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Le 4 décembre dernier s’ouvrait l’exposition « Le 
vodou, un art de vivre». Une semaine plus tard, 
nous lancions officiellement le concours d’archi-
tecture international pour l’agrandissement et la 
rénovation du MEG Carl-Vogt. Ces deux événe-
ments majeurs pour le Musée sont à la fois té-
moins d’un souffle et d’une sérénité retrouvés et 
annonciateurs d’une année 2008 décisive pour 
notre Institution.

L’exposition de la collection haïtienne de Ma-
rianne Lehmann fut un défi particulièrement 
excitant à relever, tant les objets prêtés par la 
collectionneuse suisse participent d’une réalité 
complexe et mystérieuse. Il est aujourd’hui im-
possible de penser l’exposition ethnographique 
comme nous l’imaginions autrefois, ne serait-ce 
que par respect pour les personnes et les socié-
tés que nous mettons en vitrine. Dire les autres, 
dire l’altérité – ce qui reste la mission première 
de l’ethnographie – c’est s’exposer à des enjeux 
de pouvoir que nous ne pouvons plus ignorer.

Nous ouvrons l’exposition vodou par un poème 
et un objet inattendus: « Le Flacon », de Charles 
Baudelaire, et... un flacon de parfum, repris sur 
l’affiche de l’exposition. Une manière pour nous 
de marquer et d’exposer notre présence, nos 
présupposés, notre discours à venir sur le vo-
dou haïtien. Une manière d’exprimer nos doutes 
face à notre propre connaissance des autres. 
Une manière d’inviter les spectateurs à suivre 
le fil rouge de notre regard sur le vodou, et de 
l’inviter à questionner ses propres présupposés, 
façonnés par l’imaginaire des poupées plantées 
d’épingles et autres zombis hollywoodiens. 

L’art vodou d’Haïti, d’une richesse et d’une créa-
tivité qui n’ont rien à envier à la plus belle sta-
tuaire africaine, ne jouit étrangement pas d’une 
réputation et d’une connaissance dignes de son 
importance. Nous avons fait le pari de considé-
rer ces objets comme des outils : des outils pour 
la lutte de l’indépendance d’un peuple opprimé, 

des outils de la résistance contre l’esclavage, 
aujourd’hui des outils d’affirmation d’une nation 
en manque de reconnaissance internationale.

Cette exposition est ainsi l’occasion rêvée de 
présenter au public genevois, national et inter
national notre vision de l’avenir de l’Institution. 
L’ethnographie est une science du présent, 
une science qui utilise les objets d’hier et 
d’aujourd’hui, d’ici et d’ailleurs, pour questionner 
notre société actuelle, pour mettre en évidence 
les enjeux d’un monde qui se globalise et qui 
affronte sans doute plus violemment que jamais 
des questions de compréhension de l’autre et 
de sa propre identité. 

Les Genevoises et les Genevois le savent mieux 
que quiconque: le MEG souffre d’un manque 
de place pour réaliser pleinement ses ambi-
tions. Nous nous réjouissons du lancement du 
concours d’architecture. Et pour que le MEG 
puisse, à l’avenir, jouer pleinement son rôle d’ob-
servateur critique de notre société, pour que le 
MEG puisse hisser haut la bannière de la Genève 
internationale et multiculturelle en proposant un 
regard intelligent sur les enjeux contemporains 
de nos rapports à l’Autre, nous avons besoin de 
l’enthousiasme de chacun. 

Je suis certain, en toute immodestie, que l’expo-
sition « Le vodou, un art de vivre » et tous les évé-
nements qui l’accompagnent sont les meilleurs 
moyens de présenter et de partager avec vous 
cet enthousiasme qui habite notre Musée, et 
auquel un nouveau conservateur, Boris Wastiau, 
ne manquera pas de s’associer.

JACQUES HAINARD 
DIRECTEUR

ÉDITO

LE MEG
est à CONSTRUIrE

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
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Couverture : Personnage du théâtre de marionnettes  
bamana (Mali) représentant une femme peul, dont les 
traits de visage et le buste sont rendus de manière 
archétypale. Achetée à Pierre et Suzanne Vérité (Paris) 
en 1978, cette sculpture avait été récoltée lors d’une 
expédition au Mali de F. et C. Vérité en 1949. 
Bois, os, cheveux, fer blanc. H. 74 cm.  
MEG Inv. ETHAF 039621

Ci-contre : Mèt Minui (Maître Minuit). Tissu rembourré.  
H. 222 cm. Collection Marianne Lehmann, FPVPOCH.
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exposition
Le vodou, un art de vivre
jusqu’au 31 août 2008
MEG Carl-Vogt 

Ci-dessous : Marasa Twa (Marassa Trois).  
Drapeau pailleté. H. 79 cm.  
Collection Marianne Lehmann, FPVPOCH.

EXPOSITION

Le vodou, un art  
de vivre

 

Vodou

Vodou : le terme provoque bien davantage l’imaginaire que la raison. Pourtant, 
derrière ce terme galvaudé par la projection des fantasmes occidentaux sur 
la « barbarie » et la « sauvagerie » présumée des « nègres » – ceux d’Afrique 
comme ceux, serviles, de l’espace caraïbe et des Amériques – se cachent 
des pratiques complexes et passionnantes de « services aux esprits ». Le 
vodou haïtien touche à des domaines aussi variés que l’intercession avec 
le monde invisible, la guérison, la justice, la lutte pour la liberté, la transmis-
sion et l’interprétation de l’histoire – celle de l’esclavage notamment – ou, 
pour les sociétés secrètes, la protection de territoires.

Ce volume réunit une vingtaine d’auteurs – scientifiques, initiés, artistes – qui 
posent un regard original sur le vodou pratiqué en Haïti, dans la diaspora 
haïtienne et en Afrique. Ils montrent que le vodou ne peut se laisser contenir 
par des définitions trop strictes, tant la créativité et l’innovation sont au cœur 
même de ce phénomène; ils proposent des pistes d’interprétation permettant 
de mieux saisir les enjeux actuels d’une reconnaissance tardive du vodou 
par les autorités haïtiennes. 

Une première partie donne un état des lieux anthropologique en résumant 
les différents courants de pensée qui ont analysé le vodou, entre diaboli-
sation et reconnaissance officielle. La seconde partie «La voix des lwa» fait 
la part belle à la description ethnographique et à l’analyse de la pratique 
vodou dans tous les domaines de la vie psychologique et sociale d’Haïti. 
Dans la troisième partie « Au cœur de l’histoire », l’émergence du vodou 
est replacée dans le contexte de métissage culturel afro-amérindien de la 
lutte de libération, de l’esclavage historique à la formation d’une identité 
haïtienne moderne. Enfin, « Insaisissables objets », propose une réflexion 
plus spécifique sur la culture matérielle du vodou et montre la difficulté d’inter-
prétation de ces objets chargés de couches de sens et leur émergence dans 
l’art contemporain.

Le vodou, un art de vivre 

Mémoire de l’esclavage et moteur de résistance toujours actuel, le vodou 
est bien plus qu’une vision du monde. Omniprésent en Haïti, il étend son 
emprise dans tous les domaines de la vie pour donner sens au quotidien. 
Depuis plus de trente ans, Marianne Lehmann, une Suissesse installée en 
1957 à Port-au-Prince, collectionne des objets vodou... C’est l’immense 
bric-à-brac du service aux esprits qui nous interpelle, la créativité infinie 
des artistes haïtiens qui nous laisse sans voix. Sauvés de la dispersion par 
les soins de la collectionneuse, les objets attendent les conditions de leur 
présentation au public haïtien sous les auspices de la Fondation pour la 
préservation, la valorisation et la production des œuvres culturelles haïtien-
nes (FPVPOCH). 
 
Le catalogue présente plus de 300 pièces de la collection Lehmann, mon-
trées en première mondiale au MEG à l’occasion de l’exposition « Le vo-
dou, un art de vivre ». Elles sont saisies par l’objectif de Johnathan Watts, 
lui-même guidé par la trame narrative de l’exposition. Ces photographies 
jouent sur les variations, détails, matières, accessoires, effets de groupes, 
inspirant des sentiments complexes et parfois contradictoires. L’intro-
duction, signée Jacques Hainard, Philippe Mathez et Olivier Schinz, est 
suivie de deux entretiens sur le contexte de la collection recueillis à Port-
au-Prince par les journalistes Arnaud Robert et Nancy Ypsilantis, avec la 
collectionneuse Marianne Lehmann et avec le houngan, prêtre vodou, Max 
Beauvoir. Enfin, un texte de l’anthropologue haïtienne Rachel Beauvoir-Do-
minique de la fondation haïtienne FPVPOCH sous le titre « Des traditions 
plastiques vodou-makaya dans le patrimoine haïtien » met en évidence ce 
qui se joue à travers le vodou: la mémoire amérindienne, la traversée des 
esclaves vers les Amériques et leur lutte pour la liberté et l’indépendance, 
légitime objet de fierté, mais combat toujours inachevé.

Vodou
sous la direction de Jacques Hainard, Philippe Mathez et Olivier Schinz
Collection Tabou 5. Gollion : Infolio éditions / Genève : Musée d’ethnographie de Genève, 2007.
11 x 17,5 cm, 450 pages. ISBN 978-2-88474-066-1. Prix : 16 CHF / 11€ 
En vente au MEG et sur commande
T +41 22 418 45 53 ou F + 41 22 418 45 51
E musee.ethno@ville-ge.ch

Le vodou, un art de vivre 
sous la direction de Jacques Hainard et Philippe Mathez
Photographies de Johnathan Watts. Catalogue d’exposition. 
Gollion : Infolio éditions / Genève : Musée d’ethnographie de Genève, 2007.
23 x 28 cm, 176 pages avec 120 ill. couleur. ISBN 978-2-88474-074-6. Prix : 39 CHF / 26 €
En vente au MEG et sur commande
T +41 22 418 45 53 ou F + 41 22 418 45 51
E musee.ethno@ville-ge.ch

L’exposition « Le vodou, un art de vivre » du Musée d’ethnographie de 
Genève (MEG) est réalisée en partenariat avec la Fondation pour la pré-
servation, la valorisation et la production d’œuvres culturelles haïtien-
nes (FPVPOCH), dépositaire à Port-au-Prince de la Collection Marianne  
Lehmann. Après sa première à Genève, l’exposition sera présentée, lors 
d’une tournée européenne, notamment au Tropenmuseum - Royal Tropi-
cal Institute d’Amsterdam (Pays-Bas) et à l’Übersee-Museum de Brême 
(Allemagne).

À la suite du voyage à Port-au-Prince des deux soussignés, commissaires 
de l’exposition, Marianne Lehmann et la FPVPOCH, notamment Didier Do-
minique et Rachel Beauvoir-Dominique, ont proposé une sélection de plus 
de 300 pièces parmi les 3000 de la collection. Les choix de narration et de 
mise en scène ont été guidés par un principe: celui d’affirmer clairement une 
position, un discours, conçus au MEG, 65 boulevard Carl-Vogt, à Genève. 
Il s’agissait de refuser la présentation faussement objective d’un vodou qui 
nous échappe et d’éviter ainsi de livrer aux spectateurs des clés d’interpréta-
tion trop strictes, afin de préserver la nécessité pour chaque visiteur de ques-
tionner notre discours comme ses propres réactions et représentations.

Le scénario de l’exposition s’est construit autour d’une trame narrative 
claire: un poème de Charles Baudelaire, Le Flacon. Que Baudelaire ait 
été initié au vodou, certains le suggèrent : sa muse et compagne de vingt 
ans, Jeanne Duval, était en tout cas originaire de Jacmel, au sud d’Haïti. 
Et certains de ses poèmes, dont Le Flacon, prennent une ampleur in-
soupçonnée lorsqu’ils sont relus sous l’angle du vodou: ce à quoi nous 
nous sommes attachés. Cette lecture nous a permis de filer une double 
métaphore : d’une part, entre certaines activités vodou qui cherchent à 
maîtriser l’autre (esprits, morts, divinités, forces, etc.) dans des objets 
aux formes suggestives de contenants et notre propre activité de muséo-
graphes; d’autre part, entre la conscience de l’impossibilité de maîtriser 
parfaitement l’autre chez les vodouisants et notre propre conscience des 
limites de tout exercice ethno-muséographique. 

Toute une série d’objets de la collection Lehmann, objets dont l’impor-
tance est première dans les activités des pratiquants vodou, sont des 
contenants, des récipients, ne renfermant généralement à l’intérieur aucu-
ne matière visible. Ces objets ont bien pour fonction de contenir: la force 
des autres, leur âme, une divinité, un lwa. Peu importe, ils contiennent, 
et c’est bien là l’essentiel. Les désirs de maîtrise et d’enfermement ne 
sont-ils pas propres également à notre activité de muséographes ? Ces 
flacons, ces contenants qui sont au coeur de la collection Lehmann, et 
au coeur des pratiques vodou, ne sont-ils pas de belles métaphores des 
musées ? C’est en tout cas le postulat que nous faisons.

En tant que muséographes, nous connaissons sans doute mieux que qui-
conque la difficulté qu’il y a à faire tenir l’altérité dans un espace figé et 
confiné tel que des salles d’exposition. Chercher à dire le vodou dans les 
salles du MEG est en soi un effort nécessaire, mais croire que cet effort 
puisse atteindre une forme de plénitude et d’exhaustivité est illusoire. Autre-
ment dit, si le vodou se laisse capturer, le temps d’une exposition, dans les 
murs de notre Musée, il aura tôt fait de démentir l’ensemble des discours 
que nous aurons pu tenir, de nous échapper et de se reconstruire, de se 
transformer et de se réinventer de nouvelles formes et manières d’être. 
C’est bien ce caractère insaisissable, ce processus permanent, qu’il nous 
a paru essentiel de mettre en avant dans notre exposition, autant en tout 
cas que l’essence du vodou que nous essayons de capturer.

Jacques Hainard et Philippe Mathez
commissaires de l’exposition

Mémoire de l’esclavage et moteur de résistance toujours  
actuel, le vodou est bien plus qu’une vision du monde. Omni-
présent en Haïti, il étend son emprise dans tous les domaines 
de la vie pour donner sens au quotidien. Depuis plus de trente 
ans, Marianne Lehmann, une Suissesse installée en 1957  
à Port-au-Prince, collectionne des objets vodou. Dans la cour 
de sa maison, dans les chambres et le jardin s’accumulent plus 
de 3000 pièces d’une culture matérielle peu connue et pourtant 
étonnamment vivante. Des personnages à taille humaine issus 
des sociétés secrètes côtoient des représentations d’esprits, 
des drapeaux de nations vodou, des figures oniriques, d’im-
menses miroirs, des paquets-congo, des autels sur lesquels  
se serrent bouteilles vides, tasses à café, pierres archéologiques 
des cultures taino et arawak... C’est l’immense bric-à-brac  
du service aux esprits qui nous interpelle, la créativité infinie  
des artistes haïtiens qui nous laisse sans voix. Sauvés de la  
dispersion par les soins de la collectionneuse, les objets atten-
dent les conditions de leur présentation au public haïtien sous 
les auspices de la Fondation pour la préservation, la valorisation 
et la production des œuvres culturelles haïtiennes (FPVPOCH).    

Le catalogue présente plus de 300 pièces de la collection  
Lehmann, montrées en première mondiale au MEG à l’occasion 
de l’exposition « Le vodou, un art de vivre ». Elles sont saisies 
par l’objectif de Johnathan Watts, lui-même guidé par la trame 
narrative de l’exposition. Ces photographies jouent sur les varia-
tions, détails, matières, accessoires, effets de groupes, inspirant 
des sentiments complexes et parfois contradictoires. Deux  
entretiens, avec la collectionneuse Marianne Lehmann et avec  
le houngan, prêtre vodou, Max Beauvoir, éclairent le contexte  
de la collection, tandis qu’un texte de l’anthropologue haïtienne 
Rachel Beauvoir-Dominique (FPVPOCH) met en évidence ce qui 
se joue à travers le vodou: la mémoire de la traversée des escla-
ves vers les Amériques et de leur lutte pour la liberté et l’indépen-
dance, légitime objet de fierté, mais combat toujours inachevé. 

Le vodou, un art de vivre
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Également disponible aux éditions Infolio/MEG

Vodou
sous la direction de Jacques Hainard, Philippe Mathez et Olivier Schinz
Gollion : Infolio éditions / Genève : Musée d’ethnographie de Genève, coll. tabou 5, 2007.
11 x 17,5 cm, 448 pages. ISBN 978-2-88474-066-1. Prix : CHF 16.–, 11.–

Ce volume réunit une vingtaine d’auteurs – scientifi-
ques, initiés, artistes – qui posent un regard original 
sur le vodou pratiqué en Haïti, dans la diaspora 
haïtienne et en Afrique. Ils montrent que le vodou  
ne peut se laisser contenir par des définitions trop  
strictes, tant la créativité et l’innovation sont au  
cœur même de ce phénomène  et ils proposent des 
pistes d’interprétation permettant de mieux saisir  
les enjeux actuels d’une reconnaissance tardive  
du vodou par les autorités haïtiennes. 

Le vodou refuse la mise en boîte. Touchant à des domaines tellement 
variés, il ne se laisse pas enfermer dans les catégories classiques  
de « religion » ou de « culture ». Le vodou brise les cadres, dépasse  
la rationalité qui cherche à le saisir et remplit l’espace de son évanes-
cence et de son vertigineux parfum. Comment dire cet ensemble  
disparate, hétéroclite et dynamique ? Comment exposer le débor-
dement de vie ? Comment montrer l’invisible ? Comment exposer  
ce qui refuse l’exposition ?

Flacon de parfum. MEG.
Photographie : Johnathan Watts
Graphisme couverture : Virginie Fürst

Haut lieu de la réflexion sur les sociétés humaines, le Musée  
d’ethnographie de Genève propose dans ses deux espaces,  
MEG Carl-Vogt et MEG Conches, des expositions temporaires  
destinées à tous les publics. Elles visent deux buts principaux :  
explorer l’histoire de nos rapports au monde à travers les collec-
tions, en mettant celles-ci en valeur  ; aborder de manière critique 
nos préoccupations contemporaines pour en comprendre les  
enjeux, en éclairant, avec tous les moyens de la mise en scène,  
de la didactique, de l’humour et de la séduction, la construction  
de nos manières d’être, d’agir et de penser.
Le MEG souhaite que ces savoirs servent à la compréhension  
mutuelle entre porteurs de cultures différentes et au combat contre 
les préjugés, les fausses représentations, les replis identitaires,  
le racisme et l’intolérance.

www.ville-ge.ch/meg

D’origine britannique, Johnathan Watts a obtenu un diplôme  
de photographie en 1982 et a travaillé à Londres pour plusieurs  
grandes agences de publicité. En 1993, il s’installe à Genève  
et est engagé comme photographe par le MEG. Il a dès lors illustré 
plusieurs livres sur les collections du MEG  : Thangka de l’Himalaya 
(1993), Saris de l’Inde (1996), Théâtres d’Orient (1997) et Le Monde  
et son double. Ethnographie  : trésors d’un musée rêvé (2000).  
Il a en outre réalisé différents reportages sur le terrain, notamment  
en Inde pour deux publications récentes  : Bharatanâtyam, la danse 
classique de l’Inde (2002) et Kerala  : des dieux et des hommes  
(Kerala, Of Gods and Men) (2004) et pour un film DVD sous le titre 
Sketches of Kerala (2004-2006).

Musée d’ethnographie de Genève (MEG)

Johnathan Watts, photographe
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MARIANNE LEHMANN
une collectionneuse en haïti

Ci-dessous : Marianne Lehmann parmi ses objets  
à Port-au-Prince (Haïti). Mai 2006. Photo : Arnaud Robert

Double page précédente : Autel du Roi Bizango, autel de 
la Reine Bizango, dames-jeannes, tambour et objets de  
services divers. Collection Marianne Lehmann, FPVPOCH

Une fondation Pour  
la création  
d’un musée du vodou  
en Haïti

« C’est la seule façon pour moi de me consoler 
du fait que je ne vais plus voir les pièces pen-
dant plusieurs années, durant leur périple euro-
péen. Avec la multiplication des objets, je me 
suis vite aperçue que je ne pouvais plus gérer 
seule la collection. J’ai demandé à des Haïtiens 
qui connaissaient mieux que moi la religion 
vodou de rejoindre la Fondation. Nous l’avons 
baptisée la Fondation pour la préservation, la 
valorisation et la production d’oeuvres culturel-
les haïtiennes (FPVPOCH). Ce sont des gens 
exceptionnels qui, depuis quinze ans, se réu-
nissent pour élaborer notre projet. Ce qui nous 
tient à cœur, ce qui justifie notre travail, c’est la 
construction d’un musée en Haïti. Il est essen-
tiel que ce patrimoine demeure sur place. Qu’il 
participe à la fierté nationale et à la reconnais-
sance d’une culture haïtienne. Le vodou est la 
matrice de tout art en Haïti. Le gouvernement 
de Port-au-Prince n’est pas vraiment intéressé, 
il a d’autres priorités. Notre projet de musée 
pourrait servir aussi à la constitution d’un savoir 
plus étayé sur le vodou. Beaucoup de recher-
ches restent à accomplir. Et notamment, sur ce 
lien indéfectible entre l’âme haïtienne et la reli-
gion du vodou. La tradition du vodou a quelque 
chose d’extrêmement spécifique, une grandeur, 
que le peuple haïtien peut revendiquer face aux 
autres nations. »

De Kirchberg à port-au-prince

Marianne Lehmann a posé pour la première fois un pied sur le tarmac de l’aéroport de Port-au-Prince 
quelques semaines avant qu’un médecin nommé François Duvalier devienne président d’Haïti. C’était 
en 1957. Elle débarquait de Kirchberg, un village bernois, passée par Lausanne où elle avait connu 
un Haïtien qu’elle avait décidé de suivre. Il y a cinquante ans, elle en avait vingt. Difficile d’imaginer, 
lorsqu’on rencontre cette femme agile dans sa maison aux chats de Pétionville, ce qu’elle a traversé: 
les régimes autoritaires, l’espoir d’Aristide, le putsch, la décadence d’Aristide; la vie ordinaire d’un 
pays qu’elle a adopté, malgré cela. 
Marianne a trouvé, entre ses différents emplois, notamment au Consulat suisse, une raison d’être 
en Haïti. En face de chez elle, elle a constitué l’une des plus grandes collections de pièces vodou 
au monde. Tout à fait par hasard, avec la détermination des vocations tardives. Elle s’est spécialisée 
dans ce qu’elle nomme le vodou de nuit, celui des sociétés secrètes, des bizango. Sans que jamais, 
chez elle, la moindre fascination de l’exotisme, de la sorcellerie, des zombies de cinéma, ne pointe. 
Marianne, entourée des membres de la fondation qu’elle a créée (FPVPOCH), veut illustrer le lien 
indéfectible entre l’histoire prestigieuse d’Haïti (première république noire, à l’indépendance conquise 
sur les champs de bataille) et cette religion de combat, d’harmonie. 
Aujourd’hui, Marianne Lehmann veut construire un musée sur les hauteurs de Port-au-Prince. Elle 
n’ignore pas qu’il faut convaincre de la pertinence de son projet sur les deux rives de l’Atlantique. Les 
objets qu’elle nous adresse, provisoirement, servent à cela. Que le vodou ne s’épuise plus dans les 
fantasmes qui l’engoncent. Qu’enfin, le vodou nous soit tendu comme un miroir. 

Dans quel contexte avez-vous rencontré les pièces vodou qui 
constituent votre collection ?
Je me trouvais au Consulat général de Suisse. Un homme est arrivé avec 
un sac. J’avais l’habitude d’acheter d’anciennes chaudières, des cruches 
qui dataient de l’époque coloniale. Mais cette fois, il m’a dit qu’il avait ame-
né quelque chose de spécial. Il a déballé le sac. C’était une statue en bé-
ton, avec trois cornes, qui me regardait malicieusement. Le vendeur avait 
ajouté une petite pipe dans la bouche du personnage. Cela m’a trans-
percée. Comme un courant électrique qui m’est passé à travers le corps. 
Je sentais qu’il s’agissait vraiment de quelque chose de spécial. J’étais 
tellement fascinée par la statue que j’ai hésité un long moment avant de lui 
répondre. Le vendeur a eu le temps de m’annoncer que, si je n’achetais 
pas l’objet, il irait le vendre à un touriste de l’Hôtel Oloffson à Port-au-
Prince. Je lui ai dit que j’étais intéressée. Mais qu’il devait me raconter 
d’où cette statue sortait. C’était la première fois que je voyais un objet de 
ce type en vente dans la rue. Il m’a affirmé qu’il sortait d’un temple vodou. 
Je lui ai demandé comment un patrimoine pouvait être vendu de la sorte. 
Je connaissais déjà la profondeur du vodou, son importance en Haïti. Le 
vendeur m’a affirmé que la mère de leur famille était malade, qu’ils avaient 
besoin d’argent et qu’ils étaient en train de dilapider toutes leurs pièces, 
surtout à des étrangers. Cela m’a révoltée. C’était un patrimoine culturel 
haïtien qu’il fallait protéger. C’était après la chute de Jean-Claude Duvalier, 
en 1986. Je n’osais pas marchander le prix, je savais qu’il s’agissait d’une 
pièce sacrée. Je n’ai d’ailleurs jamais pris note du prix d’achat des pièces. 
Cela aurait été pour moi comme une profanation. Voilà comment j’ai com-
mencé ma collection, avec le Petit Papa Bossou Trois Cornes. Ce même 
monsieur est revenu plus tard. D’autres ont eu vent de mes achats. Au fur 
et à mesure, la collection a pris de l’ampleur. Finalement, il n’y avait plus 
de place dans ma maison. Des pièces se retrouvaient sous mon lit. Je ne 
pouvais presque plus y accéder. Quand j’invitais des amis, ils se cognaient 
les pieds contre les dragons qui gisaient sur le sol. 

Comment avez-vous appris l’histoire des pièces que vous acquériez ?
Parmi les vendeurs, il y avait un certain nombre de vodouisants. Quel-
ques-uns étaient même houngan, prêtres. Pour eux, c’était d’abord une 
affaire d’argent. Mais cela n’empêchait pas le respect. Ils s’assuraient que 
les pièces n’aillent pas n’importe où, qu’elles ne finissent pas sur un char 
de carnaval. Ils souhaitaient réellement que les pièces dont ils devaient se 
séparer demeurent à un bon endroit. Tous les Vendredis saints, ils m’ap-
pelaient au téléphone pour que je n’oublie pas de recouvrir les danti, les 
objets sacrés. Les houngan me donnaient des explications, des informa-
tions ; ils me faisaient confiance. Je connais la fonction de la plupart des 
pièces. Certaines pièces à caractère régional sont plus difficiles à définir. 
Chaque houmfort, chaque temple, possède aussi ses propres objets qui 

ont été fabriqués pour lui. Dans notre fondation, nous continuons encore 
à enquêter sur certaines pièces. Nous nous rendons bien compte que les 
bizango restent encore largement méconnus. Alfred Métraux n’en parle 
pratiquement pas. Même des connaisseurs du vodou n’ont pas pu pé-
nétrer les sociétés secrètes. Les statues me sont arrivées par hasard. 
Un houngan avait eu un accident de voiture; il était mort sur le coup. La 
famille a commencé à craindre ses propres pièces. Elle a décidé de s’en 
séparer. Et m’a donc contactée. 

Avez-vous vu les pièces bizango dans leur lieu d’origine ?
Elles se trouvent dans des temples. Elles sont enfermées. On s’en sert 
dans certains cultes seulement. Nous n’avons observé ce type de statues 
que dans deux ou trois endroits. Et tous les houngan dans les environs 
s’étaient procuré les pièces chez un seul artiste. Les houngan s’échan-
geaient parfois les statues. Elles viennent de la région de l’Artibonite. 

À quels rituels vous contraignez-vous avec ces pièces ?
On leur donne régulièrement à boire du rhum, du Barbancourt 3 étoiles. Il 
y a une statue, celle du Général Trois Létan, qui ne boit que du vin rouge. 
Mais l’influence de la diaspora nourrit l’acculturation du vodou. On utilise 
de plus en plus de whisky et, parfois, du champagne dans les temples. 
C’est un nouvel engouement. 

Vous n’avez jamais eu peur de vivre avec ces pièces? Ou de com-
mettre un sacrilège ?
Non, au contraire. Dès que je me retrouve seule avec les pièces, je sens 
une grande paix m’envahir. Même si les pièces sont très violentes. Les 
bizango ont toujours été des combattants de la liberté qui s’en prenaient 
au colon, qui attaquaient la nuit et empoisonnaient les fûts de vin dans les 
plantations. Ils protégeaient aussi les grandes familles du vodou et ren-
daient la justice. Avant de juger ces statues bizango, il faut faire attention. 
Historiquement, elles ont une grande valeur. Elles sont liées à l’indépen-
dance haïtienne. Je me sens sereine en leur présence parce que je sais 
que j’accomplis un devoir. Voilà un demi-siècle que je vis en Haïti. C’est 
ma manière de rembourser ma dette vis-à-vis du pays. Je n’aurais pas 
aimé manquer cette occasion de rendre à ce pays ce qu’il m’a donné: 
une famille, des enfants, un tas de gens qui m’aiment, la connaissance, 
la permission de rentrer dans les profondeurs du vodou, de capter cette 
grande philosophie ancestrale et cette foi qui anime les gens. Quand je 
suis avec les bizango, je me sens comme dans une église.

Nancy Ypsilantis et Arnaud Robert
journalistes suisses
Entretien réalisé en mai 2007 à Port-au-Prince

« Je ne me suis jamais initiée au vodou.  
Je suis plutôt une combattante, une guerrière.  
Je crois en l’homme, définitivement. Je partage 
suffisamment en protégeant ce patrimoine. »

Marianne Lehmann
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En préparant la 5e édition du Forum d’anthropologie visuelle consacrée au 
vodou haïtien, j’ai dû constater – une fois de plus – qu’il existe très peu 
de films récents de type ethnographique se donnant la peine de suivre et 
d’observer de près un évènement tel qu’un rituel. À l’évidence, la produc-
tion de ce type de documents audiovisuels est en baisse.

Un rituel est tout à la fois l’expression d’un système de croyances chargé 
de symbolique, une pratique sociale et un spectacle. Une des premières 
tâches de l’ethnographe est celle de « collecter des données ». Dans l’ob-
servation propre à une enquête de terrain, il s’agit la plupart du temps, par 
transcription et enregistrement, de créer de nouvelles sources – écrites, 
visuelles et sonores – qu’on pourra ensuite, en ethnologue, analyser et 
confronter à d’autres sources. 

Le pionnier des études afro-américaines Melville Jean Herskovits (1895-
1963) a tourné, entre autres, lors d’un séjour en Haïti, des séquences de la 
fabrication des tambours rada et du déroulement d’une cérémonie vodou 
rada avec son autel. Le film, muet et non monté, est connu sous le titre 
Life in a Haitian Valley : Film Study (1934). Katherine Dunham (1909-2006),  
étudiante de Herskovits et anthropologue spécialiste de la danse, a réalisé 
dans les Caraïbes au cours des années 1930 une série de films sur les ori-
gines anthropologiques et culturelles de la Black Dance. Une partie de son 
film muet, Haiti (1936), est consacrée à la danse religieuse vodou. Dans 
les années 1940 et 50, Maya Deren (1917-61), qui s’était fait connaître jus-
que-là par son cinéma expérimental, a sublimé ses ambitions d’artiste lors 
de longs séjours en Haïti, devenant une vraie observatrice participante du 
vodou, rendant visible l’étonnante réalité qu’elle voyait advenir sous ses 
yeux. Ses rushes Haitian Film Footage (1947-55) furent montés après sa 
mort par son mari Teiji Ito, assisté de sa seconde femme Cherel, et sortirent 
officiellement en 1985 sous le titre Divine Horsemen - The Living Gods of 
Haiti, film dont la remarquable qualité impressionna fortement cinéphiles 
et ethnologues. Dans les années 1980, ce fut au tour d’une autre cinéaste 
américaine de s’intéresser à la pratique religieuse et sociale du vodou : 
Karen Kramer qui réalisa To Serve the Gods (1981) et Haitian Song (1981),  
suivi par Legacy of the Spirits (1985), ce dernier film consacré au vodou 
dans la diaspora haïtienne des États-Unis.

Après les années 1980, la production change de registre ou, si l’on veut, 
passe à un deuxième ou troisième degré. Au lieu de suivre les événe-
ments dans la durée, pour en condenser ensuite la stricte chronologie, 
les films jouent sur des fragments, assumant que le spectateur sait déjà 
tout sur le vodou et qu’il est loisible de passer à la vitesse supérieure où 
l’implicite domine. Ils sont alors plus difficiles à déchiffrer, plus complexes. 
C’est le cas, par exemple, des films L’évangile du cochon créole (2004) 

de Michelange Quay et Des hommes et des dieux (2002) d’Anne Lescot 
et Laurence Magloire.

En 2004, Jean-Pierre Grandjean a suivi un rituel en touriste curieux. Gui-
dé par un connaisseur autochtone, il l’a filmé pendant quatre jours et 
condensé ce matériel avec intelligence dans un court métrage, respec-
tant la chronologie. Son travail, effectué avec le regard formé d’un photo-
graphe, est homogène et a capté la beauté du détail, avec une certaine 
modestie. Son film, Voodoo Chile, était une sorte d’exception dans notre 
sélection. Malheureusement, le cinéaste a monté son film sur une musi-
que de Jimmy Hendrix sans s’inquiéter des droits. Nous avons donc dû 
renoncer à le programmer. 

Si l’on considère l’ethnographie cinématographique aujourd’hui, le para-
doxe est le suivant : il y a toujours plus de moyens pour voyager, le voyage 
devient de plus en plus simple, le crayon a été remplacé par l’ordinateur 
et les lourdes caméras mécaniques par de légers instruments hyperper-
formants; il existe partout des écoles de cinéma et des enseignements 
d’anthropologie visuelle, mais parallèlement, il y a de moins en moins 
d’ethnographes équipés d’une caméra qui s’intéressent à un rituel. En 
fait, il y a de plus en plus d’ethnologues et de moins en moins d’ethnogra-
phes. Autrement dit, l’observation ethnographique s’est perdue quelque 
part. On préfère désormais s’attaquer à des problèmes complexes, par 
exemple à la société moderne, aux grands conflits politiques, aux dé-
fis de l’écologie. Tout se passe comme si on s’attaquait à l’implantation 
d’un cœur sans savoir poser un pansement. Comment peut-on décrire 
des systèmes complexes, si on ne s’intéresse plus aux phénomènes de 
base ? Comment peut-on continuer la recherche ethnologique en se ba-
sant exclusivement sur des sources établies dans le passé ? Comme si 
les contextes n’avaient pas changé! Comme si de nouveaux points de vue 
n’exigeaient pas de retourner sur le terrain pour de nouvelles observations 
et de nouvelles connaissances ?

Dans le même esprit, Jean Malaurie, s’adressant aux jeunes étudiants de 
Genève lors de sa conférence organisée par le MEG en novembre 2007, 
concluait: « Les gens ont l’impression que tout est déjà dit, que tout est 
déjà écrit, que le champ ethnographique est épuisé. Ce n’est pas vrai, il 
nous reste beaucoup à faire ».

Majan Garlinski
Conservateur du département Anthropologie visuelle

anthropologie visuelle

Mais où en est 
l’ethnographie  
cinémato- 
graphique ?

Parfums vodou
5e Forum d’anthropologie visuelle
du 23 au 26 janvier 2008
MEG Carl-Vogt

Ci-dessous : À Bassin Saint-Jacques, au nord d’Haïti,  
les vodouisants s’enduisent de boue, et deviennent  
possédés par l’esprit d’Ogou, patron des guerriers,  
du fer et du tonnerre. 2003
Photo : Jean-Pierre Grandjean
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Autour du vodou
Musiques et danses afro-caraïbes

Le vodou en tant que système religieux fait partie d’un vaste ensemble de 
cultes afro-américains, parmi lesquels figurent aussi la santería cubaine ou le 
candomblé brésilien. Tous attestent des origines africaines, multiples et sou-
vent entremêlées du fait des brassages de populations suscités par la dé-
portation et l’esclavage, mais aussi recouvertes d’un certain « vernis » chré-
tien imposé par la domination européenne qui s’exerça en terres caraïbes. 

Notre vision du vodou a longtemps été faussée par les images caricatura-
les qu’en a produit le cinéma hollywoodien, à tel point que de nombreux 
préjugés se sont développés sur son caractère soi-disant maléfique, voire 
démoniaque. L’exposition «Le vodou, un art de vivre » permet de rétablir 
une certaine vérité sur le vodou à travers sa culture matérielle, une culture à 
l’expression forte et pour le moins surprenante, en rupture avec les canons 
généralement admis de l’esthétique religieuse. En exhibant pour la pre-
mière fois ces artefacts hors d’Haïti, elle offre les éléments d’une réflexion 
qui dépasse de loin le seul cadre du vodou haïtien.

Outre le Forum d’anthropologie visuelle, organisé du 23 au 26 janvier sous 
le titre Parfums vodou, qui contribuera à situer le vodou dans son contexte, 
il était important de compléter cette approche sensible par la présentation 
d’expressions musicales et chorégraphiques liées à la « culture du vodou ». 
Sur les quatre soirées organisées par les Ateliers d’ethnomusicologie et le 
MEG à l’Alhambra sous le titre Autour du vodou, deux seront consacrées 
à Haïti, et les autres à deux îles voisines des Caraïbes, Cuba et la Guade-
loupe, dont les musiques d’origine rituelle sont apparentées à celles qu’on 
rencontre encore aujourd’hui en Haïti. 

Les programmes consacrés aux musiques haïtiennes en présenteront 
des visages complémentaires. Le 21 février, le chanteur Ti-Coca, sorte 
de « dandy tropical » au charisme ravageur, abordera avec ses musiciens 
un répertoire centré sur la poésie chantée et la contredanse, expressions 
festives de nature profane mais enracinées dans le terreau du vodou. Por-
tés par l’accordéon, le banjo, la basse et les percussions, Ti-Coca et son 
groupe Ouanga-Neges sont parmi les rares interprètes haïtiens à avoir 
conservé le caractère à la fois lancinant et chaloupé de cette musique en 
petite formation acoustique. 

Le 23 février, nous pourrons découvrir Racine Mapou de Azor, l’ensemble 
emblématique de la musique et des chants du vodou. Figure incontourna-
ble de la culture haïtienne, Azor a récemment été sacré «trésor national vi-
vant » par le Ministère de la culture. En effet, son principal mérite est d’avoir 
su préserver l’authenticité des chants et des rythmes issus du répertoire 
vodou tout en les présentant hors de leur contexte cérémoniel. Formé de 
musiciens tous vodouisants pratiquants, Racine Mapou se réfère direc-

tement à l’univers du vodou : le mapou est en effet l’arbre sacré réputé 
héberger les esprits.

Quant aux soirées des 20 et 22 février, elles sont dédiées à des expres-
sions non haïtiennes, mais proches de la tradition du vodou. La première 
aborde la musique afrocubaine, avec le groupe Yoruba Andabo, ensemble 
« mythique » fondé en 1961 dans le quartier du port de La Havane. Yoruba 
Andabo est sans conteste le meilleur représentant actuel de la grande tra-
dition afrocubaine en matière de danse, de chant et de percussions. Son 
vaste répertoire traverse aussi bien les cycles sacrés congo, yoruba et 
abakuá du culte de la santería, que ceux de la rumba, avec ses trois for-
mes constitutives que sont le yambú, le guaguanco et la columbia. 

Ce sont enfin la musique et la danse du gwoka guadeloupéen qui seront 
présentées par l’ensemble Kan’nida le 22 février. Sa musique est l’héritière 
des anciens chants de labours et de veillées mortuaires qui, depuis l’aboli-
tion de l’esclavage il y a plus de deux siècles, ont rythmé la vie de la société 
paysanne des Grands Fonds (région du centre de la Grande-Terre). En 
perpétuant le souvenir des anciennes swaré tanbou avec son invité spécial 
Napoléon Magloire, doyen des chanteurs de gwoka, Kan’nida affirme sa 
volonté de transmettre la mémoire de la Guadeloupe tout en l’enrichissant 
d’une créativité toute contemporaine.

Laurent Aubert
Conservateur du département Ethnomusicologie

concerts
Du 20 au 23 février 2008
Alhambra

Ci-contre : Ti-Coca et Ouanga-Neges. 
Photo : Michael Stewart

Yoruba Andabo : la danse de Yemaya. Photo : DR
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Lors de l’allocution qu’il prononça à l’Université 
de Genève en mars 1981, Jean-Marie Tjibaou, le 
célèbre leader politique kanak assassiné le 4 mai 
1989, déclarait : « Au Musée d’ethnographie de 
Genève, tout à l’heure, nous avons vu des bam-
bous, j’ai vu aussi des casse-tête, il y avait aussi 
une hache ostensoir. Ce ne sont plus des objets 
qui, culturellement, sont utilisés aujourd’hui, ce 
sont des objets qui, dans la continuité du groupe, 
font partie encore des références ».

Hier comme aujourd’hui, les bambous gravés 
sont des créations qui jouent un rôle important 
dans l’identité kanak. Appelés kârè e tâ en langue 
ajië, l’un des principaux idiomes de Nouvelle-
Calédonie, ils figurent parmi les œuvres les plus 
originales de cet archipel mélanésien. Selon le mis-
sionnaire et ethnologue français Maurice Leenhardt, 
les bambous gravés de Nouvelle-Calédonie 
étaient utilisés traditionnellement comme bâtons 
de voyage par les anciens. Les vieux en portaient, 
lorsqu’ils s’aventuraient hors du village, redisant 
les hauts faits ou les malheurs des ancêtres. Des 
herbes magiques, censées assurer protection, 
y étaient enfermées. Entièrement recouverts de 
motifs abstraits et figuratifs, ces supports de mé-
moire et de récits illustraient à la fois les multiples 
aspects de la vie des Kanak et l’irruption de la 
colonisation française dès 1853. Récoltés entre 
1850 et 1920, ils remontent principalement au XIXe 
siècle et leur production s’est interrompue vers 
1917, date de l’une des grandes révoltes anticolo-
niales de la Nouvelle-Calédonie. La diminution de 
la gravure sur bambou est concomitante à une 
diffusion de l’usage de l’écriture. Cela viendrait à 
confirmer que la fonction principale de ces objets 
était bien celle de fixer les événements importants 
dans une culture orale. Malgré leur disparition, 
il n’en demeure pas moins que leur expression 
graphique est restée une dimension emblématique 
de l’identité kanak jusqu’à ce jour. 
Pour comprendre le langage des bambous 
gravés, nous devons nous replonger dans le 
contexte colonial. Au contact du monde blanc, 

les Kanak ont intégré des scènes nouvelles et un 
style de gravure inédit dans leur vocabulaire tradi-
tionnel. On suppose en effet que la gravure sur 
bambou était à l’origine un art graphique à pré-
dominance géométrique devenu progressivement 
figuratif sous l’influence des contacts européens. 
En cela, les bambous gravés témoignent de la 
plasticité et de la capacité d’évolution de l’art 
traditionnel. Mieux que tout autre objet de cette 
région, le bambou gravé exprime la rencontre 
historique et artistique de deux mondes, kanak 
et français.

Le Musée d’ethnographie de Genève en possède 
une précieuse collection qui compte 25 exem-
plaires, soit la seconde collection la plus importante 
au monde après celle du Musée du quai Branly à 
Paris. Ce type d’objets a profondément passionné 
Marguerite Lobsiger-Dellenbach, directrice du 
MEG de 1952 à 1967, à qui cette exposition veut 
aussi rendre hommage. Née le 9 juillet 1905, elle 
a suivi un apprentissage de chapelière et obtenu 
dans le même temps un diplôme de sténodac-
tylo. D’abord employée dans une étude d’avocat, 
où elle se plaint « de ne pouvoir apercevoir le ciel 
depuis sa place de travail », elle répond ensuite à 
une annonce pour un poste de secrétaire auprès 
d’Eugène Pittard, fondateur du Musée d’ethnogra-
phie, non sans avoir préalablement cherché le mot 
« anthropologue » dans le dictionnaire. C’est ainsi 
que cette femme, d’origine modeste, orpheline de 
père, arrive au Musée en 1922. Prise de passion 
pour l’anthropologie, elle est fortement encou-
ragée par Pittard à poursuivre ses études : elle 
rattrape l’école secondaire, achève son cursus 
universitaire et après treize ans de dur labeur, 
obtient son doctorat en 1935, puis sa thèse 
d’habilitation en 1940. Sa soif de découverte 
et son ambition l’amènent à occuper successi-
vement les postes de secrétaire, d’assistante, 
puis de sous-directrice de 1947 à 1952, pour 
reprendre ensuite la direction du Musée qu’elle 
occupera jusqu’en 1967. Ses centres d’intérêts 
étaient nombreux et disparates, cependant une 

passion la poursuivra tout au long de sa vie : les 
bambous gravés de Nouvelle-Calédonie, pays 
dans lequel elle n’aura toutefois jamais mis les 
pieds. Seule ou souvent en collaboration avec 
Georges Lobsiger qu’elle épouse en 1936, elle 
fait décalquer et étudie les bambous du MEG, 
ainsi que ceux de nombreux autres musées 
européens. Pour donner sens aux motifs gravés, 
la plus grande partie du travail de déchiffrement 
de ceux qu’on appelait « les Champollion de l’écri-
ture kanak », consistait à mettre en relation ces 
dessins avec les observations et récits recueillis 
sur le terrain par les ethnologues occidentaux. 
Marguerite et Georges étaient tout particuliè-
rement intéressés par la « vision des vaincus », 
pour reprendre le titre du livre de Nathan Wachtel 
publié en 1971, et ils ont vu dans les bambous 
gravés un mode d’expression qui intégrait une 
vision autochtone de la colonisation. Georges 
Lobsiger avait de son côté longuement étudié 
l’œuvre de Felipe Guaman Poma de Ayala, un 
chroniqueur indigène du Pérou, qui, dans sa 
Nueva Corónica y Buen Gobierno (Nouvelle 
chronique et bon gouvernement) achevée vers 
1615, avait livré la version inca de la conquête 
espagnole à travers un manuscrit densément il-
lustré. Marguerite, dans sa thèse d’habilitation, 
citait elle l’anthropologue René Verneau qui en 
1931, avait comparé les bambous kanak aux 
codex peints du Mexique, destinés à rappeler 
de grands événements de l’histoire mésoaméri-
caine. En effet, pour celle que l’on surnommait 
« Dell » et son mari, dit « Poma », les codex et les 
bambous gravés avaient en commun d’être des 
témoignages graphiques des indigènes.

Malgré les prévisions funestes de l’administration 
coloniale, la disparition des Kanak n’a pas eu 
lieu : ils sont vivants et fiers de l’être, et luttent 
pour leur droit à l’autodétermination. Les bam-
bous gravés et les motifs représentés sont une 
contribution importante à ce processus. Image 
forte de l’identité kanak, ces pictogrammes ont 
été intégrés dans les moyens de communica-

tion visuelle modernes. Bien que la production 
des bambous gravés se soit arrêtée aux alen-
tours de 1917, ces derniers sont néanmoins, 
depuis quelques années, devenus des objets 
d’un grand intérêt non seulement de la part des 
ethnologues, mais également de la part d’artis-
tes kanak contemporains, tels que Micheline 
Néporon. Depuis 1992, cette dernière poursuit 
un travail artistique qui s’inscrit dans la même 
démarche conceptuelle que celle des bambous 
historiques. L’artiste s’approprie ce support et 
les techniques traditionnelles pour transcrire des 
préoccupations contemporaines : l’agencement 
spatial des motifs qu’elle grave respecte la pers-
pective, ce qui en facilite la lecture. Comme en 
témoigne Marie-Claude Tjibaou dans un article  
du catalogue à paraître, Micheline Néporon  
perpétue la tradition des bambous gravés et 
écrit au présent pour les générations futures.  

Elle contribue par son investissement personnel 
au rayonnement de la culture kanak et en particu- 
lier au rôle essentiel des femmes dans la société 
d’aujourd’hui.

« Bambous kanak » s’inscrit dans la lignée des 
expositions dites de référence, elle s’attache 
non seulement à faire connaître au public du 
MEG une partie de nos collections, mais égale
ment à explorer une part importante de notre 
histoire institutionnelle à travers la vie et l’œuvre 
de Marguerite Lobsiger-Dellenbach. Le regard 
ne se limite pas aux témoignages du passé, 
mais propose aussi une réflexion sur les enjeux 
identitaires du présent, tels que ceux exprimés 
par les bambous gravés de Micheline Néporon, 
dont quatre exemplaires ont récemment rejoint 
les collections du MEG.

Roberta Colombo Dougoud  
conservatrice du département 
océanie 
Lorin Wüscher
collaborateur scientifique

Exposition

bambous kanak
Une passion de  
Marguerite Lobsiger-Dellenbach

EXPOSITION
Du 29 février 2008 au 4 janvier 2009
MEG Carl-Vogt
Inauguration le 28 février 2008  
à 18h
 

Ci-contre : 
Bambou gravé, détail, Nouvelle-Calédonie.
Dim. H. 103 cm, Ø 5,1 cm.
Pièce acquise en 1925 par Eugène Pittard.
MEG Inv. ETHOC 010709

Ci-dessous : 
Portrait de Marguerite Lobsiger-Dellenbach.
Fusain sur papier. 29 x 41 cm. 
Octobre 1952, signature illisible.
MEG Inv. 350R.344 
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Erica prend le large

Erica Deuber Ziegler nous quitte après 9 ans passés au MEG comme chargée 
de recherche, responsable du secteur enseignement et recherche. Histo-
rienne de l’art, médiéviste, attachée à l’inventaire du patrimoine architectural 
genevois, elle est arrivée parmi les ethnologues par un détour. En 1998, 
après plusieurs années d’enseignement universitaire à Genève, Lausanne et 
Dijon, et six ans comme directrice au Département des affaires culturelle de 
la Ville de Genève, elle a souhaité retourner à la recherche. Louis Necker, 
alors directeur du MEG, a vu là l’occasion de développer une anthropologie 
de Genève ville-monde, un projet qui lui tenait à cœur. 

Dans cet esprit, Erica s’est d’abord attelée au projet rassembleur  
Genève   Méditerranée, organisé avec Pro Helvetia et les Ateliers d’ethno-
musicologie (avec conférence et colloque historique, réunion d’écrivains 
des deux rives, festival de musique, expositions diverses au MEG et en ville). 
Cette opération suscita beaucoup d’espoir en mobilisant les populations et 
les associations concernées pour leur donner une identité et une visibilité 
dans un projet scientifique à Genève. Deux petites expositions suivirent: 
« La Reine de Saba-Bilqîs-Makêdâ : une légende noire et dorée » (en coll. 
avec Anne-Marie Käppeli, 2001) et « Gabès   Genève. Sources et ressources 
d’un Tunisien de Genève » (en coll. avec Jean-Louis Feuz, 2002). Il y eut 
aussi deux colloques : « Les étrangers, les cultures, le monde au Musée 
d’ethnographie » (2000) et « Culture & cultures » (2001). De ce dernier est 
né un livre, dont le contenu a été réactualisé en 2007, sous la direction de 
Réda Benkirane et Erica Deuber Ziegler, volume 4 de la collection Tabou.

En entrant au MEG, Erica, n’a renoncé, ni à l’histoire ni à l’art. Dans le cata-
logue de l’exposition « Le Monde et son double » au musée Rath (2000), 
elle s’explique sur l’impossible choix entre approches anthropologique et 
esthétique des collections : « Le beau, l’art et l’objet ethnographique. Une 
approche interculturelle » et, en collaboration avec Geneviève Perret, appelle 
à une démarche historique en ethnologie : « Mondialisation, appartenances 
multiples. L’urgence de nouveaux instruments d’analyse et d’intervention ». 

C’est encore dans l’« esprit de Genève » qu’elle a pris l’initiative de monter 
en 2001, pour le centenaire du premier prix Nobel de la Paix attribué à 
Henri Dunant, une exposition tout simplement intitulée « Paix » avec un 
catalogue riche d’expériences de paix prises sur les cinq continents aux 
diverses époques de l’histoire. Dans la foulée, elle répond en 2005 aux 
sollicitations de Patrice Mugny et prépare un petit livre percutant : Soixante 
ans après Le Désastre de Hiroshima de Marcel Junod.

Chargée par Ninian Hubert van Blyenburgh du secteur enseignement et 
recherche, Erica Deuber Ziegler, en parallèle au déménagement des col-
lections aux Ports Francs, a continué de mettre sur pied des colloques 

autour des questions de muséologie et de didactique de l’anthropologie. 
Le Musée d’ethnographie lui doit beaucoup, en particulier dans la réflexion 
et dans la formulation de son identité et de son avenir. Toujours curieuse de 
tout, s’appuyant sur ses connaissances larges et multidisciplinaires et sur 
son remarquable esprit de synthèse, Erica a montré qu’elle était capable 
d’aller à l’essentiel, qu’elle savait mettre le sel et le liant, au-delà des diver-
gences de points de vue. Elle a consacré une partie croissante de son temps 
à des travaux de rédaction et de relecture, collaborant étroitement avec la 
soussignée et le comité de rédaction du MEG. C’est ainsi, entre autres, 
qu’est née la collection Tabou, pour laquelle Erica a encore dirigé, avec 
Geneviève Perret, Nous autres (2005). Pendant cette période, elle a aussi 
trouvé le temps, avec Natalia Tikhonov, d’entraîner une cinquantaine de 
chercheuses et de chercheurs dans un ouvrage encyclopédique sur Les 
Femmes dans la mémoire de Genève (2005). Infatigable, elle s’est égale-
ment lancée dans l’inventaire informatisé de la collection iconographique 
Europe du MEG, aujourd’hui en ligne.

Au moment de partir, l’enthousiasme d’Erica n’est pas entamé : « Ce fut un 
bonheur de travailler dans un musée genevois, au terme d’un long parcours 
dans la recherche, l’enseignement et l’administration. Porter ses réflexions 
devant un large public, partager avec lui ses expériences intellectuelles, ses 
recherches, les pensées qui vous tiennent à cœur, en pouvant compter sur 
toute une équipe, une institution, des moyens financiers, que rêver de mieux ? 
J’ai aimé le MEG dans sa diversité. Dans la situation de radicale nouveauté 
qu’affrontent aujourd’hui les sociétés, l’ethnologie a une tâche importante : 
faire tomber de vieilles barrières, changer les méthodes, forger de nouveaux 
instruments d’analyse pour s’ouvrir à la compréhension des sociétés actuelles. 
Elle ne doit pas perdre de vue l’humanisme qui fonde la discipline et porter 
son regard et son travail là où sont les dangers pour les humains. »

Erica est une personne comme on en rencontre peu dans sa vie, une person-
nalité marquante, intelligente, généreuse et toujours passionnée, qui a 
su avec les années garder ses forces pour les vrais combats : la justice, 
l’égalité, la promotion des plus faibles, des femmes, des immigrés et la 
protection du patrimoine. Se souvenant de ses origines modestes, elle 
est toujours de plain-pied dans la réalité concrète, met en valeur l’humain 
et cherche l’efficacité avec peu de moyens, avec l’intelligence du cœur. 
Par sa longue pratique politique et son militantisme, Erica a été amenée à 
fréquenter toutes les sphères de la société et elle est restée la même, au 
service de l’histoire sociale de l’art et de la culture, fidèle au fil rouge de sa 
vie, que nous lui souhaitons de tisser longtemps encore.

Geneviève Perret
chargée des publications

Ci-dessous : Erica Deuber Ziegler. Genève, Clos Belmont,  
3 octobre 2007. Photo : André Longchamp
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Un nouveau  
conservateur  
au MEG

Boris Wastiau, ancien conservateur à la section 
d’Ethnographie du Musée royal de l’Afrique cen-
trale, à Tervuren en Belgique, de 1996 à 2007, 
a été nommé dès septembre 2007 conserva-
teur des départements Afrique et Amériques au 
MEG. Sa formation et ses expériences de terrain 
l’ont désigné comme le candidat idéal pour re-
prendre cette double charge, dans l’attente de 
la nomination d’un ou d’une américaniste. 

De nationalité belge, Boris Wastiau est diplômé 
en sciences sociales et anthropologie de l’Uni-
versité libre de Bruxelles où il a reçu une forma-
tion mixte d’africaniste et d’américaniste. Ses 
premiers séjours et voyages en Afrique centrale 
au milieu des années 1980, notamment dans 
l’Ituri et au Rwanda, l’avaient motivé à étudier 
l’ethnologie. Il a ensuite étudié et poursuivi des 
recherches sur la culture afro-brésilienne au  
Musée d’anthropologie de l’Université de Coimbra 
(Portugal). Entre 1989 et 1992, il entreprend di-
vers terrains exploratoires dans les Amériques 
noires, notamment au Brésil sur la capoeira de 
angola et au Surinam sur la sculpture des Sara-
maka. Puis, il prépare une maîtrise en arts non 
européens, à l’Université d’East Anglia (Sains-
bury Research Unit for the Arts of Africa, Ocea-
nia and the Americas) à Norwich (Grande-Bre-
tagne), avec un mémoire sur les différentiels de 
perception au sein d’une même population des 
masques makishi de Zambie et d’Angola. Ses re-
cherches doctorales, dans le même département 
de 1993 à 1998, le mènent pendant deux ans 
chez les Luvale, dans le nord-ouest de la Zam-
bie, chez qui il étudie les arts de la possession,  
travail publié sous forme de monographie :  
Mahamba. The transforming arts of spirit-pos-
session among the Luvale-speaking people of 
the Upper Zambezi. (Fribourg: Presses univer-
sitaires, 2000). 

Dès son arrivée au musée de Tervuren, il en-
tame des recherches sur l’histoire des collec-
tions ethnographiques belges, notamment pour 
l’exposition « ExItCongoMuseum. Un siècle d’art 
avec/sans papiers » (2000-2001), avec une pu-
blication ExItCongoMuseum. (Tervuren: MRAC, 
2000). Dans cette exposition, il trace la biogra-
phie d’objets habituellement présentés comme 
icônes de l’art africain pour retracer l’histoire 
partagée des récolteurs et des artistes qui les 
avaient produits, colonisateurs et colonisés. Par 
ailleurs, il développe des recherches en muséo-
logie critique et sur la culture matérielle et colla-
bore à la réalisation de nombreuses expositions 
et publications, notamment du Musée d’ethno-
graphie de Neuchâtel. De 2000 à 2005, il dirige 
entre Tervuren et Kinshasa un programme d’in-
ventaire des collections de l’Institut des Musées 
nationaux du Congo, victime de pillages répétés 
depuis la chute de Mobutu. Un travail de fond 
sur les cultures du Haut-Zambèze et du Haut-
Kasaï initié pendant sa maîtrise est également 
poursuivi, débouchant notamment sur une mo-
nographie consacrée à la sculpture chokwe : 
Chokwe. Histoire et société à travers la sculp-
ture chokwe. (Milan : 5 Continents, 2006). 
Il prépare actuellement au MEG une exposi-
tion intitulée « Médusa en Afrique. La Sculpture 
de l’Enchantement » qui ouvrira ses portes en 
automne 2008. 

Ci-dessous : Boris Wastiau. Bibliothèque du MEG, 
novembre 2007

publications

Le Japon d’aujourd’hui fascine par sa faculté 
à vivre la modernité la plus extrême tout en 
conservant sa mentalité propre, pétrie de tra-
ditionalisme et enrichie par la continuité de sa 
culture multiséculaire. Pour une bonne part, cet-
te situation remonte à la longue période durant 
laquelle ce pays resta fermé sur lui-même, du 
XVIIe au XIXe siècle, sous la poigne de fer de la 
junte militaire du shôgunat. Sur le plan idéologi-
que, le Japon vit alors le développement du néo-
confucianisme, avec sa politique étatique cen-
tralisée, ainsi que la mise en place de plusieurs 
institutions propres à contrôler l’idéologie du 
pays; s’y ajoutaient de nombreuses lois draco-
niennes, dont l’obligation faite à chaque famille 
de s’enregistrer dans un temple bouddhique afin 
d’empêcher l’adhésion au christianisme alors en 
cours de persécution.
Un épisode révélateur de cette période est celui 
de la « Dispute de l’ère Jôô », qui se déroula de 
1653 à 1655. Celle-ci naquit au sein du sémi-
naire récemment créé par le Nishi-Honganji, le 
temple-mère de l’École véritable de la Terre pure 
(Jôdo-Shinshû), qui contrôlait quelque 8000 
temples à travers tout le pays. Cette querelle 
portait sur l’interprétation de la Terre pure : ce 
domaine du Buddha Amida existe-t-il réellement 
à l’ouest de notre univers ou ne se trouve-t-il 
pas plutôt dans le cœur même du pratiquant, 
comme le soutenait la tradition Zen? Rapide-
ment réglée à travers la Réfutation publiée à 
cette occasion par Ryônyo, le patriarche du 
Honganji, la querelle doctrinale se doubla ce-
pendant d’une crise institutionnelle aiguë entre 
ce temple et le Kôshôji, sa principale dépendan-
ce. D’abord interne au Jôdo-Shinshû, le conflit 
fut finalement jugé par les autorités shôgunales, 
dont la première réaction, drastique, fut d’or-
donner la destruction du séminaire du Honganji, 
qui avait été créé sans autorisation officielle. 

Mais au final, le temple-mère se vit confirmer dans 
son autorité absolutiste, et le Honganji devint l’un 
des rouages les plus essentiels de la politique de 
contrôle de la vie religieuse et idéologique du Ja-
pon pour les deux siècles à venir.

Ce livre aborde la Dispute de l’ère Jôô sous 
une double perspective doctrinale et histori-
que à partir des sources originales. Il retrace la 
genèse d’une véritable scolastique au sein du 
Jôdo-Shinshû, ainsi que le développement de 
l’interprétation immanentiste de la Terre pure 
depuis la Chine du VIIe siècle. Il tente aussi de 
débrouiller les tenants et aboutissants du conflit 
entre le Honganji et le Kôshôji, dont les moindres 
ne sont pas les liens familiaux étroits entre ces 
deux temples, l’aristocratie impériale et la nou-
velle oligarchie shôgunale. Au final, le lecteur dé-
couvrira que l’École véritable de la Terre pure se 
présentait déjà au XVIIe siècle comme une école 
sophistiquée, tant sur le plan doctrinal qu’insti-
tutionnel, loin du cliché occidental qui veut faire 
d’elle un bouddhisme vulgaire en l’opposant à 
l’élitisme du fameux « Zen des samouraïs ». 

Identités musicales 
Cahiers d’ethnomusicologie 20

Pour leur 20e volume, les Cahiers d’ethnomusi-
cologie (anciennement Cahiers de musiques 
traditionnelles) abordent la question de l’identité 
musicale. Celle-ci fait appel autant à la notion 
d’appartenance – qui en fonde la dimension col-
lective – qu’à celle de goût – qui en détermine la 
composante individuelle. 
Les contributions ici réunies proposent un large 
éventail de cas, qui attestent la nécessité de re-
définir le concept même d’identité musicale dans 
des cultures qu’on a longtemps cru immuables : 
l’exemple d’une musique yéménite en voie de 
patrimonialisation, celui des « nouvelles musiques 
traditionnelles » au Vanuatu ou celui du hip-hop au 
Kenya en fournissent des exemples éloquents. 
L’identité musicale n’est ainsi jamais acquise une 
fois pour toutes : en constante évolution, elle ré-
sulte de processus à la fois cumulatifs et sélectifs, 
mais aussi conscients et subconscients, imposés 
et librement choisis. Elle constitue « l’image sonore » 
d’un groupe ou d’une personne en un lieu et un 
temps donnés. 
Ce volume s’inscrit dans la démarche générale 
des Cahiers depuis leur fondation : chaque ouvrage 
est centré sur un dossier thématique, complété 
par des rubriques d’intérêt général : entretiens, 
portraits, brèves et comptes rendus.

Ducor, Jérôme : Terre Pure, Zen et autorité : La Dispute
de l’ère Jôô et la Réfutation du Mémorandum sur des 
contradictions de la foi par Ryônyo du Honganji, avec 
une traduction annotée du Ha Anjin-sôi-no-oboegaki. 
Paris : Collège de France, Bibliothèque de l’Institut des 
Hautes Études Japonaises, 2007. 171 pages. 
ISBN 978-2-913217-18-8.  
Diffusion De Boccard : www.deboccard.com 

Cahiers de musiques traditionnelles 20 : Identités musicales,
sous la direction de Laurent Aubert
Genève : Infolio / Ateliers d’ethnomusicologie, 2007. 
384 pages. ISBN 978-2-88474-071-5. 
Prix : 46 CHF / 30 € + port.
Abonnements et commandes au numéro :  
Alya Stürenburg, Le Bureau. 
8, rue de la Coulouvrenière, 1204 Genève.
T +41 22 321 00 12
E abo@adem.ch
Vente directe au MEG

Terre Pure, Zen et autorité 
Jérôme Ducor
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L’exposition « Ombres de Nouvelle-Guinée », pré- 
sentée au Musée Barbier-Mueller de Genève, 
fermera ses portes fin mars 2008. Sa clôture 
sera marquée par une conférence modérée 
par Roberta Colombo Dougoud, conservatrice 
Océanie au MEG et réunissant Philippe Peltier, 
Christian Kaufmann et Ludovic Coupaye, trois 
anthropologues spécialistes de la Nouvelle-Gui-
née et contributeurs au catalogue1 scientifique 
de l’exposition. Leurs interventions conjuguées 
nous permettront ainsi d’appréhender la plus 
grande des îles mélanésiennes sous les aspects 
multiples de ses arts comme de son histoire.

La Nouvelle-Guinée, terre pudique et sombre, 
n’a offert ses rivages qu’à peu d’explorateurs 
téméraires aux temps de la découverte des 
mers du Sud. Ancienne colonie partagée entre 
la Hollande, l’Angleterre et l’Allemagne, elle est 
actuellement divisée en deux parties: à l’ouest, 
l’ancienne colonie hollandaise, aujourd’hui indo-
nésienne, et à l’est, la moitié ayant appartenu 
à l’Australie, indépendante depuis 1975 sous le 
nom de Papouasie-Nouvelle-Guinée. 

Comment évoquer d’un seul trait l’art de la Nou-
velle-Guinée ?
Témoin des cultes voués aux esprits démiurges 
de la Nature, aux ancêtres vénérés, l’art se lit sur 
le bois sculpté et peint par les hommes, sur leurs 
corps parés, au cœur de leurs jardins. Outils 
usuels, armes, insignes de rang, masques ou fi-
gures de culte, chaque création porte la marque 
d’un artiste, d’un clan, d’un peuple. Les hautes 
maisons cérémonielles, les corps parés de plu-
mes, les figures ancestrales et les pirogues glis-
sant sur les fleuves nous content au présent un 
temps parallèle, celui des peuples de Nouvelle-
Guinée dont les ancêtres ont investi les terres il y 
a quelque quarante mille ans.

Face à cette complexité, plusieurs auteurs ont 
établi le corpus des caractères communs aux 
arts de Nouvelle-Guinée. L’un des traits le plus 

souvent évoqué est celui des représentations 
qui entremêlent figures animales et humaines, 
au centre des représentations et des systèmes 
symboliques. Ainsi, les thèmes déployés ne 
peuvent se lire sans faire référence au monde 
végétal ou animal.
Le dialogue perpétuel noué entre la nature fé-
conde et ses fils s’exprime par le biais de créa-
tions artistiques dont le foisonnement n’a d’égal 
que l’invraisemblable diversité linguistique ca-
ractérisant ces populations. À une diversité éco-
logique et économique répond une variation des 
systèmes de représentation cosmologique. Aus-
si, toute généralisation sur les sociétés de Nou-
velle-Guinée est hypothétique. Le même constat 
peut être effectué pour les objets. Il n’est qu’à 
regarder les formes ou la complexité des motifs 
pour comprendre que peu de pays au monde dé-
ploient une telle invention de formes et d’usages

.

Un des caractères de l’art mélanésien, que l’on 
retrouve plus particulièrement en Nouvelle-Gui-
née, est l’usage et l’assemblage immodérés de 
matériaux les plus inattendus. Bois, écorces, tissu 
végétal, feuilles, lichens, plumes, ailes d’insectes, 
os, sèves ou glus, l’inventaire est infini. Comme 
sont infinis les formes et les effets obtenus par 
l’emploi combiné de ces matériaux. Les créations 
les plus extraordinaires sont souvent des assem-
blages éphémères qui échappent à toute collec-
te. Cette invention vertigineuse est un défi aux lois 
de la création d’autant qu’aucune construction ne 
repose sur des technologies complexes. Les po-
pulations de Nouvelle-Guinée ne connaissaient ni 
le tour de potier, ni le métier à tisser, ni la métallur-
gie, mais cette ignorance n’empêcha nullement la 
construction de structures aussi complexes que 
les grandes maisons des hommes de la région 
du golfe ou de la vallée du Sepik.

Un objet de Nouvelle-Guinée n’est jamais de lec-
ture simple. Il joue des sens et des formes. Lever 
toute ambiguïté ou comprendre cette ambiguïté 
nécessite une connaissance approfondie des 
univers symboliques de chaque société. Pour 
interpréter ces formes, nous manquons de clefs. 
Outre le fait que nos connaissances pour certai-
nes régions sont limitées, les anthropologues se 
sont heurtés à un problème d’interprétation. Sur 
le terrain, les réponses qu’ils reçoivent à leurs 
questions sont désarmantes. Les spécialistes 
locaux dépassent rarement le simple inventaire 
des signes, se refusant à les relier à une histoire, 
à un mythe ou à en expliquer l’origine. À une 
investigation plus poussée, l’anthropologue se 
voit opposer cette phrase laconique et sans ap-
pel « parce que nos ancêtres faisaient ainsi ».

Les signes, les objets ne nécessitent plus d’être 
lus comme des éléments iconographiques, mais 
d’être considérés pour les effets qu’ils produi-
sent. Autrement dit, l’art doit être conçu comme 
un moyen d’action sur le monde et non plus 
comme la transcription symbolique du monde. 

Prenons l’exemple des oiseaux de paradis. Les 
populations des Hautes Terres ont développé 
un art de la parure dont on trouvera difficilement 
l’équivalent dans d’autres régions du monde. 
Lors des grands échanges qui peuvent réunir les 
populations de toute une vallée, les hommes ar-
borent des parures de plumes et de coquillages 
qui frisent l’extravagance. Or, en soi, ces plumes 
ne signifient rien. Ce sont des produits de la na-
ture dont l’accumulation montre la richesse et 
le prestige de ceux qui les possèdent. Les ha-
bitants des Hautes Terres jugent aussi l’aspect 
des plumes dans un esprit de compétition. Les 
plumes doivent briller, resplendir au soleil. Mal-
heur au groupe dont les parures seraient ternes, 
cela serait tenu pour preuve indiscutable qu’il est 
en position de faiblesse, en proie à des luttes 
intestines ou que plusieurs de ses membres ont 
commis des infractions aux codes de l’éthique. 

Des plumes brillantes au contraire traduisent un 
groupe uni, fort, capable de produire et de se re-
produire. Une plume ne raconte aucune histoire. 
Elle est un signe, l’index d’un état. 

Ces quelques lignes, qui ne font que survoler 
la richesse de la collection Barbier-Mueller, ont 
ouvert une brèche dans notre compréhension 
de l’art de Nouvelle-Guinée. Il ne faut pourtant 
jamais oublier que ces objets servent un pouvoir 
qui est autant celui des hommes que celui des 
ancêtres; ancêtres qui sont des ombres redou-
tées, tout à la fois puissances à l’origine du mon-
de et détenteurs des forces germinatrices indis-
pensables à la survie de toutes les sociétés.

Philippe Peltier
Conservateur en chef, Département 
Océanie et Asie du Sud-Est,  
Musée du quai Branly
Floriane Morin
Conservatrice au Musée  
Barbier-Mueller

1. Peltier, Philippe et Floriane Morin. Ombres de Nou-
velle-Guinée. Arts de la grande île d’Océanie dans les 
collections Barbier-Mueller. Paris : Somogy 2006.

l’invité du meg

ombres de  
nouvelle-guinée  
Les arts de la grande île d’Océanie

EXPOSITION
JUSQU’au 31 mars 2008
musée barbier-mUELLER
tous les jours de 11 H à 17 h
 

Ci-dessous : 
Homme du village de Bogadjim, dans la baie de l’Astrolabe, 
avec une figure ancestrale telum.  
Archives Barbier-Mueller. Photo : B. Hagen, 1899.

Ci-dessous : 
Figure bioma. Papouasie Nouvelle-Guinée,  
golfe de Papouasie, rivière Era. Bois, pigments. H.130 cm.
Ancienne collection hongroise (avant 1914) puis Ralph Nash. 
Musée Barbier-Mueller, Inv. 4201-B.  
Photo : Studio Ferrazzini-Bouchet. 
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Eternal Ancestors : 
The Art of the Central 
African Reliquary 

2 octobre 2007 – 2 mars 2008
Metropolitan Museum, New York
www.metmuseum.org

Deux pièces importantes ont été prêtées au  
Metropolitan Museum de New York pour une 
exposition consacrée aux arts rituels d’Afrique 
centrale, en particulier au culte des ancêtres. 
Une statuette teke, reproduite ici, est de fac-
ture exceptionnelle. Le reliquaire fang qui fait 
également partie du prêt contient des osse-
ments humains. Il fut reçu en gage de conver-
sion par le pasteur suisse Fernand Grébert. 
C’est le seul reliquaire de ce type pour lequel 
on connaisse l’identité de l’ancien propriétaire 
mais aussi celle de ses ancêtres dont les osse-
ments ont été conservés. 

Die Schweizer am  
Polarkreis 

15 février – 15 juillet 2008
Nordamerika Native Museum, Zürich
http://www.stadt-zuerich.ch/internet/zuerichkultur/home/
institutionen/home/redirect_nn/nonam/nonam.html

Le MEG prête une trentaine de pièces prove-
nant des Inuit du Canada et des États-Unis 
pour une exposition consacrée aux Suisses 
ayant séjourné et effectué des recherches au-
delà du cercle arctique. Plusieurs des objets 
en prêt font partie des collections les plus an-
ciennes, rassemblées au XIXe siècle. Ils sont à 
la fois d’une grande rareté, d’un intérêt scienti-
fique et esthétique de premier ordre. 

Cameroun :  
L’Art des rois 

3 février – 25 mai 2008
Museum Rietberg, Zürich
www.rietberg.ch

Le MEG prête une dizaine de pièces de sa col-
lection camerounaise pour ce qui s’annonce 
être une des plus importantes expositions 
jamais consacrées aux arts du Grassland au 
Cameroun. Cette exposition aura lieu dans les 
nouvelles installations du Museum Rietberg 
inaugurées en 2007.

hors les murs

les collections 
voyagent

Ci-dessous : 
1. Boîte en bois cousu avec figurines en ivoire.  
Inuit-Malemiut. USA, Alaska, région de Deering, 
presqu’île de Nome. Acquise de Georges Barbey en 1956.  
Sur le pourtour de cet objet sont fixés 5 ours et  
23 baleines sculptés dans l’ivoire. 
H. 22 cm. MEG Inv. ETHAM 025851
2. Fourneau de pipe en terre cuite. Cameroun.  
Don du Dr Josette Debarges en 1933. 
MEG Inv. ETHAF 013885
3. Personnage assis. Teke. Congo RDC. Don du peintre 
Émile Chambon en 1981. La cavité dans le ventre de 
cette sculpture indique qu’elle était autrefois « chargée » 
de substances magiques qui lui conféraient un pouvoir 
pour un usage rituel.  
H. 32 cm. MEG Inv. ETHAF 044416

BRève 
CONCOURS D’ARCHITECTURE  
POUR L’AGRANDISSEMENT DU MEG

Le 10 décembre dernier une conférence de presse annonçait le lance-
ment officiel du concours d’architecture pour l’agrandissement du MEG.  
Chose exceptionnelle, tous les partenaires du projet étaient réunis pour cette 
annonce : Charles Beer, conseiller d’État en charge du DIP, Patrice Mugny, 
maire de la Ville de Genève et son collègue Rémy Pagany, conseiller admini- 
stratif chargé du département des constructions et de l’aménagement, 
Isabelle Charollais, codirectrice du même département, Serge Dal Busco, 
président de l’Association des Communes genevoises, Kurt Aellen, archi-
tecte et président du jury, et enfin Jacques Hainard, directeur du MEG.

Un cahier des charges très précis a été mis sur pied par le MEG en colla-
boration avec le département des constructions et de l’aménagement de 
la Ville de Genève, afin que les nouveaux locaux satisfassent pleinement 
les besoins en termes de conditions d’exposition et d’accueil des publics. 
Les 2500 m2 prévus pour les galeries d’exposition se diviseront en un es-
pace majeur pour des expositions de synthèse, un espace de référence 
pour les collections incontournables des cinq continents et un espace plus 
restreint pour une programmation plus souple et rythmée.

L’extension du musée abritera en outre un vaste hall d’accueil, des salles 
de spectacle, de conférence et de séminaire, des salles d’animation et 
de répétition ainsi qu’une bibliothèque/médiathèque. Le bâtiment actuel 
abritera l’administration, les départements scientifiques, les locaux de trai-
tement et de stockage. 

Les détails concernant le concours d’architecture sont disponibles sur SIMAP 
(https://www.simap.ch). Les concurrents ont jusqu’au 31 janvier 2008 pour 
s’inscrire et jusqu’au 31 mars pour remettre leurs projets. L’évaluation, par 
un jury international, se fera à la fin du mois d’avril et les résultats seront 
proclamés début mai. Les 7 meilleurs candidats recevront un prix et une 
exposition publique des projets est prévue.

1. 2. 3.



à la santé du meg !

Ci-dessus : Pièce de l’exposition Le vodou, un art de vivre.
La rhumerie Barbancourt, fondée en 1862 à Port-au-Prince, 
est une fierté nationale. Ce rhum est aussi incontournable 
dans la vie sociale haïtienne que dans le service aux lwa, 
comme aliment offert aux esprits du vodou.


