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Après avoir vendu le MEG aux Genevoises et aux 
Genevois, il nous appartient désormais de rédi-
ger un cahier des charges pour lancer dans les 
meilleurs délais un concours d’architecture sur le 
site du 65 boulevard Carl-Vogt.
Le Grand Conseil et le Conseil administratif de 
la Ville de Genève ont en effet manifesté, par 
des votes massifs, leur volonté de soutenir un 
tel concours afin de doter l’institution d’espaces 
adéquats pour exposer nos collections et loger 
le personnel administratif et scientifique dans des 
conditions acceptables.
Reste encore à formuler la « Charte du MEG » pour 
que les architectes comprennent au mieux nos 
intentions et partant, qu’ils puissent imaginer les 
meilleures solutions de construction et de rénovation.
Qui sommes-nous ?
Une institution vieille de plus de cent ans qui 
s’occupe d’ethnographie.
Qu’est-ce que l’ethnographie ?
Une discipline qui étudie les relations entre les hu-
mains quels qu’ils soient : bleu, blanc, vert, noir, 
rouge ou jaune ! En d’autres termes, l’ethnogra-
phie traite de l’actualité du fonctionnement des so-
ciétés humaines. Nous ne le dirons jamais assez, 
nous sommes des observateurs de l’aujourd’hui. 
L’ethnographie se sert des restes du passé et de 
l’histoire, d’où nos collections, mais cela pour ex-
pliquer et comprendre le présent.
Que voulons-nous ?
Être accueillant pour tous les publics, avec 
une attention particulière qui sera portée aux 
enfants et aux handicapés. Il faut que chacun 
puisse trouver au MEG du plaisir à y entrer, que 
chacun s’étonne de la qualité de l’accueil, grâce 
à de nouveaux espaces et à un personnel qui 
continuera à être performant.
Nous voulons offrir la possibilité d’entrer dans des 
problèmes touchant au quotidien de chacun : la 
violence, le racisme, le pouvoir, le sexe et cela en 
regard de l’émotion, de l’esthétique, de la beauté 
et de l’éthique.
Nous voulons interroger tous les problèmes inhé-
rents aux sociétés humaines et mettre l’accent, 

plus que jamais, sur ce qui nous distingue, sur ce 
qui nous rassemble, le respect et la tolérance.
Que dirons-nous ?
Nous ne donnerons en aucun cas des leçons 
de morale, nous nous efforcerons d’inculquer à 
chaque visiteur le virus de l’interrogation et du 
questionnement.
Si les espaces d’accueil sont bien pensés, les vi-
siteurs se sentiront chez eux et il faut qu’il y ait ce 
petit rien qui fasse la qualité du musée : le style 
et l’élégance.
Et chacun de se rendre à nos expositions, d’où il 
ressortira enthousiasmé, fâché, bouleversé, interlo-
qué …  Bref, chaque visiteur fera, soyons immodes-
te, le voyage de l’intelligence, qu’il pourra poursuivre 
en fréquentant la bibliothèque et la médiathèque, ou 
encore la librairie et le site Internet du MEG. 
Ce défi réussi, tout visiteur se sentira concerné, il 
quittera les lieux avec regrets, atténués cependant 
par l’idée du plaisir à revenir s’imprégner du site, 
sans visiter ou revisiter à chaque fois les exposi-
tions. Tel d’un stupéfiant, d’une drogue, le nou-
veau visiteur viendra s’imprégner du MEG.
Pour relever ce défi, les architectes devront penser 
de manière simple, efficace et esthétique. Pas 
de chichis, de complications inutiles, nous voulons 
des espaces neutres, des boîtes vides afin que 
nous puissions nous exprimer en toute liberté. 
Nous voulons un auditoire pour réunir jusqu’à 300 
personnes, des espaces pour y faire des débats, 
de la musique et du théâtre, projeter des films. 
Nous voulons des voies de circulation agréables 
et logiques. Le tout parsemé de petits lieux de 
discussion, voire de recueillement. Il faudra que le 
froid et le chaud, les lumières artificielle et naturelle 
soient parfaitement maîtrisées au travers d’une 
technique et d’une éthique écologiques. À nous, 
la muséographie pour faire du MEG un joyau de 
l’ethnographie, un nouveau bijou de Genève.

JACQUES HAINARD 
DIRECTEUR

ÉDITO

LE MEG
est à PENSER

MEG CARL-VOGT
Boulevard Carl-Vogt 65
1205 Genève
T+41 22 418 45 50
F+41 22 418 45 51
E musee.ethno@ville-ge.ch
www.ville-ge.ch/meg
Ouvert tous les jours de 10h à 17h, fermé le lundi
Accès à la bibliothèque du mardi au vendredi de 13h à 17h
Bus 1 et 32

MEG CONCHES
Chemin Calandrini 7
1231 Conches
T +41 22 346 01 25
F +41 22 789 15 40
E musee.ethno@ville-ge.ch
www.ville-ge.ch/meg
Ouvert tous les jours de 10h à 17h, fermé le lundi
Bus 8
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Couverture : Figurine anthropomorphe inuit en os utilisée 
comme jouet, 37 mm x 32 mm. Ammassalik, Grœnland. 
Pièce rapportée par le Dr Edouard Wyss-Dunant 
de l’Expédition suisse sur la côte orientale du Grœnland 
en 1938. Il sera l’un des futurs alpinistes genevois 
de l’Expédition suisse à l’Himalaya (1952).
MEG Inv. ETHAM 046379

Ci-contre : Les Cent divinités bouddhistes du Bardo.
Thangka, peinture sur coton, 73,2 cm x 49 cm. Œuvre de 
Lobsang Tenzin, peintre tibétain réfugié en Inde, XXe siècle. 
Ces personnages paisibles ou effrayants apparaissent 
au défunt durant l’existence intermédiaire entre la mort 
et la renaissance. MEG Inv. ETHAS 036851
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Aller chercher plusieurs centaines de pièces vodou dans les faubourgs 
altiers de Port-au-Prince, Haïti. Une mission étrange, paradoxale, dans un 
pays hanté aujourd’hui davantage par des casques bleus encastrés dans 
leurs chars blancs que par les esprits nocturnes des religions noires. On 
songe à Michel Leiris en son « Afrique fantôme », aux gardiens contournés, 
dévoyés, pour mettre à sac un patrimoine déjà périmé. D’autant que chez 
Marianne Lehmann, cette Bernoise qui vit sur l’île depuis 50 ans, la col-
lection se constitue autour des sociétés secrètes, d’objets invisibles, que 
même les initiés ignorent souvent. Marianne, 70 ans, une blondeur rieuse, 
est visitée régulièrement par des prêtres et leurs envoyés qui lui vendent 
des statues bizango dont les têtes sont faites de vrais crânes et les armes 
de ferraille aiguisée. Ces pièces doivent être mises à l’abri des regards en 
attendant d’être d’un coup révélées à Genève, Amsterdam, Berlin, puis 
dans un futur Musée du Vodou en Haïti. 
C’est l’étrangeté. Une maison sur une rue pentue, cloîtrée derrière ses 
volets métalliques, sans électricité, plongée dans une demi-obscurité as-
phyxiante. Et ces statues, drapeaux, ossements, croix, reliquaires, chaises 
de sorciers, paillettes et miroirs, plongés dans la poussière de leur attente 
indéfinie. Il y a, exposées au musée parisien du quai Branly, des milliers 
de pièces africaines, océaniennes, sud-américaines, recensées par ethnie, 
par groupuscule et par fonction; il n’y a qu’une dizaine de pièces de vodou 
haïtien. La tragédie d’Haïti est son invisibilité politique et sociale, qui répond 
à son invisibilité culturelle. Et la méconnaissance d’une religion de résis-
tance ne contamine pas seulement en dehors des frontières haïtiennes, 
mais à l’intérieur aussi. Au lendemain du départ de Jean-Bertrand Aristide, 
en 2004, un petit prêtre catholique avait conduit une meute vers un musée 
pour détruire le patrimoine vodou qui s’y trouvait. En mai 2007, pendant 
le déménagement qui conduit à Genève, un étudiant en théologie haïtien 
s’arrête longuement devant le camion : « je viens regarder ce qui se passe 
pour mieux connaître notre ennemi ». 
Le vodou est plongé dans cette nuit que Marianne Lehmann passe sa vie 
à ensoleiller. Chez les transporteurs, suisses et haïtiens, on tombe parfois 
en arrêt devant tel objet fascinant, devant telle aberration cubiste. Et l’idée 
se fonde, dans cette urgence à emballer, que les formes du vodou justifient 
leur attrait. Que la peur, la mort, les sorts jetés, la grivoiserie et la gourman-
dise visuelle de ces œuvres mystiques pourraient bien transformer défini-
tivement notre regard sur cette tradition et sur ce pays. Le vodou haïtien 
est en route. Qu’il finisse par traverser les océans. Même si, dans les yeux 
angoissés de Marianne Lehmann quand elle aperçoit un petit chien de bois 
partir dans une caisse scellée, on comprend que l’exil forcé reste la pierre 
angulaire, l’effroi premier et l’acte de naissance du vodou. 

Arnaud RObert
Journaliste et chargé de mission

Parmi les collections qui font sa richesse muséographique, le MEG 
conserve un ensemble d’une centaine de pièces liées à l’art de la peinture 
bouddhique tibétaine (thangka). La valeur de cet ensemble tient non seu-
lement à la qualité artistique indéniable de certaines de ces toiles, mais 
aussi à la cohérence avec laquelle il s’est développé au cours des an-
nées. Le premier thangka a été inventorié au musée en 1948 : c’est une 
magnifique représentation du réformateur Tsong-Khapa (MEG 021383), 
provenant vraisemblablement des collections de Gustave Revilliod, le 
généreux fondateur du Musée Ariana. Quatre ans plus tard, Marguerite 
Lobsiger-Dellenbach, nouvelle directrice du MEG, se joignit à la Mission 
scientifique genevoise à l’Himalaya qui accompagnait l’expédition suisse 
à l’Everest. Grâce à la générosité de la Société des Amis du MEG et de 
donateurs privés, elle pu ramener du Népal une collection ethnographi-
que de près de trois cents objets népalais, dont cinq thangka de très 
belle qualité (MEG 024092-96). À une époque où l’art tibétain ne suscitait 
la curiosité que de rares spécialistes, Mme Lobsiger-Dellenbach sut en 
percevoir l’intérêt ethnographique et elle développa cette collection avec 
beaucoup de cohérence. Pour en dégager la dimension scientifique, elle 
s’adjoignit les compétences du chanoine Jean Eracle, qui devint bientôt 
le premier conservateur du département Asie. En 1970, ce dernier pu-
bliait un livre consacré à la collection du MEG, qui était alors passée à 
vingt-sept thangka : L’Art des thangka et le bouddhisme tantrique, une 
monographie pionnière rapidement épuisée. Dans la vingtaine d’années 
qui suivirent, époque bénie où le MEG disposait encore d’un budget d’ac-
quisition, la collection tripla grâce à des achats et à de généreux dons. 
Aujourd’hui, elle peut s’enorgueillir de couvrir l’ensemble de la thématique 
de l’iconographie tibétaine : 
- les sujets didactiques, comme la fameuse « Roue de la vie »
- le Buddha historique Shâkyamuni et ses disciples
- les séries de Buddha : les Buddha des trois temps, 
   les Trente-cinq Buddha de confession, les Buddha des dix directions
- les Bodhisattva, ou Buddha en devenir, dont le célèbre Avalokiteshvara
- les déités d’élection (yidam) du bouddhisme tantrique
- les redoutables protecteurs de la Loi
- les mandala, ou diagrammes de visualisation
- les lignées des maîtres historiques, comme le Dalai-Lama.
Bien que non datées, certaines de ces pièces peuvent remonter au XVIIe s., 
mais l’explosion du marché de l’art à partir des années 1970 n’a pas 
permis l’acquisition de toiles plus anciennes. Inversement, la présence 
dans la collection de quelques pièces contemporaines, mais de facture 
parfaitement authentique, témoigne de la vivacité de cet art jusqu’à nos 
jours, y compris dans la diaspora en exil. En outre, la collection du MEG 
est représentative de la pluralité des styles artistiques, même si ce sujet 
touffu n’a encore été que peu débroussaillé. 

Sur le plan ethnographique, notre collection décrit bien les us et coutumes 
des populations de l’Himalaya, jusque dans les spécificités des costumes 
de certains personnages apparaissant dans le détail des peintures; d’un 
point de vue ethnologique, elle illustre les croyances et la cosmogonie de 
cette culture bouddhique tibétaine si profondément religieuse, qui s’était 
imposée jusqu’à la cour de l’empereur de Chine. Enfin, dans une pers-
pective anthropologique, elle témoigne d’un recours prolifique à l’image, 
exemple extrême dans la tentative humaine de cerner l’indescriptible qui 
se situe à l’opposé des civilisations aniconiques. 

Jérôme Ducor
Conservateur du département Asie

� �EXPOSITION

Le vodou haïtien 
est en route

UNE EXPOSITION ATTENDUE AVEC IMPATIENCE !

Mémoire de l’esclavage et moteur de résistance toujours actuel, le vodou est 
bien plus qu’une vision du monde. Caractérisé par son syncrétisme et son 
ouverture à d’autres systèmes religieux, il étend en Haïti son emprise dans tous 
les domaines de la vie : l’amour, la maladie, le pouvoir, la faim, le destin. Une 
ressource culturelle d’une étonnante vitalité pour donner du sens au quotidien 
dans n’importe quelle situation.
Grâce au partenariat établi avec la Fondation pour la préservation, la valorisation 
et la production d’œuvres culturelles haïtiennes (FPVPOCH), la collection d’objets 
vodou, rassemblée par la Suissesse Marianne Lehmann, sera présentée au 
MEG en première mondiale du 5 décembre 2007 au 31 août 2008.

Le vodou, un art de vivre
Du 5 décembre 2007 au 31 août 2008
MEG Carl-Vogt
Inauguration le 4 décembre 2007 
à 18h

Ci-dessous : Préparation minutieuse du transport de la 
collection Lehmann à Port-au-Prince par les professionnels 
de l’entreprise genevoise Harsch Transports. 
Mai 2007. Photos : Arnaud Robert
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EXPOSITION
JUSQU’AU 16 SEPTEMBRE 2007
MEG Carl-Vogt
 entrée libre 

Ci-dessous : Détail (dimension originale 5 cm) d’un thangka 
représentant le Buddha Vajrasattva. 
Les Quatre amis dont l’union des efforts permet de récolter 
le fruit : l’oiseau qui a trouvé la graine, l’éléphant qui l’a 
plantée, le singe qui l’a arrosée et le lièvre qui l’a fumée. 
MEG Inv. ETHAS 031139

EXPOSITION

Thangka 
du bouddhisme 
tibétain
une collection qui a du sens
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BRèves 
REmerciements
Les deux doctorants qui avaient été engagés en 2003 pour des contrats 
à durée déterminée arrivent au terme de leur mandat. Après le départ de 
Daniel Schœpf et de Claude Savary, ils ont d’abord suivi le déménagement 
des collections américaine et africaine aux Ports-francs, puis effectué un 
travail d’inventaire et de recherche complémentaire pour éclaircir d’un jour 
nouveau certains pans des collections.
Leonid Velarde, archéologue, a été responsable des collections Amérique 
du MEG. Il a commencé une thèse sur les collections précolombiennes et 
s’est penché sur les sources anciennes du musée pour essayer de recons-
tituer le parcours des objets. Il a également participé à la conception de 
l’exposition « Nous autres ».
Marc Coulibaly, ethnologue, a été responsable des collections Afrique du 
MEG. Ses recherches sur l’étude des masques l’ont conduit sur le terrain 
au Burkina Faso où il a contribué à enrichir notre collection. Sa thèse « Du 
masque rituel au masque muséifié » est en voie d’achèvement.
Nous les remercions tous deux du travail accompli et leur souhaitons plein 
succès pour la suite de leur carrière.

Feu vert pour le concours 
d’architecture
Le Grand Conseil a voté le 25 mai 2007 à l’unanimité moins deux absten-
tions une résolution (n°515) acceptant l’agrandissement et la rénovation 
du Musée d’ethnographie sur le site du boulevard Carl-Vogt. Le 21 mars 
dernier, c’est le Conseil municipal qui s’était prononcé en approuvant à 
l’unanimité le même objet. Cette double acceptation municipale et canto-
nale ouvre la voie au lancement d’un concours d’architecture.

Depuis les Croisades et le périple de Marco Polo en Chine, l’Occident chrétien 
s’est forgé une image subjective de l’Orient, empreinte de culture biblique et 
des saveurs du Livre des Merveilles. Les récits des voyageurs, toujours plus 
nombreux, ont contribué à cette vague orientaliste qui s’est propagée dans 
les arts et les lettres au XVIIIe siècle. L’architecture, les arts décoratifs, l’habille-
ment exotiques deviennent à la mode. À Genève, on imprime des indiennes 
et Jean-Etienne Liotard portraiture ses contemporains vêtus en princes orien-
taux. Avec le développement des routes et la redécouverte de vestiges en-
fouis, de plus en plus d’Européens partent sur les traces des cultures antiques 
et succombent à l’attrait du Levant. Artistes et scientifiques accompagnent les 
expéditions européennes parties à la conquête de l’Orient et en ramènent des 
descriptions détaillées qui renforcent l’attrait de pays mystérieux.

Alfred Bertrand n’échappe pas à son époque. Jeune homme nourri des récits 
des explorateurs, il veut aussi découvrir le monde et participer à l’augmenta-
tion des connaissances. Enfant des romantiques, la nature l’attire spéciale-
ment. Alors que les autres se lançaient dans le Grand Tour, sur les traces des 
antiquités méditerranéennes, Bertrand, anglophile convaincu, part découvrir 
les dernières conquêtes de l’Empire victorien. Son grade de capitaine de ca-
valerie dans l’armée suisse et son amitié avec le capitaine anglais Reid lui 
ouvrent les portes des camps militaires des nouveaux dominions, lui fournis-
sant un support diplomatique et logistique non négligeable dans des pays à 
peine pacifiés. 

Les photos qu’il ramène de cet Orient mystérieux, comme ses carnets de 
route, présentent les clichés qui ont frappé ou séduit l’imaginaire occidental. 
D’élégants voyageurs victoriens qui lui ressemblent sont immortalisés parmi 
les pagodes asiatiques, devant les arbres à caoutchouc de Ceylan ou les 
plantations de thé, symboles de l’implantation occidentale triomphante. Le 
voyageur photographe fait état de la conquête du monde et du progrès ame-
né par l’Europe. La relation avec l’autre est toujours inégale. Si Bertrand mon-
tre les palais fabuleux des maharadjahs ou des mandarins, il montre surtout 
les «types de population», les brigands du Rajpoutanat indien indépendant, 
les fakirs et les yogi, la beauté des femmes malaises qu’on fait poser dénu-
dées devant un décor peint, ou ces coutumes étranges comme la crémation 
des morts, les pieds bandés parmi d’autres supplices chinois. 

Il n’y a pas de rencontre véritable, mais un prisme culturel qui réduit l’autre 
à une série de stéréotypes, comme dans la peinture orientaliste de la fin du 
XIXe siècle qui a voulu figer un monde idéalisé et faire comme si la colonisation 
n’existait pas. Cette affabulation, cette distorsion de la réalité a été dénon-
cée par les Postcolonial Studies, parmi lesquelles les incontournables travaux 
pionniers du penseur palestinien Edward Said 1 sur l’Orient arabe, travaux 
qu’on peut étendre à l’Orient extrême et à l’Asie du Sud-Est devenue un 

des hauts lieux de l’assouvissement des fantasmes occidentaux, notamment 
en matière sexuelle. Les études postcoloniales 2 représentent un nouveau 
champ d’études lancé dans les années 1980 par des universitaires (littérai-
res, anthropologues, historiens) de pays anciennement colonisés enseignant 
dans divers pays anglophones occidentaux et qui dénonce le discours hégé-
monique occidental; elles sont le pendant des Subaltern Studies, projet d’his-
toriographie critique né à la même époque dans le sous-continent indien, 
qui remet en cause la vision dominante de l’histoire basée sur des sources 
rassemblées et interprétées par les Occidentaux dans le contexte colonial.

Edward Said a montré comment un champ de connaissances, l’orientalisme, 
s’est constitué en Europe dès la fin du XVIIIe siècle en englobant des contrées 
aussi diverses que l’Afrique du Nord, la Palestine, l’Inde ou le Japon et pré-
sentant un discours sur les autres cultures avant tout idéologique, défavora-
ble à l’Orient qui est «étudié, scruté, afin d’être discipliné et gouverné». Selon 
Edward Said, les civilisations orientales, bien que «grandes» ou anciennes, 
sont considérées comme éternellement immobiles, ne connaissant pas le 
changement. «L’immobilité de l’Orient en fait le charme suave et envoûtant. 
Elle appelle aussi l’occupation européenne qui, seule, pourra redonner vie 
aux trésors enfouis de ces civilisations assoupies.» La relation coloniale est 
définie: l’Orient apparaît comme une odalisque qui s’abandonne à l’esprit 
viril et conquérant de l’Occident, seul à même de percer ses mystères. 

Aujourd’hui encore, le rêve se poursuit: le touriste visite sa destination exoti-
que s’attendant à trouver devant lui ce qu’il a déjà vu ou lu. Il est à la recher-
che d’un Orient rêvé, fantasmé, construit par la littérature, le cinéma ou les 
catalogues des voyagistes, ou même les visions des anthropologues comme 
Margaret Mead à Bali ou à Samoa. 
Les femmes belles et soumises, les paysages de rêve, les montagnes inac-
cessibles à conquérir, les jungles impénétrables à pénétrer, les temples se-
crets inviolés, tout est là pour tenter l’aventurier de l’Orient. Et dans notre 
univers global, là où les mots Chine ou Palestine n’évoquent plus aujourd’hui 
seulement l’exotisme mais des dangers pressentis, derrière le péril jaune ou la 
menace terroriste, les mirages de l’orientalisme sont toujours présents.

Geneviève Perret
CHARGéE DES publications

Un Genevois autour du monde
Alfred Bertrand (1856-1924)
ProlongéE jusqu’au 9 décembre 2007
MEG Carl-Vogt
entrée libre

Lecture illustrée 
L’Orient d’Alfred Bertrand 
par Vincent Aubert, comédien
Dimanche 23 septembre à 15h
MEG Carl-Vogt
Entrée librE – Fureur de lire 2007

Ci-contre : 
Djonk (jonque, barque). Japon. 
Stillfried & Andersen, Yokohama. 
Vers 1875, tirage à l’albumine rehaussé de couleur. 
MEG, Coll. Alfred Bertrand, Inv. ETHPH  53 05 16

Fille des Preanger. Java. Auteur non identifié.
Vers 1880, tirage sur papier albuminé.
MEG, Coll. Alfred Bertrand, Inv. ETHPH 60 02 02

EXPOSITION

La fascination de 
l’Orient ou les mirages 
de l’orientalisme
«Prends garde à la poésie délicieuse qui découle 
toute seule du mot ‘Orient’. Ne t’enivre pas de cette 
liqueur, ne t’égare pas dans le pittoresque. Dissipe 
au contraire des prestiges qui t’aveugleraient et 
n’accepte d’être séduit que pour mieux comprendre.»

Robert de Traz, Le dépaysement oriental, Paris: Grasset 1926: 9

L’Orient d’Alfred Bertrand
Cette année le thème de la Fureur de lire tourne autour de l’Orient et de 
ses mythes: «Orient(s)» (Inde, Chine, Japon). Cet  événement biennal est 
organisé par la Ville de Genève en partenariat avec le Cercle de la Librai-
rie et de l’Édition. En tant qu’éditeur et promoteur de livres et d’écrits, le 
MEG se devait d’y participer et il nous a paru judicieux d’y associer Alfred 
Bertrand, ce Genevois dont nous proposons actuellement les souvenirs en 
images au MEG Carl-Vogt.
Des jardins flottants de Srinagar aux cimes de l’Himalaya, des fumeries 
d’opium de Shanghai au pont du Mikado, Alfred Bertrand nous emmène, 
par ses récits de voyages lointains et les photographies qu’il en a rame-
nées, dans un univers orientaliste qui nous fait encore rêver.
Une lecture d’extraits des récits de voyages d’Alfred Bertrand, par le co-
médien Vincent Aubert, sera illustrée des prises de vues ramenées par 
l’auteur, nous faisant partager son regard sur l’Orient.

1.  Edward W. Said, L’Orientalisme. L’Orient créé par l’Occident (Orientalism, 1978).
Paris: Le Seuil, 2005, 422 pages.
2.  Pour une revue abrégée des études postcoloniales sur l’Orient, voir le récent article de Xavier 
de la Vega: «Les mirages de l’orientalisme», Sciences Humaines No 183, juin 2007: 46-51.
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« Scénario 
catastrophe », 
un accueil particulier 
pour les adolescents

Après avoir subi une catastrophe, les sociétés se retrouvent généralement avec 
leurs infrastructures économiques, sociales et politiques fortement affaiblies. 
Pour beaucoup d’entre elles, leur capacité à répondre aux désastres ne cor-
respond pas aux immenses nécessités, tant en ressources financières qu’hu-
maines. Une aide internationale est alors essentielle pour prodiguer une assis-
tance rapide qui couvre les premiers secours, mais aussi pour développer des 
actions sur un long terme, notamment dans le domaine de la reconstruction.  
Face aux besoins, nos sociétés occidentales ont depuis quelques décennies, 
mis sur pied des systèmes d’intervention et de gestion des crises qui font 
appel à une pléthore de nouvelles professions. 

Aujourd’hui, les métiers de la catastrophe sont loin de se limiter à l’humanitaire. 
Les désastres naturels et anthropiques drainent toute une économie, reflet 
de la diversité des intérêts privés et institutionnels. Sur le terrain des tragédies 
se côtoient les professionnels de la santé, les spécialistes de la reconstruc-
tion, les représentants politiques, les planificateurs financiers et encore des 
quantités d’intervenants dans tous les domaines possibles. En outre, vien-
nent se greffer sur ces acteurs, de nombreuses personnes de bonne volonté 
qui voient dans leur contribution, souvent utile mais parfois aussi mal adaptée 
quant aux vrais besoins des populations, une manière de donner du sens à 
leur existence. Il faut être conscient qu’après une intervention massive d’aide 
en tout genre, cet afflux de professionnels et de bénévoles peut provoquer 
des situations non négligeables de déséquilibre et de crise des structures 
économiques et sociales dans la région confrontée au drame. 

Prenons l’exemple, présenté dans l’exposition de Conches, de Lokichokio au 
nord du Kenya. En 1989, ce village comptait 300 habitants, essentiellement 
des éleveurs nomades. Puis, sous la direction de l’ONU, plus de 80 ONG de 
tous les pays s’y sont installées pour venir en aide aux victimes de la guerre 
au Sud-Soudan. Le village devenu ville comptait à son apogée 25’000 habi-
tants. L’hôpital de campagne de Lokichokio et ses 700 lits était le plus grand 
d’Afrique. L’activité des ONG et leurs besoins croissants en main-d’œuvre y 
ont attiré des milliers de Kenyans à la recherche d’un emploi de chauffeur, 
de manutentionnaire ou de cuisinier, créant ainsi un véritable business de 
l’humanitaire. Aujourd’hui, la situation à Lokichokio cache une tout autre réa-
lité. Les accords de paix signés en janvier 2005 ont mis fin à cet « eldorado » 
humanitaire. L’hôpital géré par le CICR a fermé ses portes en juin 2006. Les 
nombreuses ONG se déplacent progressivement au Sud-Soudan, laissant 
derrière elles une ville privée de sa raison d’être en proie à de nombreuses dif-
ficultés sociales. Cet exemple illustre bien l’ambiguïté d’un interventionnisme 
indispensable mais aux conséquences souvent mal anticipées. 

Christian Delécraz
Assistant conservateur Au département Europe

EXPOSITION

les nouveaux métiers 
de la catastrophe 
De l’urgentiste à l’éleveur 
de cafards1, de l’ingénieur 
au gestionnaire de risques

SCÉNARIO CATASTROPHE
JUSQU’AU 6 JANVIER 2008
MEG CONCHES
entrée libre

Ci-dessous : Exposition « Scénario catastrophe ». 
Présentation d’objets pour mettre en scène les métiers 
de la catastrophe avec notamment une prothèse fémorale 
fabriquée dans les ateliers orthopédiques du CICR au 
Cambodge, 1999. (Prêt MICR)

À chaque exposition, tout en assurant un programme diversifié de média-
tion culturelle adapté à tous les publics, des tout-petits au 4e âge, nous 
avons à cœur de développer une expérience particulière. 

Pour « Scénario catastrophe », le MEG a décidé de privilégier les adoles-
cents du postobligatoire. Cette classe d’âge est en quête de son identité 
et prend conscience des différentes représentations culturelles du monde. 
De plus, ce public, par son cursus scolaire, détient une culture générale qui 
favorise le débat. Le projet du MEG se base sur une approche ethnologique 
qui pose un regard sur le fonctionnement collectif des communautés et 
tente de comprendre comment les femmes et les hommes survivent à une 
catastrophe. La catastrophe est souvent un événement subit, d’origine na-
turelle ou humaine, qui génère d’abord un chaos et nécessite ensuite que 
chaque communauté reconstruise son univers domestique et rétablisse 
son ordre symbolique. 

Dans cette perspective, le MEG désire faire connaître aux jeunes géné-
rations les différents mécanismes culturels liés au thème de la catastro-
phe. Dans l’accueil direct, nous faisons discrètement référence au vécu 
de chacun. Une grande partie des élèves ont déjà été confrontés à une 
expérience traumatisante, qu’elle soit individuelle – deuil, divorce des pa-
rents, maladie – ou collective – guerre, catastrophe naturelle, exode. La 
méconnaissance du vécu de l’autre engendre de l’incompréhension et de 
l’indifférence. Nous souhaitons susciter une prise de conscience des trau-
matismes et de leurs conséquences comportementales. Nos écoles sont 
composées d’enfants et d’adolescents provenant de toutes origines, par 
exemple des jeunes réfugiés de guerre qui ont dû quitter leurs pays. Com-
ment s’intègrent-ils à Genève ? Peuvent-ils oublier les atrocités dont ils ont 
été les témoins ou les acteurs ? Comment font-ils pour se réconcilier avec 
la vie et avec eux-mêmes et se concilier un nouvel environnement ? 
La médiation culturelle privilégie aussi une approche directe entre les scien-
tifiques et les élèves, l’objectif étant de réunir des intervenants de divers 
horizons professionnels qui sont en lien avec le thème de la catastrophe. 
Psychologues, pasteurs, témoins et « acteurs de terrain » viendront à la ren-
contre des élèves afin de créer un échange constructif, interactif et instructif 
pour chaque partie. L’idée étant de proposer des regards différents sur le 
thème de la catastrophe en prenant comme support des études de cas. 
Cette rencontre multidisciplinaire désire montrer le processus d’adaptation 
des communautés confrontées à un événement inopiné. 
Trois thèmes principaux seront traités :
1. La survie ou se maintenir en vie. Comment l’organisation sociale s’éta-
blit-elle en contexte de survie ? Que devient la vie symbolique (les rites, 
les croyances, les mythes) ? Privilégie-t-on l’entraide et la solidarité ou 
la débrouille individuelle voire familiale ? Les liens sociaux sont-ils une 

nécessité ou un élan de compassion ? Les valeurs de vie de la société 
se modifient-elles ?
2. La commémoration, comme prise en charge collective et étatique des 
angoisses liées au traumatisme, offre un espace temporel et spatial où la 
communauté entière se souvient ensemble. Y a-t-il mise en place de pro-
cessus commémoratifs ? Comment sont-ils mis en place après la catastro-
phe ? Comment la mémoire collective liée à la catastrophe se fonde-t-elle ? 
Les commémorations sont-elles aussi individuelles ? Les rituels facilitent-ils 
le deuil ? 
3. La prévention, y a-t-il une construction d’un ordre symbolique destiné 
à prévenir la répétition de la catastrophe et à en casser le cycle ? Y a-t-il 
construction de rites de prévention ? 

Cette approche directe prendra la forme d’une rencontre-table ronde qui 
aura lieu au MEG Conches les 22 et 23 novembre 2007. 

L’Accueil des publics souhaite à nouveau par ce travail amener les ado-
lescents à vivre une expérience personnelle qui leur soit, nous l’espérons, 
marquante et pourquoi pas, inoubliable !

Fabienne Finat
Médiatrice culturelle

1.  Les cafards sont attirés par les sources de chaleur et indiquent par leur présence 
l’emplacement de corps en vie sous les décombres.
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Le livre collectif récemment édité par Octave Debary et Laurier Turgeon 
sur Objets & Mémoires est une occasion stimulante pour penser un cer-
tain nombre de problèmes qui se posent à la conservation et à l’exhibition 
des objets dits ethnographiques ou patrimoniaux et plus généralement 
au fondement du discours anthropologique lui-même, dont le contenu 
repose au moins en partie sur la mémoire reconstruite de ces objets. Son 
argument principal est bien résumé par la formule de Marguerite Yourcenar, 
citée par les éditeurs de l’ouvrage, selon laquelle « la mémoire de l’objet 
se cache au fond de l’oubli ». Il défend, en effet, l’idée que la mémoire de 
l’objet est d’abord celle de l’objet perdu, et ensuite que cette mémoire est 
plus forte que celle qui est suscitée par sa présence. Cet ouvrage a donc 
choisi une approche qui place l’objet sous le signe de son absence, et 
cela afin de dessiner en creux ce qu’il évoque pour l’acteur social ou pour 
l’anthropologue (ou l’historien) qui se penche sur son identité. Autrement 
dit, ce qu’il s’agit de traquer ici, c’est « la notion de résurgence invo-
lontaire de l’objet disparu ». Contre toute représentation positiviste, les 
auteurs se situent au-delà de l’évidence de la présence pleine de l’objet. 
Ils souscrivent à l’idée bien plus stimulante de l’opacité ou du moins de 
l’incertitude du sens.
L’ouvrage présente un vaste éventail des approches de l’objet, ce dont 
témoigne la liste des auteurs et les titres de leurs contributions : on y ren-
contre, en effet, des anthropologues, des historiens, des spécialistes du 
patrimoine, des muséographes, qui chacun à sa façon et selon sa propre 
méthode traite de l’objet, des objets et de leurs liens à la mémoire. Ainsi 
en est-il de Laurier Turgeon qui effectue un bilan critique des travaux 
récents sur la culture matérielle; de Bruno Latour qui dessine la perspec-
tive de l’objet en tant qu’actant social; de Gérard Lenclud qui insiste sur 
les jeux de requalification des objets; de Jacques Hainard qui souligne 
la pertinence du trou dans l’approche de l’objet; de James Clifford qui 
traite d’une exposition comme réappropriation de la mémoire et réin-
vention de l’identité; de Janet Hoskins qui s’arrête sur la photographie 
comme trace visuelle biographique; de Dominique Poulot qui s’intéresse 
à l’exposition des « morts historiques » comme archives pour construire 
la généalogie nationale; de Jean-Philippe Uzel qui se penche sur la dis-
parition de l’objet de l’art contemporain qui n’en n’est pas moins sans 
objet; de Michèle de La Pradelle et Emmanuelle Lallemant qui décrivent, 
à travers « Paris-Plage », la mise en scène d’un objet absent; d’Octave 
Debary qui suit les multiples requalifications des vêtements usagés dans 
leur circulation; de Thierry Paquot qui montre comment le livre d’oc-
casion tout en comblant des absences fait surgir des mémoires; enfin 
d’Arnaud Tellier qui s’arrête sur Primo Levi et la difficulté du témoignage 
dans l’« après-coup » de l’expérience. 
Comme on le voit, si l’ouvrage multiplie les questionnements et les points 
de vue sur les objets, il ne tombe pas pour autant dans l’éclectisme. Ainsi 

en est-il de la question centrale qui traverse toutes les contributions et qui 
consiste à s’interroger sur la manière dont l’objet médiatise la relation 
humaine et le rôle qui s’ensuit dans la mise en mémoire de l’histoire et de 
l’identité. Une interrogation qui se prolonge par celle de savoir selon quels 
types de processus une telle mise en mémoire s’effectue. Correspond-
elle à un processus conscient et maîtrisé de la part de l’acteur social ou 
ne résulte-t-elle pas, au contraire, de l’opacification du rapport que celui-ci 
entretient avec son identité ? Autrement dit, l’objet ne masquerait-il pas 
plus qu’il ne dévoilerait ? C’est peut-être ici que réside l’une des idées 
les plus stimulantes de l’ouvrage dont nous conseillerons la lecture aussi 
bien aux ethnologues qu’aux professionnels de la muséographie et du 
patrimoine, sans oublier bien sûr les historiens, les sociologues et les 
psychologues qui sont, eux aussi, concernés par les objets, leur circulation 
et leur mise en exposition, mais également par leur travestissement, leur 
escamotage et leur oubli.

Mondher Kilani 
professeur et Directeur de l’Institut d’anthropologie 
et de sociologie, Université de Lausanne

Objets & mémoires 
Octave Debary 
et Laurier Turgeon (dir.)
Paris / Québec : Éditions 
de la Maison des sciences 
de l’homme  / Presses 
de l’Université Laval, 2007,
252 pages.
ISBN 978-2-7637-8521-9
Prix : 29 CHF / 18 €

compte rendu

Objets & mémoires

C’est le titre de l’exposition qui se tient actuellement au musée Savoisien 
de Chambéry. Elle sera reprise en hiver au musée Dauphinois de Grenoble, 
puis prendra place à Marseille parmi les figures des « grands témoins » du 
MuCem (Musées des civilisations de l’Europe et de la Méditerranée). Un 
catalogue l’accompagne, auquel le MEG a apporté sa collaboration.

En effet, d’Odessa à Fribourg, le parcours universitaire d’Eugénie Golds-
tern passe par la Suisse. La mémoire de cette femme au destin tragique, 
disparue à 58 ans au camp d’extermination de Sobibor (Pologne), reste 
attachée à notre région. En 1905, sa famille a fui les pogroms d’Odessa 
et s’est installée à Vienne, où Jenny étudie l’ethnographie à la Philosophie 
Fakultät comme auditrice libre. Elle vient en 1913 poursuivre ses études 
en Suisse, à Neuchâtel, auprès d’Arnold van Gennep. La jeune femme 
appartient à la cohorte des étudiantes issues de l’Empire russe – souvent 
de confession juive – qui fréquentèrent les universités de Suisse, premier 
pays au monde à ouvrir aux femmes l’accès des cursus universitaires. 
Entre 1864 et 1914, elles ne furent pas moins de 7000 à s’immatricu-
ler, devenant pour la plupart des pionnières dans leur domaine1. Eugénie 
Goldstern est la seule à s’être distinguée, dans ces années-là, en ethnolo-
gie. Van Gennep l’oriente sur Bessans, en Maurienne, l’un des villages les 
plus hauts des Alpes, auquel elle consacre sa thèse. Mais la guerre inter-
rompt son séjour, « l’Allemande » doit quitter la France. Quand elle revient 
en Suisse en 1918 pour défendre sa thèse, van Gennep n’y est plus. Elle 
s’inscrit alors à Berne, puis à Fribourg, auprès du professeur de géogra-
phie Paul Girardin et obtient son doctorat en 1920. Sa thèse est consacrée 
à une étude comparative de la vie quotidienne des habitants de Bessans et 
du Val Müstair dans les Grisons, fruit d’une minutieuse recherche de terrain 
et d’une observation participante2. C’est sur cette lancée qu’elle poursuit 
dans l’Entre-deux-guerres, à Vienne et dans tout l’arc alpin, son engage-
ment scientifique. Mais le nazisme gagne les responsables de l’Österrei-
chisches Museum für Volkskunde, auquel Eugénie Goldstern n’a cessé 
tout ce temps d’apporter la contribution de ses travaux, de ses récoltes 
d’objets, de son argent. Les portes de l’institution se ferment. Jenny fait 
partie des contingents de milliers de Juifs de Vienne déportés en 1941 et 
des quelque 300’000 Juifs morts à Sobibor sans laisser de trace. En été 
1944 l’armée nazie, en refluant de France vers l’Italie du Nord, incendie 
Bessans … La monographie laissée par Eugénie Goldstern tient lieu de 
mémoire au village anéanti.

Les musées de Chambéry, Grenoble et Marseille se sont associés à l’Ös-
terreichisches Museum für Volkskunde pour faire ressurgir la figure de cette 
ethnologue éminente en quête des sociétés archaïques alpines, de leurs 
spécificités et de leur universalité. Sa monographie de Bessans et l’en-
semble de ses travaux ont été retraduits ou traduits par Mireille Gansel et 

paraissent en 2007. L’exposition montre avec acuité les facettes de cette 
œuvre largement méconnue, les objets confiés par la chercheuse au mu-
sée viennois, de larges extraits de ses textes, de ses photographies, de 
ses relevés. Elle fait aussi parler les habitants de Bessans et évoque leurs 
souvenirs de la chercheuse. Elle situe enfin les travaux d’Eugénie Golds-
tern dans ce temps de révolution de la pensée et de l’art, où l’expression 
contemporaine renouait avec les arts archaïques, où Freud publiait Totem 
et Tabou (1912-1913) et où Walter Benjamin convoquait ensemble l’his-
toire des idées, la psychanalyse, l’ethnologie, la Volkskunde et l’histoire de 
l’art pour saisir le sens des choses humaines … 

Erica Deuber Ziegler
Chargée de recherche

EXPOSITION 
Eugénie Goldstern 1884-1942
Musée savoisien de Chambéry 
Du 31 mai au 5 novembre 2007
tous les jours sauf mardi 
de 10h à 12h et de 14h à 18h 

Eugénie Goldstern 
(1884-1942).
Être ethnologue et juive 
dans l’Europe alpine 
des deux guerres. 
Jean-Claude Duclos 
et Audrey Lutin (dir.)  
Catalogue d’exposition. 
Grenoble : musée Dauphinois, 
musée Savoisien, 2007, 
128 pages.

PARTENARIAT RECHERCHE

Eugénie Goldstern 
1884 - 1942
Être ethnologue et juive dans 
l’Europe alpine des deux guerres

« la mémoire de l’objet se cache au fond de l’oubli. »

Marguerite Yourcenar

1. Voir, dans le catalogue, l’article « D’Odessa à Fribourg, le parcours universitaire 
d’Eugénie Goldstern », de Natalia Tikhonov qui a consacré sa thèse de doctorat 
à ces flux migratoires surprenants.  
2. Goldstern, Eugénie, Hochgebirgsvolk in Savoyen und Graubünden. 
1. Bessans. Volkskundliche monographische Studie über eine savoyische 
Hochgebirgsgemeinde (Frankreich); 2. Beiträge zur Volkskunde des bündnerischen
Münstertales (Schweiz) : Ein Beitrag zur romanischen Volkskunde. 
Wien : Verlag des Vereines für Volkskunde, 1922.
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Une installation ou une performance conçue par un artiste contemporain ne saurait exister sans un com-
plément d’informations rendant compréhensibles les intentions de l’auteur. La nouveauté est que pour 
les arts tribaux le même phénomène se produit aujourd’hui. Dans les trente premières années du XXe 
siècle, l’irruption de formes nouvelles et révolutionnaires, véhiculées par les objets africains et océaniens 
en particulier, provoqua le choc. C’est bien de la forme qu’il était alors question. Ces nouveaux concepts 
allaient participer à la transformation de l’art occidental. En revanche, de nos jours, un objet qui ne serait 
pas assorti d’un minimum d’informations concernant son origine, sa destination ou autres, se perçoit 
comme une œuvre incomplète. Une vision de son contexte originel lui confère un poids paradoxal de 
rationalité et de rêve. Par exemple, dans une reconsidération de certaines pièces se présentant sous 
la forme d’amalgames de matières magiques ou sacrificielles, ces objets, jusque là catalogués « objets 
ethnographiques », se retrouveront dans le cercle des arts mondiaux. Le musée lui-même s’oriente vers 
l’événementiel et présente des expositions thématiques. Quant à l’artiste contemporain, quel que soit 
l’intérêt de son travail, ce sera exclusivement le prestige du lieu dans lequel celui-ci sera présenté qui lui 
confèrera un label artistique. Dans les deux cas, ce n’est plus le créateur d’une œuvre, mais un décideur 
extérieur qui décrète s’il s’agit ou non d’une démarche artistique ou d’un chef-d’œuvre. Cette façon de 
procéder, souvent arbitraire, fait remonter à notre mémoire bien des autodafés et nous rappelle que la 
culture reste la meilleure défense de notre libre-arbitre.

Considérons ce qui s’est passé avec le musée-vitrine du quai Branly : sous le diktat d’un marchand de 
haut vol revanchard et d’un architecte aux options pour le moins critiquables, deux musées traditionnels 
lui ont été sacrifiés. Il est fort possible qu’une restructuration du Musée de l’Homme et du Musée des 
Arts Africains et Océaniens ait été indispensable, mais de là à les rayer de la carte, cela relève d’un acte 
criminel. Sans diversité et sans concurrence, on s’achemine vers un des pires effets de la mondialisation : 
la pensée unique. Il nous sera offert dans les vitrines le « prêt-à-admirer », chefs-d’œuvre choisis par les 
mêmes grands marchands qui se sont chargés de compléter les collections de Branly et le bon ton conti-
nuera à être donné par les grandes ventes publiques. Les perdants : la recherche, la connaissance.

À la question : « À quoi sert l’art  ? », une des réponses évidentes sera : « À faire de l’argent ». Les grands 
musées n’échappent pas à la mercantilisation. Deux exemples : le Guggenheim, et plus scandaleux, la 
franchisation du musée du Louvre. Je reconnais que ma réaction est violente, mais les faits que je relate, 
particulièrement ceux concernant Branly, sont eux-mêmes violents. 

L’art africain a trouvé place aux côtés de Mantegna, de Picasso et des Étrusques. Qu’il soit le bienvenu 
dans ce cénacle, nous avons tous besoin de lui. Il peut subsister par lui-même, sans la caution des grands 
marchands ou collectionneurs qui, dans un réflexe d’appropriation, le « blanchissent » d’un pedigree su-
perflu, lui assurant la même promotion élitiste et spéculative qu’aux œuvres occidentales, oubliant que ces 
objets sont généralement parvenus sur le marché directement de mains noires. Il faut avoir conscience 
qu’avant d’être l’œuvre d’un « artiste inspiré », aussi doué soit-il, l’art africain est le fruit d’une tradition, 
empreinte d’une sensibilité collective, dont les formes se transmettent de génération en génération. Ainsi 
c’est toute la spiritualité d’un groupe qui transparaît au travers de l’authenticité d’un objet.

De toute manière, je suis heureux que le contenu des sacs de voyage des Africains qui attendent l’heure 
d’ouverture des galeries de la rue Guénégaud ait trouvé une consécration mondiale.

Serge Diakonoff
Artiste et collectionneur

L’INVITÉ DU MEG

ETHNOGRAPHIE ET 
ART CONTEMPORAIN
Quelques convergences

1. 2. 

4. 3. 

Ci-contre : 
1. « Aglagla, Déesse de l’Eau chaude ». H. 80 cm.
Sculpture-montage de Serge Diakonoff, 2002.
Les divinités s’adaptent au temps qui passe, 
qu’elles soient dérisoires ou non.

2. Masque de l’Ituri. Ethnie Mbo. Nord-Est du Congo RDC. 
H. 27 cm. Coll. de l’auteur.
Les événements sanglants qui ont affecté le Nord-Est 
du Congo ces quinze dernières années ont fait apparaître 
quelques rares masques des profondeurs de la forêt 
équatoriale, des objets jusqu’alors quasiment inexistants 
dans les collections. Hormis les précieux renseignements 
donnés par Marc L. Félix, on ne possède que peu 
d’informations sur ce type de pièce. Ce masque a la 
particularité d’offrir une structure plus architecturée 
et plus tendue que la production, souvent minimaliste, 
connue de cette région. La peinture, influence des 
pygmées Sua, montre un pastillage figurant certainement 
le pelage de la panthère. Il s’agirait alors d’un masque 
animalier ayant une connotation totémique.

3. Gorille. Sculpture africaine du Nord-Est congolais.
H. 57 cm. Coll. de l’auteur. 
Cet objet, acheté à Kinshasa, semble parfaitement 
inconnu. Les données ethnographiques font cruellement 
défaut et les réflexions qu’il suscite ne sont basées 
que sur son observation. 
Cette sculpture est avant tout frappante par son 
réalisme. Son attitude « vraie » donne un démenti à 
la soi-disant incapacité de l’artiste africain 
à produire des formes réalistes. 
La destination de cet objet, indiscutablement assez 
ancien, s’ouvre à toutes les hypothèses. A-t-il été 
fabriqué à l’intention d’un colon, souvenir ou jouet ? 
Ou était-il destiné à un usage cultuel ? La sculpture 
est recouverte de fourrure pouvant provenir d’un singe  
commun ou d’un gorille. (À ce jour, l’analyse n’a pas 
été effectuée). Ce poil est très usé au niveau des biceps 
et au-dessus des chevilles, comme si la figure avait 
été brandie à de multiples reprises dans un cérémoniel 
répétitif. Toute hypothèse est possible. Il n’en reste pas 
moins que sur le plan artistique, il émane de cette œuvre 
une force exceptionnelle.

4. Accouplement de serpents. Ethnie Fon. Bénin, village 
de Tindji. Fer martelé. H. 20 cm. Coll. de l’auteur.
Ce fer est un bon exemple d’objet nécessitant un texte 
accompagnateur indispensable à sa compréhension. 
Lié au culte vodun, ce très étrange travail de forgeron 
représente la double personnalité féminine et masculine 
du serpent « Arc-en-Ciel » Dan Aido Hwedo. Ce puissant 
orisha, dont il faut se concilier l’appui, est un emprunt au 
panthéon yoruba. Il est issu du couple créateur, maître 
du monde, Mahu et Lisa.
Sous l’aspect de deux serpents enlacés, la divinité Dan 
préserve le monde de sa double spirale et en assure 
la cohésion et la permanence. Cet orisha protège ainsi 
la vie et la continuité du peuple fon. Présent sous forme 
d’arc-en-ciel sur terre comme dans les eaux, il est grâce 
à son omniprésence dans différents éléments le dieu 
des commerçants et de la richesse rapidement acquise, 
mais parfois vite reperdue.

Photos : André Longchamp



Telles sont les paroles qui ont inspiré le morceau 
sur lequel se termine le beau CD consacré par 
Sou Si-tai au répertoire classique d’un des plus 
anciens instruments de la Chine, le qin. Cithare 
en bois laqué montée de sept cordes de soie, le 
qin est une sorte de microcosme dont les com-
posantes sont à l’image de l’Univers : partie in-
férieure plate comme la Terre, partie supérieure 
bombée comme le Ciel; longueur de 3 pieds, 
6 pouces, 5 dixièmes comme les 365 jours de 
l’année; treize marques d’harmoniques comme 
les douze mois plus un, le mois intercalaire … 
Les mélodies de qin sont souvent très poéti-
ques, leurs titres évoquent des thèmes issus de 
la tradition confucéenne, mais aussi, et surtout, 
du vaste fonds taoïste avec de très nombreux 
morceaux décrivant la nature. Ces partitions 
sont d’habitude précédées de petites « préfaces 
explicatives » qui fournissent des données im-
portantes sur le contenu de ces œuvres, leurs 
origines mythiques ou historiques, et leur sens 
symbolique. Les dix morceaux de ce disque, 
tous tirés du répertoire traditionnel qui compte 
près de trois mille mélodies, sont très représen-
tatifs de cette musique lettrée. Par exemple le 
« Dialogue du pêcheur et du bûcheron », la pièce 
qui donne son nom au disque, décrit la vie idylli-
que du bûcheron et du pêcheur, incarnations de 
l’idéal taoïste dans leur communion avec la Na-
ture. Le bûcheron, qui vit dans les montagnes, 
rencontre un pêcheur au détour d’un cours 
d’eau. Le bois qu’il vient de ramasser sert à faire 
cuire le poisson fraîchement pêché. Après un 
bon repas, chacun reprend son vagabondage 
au fil de l’eau, au pied des collines, loin du mon-
de humain. Rappelons qu’en Chine, le mot qui 
désigne le paysage se dit « montagne-eaux »; ce 
binôme suggère à son tour l’association du Yin 
et du Yang, eux-mêmes témoins de l’échange 
qui s’opère entre le Ciel et la Terre. 
Dans une autre pièce intitulée « L’immortel des 
eaux », déjà mentionnée au deuxième siècle de 
notre ère, le paysage se fait plus dramatique. 
Voici ce qu’en dit un auteur des Tang (618-907) : 

« Bo Ya étudiait le qin auprès de son maître 
Cheng Lian. Au bout de trois ans, il avait acquis 
un certain métier; mais pour ce qui est du calme 
intérieur et de la concentration, il était encore 
loin d’avoir atteint la maîtrise. Cheng Lian lui dit : 
« Mon maître, Zi Chun, réside dans la mer. Il a 
le pouvoir de métamorphoser les émotions hu-
maines ». Sur quoi, il emmena Bo Ya sur l’île de 
Penglai (la résidence des immortels). Le laissant 
là, il lui dit : « Je vais à la rencontre de mon maî-
tre » et, poussant sa barque, il s’en fut. Après 
une dizaine de jours, il n’était toujours pas de 
retour. Bo Ya avait beau scruter l’horizon, il ne le 
voyait pas revenir. Il n’entendait que le profond 
rugissement des flots et les cris désespérants 
de volées de goélands qui tournoyaient au-des-
sus de cette île désolée. Poussant un soupir de 
détresse, il s’écria : « Maître, vous êtes sur le 
point de me transformer ! » Il prit sont instrument 
et chanta cette métamorphose. À peine eut-il 
terminé que Cheng Lian, poussant sa barque, 
s’en revint. Dès lors, Bo Ya devint le plus grand 
joueur de qin au monde ».
Essentiellement mélodique, volontiers descrip-
tive, la musique de qin a rarement recours aux 
effets de la virtuosité. C’est une musique intime 
destinée à l’ami véritable, « celui qui connaît les 
sons » dit-on en Chine. Si de nos jours on la voit 
apparaître dans les salles de concert, elle n’est 
jamais aussi belle que lorsqu’elle est jouée pour 
un petit nombre d’auditeurs, le plus souvent 
joueurs de qin eux-mêmes, partageant leur pas-
sion commune.
Musicien au jeu limpide et d’une grande séré-
nité, Sou Si-tai, est aussi peintre et calligraphe, 
dans la plus pure tradition lettrée. En plus de ses 
nombreux talents artistiques (on découvre dans 
ce disque qu’il est également flûtiste), il se pas-
sionne depuis longtemps pour la lutherie du qin 
et construit des instruments remarquables, dont 
celui qu’il joue dans ce CD et qu’il a nommé, 
Xiaoyao, « Libre de toute contrainte ». La prise de 
son de Renaud Millet-Lacombe rend ici justice 
– et c’est rare – à la beauté et à la finesse du 

timbre de cet instrument monté de cordes de 
soie. Les cordes du qin ont connu de nombreux 
avatars depuis une trentaine d’années. L’adop-
tion par certains musiciens de cordes en métal 
et nylon, censées donner plus de stabilité à l’ac-
cordage et surtout plus de puissance à l’instru-
ment, modifie profondément le timbre du qin et 
lui fait perdre sa distinction ainsi qu’une grande 
partie de sa richesse et de sa subtilité. À cause 
de leur très grande densité, les cordes en métal 
obligent le musicien à freiner ses élans de peur 
qu’elles ne trahissent leur nature par un timbre 
trop vite saturé et une brillance désagréable. La 
force qui se révèle dans le jeu de Sou Si-tai vient 
justement de ce que les cordes traditionnelles lui 
permettent un déploiement d’énergie bien plus 
considérable. La fragilité des cordes en soie 
n’est qu’apparente – un bon jeu de cordes peut 
durer des années – mais, pour faire sonner avec 
plénitude ces cordes au son relativement ténu, 
le travail des mains et des doigts sur l’instrument 
doit être puissant et permettre à celui qui en joue 
de donner libre cours au souffle, à l’énergie inté-
rieure qui l’anime. 
Le plaisir, la joie – l’ivresse même – du qin com-
mencent là, dans le travail des doigts sur l’ins-
trument et dans cette recherche constante de 
l’épanouissement sonore à travers une matière 
apparemment ingrate. On dit souvent que l’exer-
cice du qin permet d’améliorer la vie et d’en pro-
longer la durée. La paisible et sereine ivresse du 
qin de Sou Si-tai tendrait à le faire croire.

Georges Goormaghtigh
Chargé d’enseignement à l’Unité 
de Chinois, faculté des lettres,
Université de Genève
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Ci-contre : Sou Si-tai jouant du qin. 
Photo : Maryam Goormaghtigh

« Paysage en bleu et vert » (anonyme). Détail d’un rouleau 
vertical sur soie des Ming (1368-1644). 
Photo : Maryam Goormaghtigh

CHINE. « Le pêcheur et le bûcheron ». 
Le qin, cithare des lettrés. Sou Si-tai. 
1 CD AIMP LXXXII, VDE CD -1214 (2007)
Prix : 30 CHF / 20 €
En vente au Musée et sur commande 
T +41 22 418 45 53 ou F +41 22 418 45 51
E musee.ethno@ville-ge.ch

ETHNOMUSICOLOGIE - publication

Le chant 
du vieillard ivre

« Le temps fuit comme l’eau qui coule. 
Les héros passés et à venir, les richesses, 
les honneurs, Tout cela se réduit à néant 
et ne vaut pas mon ivresse présente : 
Ma joie est dans le qin. »
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Nul besoin d’être expert pour apprécier la ri-
chesse du patrimoine culturel marocain. Quicon-
que a visité le Royaume chérifien a pu découvrir 
la splendeur de son architecture et le raffinement 
de son artisanat ou de sa musique, témoins 
d’une diversité et d’une profondeur historique 
remarquables. Alliés à la douceur de son climat 
et à la beauté de son environnement naturel, ces 
facteurs ont fait du Maroc une des destinations 
privilégiées pour des millions de voyageurs en 
quête de soleil, de plages, de souks, de randon-
nées ou de jouissances culturelles inédites. 

Le tourisme dans sa variante culturelle prend évi-
demment des formes très diverses; mais l’une 
des recettes les plus éprouvées est celle du fes-
tival, qui a notamment l’avantage de regrouper 
des visiteurs de même type en un même lieu et 
pour une période déterminée. Les festivals sont 
aujourd’hui innombrables au Maroc – probable-
ment plusieurs centaines – et ils constituent sans 
aucun doute une des attractions les plus floris-
santes – et les plus lucratives – du pays. Il y en 
a pour tous les goûts, tous les âges, toutes les 
bourses; chaque ville, chaque village et bientôt 
chaque coin de désert se fait un point d’honneur 
d’avoir le sien, dans le secret espoir que l’afflux 
de touristes puisse fournir la manne susceptible 
de résoudre ses problèmes de développement. 

Les plus connus de ces rendez-vous ont aujour-
d’hui acquis une stature internationale, tels le 
Festival des musiques sacrées de Fès (le plus 
prestigieux de tous), le Festival des arts populaires 
de Marrakech (le plus grand public) ou le Festival 
« Gnaoua et musiques du monde » d’Essaouira (le 
plus branché). Chacun a délimité son territoire, son 
champ artistique et son audience-cible en fonction 
d’une image à la fois identitaire et ouverte sur le 
monde qu’il entend donner de lui-même et de son 
site : la musique arabe à Agadir, les musiques afri-
caines à Zagora, les musiques du désert à Errachi-
dia, la Méditerranée à Tanger, le jazz à Casablanca, 
ou encore les rythmes du monde à Rabat. 

Même si la musique n’est pas le seul prétexte 
de ces grands raouts interculturels – comme en 
témoignent les nombreux autres événements 
marocains centrés sur le cinéma, le conte, la 
mode, la jeunesse … – elle demeure cependant 
un symbole fort et rassembleur. Dans la tradition 
marocaine, la musique est porteuse de sens à 
différents niveaux : elle affirme une appartenance, 
perpétue une mémoire collective, transmet un 
enseignement moral ou spirituel, ou alors véhicule 
un ensemble d’aspirations, voire de revendica-
tions, dans lesquelles les auditeurs se retrouvent 
et auxquelles ils s’identifient. La musique est 
ainsi toujours le signe audible d’autre chose 
qu’elle-même : d’une fête, d’une noce, de funé-
railles ou de tout autre événement de nature so-
ciale, mais aussi d’une sensibilité particulière ou 
d’émotions culturellement connotées, dont elle 
traduit les tendances. 
Ces référents de la musique disparaissent évi-
demment – ou en tout cas sont fortement 
amoindris – lorsqu’elle s’exprime hors de son 
contexte de production ordinaire. Elle devient 
alors de la musique « en représentation », que 
ce soit sur place pour une audience de touris-
tes ou à l’étranger dans le cadre de tournées 
et de festivals interculturels. Plus ou moins for-
matée selon les besoins de l’événement et du 
public auxquels elle est destinée, elle prend alors 
une valeur soit simplement décorative, soit ré-
solument artistique, qu’elle apparaisse sous sa 
forme traditionnelle, sous une version folklorisée 
ou sous un habillage moderne répondant aux 
exigences de la world music.

Le grand marché des « musiques du monde » est 
ainsi devenu un des débouchés les plus lucratifs 
– parfois le seul – pour de nombreuses expres-
sions des pays « émergeants ». D’une part, cette 
perspective stimule la création et permet à cer-
tains courants novateurs de se manifester et de 
se confronter aux enjeux de la modernité; d’autre 
part, et paradoxalement, elle offre de nouveaux 
horizons à un patrimoine musical souvent en 

train de perdre son ancrage et sa raison d’être 
dans sa société d’origine. L’accès à la scène in-
ternationale apparaît dès lors parfois comme un 
ultime recours pour des musiques fragilisées par 
les mutations de leur environnement coutumier. 

À cet égard, le Maroc n’est pas un des pays les 
plus menacés, et la pluralité de ses expressions 
artistiques reflète bien celle de sa population, 
des circonstances qui ont marqué son histoire et 
des occasions auxquelles elles se manifestent. 
À côté du patrimoine berbère, demeuré vivant 
en de nombreuses régions du pays, l’héritage 
arabo-andalou est attesté aussi bien dans la 
musique et la poésie que dans l’architecture, 
l’artisanat et la nourriture; quant aux valeurs spi-
rituelles des Marocains – notamment celles vé-
hiculées par le soufisme –, elles en fournissent 
souvent la substance, ce qui n’exclut ni le sens 
de la fête, ni l’ouverture sur le monde.

C’est cette diversité qu’ont voulu mettre en avant 
les Ateliers d’ethnomusicologie avec le festival 
« Les Nuits du Maroc », qu’ils organisent du 4 
au 13 octobre en collaboration avec le MEG. 
Le programme de cette manifestation promet 
d’être riche et varié : musique, danse, contes, 
mais aussi cinéma, conférences, rencontres, 
brunches en musique, stages et animations di-
verses. Autant d’occasions de nous ouvrir à une 
culture qui a beaucoup à nous apprendre; mais 
aussi, le cas échéant, de nous en inspirer et de 
nous interroger sur les raisons de notre attirance 
pour cet ailleurs qui nous interpelle … 

Laurent Aubert
Conservateur du département 
Ethnomusicologie

Festival « Les Nuits du Maroc »
du 4 au 13 octobre 2007
Théâtre du Loup
Cinéma au MEG, 7 et 10 octobre 2007
Programme et renseignements : 
www.adem.ch

Ci-contre : L’ahwash d’Aït Itkel, village berbère du Haut Atlas 
marocain. Photo : Ali Amahan

Les chanteuses de Chefchaouen.
Photo : Otman Sakhi

ETHNOMUSICOLOGIE

Les Nuits du Maroc
une culture 
en représentation
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Les images 
de la collection 
Amoudruz
bientôt en ligne

Le MEG a procédé depuis 2004 à l’inventaire informatisé de la collection ico-
nographique du département Europe. Celle-ci est constituée à 80% par le 
fonds Amoudruz acheté en 1976 et enrichi depuis par diverses acquisitions 
et donations. Quelque 8500 documents ont été détachés de leurs supports 
(créés par Amoudruz), mis à plat et restaurés, numérotés, photographiés, 
saisis sur fiches informatisées, classés par taille et thème dans du matériel 
de conditionnement non acide, soit en tout : 415 cartables de 4 tailles diffé-
rentes, 18 boîtes pour les très petits formats et 31 tubes pour les très grands 
formats roulés, tous numérotés et rangés aux Ports-francs dans une salle 
climatisée. Cet inventaire est aujourd’hui prêt à être mis en ligne. 

La première caractéristique de la collection réunie par Georges Amoudruz 
et continuée par Bernard Crettaz (conservateur du département Europe de 
1976 à 2000) est d’être centrée sur le sillon rhodanien et les Alpes, « mon 
parc, mes États », comme disait le collectionneur genevois qui s’était ap-
proprié ces territoires par l’image, la cartographie, les livres et les objets. 
Crettaz a renforcé la dimension « religion populaire » de l’ensemble, en y 
ajoutant une série d’images pieuses de caractère privé.

Un deuxième point remarquable de la collection réside dans la totale in-
différenciation des genres, des techniques et des valeurs artistique ou 
marchande des documents. Seule comptait, pour Amoudruz hostile aux 
hiérarchies et aux a priori institutionnels, la qualité documentaire de cha-
que pièce. Il a ainsi réuni indistinctement peintures, dessins, estampes, 
photographies et imprimés (coupures de journaux illustrés, pages de livres, 
reproductions en tous genres) pour documenter les lieux, les événements, 
la grande comme la petite histoire, la société, la piété, l’évolution des tech-
niques, les coutumes, les costumes, etc. 

Amoudruz a commencé sa collection dans les années 1920 et ne s’est 
arrêté qu’à sa mort en 19751. Faisant œuvre de pionnier, il a pu rassembler 
à moindre coût une documentation gravée, cartes, plans de villes, vues, 
allant du XVIe au XIXe siècle, en glanant au passage des aquarelles, des 
lavis, des gouaches et des dessins. La période la plus représentée parmi 
les gravures débute avec la découverte scientifique, littéraire et touristique 
des Alpes, quand ces images étaient produites à l’appui de publications ou 
du marché naissant des souvenirs de voyage. Vers le milieu du XIXe siècle, 
lui succède l’épopée des nouvelles voies de communication, du chemin 
de fer, du percement des tunnels, puis, vers la fin du siècle, le développe-
ment des activités liées au thermalisme et au tourisme de villégiature. Les 
aquatintes, la lithographie ont désormais remplacé la gravure traditionnelle. 
Amoudruz a dépiauté un nombre impressionnant de livres et de journaux 
illustrés, en récupérant images et articles pour les intercaler dans ses sé-
ries thématiques et géographiques. Le gros du XXe siècle est formé des 

affiches de promotion touristique, dont celles, célèbres, du réseau PLM qui 
mit les Alpes et le Mont-Blanc à portée des citadins. 

Dans la systématique de son rangement, Amoudruz a reconstruit chez lui 
un territoire, commune par commune, avec une propension à documenter 
le plus proche, les deux Savoie et les régions suisses frontalières, les bords 
lémaniques, le Valais, la vallée d’Aoste. Il a élaboré des thématiques qu’on 
retrouve dans sa bibliothèque et dans ses 1250 classeurs A4, contenant car-
tes postales et coupures de journaux, conservés à la bibliothèque du MEG.

En procédant à la description de ce fonds, nous avons été frappés, entre 
autres, par une réalité de l’époque qui nous est devenue aujourd’hui tota-
lement étrangère : toutes ces routes à travers les Alpes – le Grand-Saint-
Bernard, le Simplon, le Mont-Cenis – étaient essentiellement fréquentées 
par des marcheurs, conducteurs de mulets, soldats, paysans, bourgeois 
même. Images d’un monde révolu où on allait à pied. 

Ces nombreuses vues des mêmes lieux familiers, prises à des époques 
différentes, nous mettent directement sous les yeux l’emprise humaine sur 
le monde survenue ces deux derniers siècles. On a beaucoup insisté sur 
l’importance accordée par Amoudruz à « la connaissance de la vie popu-
laire ». Or – autre surprise –, ce qui apparaît dans la plupart de ces images 
sublimées par les artistes venus des villes, c’est la lente colonisation de la 
campagne et de la montagne par les villes et la réduction de leurs habi-
tants aux rôles de figurants d’une société qui n’est pas encore celle « du 
spectacle », mais qui va trouver dans les revues illustrées, la lithographie et 
la photographie, les premiers moyens de son essor.

Erica Deuber Ziegler, Jean-Louis Feuz
ChargéE de recherche, collaborateur scientifique

Ci-dessous : Pont des Bergues et Grand-Quai du Rhône 
à Genève, dessin V. Petit, impr.-lith. Godard, Paris, 
éd. Briquet et fils, Genève, 13,7 cm x 37,9 cm, av. 1861.
MEG Inv. ETHIC 300640
 

Départ du bateau, phototype par J. Lacroix d’une 
peinture de Frédéric Dufaux, paru dans Revue illustrée 
de la Suisse Romande, 28 cm x 37,6 cm, 1896. 
MEG Inv. ETHIC 300626a

1. Voir l’article de Christophe Gros, « Georges Amoudruz (1900-1975). 
Aventures, sciences et libertés au service d’une civilisation de la montagne », in : 
Le monde alpin et rhodanien. Fondateurs et acteurs de l’ethnographie des Alpes, 
Revue régionale d’ethnologie, Grenoble 2003 : 127-138. 
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RARE découverte :
Une plaquette
aguada

Parallèlement à l’amélioration des conditions 
d’entreposage du matériel, le déménagement 
des collections du MEG vers les Ports-francs 
en 2003 a permis de retrouver, d’identifier et de 
reclasser géographiquement certains objets des 
Amériques qui se trouvaient dans les collections 
d’autres départements.
Ainsi, quelques figurines brésiliennes ont été 
découvertes dans le dépôt Europe, des cuillè-
res haïda dans celui de l’Afrique ou encore des 
flèches amazoniennes parmi les objets océa-
niens. Lors de la préparation des objets du dé-
partement Asie, une plaquette rectangulaire en 
bronze a attiré notre attention : elle présentait 
une iconographie typiquement précolombienne 
et particulièrement andine. Dans le registre d’in-
ventaire, une description sommaire, avec une 
attribution géographique probable, indiquait : 
«  023016. Plaque rectangulaire en bronze, avec 
2 anneaux de suspension, gravée finement de 
personnages et animaux sur une face. Indoné-
sie ? ». Immédiatement repéré, l’objet fut séparé 
et inscrit dans la base de données de la collec-
tion Amérique.

En 2006-2007, suite aux vérifications faites sur la 
base de données et sur les objets eux-mêmes, les 
particularités morphologiques et iconographiques 
de cette plaquette nous ont permis de l’identifier 
comme appartenant à la culture précolombienne 
du Nord-Ouest argentin appelée La Aguada (pé-
riode dite d’Intégration, 650-900 ap. J.-C.)1. 

L’iconographie de notre plaquette montre un 
traitement du corps humain avec des motifs 
distinctifs de cette culture : des points sur les 
membres et des pieds à trois doigts, représen-
tation d’un félin. 
La décoration, gravée, est composée d’un 
personnage central au vêtement décoré d’une 
spirale, de motifs géométriques, grecques, spi-
rales et escaliers, et de personnages anthro-
po-zoomorphes avec ailes et tête de condor. 
Le personnage central sert d’axe symétrique 

à la composition dans laquelle tous les autres 
éléments se réfléchissent deux à deux, comme 
dans un miroir.
Cette structure spéculaire s’applique aussi à la 
forme de l’objet : deux excroissances sur le bord 
supérieur sont munies de perforations qui étaient 
probablement serties de pierres semi-précieuses, 
comme la turquoise. Un appendice central, éga-
lement sur la partie supérieure, correspondant à 
la tête du personnage, a disparu. Tous ces élé-
ments synthétisent la technique et le symbolisme 
aguada, qui font de ces plaquettes l’un des plus 
intéressants objets de cette culture, bien que leur 
utilisation soit encore inconnue.
Les artisans aguada ont fabriqué des outils en cui-
vre et en bronze avec la technique de la cire per-
due (haches, pinces à épiler, aiguilles, etc.), dans 
un contexte de développement métallurgique 
indépendant des Andes centrales. Les spécialis-
tes nous expliquent que ce peuple était organisé 
autour d’une élite politico-religieuse fondée sur la 
parenté « señoríos », avec une économie basée 
sur l’agriculture et l’échange de produits à longue 
distance grâce aux caravanes de lamas. 

La découverte de cette plaquette en bronze de la 
culture aguada est très importante car ces objets 
sont très rares. Nous n’en connaissons qu’une 
trentaine, toutes répertoriées dans des collec-
tions d’Amérique ou d’Europe. Nous sommes 
donc satisfaits, en tant que chercheurs, de contri-
buer à l’enrichissement du corpus des données 
précolombiennes sur la culture aguada et de dé-
montrer la valeur des collections américaines du 
musée. La présence constante de spécialistes 
compétents est donc primordiale dans une insti-
tution comme le MEG pour étudier, conserver et 
gérer une collection américaine caractérisée par 
sa richesse, sa fragilité et sa complexité.

Gloria Cabello et Leonid Velarde
Collaboratrice scientifique  
et chargé des collections Amérique

Ci dessous : Poteau funéraire bis. Indonésie, Papouasie 
occidentale, village de Pirimapœn. H. 483 cm. 
Pièce acquise en 1963. MEG Inv. ETHOC 032104

Jusqu’au démontage des salles Océanie en 
2003, le visiteur du MEG qui s’apprêtait à monter 
au premier étage, traversait l’aile droite du mu-
sée et dans la cage d’escalier, se trouvait nez à 
nez avec une imposante sculpture de presque 
cinq mètres de haut. Il s’agissait d’un poteau bis, 
acquis  en 1963, provenant du village asmat de 
Pirimapœn (province indonésienne de Papouasie 
occidentale, ex Irian Jaya).
Cette œuvre se compose de deux personna-
ges masculins superposés, dont le personnage 
supérieur a les bras repliés sur la poitrine et 
tient dans ses mains comme une protubérance 
ajourée appelée cemen (pénis), qui symbolise la 
fertilité et exprime la puissance et la masculinité. 
Les mains de celui du bas tiennent un sexe gé-
néreux. Le poteau est sculpté dans un tronc de 
palétuvier renversé de façon à ce que l’une des 
racines aériennes forme le cemen. À l’origine, le 
poteau était entièrement recouvert de blanc, à 
l’exception de certaines zones ornées de mo-
tifs gravés, dont le fond était peint en rouge, et 
bordés de noir. Les oreilles étaient décorées de 
touffes de fibre végétale. 
Dans le passé, les poteaux bis étaient considérés 
comme des objets de mémoire et de communi-
cation ayant la fonction de rapprocher les vivants 
des morts, de réconforter la  famille pendant la 
période de deuil. En même temps, de rappeler 
aux vivants le devoir sacré de les venger, car pour 
les Asmat, la mort était toujours provoquée par 
des maléfices et par des pouvoirs surnaturels 
qui affaiblissaient le corps de la personne visée 
jusqu’à engendrer sa mort. L’âme du défunt er-
rait en entraînant des malheurs, des luttes et des 
divisions. La cosmogonie asmat prévoyait l’exis-
tence de trois royaumes qui n’étaient pas sépa-
rés, mais communiquaient entre eux : le monde 
des vivants, celui des morts et celui des ancê-
tres, nommé Safan. Avant de pouvoir accéder 
au royaume des ancêtres, les âmes des défunts 
erraient dans un monde intermédiaire, dange-
reux, et cela durait tant que leur mort n’était pas 
vengée, lors d’expéditions de chasse aux têtes. 

C’était seulement à partir de ce moment-là que 
les défunts pouvaient rejoindre Safan, qui se trou-
vait à l’Ouest, là où le ciel et la mer se rejoignent. 
Alors, ils pouvaient se réincarner, permettant ainsi 
au cycle perpétuel de la vie de recommencer. Les 
expéditions de chasse aux têtes n’étaient pas 
uniquement importantes pour venger les morts, 
mais également indispensables pour les rites 
d’initiation. Les crânes des ennemis ajoutaient à 
la force de vie de l’initié celle de la victime, localisée 
dans son crâne.
Dans le but de rappeler aux vivants leur devoir 
sacré de vengeance, les défunts étaient repré-
sentés par des statues exposées dans la maison 
cérémonielle (yeu) pendant un rituel appelé vash 
pokumbu, ainsi que par les poteaux bis qui étaient 
érigés lors du rituel bis pokumbu. Pour fabriquer 
ces poteaux, les Asmat choisissaient des palétu-
viers, qui étaient abattus comme s’ils étaient des 
ennemis. Une fois toutes les racines enlevées, à 
l’exception d’une seule pour l’érection du cemen, 
les branches étaient coupées et les troncs écor-
cés, puis remorqués par les pirogues jusqu’au 
village où ils étaient accueillis par les cris triom-
phants des femmes. Les poteaux, qui pouvaient 
atteindre une hauteur de cinq mètres, étaient en-
suite transportés sous un abri, près de la maison 
cérémonielle, où les meilleurs sculpteurs poursui-
vaient le travail en reproduisant figures humaines, 
animaux, plantes et objets inanimés tels que des 
tambours à sablier ou des outils. Quand les bis 
étaient terminés, ils étaient placés sur des sup-
ports devant la maison des hommes, la racine 
ajourée tournée vers le haut, en direction du fleuve 
par analogie avec les morts qui étaient inhumés 
avec les pieds tournés vers l’eau, vers la mer, vers 
le royaume des ancêtres. Les fêtes qui suivaient 
étaient le prélude aux expéditions de chasse aux 
têtes. Une fois leur mort vengée, on pensait que 
les défunts utilisaient les bis comme des pirogues 
pour rejoindre Safan. Alors, les guerriers se lan-
çaient contre les poteaux et armés de haches, ils 
découpaient le cemen, ainsi que les bras et les 
jambes des personnages. Ayant accompli leur 

fonction, les poteaux étaient transportés dans la 
forêt de sagoutiers où leur bois tendre se désa-
grégeait rapidement.
À partir de la fin des années 1950, le gouvernement 
central arriva à prendre le contrôle sur l’ensemble 
du territoire de la province de Papouasie occiden-
tale et les populations locales furent forcées de 
se déplacer vers des régions plus accessibles. 
Aujourd’hui, les poteaux bis sont encore gravés 
pour célébrer et commémorer les morts, mais ils 
ne sont plus associés à la chasse aux têtes qui fut 
interdite en 1956.

Roberta Colombo Dougoud
Conservatrice du déPARTEMENt Océanie

coLLECTION OCéANIE

En route pour 
le royaume de Safan

Ci-dessous : Plaquette précolombienne aguada 
en bronze gravé. 88 mm x 77 mm. Nord-Ouest 
de l’Argentine, 650-900 ap. J.C. MEG Inv. ETHAM 023016

1. Pour toute précision, voir : González, Alberto R.  
« A sangre y fuego. Nuevos datos sobre la metalurgia 
Aguada ». In : Estudios Atacameños n°24, 2002 : 21-37
et Scott, David A. Technical examination of Ancient South 
American metals : Some examples from Colombia, Peru 
and Argentina, 2005. 
http ://www.lablaa.org/blaavirtual/publicacionesbanrep/
bolmuseo/1998/endi4445/endi02a.htm
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Deux cadeaux 
pour le MEG

Enrichir les collections du MEG est un des buts 
de la SAMEG et c’est pourquoi les participants au 
voyage en Indonésie ont eu, à leur retour, le plaisir 
d’offrir au MEG deux objets de l’île de Sumba ren-
contrés et achetés lors de leur périple dans cette 
petite île de la Sonde à la culture originale. 

Participants – donateurs : 
Mme Susanne Anllo, 
Mme Khedija Ben Aziza, 
Mme Laura Cardia, 
Mme Anne-Marie Christen, 
M. Gérald Minkoff, 
Mme Muriel Olesen, 
M. André Ott, Mme Lilette Ott, 
Mme Adrienne Szokoloczy, 
M. Pierre Tacier, 
M. Charles Widmer, 
Mme Marianne Polier Widmer, 
Mme Regula Wüthrich. 

Ce voyage a été organisé et guidé 
par M. Georges Breguet, 
vice-président de la SAMEG, avec 
l’aide de Mme Lise Breguet. 

Kalumbut : un sac rituel 
en perles de verre 

À Sumba oriental, lors des grandes funérailles 
princières, le rituel exige la présence d’un sac en 
perles de verre nommé kalumbut qui sera porté 
par un des officiants parés de textiles précieux 
et de bijoux en or. Chaque lignage noble se de-
vait d’en posséder au moins un, décoré parfois 
de pièces d’argent ou même de bijoux en or. Il 
faut savoir que ces objets précieux anciens ont 
disparu, un à un, dans les musées ou les collec-
tions privées et qu’il n’en reste actuellement sur 
place qu’une petite dizaine. Toutefois, la tech-
nique de leur fabrication n’est pas perdue et la 
princesse Tamu Rambu Anamotur en produit 
encore à l’aide de vieilles perles de verres. Cette 
grande dame, qui règne en matriarche inflexible 
sur un des lignages princiers du domaine de 
Rindi, est non seulement une grande tisserande 
à l’habileté hors pair, mais aussi une gardienne 
fidèle des traditions de la religion marapu, com-
me le montre le décor du sac avec son ancêtre 
marapu comme figure centrale. En acceptant de 
vendre au MEG, à un bon prix rassurez-vous, un 
de ses kalumbut qui venait de servir lors de funé-
railles récentes, elle espère faire mieux connaître 
la culture de Rindi à l’étranger et elle souhaite 
aussi montrer à la nouvelle génération que l’on 
peut gagner sa vie en restant au village grâce à 
une production artisanale de qualité. 

Kahala ngengi :
un masque de danse

Lors d’un arrêt au marché d’Anakalang, au cen-
tre de Sumba, un vieil homme nous a proposé 
l’achat d’un grand masque en bois ancien appelé 
kahala ngengi, littéralement : « dont la mâchoire 
est complète ». Ce type de masque représentant 
un homme sauvage était porté par quelques par-
ticipants d’une danse guerrière régionale appelée 
kataga. Cette danse est encore pratiquée lors de 
cérémonies, mais sans les masques, car ils ne 
sont plus fabriqués. 

les Échos de la sameg

Bali – Sumba, 
voyage sur les traces de
la fibre des ancêtres 
du 9 au 24 juin 2007

Je n’aime pas tellement les voyages, et je déteste l’avion. L’idée de partir m’an-
goisse toujours un peu, mais j’ai constaté qu’une fois parti malgré tout, je prends 
plaisir aux lieux où je me trouve. Récemment, m’est parvenue la proposition de 
la SAMEG : La Fibre des Ancêtres à Bali et à Sumba. Georges Breguet était le 
maître d’œuvre de cette aventure contrôlée. Il nous invitait en Asie, où je n’étais 
jamais allé, et me libérait de tout souci quant à l’organisation du périple. 

Bien nous a pris de partir ! Ce qui m’a le plus séduit, dans le programme, 
c’était le détour par Sumba dont je ne connaissais rien. Dans ses docu-
ments préparatoires, Georges Breguet nous dépeignait l’endroit comme 
une contrée plutôt archaïque, encore épargnée dans une certaine mesure 
par les influences occidentales.  

Sumba, curieusement, se singularise pour moi de manière anecdotique, au 
début et au terme du voyage. À l’aller, à l’aéroport de Cointrin, la préposée 
à la caisse du duty-free, aimable et asiatique, s’enquiert de ma destination; 
je nomme Bali et Sumba. En même temps qu’elle me révèle qu’elle est 
indonésienne, elle s’extasie quand je mentionne le premier nom : « le paradis ! »; 
en entendant le second, elle m’inflige une moue attristée : « les sauvages … ». 
Me voilà averti !
Au retour, à l’aéroport de Singapour, je fais glisser dans le petit tunnel d’ins-
pection sécuritaire un sac qui abrite le masque – désormais propriété de 
notre musée – acheté à Sumba et soigneusement enveloppé dans des 
tissus. Deux douanières avenantes me demandent d’ouvrir le sac et en 
extraient l’objet. Elles pouffent de rire et le montrent à des collègues, qui 
pouffent de plus belle. Pourquoi ? Un masque de sauvages ?

Je n’ai pas vu de sauvages à Sumba, bien sûr. Je n’ai pas rencontré beau-
coup de touristes non plus. Mais je puis dire ce qui m’a émerveillé, ce qui m’a 
touché, et ce qui m’a rendu au moins perplexe. D’abord, au début de notre 
cheminement, perçue à travers les fenêtres de notre autocar, l’exubérance 
de la forêt tropicale : somptueuse, traversée par des routes fragiles qu’elle 
menace, où filent les motos, et déambulent, ici et là, de fiers jeunes hommes, 
porteurs de courtes épées effilées. 
Puis les villages très anciens, et pour certains très beaux, avec des maisons 
hautes généreusement couronnées de chaume, entourées de terrasses de 
bambou, montées sur pilotis, ouvertes à tous les vents. Porcs noirs et poulets 
sont en liberté; on rencontre partout des chiens maigres, qui font à l’occasion 
la pitance des habitants. 
Puis, et surtout, les habitants eux-mêmes, plutôt beaux, accueillants, graciles
et gracieux. Ils ont, c’est bien normal, des choses à nous vendre, et peut-
être à nous dire. Frustration : la communication directe, entre les indigènes 
et les touristes que nous sommes malgré tout, est pauvre. Nous savons un 
peu de ce qu’ils pensent et de ce qu’ils croient grâce à notre informateur, 
Breguet le très informé, qui a eu le temps d’apprendre. Puis les artisans, les 
tisserandes surtout, chevillées à leurs métiers, patientes, constantes, obsti-
nées. Soumises ? Leur travail est d’une incroyable complexité.
Il y a encore les tombeaux mégalithiques, produits d’efforts titanesques et 
de techniques qui rappellent celles des Égyptiens antiques. Il y a encore …, 
il y a encore … : je n’en finirais pas si j’avais le loisir de me laisser aller. Deux 
mots à propos des villages princiers, des nobles dignes, et inévitablement 
mercantiles. On nous y a invités. Dans l’un de ces villages, nous avons offert 
le cochon. Dans l’autre, nous avons pris le thé avec un raja. Nous avons 
appris qu’un esclavage discret se maintient, et que les femmes, toutes belles 
qu’elles soient, et malgré leur franc-parler, ont vraiment la plus mauvaise part 
dans ces sociétés patrilinéaires.

En post-scriptum, deux remarques : dans un voyage de ce type – court, trop 
court – on fait l’expérience de plaisirs jusqu’alors inconnus. On fait aussi l’ex-
périence de la frustration, parce que ces plaisirs divers sont par nécessité de 
l’ordre de l’effleurement.
Dans un voyage de groupe, le groupe peut être le problème, et fausser le 
voyage. Cela n’a pas été le cas. La cordialité a prévalu entre nous et cette 
équipée nous a par conséquent rendus capables d’être attentifs à ce que 
nous n’étions pas.

Charles Widmer Enseignant 1

1. Auteur de Droits de l’homme et sciences de l’homme : pour une éthique 
anthropologique. Genève / Paris : Droz 1992, 234 pages.

1. Sac rituel en perles de verre kalumbut tissé par la 
princesse Tamu Rambu Anamotur. 30 cm x 37 cm.  
Indonésie, Sumba, domaine de Rindi.
MEG Inv. ETHAS 064327 

2. Masque en bois kahala ngengi. 34 x 24 cm.
Indonésie, Sumba, domaine d’Anakalang. 
MEG Inv. ETHAS 064328 

1. 

2. 

une rubrique désormais réservée à 
la SAMEG, société des amis du musée 
d’ethnographie de genève

Ci-dessous : Lors de la cérémonie mulan daha, 
des jeunes filles de Tenganan (Bali) tournent rituellement 
sur une balançoire sacrée, symbole de fécondité.
17 juin 2007. Photo : Georges Breguet



Les 8 et 9 juin 2007, s’est disputé au 
centre sportif du Bout-du-Monde 
le 44e Tournoi interservices de football 
de la Ville de Genève avec cette année 
18 équipes inscrites !

La finale contre le Grand Théâtre a été 
gagnée par le MEG aux tirs au but, 5 à 4. 
La coupe a été remise à l’équipe 
gagnante par M. Manuel Tornare, 
conseiller administratif. 
C’est la première fois depuis 1996 
que le Département de la culture 
remporte la coupe … Félicitations !

L’équipe du MEG 
a gagné. Bravo !


