzi, luminaires pour  
le Salon des pensionnaires,, 2005

page suivante :
Richard Peduzzi, lustre pour  
le Grand salon, 2005
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