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Les collections du MEG, comme toutes les col-
lections des musées ethnographiques, sont le té-
moignage historique d’un nombre infini d’interac-
tions sociales, au niveau global, entre les maillons 
d’une chaîne de détenteurs successifs, souvent 
très longue, qui se termine quand un objet atteint 
les mains du conservateur qui l’inscrira au registre 
d’inventaire du patrimoine. Les détours innom-
brables que peuvent prendre des objets, qu’ils 
soient issus de cultures proches ou lointaines, 
pour arriver au Musée sont souvent décrits dans 
ces pages par notre historienne, Danielle Buys-
sens. La biographie de chaque objet reflète donc, 
outre la culture qui l’a vu naître, l’histoire partagée 
des producteurs, des utilisateurs et des récolteurs 
qui se sont succédé. L’objet de musée se distin-
gue souvent pour avoir été médiateur de multiples 
relations sociales au cours de son parcours de vie, 
qui se prolonge dorénavant dans les expositions. 
Poursuivant la démarche qui l’a caractérisé pour 
l’essentiel de son histoire, le MEG acquiert au-
jourd’hui des objets issus des cinq continents, 
qu’ils soient simples objets usuels ou œuvres 
d’art exceptionnelles, à l’exclusion des objets de 
fabrication industrielle. Ces objets doivent être des 
témoignages significatifs et de premier ordre des 
cultures dont ils sont issus, posséder une valeur 
documentaire objectivable au niveau historique, 
biographique, technique ou anthropologique. 
Dans ce numéro de Totem sont évoqués diffé-
rents types d’acquisition, dont les commandes 
auprès d’artistes, les récoltes sur le terrain, les 
donations ponctuelles ou de collections scienti-
fiques ; les achats, qu’il s’agisse d’achats auprès 
de particuliers ou sur les marchés spécialisés, 
sont peu fréquents. 
Plusieurs miniatures peintes sur ivoire de Tilak 
Gitai (Rajasthan), ainsi que des peintures de Par-
vathy Baul et de Suresh Sandal commandées par 
un conservateur auprès des artistes sont actuel-
lement exposées au MEG Conches dans l’expo-
sition « La saveur des arts. De l’Inde Moghole 
à Bollywood ». 

Acquérir l’objet de l’artiste ou de l’artisan est le 
meilleur gage de pouvoir en comprendre et do-
cumenter la genèse. Des instruments de musique 
ont été acquis de musiciens sur le terrain, ce qui 
a permis d’en documenter le plus complètement 
l’usage, et de les enregistrer dans des perfor-
mances, avant qu’ils ne rejoignent, muets, les col-
lections du Musée. 
Les dons d’objets comptent historiquement pour 
la part la plus importante de l’accroissement des 
collections, les dons individuels étant les plus 
communs chaque année. Ainsi en 2010 le Musée 
a-t-il reçu une peinture aborigène de Mme Claude 
Presset et une autre de la SAMEG, un thangka 
tibétain offert par Mme Anne-Françoise Cart, 
et un bouclier indonésien offert par M. Georges  
Breguet, chacun de ces objets venant compléter 
des collections thématiques déjà bien établies. 
L’acquisition de collections scientifiques sera une 
priorité pour le MEG, car les ensembles d’objets, 
documentés par des anthropologues sur le ter-
rain, offrent le potentiel le plus intéressant pour la 
recherche et pour la médiation. Parmi les collec-
tions les plus remarquables issues de recherches 
anthropologiques qui aient été offertes au MEG, 
on peut mentionner la collection de photographies 
ethnographiques de Jacques Faublée, qui a fait 
l’objet d’une exposition l’an passé, la collection 
d’ofuda d’André Leroi-Gourhan ou la collection 
de céramique mozabite d’Anne-Marie Abderrahim 
Reichlen, ces deux dernières étant commentées 
dans ce numéro de Totem. Je citerai encore les Ar-
chives internationales de musique populaire, fon-
dées au MEG par Constantin Brăiloiu et dévelop-
pées depuis près de 30 ans par Laurent Aubert, 
qui ont, depuis le 17 mai 2010, intégré pleinement 
le patrimoine de la Ville de Genève. 
Longue vie aux AIMP, longue vie à toutes les col-
lections du MEG !

BORIS WASTIAU 
DIRECTEUR DU MEG
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Couverture : 
Tabatière anthropomorphe taillée dans une corne de buffle 
Zambie (?), Haut Zambèze, Koma (?), XIXe siècle 
Corne, cheveux, nacre. H 8 cm 
Collectée par Alfred Bertrand lors de son expédition  
au Zambèze entre 1895 et 1896. Don de son épouse, 
Alice Bertrand en 1941 
MEG Inv. ETHAF 018214 

Ci-contre : 
Nouvelle acquisition : Masque facial salampasu de  
l’initiation masculine dans la société idangani 
République démocratique du Congo, Kasaï,  
première moitié du XXe siècle 
Fibres végétales, pigments, raphia  
H 70 cm (avec la barbe) 
Ce masque a été offert à Robert Bayenet en 1963 par le 
conservateur du Musée de la vie katangaise de Kolwesi. 
Don de M. et Mme Bayenet en 2011 
MEG Inv. ETHAF 065987 
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Choisir l’Algérie, se consacrer à l’étude des traditions céramiques disparues 
ou amenées à disparaître, c’était en quelque sorte perpétuer cette tradition 
de l’ethnographie au féminin conjuguée, dès les années 1930, par Mathéa 
Gaudry, Amélie-Marie Goichon, Thérèse Rivière et Germaine Tillion. À travers 
ses enquêtes, au fil de ses publications, Anne-Marie Abderrahim Reichlen von 
Meldegg (1920-2009) a lutté pendant une grande partie de sa carrière pour 
documenter un artisanat dont la transmission des savoir-faire n’était plus as-
surée. Grâce à la généreuse donation faite par sa famille en son nom, la col-
lection africaine du MEG a été enrichie en 2010 de 39 terres cuites algériennes 
collectées de 1974 à 1984. L’ensemble unique de 26 céramiques du Mzab a 
été rassemblé grâce à l’aide bienveillante et l’autorisation des dignitaires de la 
communauté mozabite, au cours de l’étude de terrain qui a conduit l’anthro-
pologue suisse à la publication d’une thèse de doctorat intitulée : « Contribu-
tion à l’étude de la vie sociale et économique de la communauté ibadite du 
Mzab : la poterie comme expression technique et culturelle » (EHESS, 1980).
L’histoire de ces poteries algériennes, si différentes des créations connues 
(kabyles et autres), commence dans la chebka (vallée) du Mzab, un vaste 
plateau caillouteux découpé par l’oued Mzab et ses affluents. Après la chute 
du royaume rustamide1 en 909, les ibadites2 en exode avaient fui Tahert vers 
Ouargla et la cité de Sadrata, avant de choisir cette région désertique pour y 
fonder sur des éminences les cités que l’on nomme aujourd’hui la pentapole 
du Mzab : Ghardaïa, Melika, Beni Isguen, Bou Noura et El Atteuf. Chacune 
d’entre elles se développe à partir d’un noyau central, dont le minaret de la 
mosquée forme le cœur, puis s’étage en enceintes circulaires successives. 
La communauté mozabite, îlot de langue berbère reclus dans le désert de-
puis le XIe siècle, est célèbre pour sa pratique rigoureuse d’un Islam ouvert 
aux autres religions ainsi que pour ses principes égalitaires et démocratiques. 

Cet isolement reste toutefois relatif, si l’on considère les échanges intellec-
tuels, théologiques et culturels que ce groupe ibadite du Maghreb central a 
su entretenir avec ses coreligionnaires de Jerba (Tunisie) et du Jebel Nefusa 
(Libye). En outre, c’est par les marchés de la pentapole, placée à un carrefour 
stratégique des voies caravanières, que transitèrent toutes sortes de mar-
chandises entre commerçants de tous horizons. 
1974. Anne-Marie Abderrahim Reichlen se rend au Mzab pour enquêter 
sur l’histoire et le devenir de la poterie citadine montée au tour, un artisanat 
masculin qui jusqu’alors, a rarement été mentionné dans les monographies 
ethnographiques dédiées aux traditions mozabites. La présence de poteries 
sur les tombes de certaines fractions des cimetières parait assez insolite pour 
être souvent signalée mais seul Marcel Mercier présente dans La civilisation 
urbaine du Mzab, Ghardaïa la mystérieuse (1932 : 327-333), l’atelier d’un po-
tier et décrit les récipients en terre comme des objets domestiques. Depuis, 
les ateliers ont été fermés, les fours abandonnés, le champ d’utilisation des 
poteries s’est progressivement rétréci ; l’anthropologue s’appuie sur la tradi-
tion orale et certains témoignages comme ceux du Cheikh Slimane, historien 
d’El Atteuf ou du dernier maître potier de Melika, Hadj Aïssa Fakahr, pour 
étayer son propos. Elle opère toutefois le recensement des types de réci-
pients formant les corpus respectifs d’une poterie commune d’usage quoti-
dien et d’une poterie de mariage émaillée. En effet, les récipients anciens, no-
tamment ceux couverts du fameux émail vert, ont été préservés au sein des 
foyers les plus conservateurs de Beni Isguen. A.-M. Abderrahim Reichlen est 
invitée au cœur de ces demeures, un domaine pourtant secret et rarement 
offert au regard des étrangers. Hadj Aïssa Fakahr, le dernier maître potier de la 
célèbre famille perpétuant cet artisanat depuis dix siècles environ, lui présente 
certains récipients de sa main ou reçus en héritage, mais elle ne parvient à ac-
quérir des spécimens anciens dans les cités de Ghardaïa et Beni Isguen qu’à 
des prix signifiant leur rareté3, notamment auprès d’antiquaires. Elle mène 
aussi ses observations grâce aux dépôts successifs de quantités de pots, 
cruches et autres contenants en terre dans les cimetières de la pentapole. 
Il est difficile de comprendre les origines de la céramique mozabite car les 
différents témoignages ne corroborent point et aucune analyse comparative 
en laboratoire n’a été publiée à ce jour. Au XIe siècle, la chebka du Mzab, 
cernée par le désert, n’offrait aux ibadites en exil ni bois ni métaux pour la 

1. Le fondateur éponyme de la dynastie des Rustamides (761-909) ’Abd al-Rahmân ibn Rustam, 
probablement d’origine persane, est le chef des tribus ibadites qui se replient vers Tahert 
(l’actuelle Tiaret) en 761, où elles fondent leur capitale. Les Fatimides la mettent à sac en 909.
2. Le courant religieux ibadite est issu du kharidjisme, la secte des « séparés ». Il existe 
toujours dans le Mzab algérien, à Jerba (Tunisie), au Jebel Nefusa (Lybie), à Oman et  
à Zanzibar.   
3. Correspondance entre A.- M. Abderrahim Reichlen et Horace van Berchem, 
Archives MEG, 11 fév. 1974.
4. Goichon A.-M., La vie féminine au Mzab. Étude de sociologie musulmane, 
Paris : Geuthner 1927.

 ACQUISITION

UNE COLLECTION  
DE CÉRAMIQUES  
DU MZAB 
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confection de leurs ustensiles domestiques. La poterie a donc vraisembla-
blement joué un rôle majeur dans la vie quotidienne de cette communauté 
dès son installation. Selon le maître potier, informateur d’A.-M. Abderrahim 
Reichlen, sa famille, originaire de Sijilmasa, la cité marchande du Tafilalet, au-
rait installé ses ateliers au pied de Melika, bien avant l’arrivée au XIV e siècle 
du Cheikh ibadite ’Ammi Sa’id, venu de Jerba en compagnie de potiers. 
Des textes anciens mentionnent plutôt l’installation de fours au bas de la ville 
après sa fondation en 1004 par le Cheikh ibadite Bayahmad, lequel, origi-
naire du Jebel Nefusa, serait arrivé au Mzab avec quarante chaufourniers, 
sans doute des plâtriers et des potiers. Si l’identité des premiers potiers du 
Mzab reste confuse, ils ont fait de Melika le centre de fabrication de la poterie, 
diffusée dans les autres cités de la pentapole. Cette production séculaire a 
subi deux coups d’arrêt avant de disparaître complètement. 1882, les Fran-
çais occupent le Mzab, construisent des casernes et commandent aux po-
tiers de grandes quantités de chaux. Ces derniers se concentrent alors sur 
la fabrication de ce matériau, au détriment de la céramique, dont la cuisson 
s’effectuait dans les mêmes fours. Trois ans plus tard, les potiers reprennent 
leur activité mais abandonnent les techniques d’émaillage des récipients, tant 
les bénéfices de ces ventes sont devenus minimes comparés au commerce 
de la chaux. Nabeul, le grand centre potier tunisien, semble avoir comblé 
ce manque en procurant aux cités mozabites certains types de récipients 
vernissés verts, semblables à ceux produits autrefois localement. La poterie 
commune et sans engobe n’a plus été tournée à partir de 1966, date de la 
démolition des fours et ateliers de Melika, pour édifier une école communale à 
leur emplacement. Cinq familles pratiquaient encore à l’époque cet artisanat, 
pourtant durement touché par l’envahissement croissant des produits indus-
triels en zinc, aluminium, plastique ou porcelaine. 
A.-M. Abderrahim Reichlen observe et affirme que les poteries émaillées, que 
l’on nomme « le service vert de la mariée », gargoulette pour boire, cruche à 
ablutions, pot à eau et versoir, appartiennent au cérémoniel nuptial tel qu’il 
est toujours pratiqué dans la très conservatrice Beni Isguen, cité sainte de la 
pentapole. L’épousée garde précieusement son service jusqu’à sa mort, puis 
celui-ci est transmis à la prochaine génération. Offrir son service de poteries 
à la communauté est considéré comme un acte méritoire. Les familles les 
plus pauvres qui ne possèdent pas ces récipients ornés des franges de cuir 
tressées par les femmes, les empruntent alors au nom de la défunte puis les 
rendent le septième jour du mariage, en ayant ainsi honoré sa mémoire. 
Les poteries au Mzab, justement, sont liées à la mort, car ces dernières 
jonchent les cimetières, enfouies dans le sable, brisées, solitaires ou parfai-
tement alignées entre les deux pierres qui délimitent une tombe. Diverses 
silhouettes de petits récipients constituent ce paysage de gobelets, plats cir-
culaires, vases à anses et gargoulettes mais ce sont les cruches à ablutions 
dont les dépôts sont les plus manifestes. On distingue alors les poteries com-
munes, beige- rosées pour les plus anciennes, blanches ensuite, des poteries  

vernissées exhibant des nuances de vert clair et foncé, mouchetées ou scan-
dées de coulures sombres. Cette pratique n’est pas propre à l’ibadisme, qui 
comme la doctrine malékite, désapprouve tout signe extérieur désignant une 
sépulture. Les origines de cette tradition, qui n’est d’ailleurs pas généralisée 
à tous les cimetières de la pentapole, ni à toutes les fractions d’un même ci-
metière, restent inconnues. La fonction de ces poteries devenues funéraires 
n’est pas mieux comprise, d’autant qu’elle a sans doute évolué au cours des 
siècles… La plupart des écrits ethnographiques évoquent leur rôle de « mar-
queurs » pour reconnaître une tombe au cœur des cimetières surpeuplés, 
ce contre quoi tentent régulièrement de s’opposer les autorités religieuses, 
sans véritable succès. A.M. Goichon avançait en 1927 une thèse contes-
tée : « Aujourd’hui le passant ne peut plus distinguer une tombe masculine 
d’une tombe féminine. Autrefois, au contraire, l’ibriq à ablutions désignait 
celle de l’homme, tandis que celle de la femme était indiquée par le pot de 
faïence vernissée où elle avait coutume de mettre l’huile de sa coiffure4 ». 
Reste à savoir quelles poteries étaient choisies pour signaler les sépultures, 
celles usées et abîmées du foyer, celles sorties cassées ou ébréchées du 
four du potier, ou celles, neuves, que l’on aurait blessées volontairement ? 
Les témoignages divergent, les habitudes se sont vraisemblablement trans-
formées au cours du temps. 
La céramique du Mzab dont les seules fantaisies sont le vert profond de son 
émail ou les bandelettes de cuir décoratives qui lui sont parfois attachées, 
illustre bien les principes de simplicité et de rigueur quasi ascétique propres 
à la doctrine ibadite. Sa production, sans doute significative par le passé, 
subvenait aux besoins de la pentapole, mais sans jamais atteindre le rende-
ment nécessaire à l’exportation et à sa survie économique, contrairement aux 
célèbres ateliers de Nabeul ou Jerba. Aujourd’hui, sur la place du marché de 
Ghardaïa, les tapis de laine tissés par les femmes mozabites, jettent aux yeux 
des touristes leurs vives couleurs, la poterie en revanche, n’a pas bénéficié 
de ce nouvel élan. 

Floriane Morin
ADJOINTE SCIENTIFIQUE  
RESPONSABLE DE LA COLLECTION AFRIQUE

Ci-contre et ci-dessous :
Cimetière de Beni Isguen, Mzab, 1991 
Photo : MzabPhotos.com 

Vase émaillé à deux anses taberbakht talsi orné de bandes 
de cuir 
Algérie, Mzab, XIXe siècle 
Terre cuite, oxydes de plomb et de cuivre, cuir. H 24,5 cm 
Collecté à Ghardaïa par Anne-Marie Abderrahim Reichlen 
en 1974. Don de la famille Reichlin en 2010 
MEG Inv. ETHAF 065796 
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LE PANTHÉON  
JAPONAIS

Voici quelques semaines, le MEG a mis en ligne sur l’Internet sa base de 
données « Panthéon japonais » (www.ville-ge.ch/meg/musinfo_ofuda.php). Il 
s’agit d’une étape importante dans le processus de diffusion et de partage 
des connaissances et des collections du MEG vis-à-vis du grand public et du 
monde scientifique. 
Notre musée conserve environ 1200 objets liés à la vie religieuse japonaise. 
Parmi eux se trouvent des antiquités remarquables, mais aussi bon nombre 
de pièces représentatives de la vie d’aujourd’hui, tant il est vrai que la civilisa-
tion hypermoderne du Japon contemporain a conservé d’indéfectibles liens 
avec sa tradition religieuse séculaire. 

Le point fort de cet ensemble est la collection d’iconographie religieuse d’André  
Leroi-Gourhan (1911-1986). Celui qui allait passer à la postérité comme un 
ethnologue et préhistorien de réputation mondiale démarra ses recherches 
sur le terrain au Japon (1937-1939). Il en rapporta un important matériel 
ethnographique, d’abord conservé au Musée de l’Homme et, maintenant, 
au Musée du quai Branly. Mais Leroi-Gourhan s’était aussi constitué une col-
lection personnelle d’images pieuses, ou ofuda. Celles-ci sont des vignettes 
distribuées par les temples aux pèlerins et représentant, le plus souvent, la 
statue qui est vénérée dans le temple mais qui reste habituellement cachée 
aux yeux du public. Leroi-Gourhan – qui connaissait le chinois – entreprit de 
les classer selon les principes de l’iconographie bouddhique traditionnelle, 
afin d’en constituer comme une grammaire. Car le bouddhisme d’Extrême-
Orient a développé un panthéon de bouddhas, bodhisattvas, dieux et autres 
divinités extrêmement riche. Et tous ces personnages sont encore l’objet de 
cultes et de rituels, car ils sont sensés représenter, chacun à sa manière, 
l’action du transcendant dans la vie de tous les hommes. Mais Leroi-Gourhan 
ne put achever son projet, en raison de la réorientation de sa carrière, après 
la Seconde Guerre mondiale, dans la spécialité qui a fait sa célébrité. Cepen-
dant, sa collection d’ofuda a généreusement été offerte en 1998 au MEG par 
son épouse Arlette Leroi-Gourhan (1913-2005), elle-même connue comme 
l’initiatrice de la palynologie préhistorique.
Ce don est d’autant plus précieux pour notre Musée que les ofuda, jusqu’à 
une époque récente, n’ont pas fait l’objet de collections ni de recherches au 
Japon même : les pèlerins collaient ces objets de papier périssables sur leurs 
maisons et les remplaçaient par d’autres au retour de leur pèlerinage suivant. 
C’est ainsi que les collections les plus significatives se trouvent aujourd’hui 
en Europe. En dehors de celle du MEG, le Pitt Rivers Museum de l’Univer-
sité d’Oxford conserve un ensemble réuni par Basil Hall Chamberlain (1850-
1935), mais il n’a pas encore été publié.
Une troisième collection a été constituée en Europe par le grand spécia-
liste du sujet, Bernard Frank (1927-1996), professeur au Collège de France 
comme Leroi-Gourhan. Elle réunit un millier d’ofuda et a été léguée par 
Mme Junko Frank à l’Institut des Hautes Etudes Japonaises du Collège de 
France (IHEJ). Cette collection est l’objet d’un programme de recherche du 
Centre de Recherche sur les Civilisations d’Asie Orientale (CRCAO), qui réu-
nit les compétences de diverses institutions académiques (CNRS, EPHE, 
Paris 7 et Collège de France), en collaboration avec l’Université Kokugakuin 
de Tokyo. Le MEG a eu le privilège de pouvoir s’associer très libéralement 
à ce programme, grâce à la compréhension des directeurs successifs de 

1. Kyburz, Josef (dir.) : Ofuda, images gravées des temples du Japon, La collection 
Bernard Frank ; Institut des Hautes Études Japonaises du Collège de France, diffusion 
Paris: De Boccard 2011.
2. http://ofuda.tge-adonis.fr/portail.php

« Avec l’usage concomitant des caractères latins, chinois et des signes 
diacritiques sanskrits, on peut tester les relations dynamiques  
entre les 768 ofuda et quelque 165 divinités du panthéon, ainsi que 
314 temples avec leurs 65 écoles d’affiliation. »
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Ci-contre et ci-dessous :
Ofuda, images religieuses sur papier 
1. Triade de l’école Rinzai : le buddha Sakyamuni,  
avec les maîtres Muso et Enkan
Japon. Daté de 1927, 550e anniversaire du 2e patriarche 
du Myôshinji 
MEG Inv. ETHAS 056837 

2. La grande manifestation Zao de Diamant 
Japon, Daitokuin 
MEG Inv. ETHAS 056412 

Récoltés entre 1937 et 1939 par André Leroi-Gourhan, 
don de son épouse Arlette Leroi-Gourhan en 1998 

l’IHEJ, Mme Sekiko Matsuzaki-Petitmengin et le Prof. Jean-Noël Robert, 
ainsi que du responsable du programme, M. Josef Kyburz (CNRS). 
Il nous a tout d’abord fallu restaurer et conditionner les ofuda, longue et déli-
cate tâche confiée aux bons soins de Mme Danielle Etienne. Dans l’intervalle, 
en 2005, nous avons accueilli pendant trois jours une équipe scientifique de 
l’Université Kokugakuin sous la houlette du Prof. Chijiwa Itaru. Le signataire 
de ces lignes a aussi présenté la collection Leroi-Gourhan lors du symposium 
tenu en cette université en 2004, et celui organisé avec le Centre Européen 
d’Etudes Japonaises d’Alsace et l’Université de Strasbourg en 2010. Il a 
également collaboré au volumineux catalogue de l’exposition de la collection 
Frank au Musée Guimet de Paris (mai-septembre 2011)1. 
L’étape suivante était de pouvoir présenter cette collection sur l’Internet. C’est 
maintenant chose faite, grâce à l’efficacité de Grégoire de Ceuninck, notre 
conservateur responsable du patrimoine immatériel et des technologies de 
l’information. Celui-ci a notamment résolu les difficultés posées par l’usage 
concomitant des caractères chinois et des signes diacritiques sanskrits,  
le bouddhisme japonais étant tributaire de sources aussi bien indiennes, que 
chinoises et japonaises. La base de données inventorie non seulement les 
ofuda de Leroi-Gourhan, mais aussi d’autres artefacts du MEG en lien avec 
l’iconographie religieuse japonaise du bouddhisme ou du shintō. Ceux-ci 
proviennent de diverses sources, dont le legs de la femme de Lettres Kikou 
Yamata (1897-1975) et son époux le peintre Conrad Meili (1895-1969), ainsi 
que les collectes réalisées sur le terrain par Jean Eracle (1930-2005), mon 
prédécesseur au département Asie. Nous laisserons le lecteur découvrir cette 
base sur le site du MEG. Signalons cependant qu’il pourra tester les rela-
tions dynamiques qu’elle établit entre ses 768 pièces et quelque 165 divinités 
du panthéon, ainsi que 314 temples avec leurs 65 écoles d’affiliation. Cette 
consultation pourra aussi se faire en parallèle avec celle de la collection Frank, 
également présente sur le Net2.
Selon les qualités propres à l’Internet, cette base se veut évolutive. Dans 
un avenir proche, ses identifications et autres informations seront affinées, 
tandis que d’autres pièces viendront la compléter ; à moyen terme, ce nouvel 
outil évoluera en un système de recherche intelligent. 
On l’aura compris, ce projet est l’aboutissement d’une collaboration inter
nationale réunissant des équipes diverses mais réunies par une même 
passion. Tout en remerciant chacun pour son engagement, le MEG espère 
contribuer à une meilleure connaissance d’un aspect important de la civili-
sation japonaise et à répondre – quelque 70 ans plus tard – à la démarche 
de Leroi-Gourhan. 

Jérôme Ducor
Conservateur du département Asie
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L’exposition « La saveur des arts » a été l’occasion de restaurer sept instru-
ments à cordes de la collection d’ethnomusicologie et, en amont de leur 
traitement, d’aborder la déontologie spécifique à la restauration des instru-
ments de musique. Si ceux-ci ont en commun avec la plupart des collections 
conservées dans un musée d’ethnographie la mixité des matériaux et la va-
riété d’assemblages au sein d’un même objet, ils possèdent une caractéris-
tique supplémentaire : leur capacité à produire un son. De cette fonctionnalité, 
qui dans d’autres objets « usuels » se détermine par leur simple observation 
ou par l’étude d’une documentation correspondante, on ne peut prendre la 
mesure que si l’instrument est en état de fonctionnement, et à la condition 
qu’un musicien en possédant la connaissance puisse en extraire le son qui le 
caractérisait lorsqu’il était en usage.
La question qui se pose alors lorsque la restauration d’un instrument est envi-
sagée, notamment dans le cadre de sa mise en exposition, est de déterminer 
quel sera le niveau d’intervention appliqué à ce traitement. L’analyse maté-
rielle des instruments extra-européens, dans le cas présent indiens, s’avère 
différente de celle des instruments européens, non seulement car on pos-
sède peu d’informations sur leur fabrication et leur usage, mais aussi parce 
que nous n’avons pas, ou plus, accès à un savoir permettant de déterminer 
avec assurance la manière dont ils était joués et leur son originel. La docu-
mentation liée à ces instruments lors de leur entrée dans les collections est 
très lacunaire, se limitant souvent à une description sommaire, à un lieu de 
provenance et à une dénomination générique. Ces informations permettent 
de se référer à d’autres instruments existants, mais on découvre alors, pour 
une même typologie d’instruments, une grande diversité de modes de fabri-
cation, liée à l’évolution de leur usage comme à des particularités régionales. 
À l’inverse, dans la lutherie européenne, on possède une documentation et 
des témoignages, autant écrits que visuels, foisonnants. Il est dans beaucoup 
de cas possible de déterminer sinon le luthier, au moins une origine par école 
ou par pays, et de connaître ainsi leur mode de fabrication, leurs particularités 
structurelles et de montage en fonction de la période et du style musical aux-
quels ils étaient destinés. Possédant ces informations, et aidés des analyses 
possibles sur les matériaux connus et référencés dont ils sont faits, une vision 
de leur aspect originel et du son qu’ils délivraient et pourront encore délivrer, 
est souvent aisément envisageable. 
Dans les instruments nous concernant ici, qui ont, de plus, subi au long de leur 
histoire des modifications et des restaurations, il est très difficile de déterminer 
l’originalité des différents éléments. Davantage que sur d’autres objets des 
collections, un renfort structurel, des cordes remplacées, la remise en tension 
ou le remplacement de la peau d’une caisse de résonance sont des modifica-
tions qu’il est malaisé de certifier comme n’étant pas originelles ou liées à leur 
usage. Si l’on en revient à la lutherie européenne, la connaissance que l’on a 
des instruments et de leur évolution permet de savoir, par exemple, l’incidence 
qu’aurait une modification d’inclinaison du manche d’un seul millimètre. 

Toute intervention sur un instrument destiné à être joué est donc réalisée avec 
la connaissance de ces paramètres très définis, et pratiquée avec des gestes 
issus d’une longue tradition de restauration ayant permis de développer des 
techniques spécifiques à chaque type d’altération ; si elle est effectuée en 
dépit de ceux-ci, il en résulte une modification significative du son originel. 
De facture plus artisanale, les instruments qui nous intéressent ne sont sou-
vent pas inscrits dans des règles aussi précises, mais il est certain que toute 
intervention sur leur structure, réalisée sans la connaissance exacte de leur 
mode de fabrication et de leurs matériaux d’origine, en modifierait le son ori-
ginel. Vouloir revenir à un état de fonctionnement restituant à l’instrument le 
son qui lui était propre est donc dans la plupart des cas illusoire.
À cela s’ajoute une autre problématique, celle du danger que peut représen-
ter pour l’instrument sa remise en fonctionnement. Dans le cas des cordo-
phones, la projection du son est intrinsèquement liée à la mise en tension 
des cordes, et donc de l’ensemble de la structure. Or, ces instruments ayant 
subi des altérations liées au vieillissement naturel de leurs matériaux comme 
à leurs conditions de conservation ou à des accidents ayant affaibli leurs 
assemblages, les remettre en tension risquerait de provoquer de nouvelles 
dégradations, allant jusqu’à des fractures. Enfin, le traitement de ces instru-
ments s’inscrivant dans le cadre d’une exposition, et ceux-ci étant destinés à 
rester en vitrine, il n’a pas été envisagé de les faire jouer à cette occasion, ni 
de profiter de leur restauration pour considérer cette option à plus long terme. 
Leur remise en fonctionnement n’était donc pas justifiable dans la probléma-
tique de leur traitement.
Il restait à déterminer si le traitement se limiterait à la conservation des instru-
ments ou si l’on interviendrait sur leur esthétique. Montés en majorité avec 
des cordes mélodiques en boyau et des cordes sympathiques métalliques, 
ces dernières s’étaient corrodées et parfois rompues. Leur changement se 

 CONSERVATION-RESTAURATION

LES INSTRUMENTS  
DE MUSIQUE
 ENTRE RESTAURATION 
 D’UNE ESTHÉTIQUE VISUELLE 
 ET CONSERVATION 
 D’UNE ESTHÉTIQUE SONORE
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révélait nécessaire, tant pour des raisons de conservation que pour rétablir 
la lisibilité des instruments ; leur documentation indiquant dans certains cas 
qu’elles avaient été précédemment changées, et le choix originel du métal – 
cuivre, laiton ou acier – étant souvent propre à un instrument et ne répondant 
donc pas à une norme, il a été choisi de remplacer les cordes par un matériau 
similaire à celui précédemment monté. Un autre problème de conservation 
a été celui des décors en os placés sur la touche de la vièle ETHMU 006410 
(photo 2). Ceux-ci, originellement collés et maintenus par des petites tiges 
reliant l’os percé à cette fin et le bois, avaient été dans le passé refixés à l’aide 
de petits clous, lesquels avaient fait éclater l’os qui avait alors subi des défor-
mations. Ces clous – corrodés par ailleurs – devant à long terme provoquer 
le détachement des fragments d’os, ont été retirés. Les décorations ont été 
remises en forme et recollées à l’aide d’une colle réversible. Les instruments 
ne présentaient pas d’autres dégradations mettant en péril leur conserva-
tion à long terme ; par contre, ils présentaient pour la plupart un encrasse-
ment masquant leurs décorations, ou témoignaient d’anciennes interventions  
– renforts, collages – sur leur structure. Pour les raisons évoquées plus haut, 
il a été décidé que dès lors que les cordes ne devaient pas être mises en ten-
sion et que la structure ne nécessitait pas d’être renforcée, pratiquer un dé-
collage et un recollage plus soigné et résistant se révèlerait avant tout modifier 
un assemblage dont on ne connaissait pas la nature originelle. Il convenait en 
effet de préserver autant que possible la valeur de témoignage que possé-
daient ces instruments, afin de conserver le maximum d’éléments laissant la 
possibilité d’en étudier autant la fabrication que l’usage. Dans cette optique 
d’intervention minimale, qui par ailleurs définit tout traitement de conserva-
tion ou de restauration respectant les codes de déontologie élaborés à la 
destination des collections patrimoniales, le nettoyage de la surface de ces 
instruments se révélait plus problématique. Ce qui pouvait n’être considéré 
que comme une accumulation de poussière se mélangeait toujours avec des 
dépôts témoignant de leur usage. Un exemple intéressant est celui de la vièle 
ETHMU 042339 (photo 3), qui présentait un encrassement très sombre sur 
toute la surface de la touche et de la peau constituant la table d’harmonie. 
Sur le côté droit du manche, à la jonction de la caisse de résonance, se 
trouvait un amas brun translucide pouvant s’apparenter à un dépôt de colle 
animale provenant d’un ancien collage. Ces dépôts gênant la lisibilité de l’ins-
trument auraient pu être retirés afin de restituer son esthétique originelle. Or le 
fonctionnement de cet instrument à cordes frottées impliquait l’utilisation de 
colophane sur l’archet (permettant à celui-ci de ne pas glisser simplement sur 
les cordes, mais de les mettre en vibration grâce à l’aspérité produite par sa 
nature résineuse). Dans le cas de cette vièle, un bloc de colophane avait donc 
été accolé au manche afin de pouvoir passer l’archet dessus quand il fallait 
en rajouter sur ses crins, et la poussière de celle-ci s’était peu à peu déposée 
sur la surface lorsqu’elle était jouée. La présence de ce matériau constituait 
un témoignage d’usage important à préserver, tandis que la valeur esthétique 

de l’instrument était fortement dénaturée par ces dépôts sombres, mélange 
de colophane à laquelle avait collé la poussière de décennies d’entreposage. 
Le nettoyage a ainsi été effectué dans une recherche d’équilibre entre retrait 
de la poussière provoquant des risques de développement microbiologique, 
dégagement des décors géométriques en os et conservation de la présence 
de ce témoignage d’usage.
Les instruments restaurés pour cette exposition ont ainsi pu bénéficier de 
traitements de conservation permettant de les préserver en vue de leur future 
étude et de futures présentations au public, tout en offrant à celui-ci une 
meilleure lisibilité de la diversité de formes et de décorations de ces objets 
dans lesquels une esthétique visuelle se mêlait à l’esthétique sonore, la se-
conde étant exaltée par la première qui en constitue désormais le principal 
témoignage.

Isabel Garcia Gomez
RESPONSABLE DU LABORATOIRE 
ET ATELIER DE ConservatION-restauratION

Ci-contre et dessous :
1. Table d’harmonie d’un luth sarod avant et après nettoyage.
Inde, région de Calcutta
Ramené d’un terrain au Népal par Laurent Aubert en 1973
MEG Inv. ETHMU 039550 

2. Détail d’une vièle sarangi avant et après traitement.
Inde, Rajasthan
Don Maurice Bedot
MEG Inv. ETHMU 006410

3. État d’une vièle sarangi après traitement, détail d’un dépôt 
de colophane.
Inde, Rajasthan
MEG Inv. ETHMU 042339
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Une modernité à l’indienne
Quels que soient son domaine et le contexte 
dans lequel il exerce son activité, l’artiste exprime 
toujours nécessairement à la fois sa culture et 
son temps : ce double conditionnement contribue 
dans une large mesure à forger sa créativité, à la 
caractériser. Il offre en tout cas à son œuvre un cadre 
déterminant. C’est pourquoi, dès la conception 
même de l’exposition « La saveur des arts », il nous 
a paru important de ne pas nous cantonner aux 
expressions de l’Inde classique, mais de travailler 
aussi avec des artistes contemporains, dont les 
productions attestent les voies d’une modernité 
proprement indienne. 
C’est ainsi que, dans l’exposition, l’art de la 
miniature est présenté non seulement à travers 
les splendides peintures des XVIIe et XVIIIe siècles 
prêtées par le Musée Rietberg, mais aussi par 
le travail de l’artiste Tilak Gitai, originaire du 
Rajasthan, né en 1949. De même, les rouleaux 
peints par les femmes du village de Naya, au 
Bengale, sont tous de facture récente, et la 
thématique d’une partie d’entre eux illustre des 
préoccupations d’aujourd’hui : les ravages du sida 
ou de la poliomyélite, l’exploitation des femmes, 
le 11 septembre 2001, le tsunami de 2004, etc.  
Quant à l’œuvre de Parvathy Baul intitulée Rūpā
nurāga (L’amour de la beauté), qui leur fait suite 
dans l’exposition, et à celle de Suresh Sandal, 
Nava rasa (Les neuf saveurs de l’émotion), qui 
orne la façade de la villa de Conches, elles ont été 
réalisées tout spécialement par ces deux artistes 
pour notre exposition. Et si celle-ci se conclut sur 
une série d’affiches et d’installations vidéo sur 
le cinéma de Bollywood, c’est bien pour illustrer 
le fait qu’il est aujourd’hui partie intégrante de la 
culture de l’Inde, et qu’il en est même devenu la 
principale vitrine face au monde.

Un festival : « Les routes de l’Inde »
En complément de l’exposition, les Ateliers d’ethno
musicologie (ADEM) organisent cet automne à 
Genève un festival intitulé « Les routes de l’Inde ». 
Cette manifestation, qui se tiendra au théâtre 

de l’Alhambra du 5 au 15 octobre, reprend et 
développe les principales thématiques de l’expo
sition en proposant d’apprécier in vivo la plupart 
des genres musicaux qui y sont évoqués. Son 
ambition repose sur une programmation riche 
et diversifiée, centrée sur le chant et la musique 
instrumentale, avec quelques incursions dans les 
domaines de la danse et du cinéma. La sélection 
des artistes et des ensembles invités repose sur 
deux axes : d’une part les grandes formes dites 
classiques (ou savantes) de l’Inde du Nord, et 
d’autre part les expressions musicales de trois 
importantes régions de l’Inde dont on retrouve 
des témoignages dans l’exposition : le Rajasthan, 
le Cachemire et le Bengale.
C’est à partir des années 1960 que l’Occident 
a commencé à s’ouvrir à la musique classique 
indienne. Elle s’y est fait connaître grâce au talent 
de quelques interprètes remarquables, dont le 
plus célèbre demeure sans aucun doute le sitariste 
Ravi Shankar : ses collaborations avec Yehudi 
Menuhin ou les Beatles ont marqué leur temps. 
D’autres ont suivi, nous permettant de découvrir 
toutes les subtilités d’un art au potentiel expressif 
inépuisable, fondé sur deux notions principales : 
une structure mélodique appelée rāga, et un 
système métrique, le tāla. Sans entrer dans les 
détails, rappelons qu’un rāga est un mode musi
cal, comportant une échelle ascendante et une 
descendante, et qu’il est censé créer une certaine 
atmosphère, un climat émotionnel particulier, dans  
l’esprit de ses auditeurs ; quant au terme de tāla, 
il se réfère au cadre rythmique dans lequel se 
développe un rāga, dont l’interprétation laisse une 
part prépondérante à l’improvisation.
En quatre soirées, le public pourra se familiariser 
avec une grande diversité de styles, de timbres 
et de répertoires d’un extrême raffinement : l’art 
vocal avec la chanteuse Ashwini Bhide Deshpande 
de Mumbai, les instruments à vent (flûte et haut
bois) avec l’ensemble de Rajendra Prasanna de 
Bénarès, la danse kathak avec la troupe fami
liale d’Arjun Mishra, ou encore la rudra-vīnā, 
instrument emblématique de la musique des cours 

mogholes (voir illustration), avec une soirée dédiée 
à la mémoire d’Ustad Asad Ali Khan, un de ses 
derniers grands maîtres, récemment disparu. 
Le festival accueillera également des ensembles 
représentatifs des traditions régionales du 
Rajasthan, du Cachemire et du Bengale, encore 
mal connues hors de leurs frontières malgré 
leur profonde originalité. Le Rajasthan ouvrira 
le bal avec un groupe de bardes du désert et 
une fanfare de mariage, dont les accents festifs 
résonneront aussi en ville lors d’une parade 
inaugurale. La culture du Cachemire sera ensuite 
représentée par deux ensembles remarquables, 
dont la musique empreinte de spiritualité soufie 
n’a encore pratiquement jamais été exposée aux 
feux de la rampe. Et enfin le Bengale nous offrira 
le témoignage de ces troubadours mystiques 
que sont les fakirs et les bauls. Relevons parmi 
ces derniers la présence de Parvathy Baul, qui 
profitera de sa venue pour présenter à Conches 
la série de peintures qu’elle a réalisée pour 
l’exposition « La saveur des arts ». 
Rien, en effet, ne remplace la présence d’artistes 
pour transmettre ce que l’objet suggère et dont 
il témoigne : un ensemble de savoir-faire certes, 
mais surtout une saveur distinctive, génératrice de 
sens, d’esthétique et d’émotion. À cet égard, la 
réalisation de ce programme préfigure peut-être 
le type de collaboration qui pourra se développer 
entre le MEG et les Ateliers dès la réouverture du 
Musée au boulevard Carl-Vogt.

Laurent Aubert
COMMISSAIRE DE L’exposition

 EXPOSITION-FESTIVAL

LES ARTS DE L’INDE, 
À VOIR  
ET À ENTENDRE

EXPOSITION
LA SAVEUR DES ARTS  
DE L’INDE MOGHOLE À BOLLYWOOD
JUSQU’AU 18 MARS 2012
MEG conches

FESTIVAL
LES ROUTES DE L’INDE
DU 5 AU 15 OCTOBRE 2011
ALHAMBRA

Ci-contre :
Parvathy Baul chantant devant ses peintures. 
Photo : MEG, Aurélien Bergot, 2010

Mohammad Abdullah Bhat Shaksaz jouant du sarangi. 
Photo : Liliane de Tolédo, Bhatpura, Cachemire, 2010
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AGENDA 
MUSÉE D’ETHNOGRAPHIE DE GENÈVE
SEPTEMBRE – DÉCEMBRE 2011

60
N°

MEG CONCHES 

EXPOSITION

Jusqu’au 18 mars 2012 
« La saveur des arts. De l’Inde moghole  
à Bollywood »

Visites commentées de l’exposition

Publiques : 
Chaque 1er dimanche du mois
11 h
Entrée libre

Guided visits in English:
Sundays october 9th and november 13th 
11 a.m 
Without advanced booking. The visit is free,  
the participants pay the entrance to the exhibition

Groupes :  
Visite sur réservation / Guided visits in English with 
advanced booking
110 CHF / 150 CHF
Réservation en ligne : www.ville-ge.ch/meg

ANIMATION

Samedi 8 octobre 
14 h
Rencontre avec Parvathy Baul  
Parvathy Baul, artiste auteure d’un ensemble de  
peintures intitulées « L’amour de la beauté » présentées 
dans l’exposition « La saveur des arts. De l’Inde  
moghole à Bollywood ».
Sans réservation, dans la limite des places disponibles
Cette rencontre est organisée en collaboration avec  
les Ateliers d’ethnomusicologie, dans le cadre du festival 
« Les routes de l'Inde. Musiques et danses de l'Inde  
du Nord ».

BON ANNIVERSAIRE !

Les mercredis et les samedis
14 h
Bon anniversaire au pays deS Maharajahs
Tu cherches une idée originale pour fêter ton anniversaire ? 
Embarquement immédiat pour un voyage dans le nord  
de l’Inde. De la musique et de la peinture, de la poésie,  
des saveurs et le plein d’émotions.
Parcours dans l’exposition et atelier créatif
Durée 2 h 30. De 5 à 11 ans. Groupe de 12 enfants maximum
Forfait 250 CHF, gâteau compris
Réservation en ligne : www.ville-ge.ch/meg

Carnet découverte

Au Pays de MayûRA
Pour découvrir l’exposition de façon ludique, jeu de piste 
remis gratuitement aux enfants à l'entrée du Musée.
De 5 à 12 ans. À pratiquer en famille

hors les murs

FESTIVAL

Du 5 au 15 octobre
Alhambra, rue de la Rôtisserie 10
Les routes de l’Inde. Musiques et danses 
de l’Inde du Nord
Pendant une dizaine de jours, Genève voyagera au rythme 
de l’Inde avec des ensembles prestigieux venus tout 
spécialement pour l’occasion. Danse, chant et musique 
instrumentale, ensembles du Cachemire, du Bengale  
et du Rajasthan, films et conférences seront au programme 
présenté à l’Alhambra à l’occasion de l’exposition  
« La saveur des arts. De l’Inde moghole à Bollywood ».
Organisé par les Ateliers d’ethnomusicologie  
en collaboration avec le MEG

spécial enfants 

Ateliers familles

Les 3 septembre, 15 octobre, 5 novembre,  
3 décembre 2011 et 3, 5 et 6 janvier 2012  
14 h
À la découverte des arts en Inde
Voyage au coeur du raffinement exquis des arts de 
l’Inde classique et découverte de quelques expressions 
artistiques contemporaines. Actif, ludique, participatif, 
adapté pour petits et grands. 
Durée : 2 h. Dès 5 ans
10 CHF par participant / 20 CHF par famille
Réservation : publics.meg@ville-ge.ch

ATELIERS ENFANTS

Les 25, 27 et 28 octobre  
9 h - 16 h 30
Enquête au pays de Mayûra,  
l’oiseau de beauté  
Quel est le secret de Mayûra, l’oiseau de beauté ? À toi 
de mener l’enquête. Ethnologue en herbe, tu apprendras 
entre autres, à élaborer un questionnaire et à aiguiser 
ton sens de l’observation.  
40 CHF par enfant (prix familles sur demande)
Réservation : publics.meg@ville-ge.ch

VisiteS pour les tout-petits dès 3 ans

Les 12 novembre, 10 décembre 2011 et 7 janvier 2012
15 h
Parcours musical et multisensoriel  
Des musiciens de la Bulle d’air entraînent les très 
jeunes visiteurs et leurs parents dans la découverte de 
l’exposition « La saveur des arts. De l’Inde moghole à 
Bollywood. »
Gratuit pour les enfants. Les parents paient leur entrée 
à l’exposition.
Réservation : publics.meg@ville-ge.ch
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Renseignement et réservation :
T +41 (0)22 418 45 90
E publics.meg@ville-ge.ch 
Réservation en ligne :
www.ville-ge.ch/meg

MEG Conches
Chemin Calandrini 7, 1231 Conches / Genève
Exposition temporaire 
Ouvert de 10 h à 17 h, fermé le lundi 
Bus 8
Entrée 5 / 3 CHF, entrée libre chaque 1er dimanche du mois  
et jeunes jusqu’à 18 ans

MEG Carl-Vogt
En travaux. Le Musée est fermé au public 
Réouverture en 2014

Spécial écoles

Jusqu’au 18 mars 2012 
« La saveur des arts. De l’Inde moghole  
à Bollywood »
À la découverte des arts en Inde. Voyage au cœur du raffi-
nement exquis des arts de l’Inde classique et découverte de 
quelques expressions artistiques contemporaines.

Visite pour les enseignants
Mercredi 28 septembre 
14 h
Avec Laurent Aubert, commissaire de l’exposition
Réservation : publics.meg@ville-ge.ch

Cycle élémentaire 1E et 2E
Les 24 novembre, 1er décembre 2011 
et 12, 19, 26 janvier, 2 et 9 février 2012
14 h
Parcours musical
À la découverte de l’exposition, en compagnie  
de musiciens de la Bulle d’air. Durée : 45’

Cycle élémentaire et moyen 1E à 4P
Les mardis, jeudis et vendredis
Visite-atelier
Parcours interactif dans l’exposition, suivi d’un atelier créatif
Durée : 2 h

Dès le cycle d’orientation
Spécial ados ! Visite à la carte
Participative, interactive et ludique, pour les adolescents 
qui n’aiment pas les visites commentées classiques
Durée 45’

Renseignement et réservation :
T +41 (0)22 418 45 90
E publics.meg@ville-ge.ch 
Réservation en ligne : www.ville-ge.ch/meg
Visites possibles en anglais ou en allemand
Réservation deux semaines avant la date souhaitée
Gratuit pour les écoles genevoises

Photos : MEG, J. Watts

Publications

Grande réduction de prix sur les 
publications du MEG !

Le MEG profite de cette période où le bâtiment 
principal du boulevard Carl-Vogt est fermé  
pour travaux d’agrandissement pour déstocker 
massivement ses réserves de publications en 
baissant les prix de nombreux ouvrages. 
Profitez de ces offres de réduction de prix pour 
acquérir des livres récents ou plus anciens qui 
n’ont pas de diffuseur et sont difficiles à trouver 
dans le commerce. La sélection comprend une 
centaine de catalogues d’exposition, ouvrages  
de références et monographies (en particulier sur 
les collections européennes autrefois présentées 
au MEG Conches), ainsi que des tirés à part  
et les bulletins du Centre genevois d’anthropo
logie, publiés en coédition avec le département 
d’anthropologie et d’écologie de l’Université  
de Genève. 

En vente sur Internet ou sur commande : 
T +41 22 418 45 53 
www.ville-ge.ch/meg/publications.php?select=all

ENSEIGNEMENT 
À L’UNIVERSITÉ
automne 2011 - printemps 2012 

Quelques collaborateurs du MEG donnent des 
cours réguliers dans des instituts universitaires : 

Jérôme Ducor

Introduction à quelques problèmes  
de bouddhologie : notions indiennes  
et développement en Asie 
Cours séminaire à l’UNIL, Faculté des Lettres, 
Section de langues et civilisations orientales

La pensée religieuse au Japon,  
histoire du bouddhisme 
Cours à l’UNIGE, Faculté des Lettres,  
Département de langues méditerranéennes, 
slaves et orientales, Unité de japonais

Steve Bourget

Mythologie, religion et violences rituelles 
dans la construction des idéologies  
de l’Amérique ancienne

Du Big Man au roi divin :  
sociétés et religions en Océanie
Deux cours à l’UNIGE, Faculté des Lettres,  
Département des sciences de l’antiquité,  
Unité d’histoire des religions

Boris Wastiau

Anthropologie religieuse – Afrique 
Cours à l’UNIGE, Faculté des Lettres,  
Département des sciences de l’antiquité,  
Unité d’histoire des religions
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Le Musée d’ethnographie de Genève s’intéresse à tous ses publics et ne 
laisse pas en reste celui des adolescents. Le secteur de la médiation culturelle 
se préoccupe plus particulièrement de ce dernier depuis près d’une année. 
C’est dans ce contexte que nous avons rejoint le Musée, en tant que stagiaire 
et comme civiliste. Dans cet article, nous aimerions exposer la démarche 
qui a amené notre équipe à proposer des visites commentées pour les ado-
lescents, appelées « visites à la carte », construites afin que ceux-ci puissent 
jouer un rôle actif dans leur sortie au musée.
Tout d’abord, dans le cadre de notre stage, nous avons élaboré un question-
naire qu’une dizaine de classes du cycle d’orientation a rempli, afin d’avoir un 
retour des adolescents sur la visite commentée qu’ils avaient suivie dans l’ex-
position « Traces de rêves. Peintures sur écorce des Aborigènes d’Australie ». 
Il s’agissait de sonder la perception que les adolescents ont du musée et de 
prendre en considération leurs avis quant à la visite elle-même. Les questions 
cernaient donc plusieurs aspects : la relation générale que l’adolescent entre-
tient avec les différents musées (Va-t-il souvent au musée ? Avec qui ? Pour 
quelles raisons ?) ; un retour sur l’exposition « Traces de rêves » (A-t-il aimé le 
sujet de l’exposition, la visite, la scénographie ?) ; et enfin, sa perception de 
la visite guidée (Était-ce trop long ? Incompréhensible ? Fatigant ?). C’est ce 
dernier point qui nous intéresse précisément et que nous allons développer. 
Les différentes réponses des adolescents nous permettent d’entrevoir les 
critiques, parfois paradoxales, au sujet des visites commentées. Présentons 
les plus importantes : la visite est perçue comme trop longue et « le guide va 
trop dans les détails », mais « on n’a pas le temps de tout voir » revient aussi 
fréquemment. Les adolescents souhaiteraient aussi avoir un peu plus de 
liberté dans la découverte de l’exposition. Enfin, rester debout passivement 
pendant trois quarts d’heure semble être ressenti comme une torture insup-
portable. « J’ai tout aimé, mis à part de rester debout » résume une longue 
série de remarques similaires.
Nous retenons de ces remarques que la visite au musée est perçue comme 
une obligation scolaire qui n’entre pas dans la catégorie de loisirs des ado-
lescents. Dans ce sens, ceux-ci n’apprécient pas son déroulement qui 
s’apparente pour eux à une « structure scolaire type ». À travers les yeux 
d’un ado, la visite commentée classique n’est juste qu’un « exposé » de 45 
minutes (terme relevé dans les questionnaires), durant lequel le guide se 
substitue au professeur. 
Les remarques des adolescents sont parfois cinglantes et mettent en 
cause le guide et sa présentation. Il aurait été intéressant dans le question-
naire d’ajouter une partie où les ados évalueraient également leur propre 
attitude et réfléchiraient à ce qu’ils pourraient apporter d’eux-mêmes pour 
améliorer la visite.
Après analyse des remarques, nous avons dégagé quelques pistes qui peu-
vent nous aider à gagner un peu plus d’intérêt de la part des adolescents. 
Pour sortir du schéma scolaire, il faut jouer sur le dynamisme de la visite. Ce 

dynamisme comprend plusieurs aspects qui, s’ils sont pris en compte, per-
mettent d’attiser la curiosité des élèves, et donc, leur envie d’écouter. Premier 
point à mettre en œuvre : donner la possibilité aux jeunes d’intervenir et les 
rendre actifs, durant la visite. Deuxième point : maintenir et renouveler l’intérêt, 
donc l’écoute, en tenant un rythme de visite adapté. Troisième point, enfin : 
prendre en compte l’aspect contraignant de la position debout.
La nouvelle exposition du MEG, « La saveur des arts, de l’Inde moghole à 
Bollywood », inaugurée le 26 mai 2011, est le terrain propice pour exploiter 
les éléments relevés dans le questionnaire et poursuivre le concept des « vi-
sites à la carte » expérimenté et mis en place lors de l’exposition précédente 
au MEG Conches.
Ainsi, avec l’aide de toute l’équipe de la médiation culturelle, il a été dé-
cidé qu’un plus large éventail de thèmes devait être proposé aux choix des 
élèves, que des votes interviendraient plusieurs fois au long de la visite et 
que les adolescents seraient amenés à participer à de petites activités in-
clues dans son suivi. Ces derniers points conçus et mis au point, les « visites 
à la carte » ont débuté.
À ce jour, plus d’une dizaine de visites ont été menées et nous pouvons déjà 
procéder à un premier bilan. Ce dernier semble être plutôt positif en écoutant 
les commentaires des professeurs et des élèves, pendant et après les visites. 
Nous pouvons souvent profiter de l’effet de surprise que le vote direct procure 
aux adolescents. En effet, ils sont tout de suite immergés dans un cadre dif-
férent de celui de la scolarité puisqu’ils possèdent le pouvoir de choisir les su-
jets qui seront traités pendant ces trois quarts d’heure. De plus, la dynamique 
et le rythme de ces visites sont soutenus et tentent d’éviter au maximum les 

 MÉDIATION CULTURELLE

« J’AI TOUT AIMÉ,
SAUF RESTER DEBOUT »
 LES ADOLESCENTS COMME PUBLIC

EXPOSITION
LA SAVEUR DES ARTS  
DE L’INDE MOGHOLE À BOLLYWOOD
Jusqu’AU 18 MARS 2012
MEG conches
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moments de vide grâce aux votes, aux activités et aux interactions entre le 
guide et les jeunes participants. Le rythme peut-être maintenu aussi par la 
présence de deux guides qui se relaient et se répondent. Nous avons effec-
tué nos premières visites en duo avant tout dans l’objectif de nous former à 
cette tâche. Cependant, nous avons très vite remarqué que ce système à 
deux voix apporte une autre dynamique. Finalement, les thèmes proposés 
sont ouverts dans leur manière d’être abordés. Ceux-ci sont aux nombre de 

quatre : « Côté pile, côté face », « Des femmes et des hommes », « L’envers 
du décor » et « Jardin secret ». Non seulement chaque guide présente ces 
thèmes d’une façon personnelle, mais il peut aussi les adapter selon l’intérêt 
ou non des adolescents. En effet, il est évident que ces derniers sont plus 
captivés par des expériences ou des appréciations de l’exposition qui sont 
propres à chaque guide que par une présentation plus impersonnelle.
Il nous faut encore préciser que les éléments que nous avons apportés ici 
ne concernent que les dispositifs que nous avons mis en place en tant que 
guides. Néanmoins, la bonne alchimie d’une visite dépend autant des guides 
que des adolescents eux-mêmes et du professeur qui les accompagne. 
Chacun de ces acteurs est à prendre en compte et a une certaine responsa-
bilité dans la réussite de la visite. 
La politique du secteur de la médiation culturelle et scientifique du MEG est 
de faire « avec » le public adolescent et non pas « pour ». L’interaction et le 
partage sont donc des ingrédients de base pour capter l’intérêt des jeunes 
de cette tranche d’âge tout au long de la visite.
En conclusion, il est important de profiter des moments où les adolescents 
passent la porte du musée. Bien sûr, cela s’inscrit dans des sorties de 
classes, mais si ceux-ci oublient, ne serait-ce qu’un instant, qu’ils participent 
à cette visite dans un cadre scolaire et qu’ils se prennent au jeu de leur propre 
curiosité, cela signifie que le pari est gagné et qu’ils ne craindront peut-être 
plus de rester debout.

Noélie Waldvogel
Stagiaire au MEG
Étudiante en muséologie et en ethnologie
à l’Université de Neuchâtel

Séverin Bondi
Civiliste au MEG
Diplômé en histoire des religions et en études  
indiennes à l’Université de Lausanne

Ci-contre et ci-dessous : 
Le « jeu des émotions », une des activités proposées  
dans la salle Bollywood.  
MEG Conches, juillet 2011 

Les peintures chantées du Bengale expliquées  
aux adolescents.  
MEG Conches, juillet 2011 
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Une réponse simple à la question posée dans le titre de cet article consiste 
à dire que le MEG exposait cet été-là, pour la première fois semble-t-il, une 
partie de la collection de Georges Amoudruz (1900-1975), laquelle est au-
jourd’hui, on le sait, le fleuron de la collection européenne du musée genevois. 
Autour d’un noyau déjà riche de quenouilles en bois sculpté et de leurs sup-
ports également décorés – ces objets que les familiers du MEG connaissent 
bien –, le public était invité à venir voir « des berceaux sculptés et peints, des 
coffres, des boîtes ornées, des rouets, des marques à beurre, des métiers à 
dentelles, des fuseaux, etc. » : Eugène Pittard trouvait l’ensemble « parfait »1.
À dire les choses ainsi, tout semble clair. On voit ce qu’est l’art rustique, on 
sent que les spécialistes ont des critères pour l’étudier et l’évaluer, on vient 
en confiance au musée pour, tout à la fois, apprendre et admirer. Pour-
tant, plus on lit avec attention l’article publié en ce mois de juin 1932 par 
Eugène Pittard, plus la vue se brouille... Qu’en est-il par exemple de cette 
équivalence qui paraît aller de soi entre art « rustique » et art « populaire » ? 
Est-ce à dire qu’il n’y a d’art populaire que dans les campagnes ? C’est 
une évidence à laquelle nous ont habitués les musées d’art et traditions 
populaires, mais comment est-elle argumentée ? Le monde rural, affirme 
Pittard et toute une époque avec lui, a conservé « un souci d’orner les objets 

de la vie journalière » qui remonte « au Néolithique » – pas moins ! – tandis 
que le peuple des villes ne connaît plus que la fabrication en série d’objets 
banalisés. Dépouillée de tout euphémisme, l’opposition n’avoue-t-elle pas 
son schématisme et son exagération ?
Il est vrai que les études sur l’art rustique, l’art populaire, le folklore, se rejoi-
gnent volontiers dans l’idée que le paysan, comme l’écrivait quelques années 
plus tôt Daniel Baud-Bovy 2, est un primitif, tout au moins qu’à travers lui, 
le scientifique peut accéder à la compréhension des origines de l’humanité. 
Jadis mis à l’index pour ses superstitions, le monde rural est devenu, sous 
le regard des romantiques, le réceptacle réputé inconscient de survivances 
d’un autre temps, d’archaïsmes dont des générations d’esprits éclairés 
se sont attachées à retrouver le sens perdu. Cet autre des campagnes se 
construit dans un éloignement temporel qui fait pendant à l’éloignement géo-
graphique des populations étudiées par les ethnologues. Et l’on comprend 
mieux, quand on a posé cette équation, ce qui est problématique dans le fait 
d’instaurer en objet d’étude l’art – ou plus largement la culture – du peuple 
des villes : ce dernier participant de manière incontestable à l’ici et maintenant 
de la modernité, on ne peut aussi facilement en faire un autre, sauf à accepter 
d’inscrire son hétérogénéité culturelle dans une distance de classes.
Consacrée tout entière à l’art rustique de la Savoie et de la Haute-Savoie, 
l’exposition genevoise de 1932 ne permettait pas les comparaisons entre 
groupes régionaux ou nationaux dont le champ du folklore est fécond, voyant 
« l’âme d’un peuple » s’incarner dans ses objets. Pittard rappelait toutefois 
dans son article qu’un Congrès international des arts populaires, placé sous 
l’égide de la Société des Nations, aurait dû se tenir cette année-là à Berne, si 
les conditions économiques avaient été moins défavorables. On ne sait que 
trop comment, à force de jouer avec les allumettes nationalistes, l’époque 
allait finir par se brûler les doigts, et comment, d’ailleurs, nous n’avons pas 
encore tout à fait appris la leçon. Mais on peut faire crédit à Pittard d’avoir 
poursuivi l’idéal qui était le sien, lorsqu’il soulignait « la valeur morale – résultat 
d’une plus juste connaissance du génie de tous les peuples » qu’aurait revê-
tue à ses yeux une manifestation de plus grande envergure.
En revanche, l’ensemble présenté au public cet été-là s’adressait non seu-
lement aux spécialistes de la région, mais aussi et presque surtout aux 
écrivains d’art et aux artistes. C’est qu’en effet, un autre poncif du discours 

 moments d’histoire

éTé 1932, DE L’ART  
RUSTIQUE AU MEG :  
DE QUOI S’AGIT-IL?

1. Eugène Pittard, Journal de Genève du 19 juin 1932.
2. Daniel Baud-Bovy, L’Art rustique en Suisse. Londres 1924: 69.
3. Marius Vachon, La belle maison. Principes et lois esthétiques pour aménager, meubler 
et orner sa demeure. Lyon 1924 : 87.
4. AVG, Archives du Musée d'ethnographie de Genève, 350.A.1.1.2.1/2, 
lettre de D. Baud-Bovy à E. Pittard, Genève, 7 novembre 1928, et 350.A.1.1.2.2/6,  
lettre d’E. Pittard à G. Amoudruz, Genève, 13 janvier 1933.
5. AVG, 350.A.1.1.2.1/3, lettre d'A. Van Gennep à E. Pittard, Bruxelles, 15 mars 1929.
6. Denise Glück, Savoie : le mobilier traditionnel. Montmélian 2004 : 18.
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habituel sur l’art populaire était ici pris à rebours : alors que, généralement, 
parce qu’on le met du côté de la tradition, l’art populaire paraît condamné 
à la répétition, jouissant tout au plus d’une latitude de variations autour de 
schémas transmis de génération en génération, le premier tiers du XXe siècle 
aime faire l’éloge de sa liberté d’invention, de sa spontanéité, des imagina-
tions personnelles qui s’y expriment par contraste, non seulement avec les 
produits de série industriels, mais encore avec les doctrines académiques ou, 
à l’opposé, modernistes dont le « grand art » est considéré prisonnier. Certes, 
tout cela ne va pas jusqu’à une complète inversion de valeurs, et c’est bien 
parce qu’il est « instinctif » et fortement identitaire que l’art rustique recèle « le 
salut et la rénovation pour l’art décoratif contemporain », comme le clame en 
septembre 1912 la revue française Art et Industrie, tandis que les tenants de 
l’arrière-garde reprocheront à l’Art nouveau de s’en être inspiré pour rem-
placer « les ameublements en bois précieux, […] signes représentatifs de la 
fortune, du luxe et du haut goût héréditaire » par « des meubles de cuisine, 
sinon de ferme, en bois brut, à peine équarri »3.
Au début des années 1930, Pittard a toujours raison de dire que l’art rus-
tique et populaire est « à la mode ». Baud-Bovy et lui ont ainsi caressé 
l’espoir de fonder à Genève un musée international d’art populaire et 
Amoudruz aménage le sien 4. En janvier 1929, le Musée d’art et d’histoire 
présentait de l’« Art rustique valaisan ancien et moderne », tandis qu’à 
Bruxelles se préparait, au Palais des Beaux-Arts, une grande exposition 
d’« Art populaire et primitif ». Le célèbre folkloriste Arnold van Gennep était 
l’un des organisateurs de cette manifestation et s’était adressé en tant que 
tel au musée genevois pour l’inviter à s’y associer : son ambition n’était pas 
une exposition scientifique, mais de présenter au « grand public » des ob-
jets sélectionnés pour « leur caractère d’art et de pittoresque », afin d’élargir 
l’audience internationale du folklore et de braquer les projecteurs vers des 
objets trop souvent ignorés, voire méprisés 5.
Pareil battage, on s’en doute bien, s’est accompagné de l’intensification 
d’un marché ayant déjà pris corps au siècle précédent. Collectionneurs et 
marchands rejoignent les scientifiques et les artistes du « grand art » du côté 
de ceux qui savent, face à des producteurs réduits au statut de véhicules 
inconscients... Lesdits véhicules inconscients ont toutefois su tirer parti de la 
situation et répondre à l’intérêt des amateurs éclairés – comme ce fut le cas 
d’Amoudruz dans la région du Queyras au milieu des années 1920 – en éla-
borant un « néo-artisanat » fait pour combler leurs attentes, et même des faux 
qualifiés que les musées commencent à repérer dans leurs collections 6... 
Les belles histoires ont un prix sur le marché !

Danielle Buyssens
Conservatrice responsable des archives  
et de la collection iconographique

Ci-contre et ci-dessous :
Le dépôt de Georges Amoudruz à la rue de l’Arquebuse  
en 1977, avant le transfert de sa collection au MEG. 
Photo : Archives MEG

Pied de quenouille en bois ouvré 
Cadeau du prétendant à sa fiancée, à l’origine  
accompagné d’une quenouille assortie. Ce pied présente 
à son sommet la figure de Napoléon, sculptée en souvenir 
des guerres auxquelles l’auteur avait participé.
France, Haute-Savoie, Chablais  
Bois. H 125 cm
Fabriqué en 1811 à Laudevan-sur-Essert-Romand 
Récolté en 1932 par Georges Amoudruz dans la vallée  
de Saint-Jean-d’Aulps. Acquis par le MEG avec l’ensemble 
de la collection Amoudruz en 1976
MEG Inv. ETHEU 101038



18TOTEM N0 60 vie du musée

laurent aubert 
change de rythme

Fin juillet, Laurent Aubert a quitté son poste de 
conservateur du département d’ethnomusicologie 
au MEG qu’il occupait depuis 28 ans. Son bilan 
est positif, comme le prouve la longue liste de ses 
réalisations (voir http ://www.ethnomusicologie.fr/
userprofile/70). 
L.A. c’est l’homme qui a définitivement lié l’ethno-
musicologie à Genève depuis les années 1970, 
et son activité et son envergure vont bien au-delà 
de notre Musée. Il a participé à définir et à asseoir 
un nouveau champ scientifique qui avait émergé 
peu avant. 
À l’institut d’ethnologie de Neuchâtel, alors sous 
la houlette de Jean Gabus, il a suivi en parallèle 
les cours de musicologie, avec notamment le 
professeur bâlois Ernst Lichtenhahn qui ouvre le 
champ aux musiques du monde. Quand il termine 
sa licence en 1974, il est le premier diplômé en 
ethnomusicologie ; le second sera François Borel, 
qui deviendra son homologue au MEN et son fi-
dèle collègue au comité de rédaction des Cahiers 
d’ethnomusicologie.
Très tôt, L.A. a été sensible à la musique, aux 
musiques et il s’est essayé à différents genres 
et à différents instruments (piano, banjo, guitare 
électrique, flûte, percussions, sarod). Son évo
lution est le fruit de son époque, liée au contexte 
dans lequel il s’est formé, jazz, rock, pop, folk, 
musique ancienne et d’ailleurs.
Il a vingt ans en pleine période hippie et comme 
toute une génération qui part sur la route, il ressent 
un besoin d’émancipation, de nouvelles sensa-
tions et il a une envie d’Orient. Beaucoup vont en 
Inde. Pour sa licence, lui, hésite avec l’Afghanistan 
et choisit enfin le Népal où il effectue un premier ter-
rain de 4 mois. Cette rencontre est déterminante et 
il rédige son mémoire sur les castes de musiciens 
dans la société newar. Au Népal, il joue du sarod, 
puis voyage dans le nord de l’Inde où il rencontre 
d’autres musiciens, des musiques nouvelles. Son 
intérêt pour la culture indienne se confirme et il se 
plonge dans la vie de Bénarès pour élucider les 
questions que ses lectures avaient suscitées. Déjà 
le fil rouge de ses intérêts− à part la musique − 

«Une plus juste appréciation de l’ensemble des expressions  
musicales humaines nous permettra en outre de reconsidérer 
notre propre culture musicale et son échelle de valeurs  
à la lumière de celles des autres civilisations1.» 

Laurent Aubert
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Ci-contre : 
Premier terrain de Laurent Aubert au Népal.  
Séance d’enregistrement à Patan avec Ramji et Thuli Gaine. 
Photo : Nicole Authier, 1973

Dernier terrain au Cachemire, en bateau sur le lac Dal. 
Photo : Liliane de Tolédo, 2010

tient dans les arts visuels, la mythologie, la religion 
hindoue. C’est à cette époque qu’il se lie avec 
Dominique Wohlschlag, indianiste, son complice 
jusque dans sa dernière exposition de Conches 
« La saveur des arts. De l’Inde moghole à Bol-
lywood ». De là aussi date son look baba cool qu’il 
a conservé, en dépit des modes et sûrement par 
commodité : sa barbe et ses cheveux longs, son 
gilet cachemiri, un bracelet de coton, lien d’un vœu 
toujours renouvelé…, sa posture en tailleur et son 
beedie qui a survécu aux lois antitabac !
En 1969, L.A. jette tous ses instruments élec-
triques aux orties pour revenir à des choses plus 
naturelles et acoustiques. Cette démarche qui 
revitalise la musique médiévale et folklorique, est 
liée à son intérêt pour l’Orient fantasmé comme 
une alternative à la société d’ici. À l’époque, « la 
contestation de la norme occidentale va volontiers 
de pair avec l’idéalisation des traditions extra- 
européennes. L’autre n’est plus perçu comme 
fantôme des origines, mais comme modèle au-
près duquel il est bon d’aller se ressourcer 2».
À son retour d’Asie, en 1974, premier contact 
avec le MEG : L.A. est engagé pour inventorier la 
collection d’instruments. Cette tâche, évaluée à 
trois ans, est accomplie en un an et demi ; déjà sa 
forte capacité de travail est à l’œuvre. La même 
année, il fait partie du comité fondateur de l’AMR 
(Association pour la Musique de Recherche) qui 
encourage la musique improvisée, le jazz. Mais en 
Inde, Laurent a réalisé qu’il existait d’autres mu-
siques improvisées et il se met à organiser des 
concerts de musiques traditionnelles dans les 
Ateliers d’ethnomusicologie de l’AMR qui devien-
dront indépendants (ADEM) et qu’il dirige depuis 
1984 tous les après-midi. Au même moment, 
Louis Necker l’engage pour les matins au MEG, 
afin d’« animer les AIMP qui dormaient depuis 25 
ans ». Il va non seulement réveiller ces Archives 
sonores, mais les compléter et les faire vivre. 

De 100h d’enregistrements de musiques popu-
laires hérités de Brăiloiu, la collection est passée 
à environ 16’000 h de musique, sans compter la 
collection AIMP d’enregistrements de terrain que 
L.A. a initiée (voir p. 20-21). Ces deux mi-temps, 
au MEG et aux ADEM, lui ont permis de tisser un 
réseau d’auteurs et de musiciens qui se sont ali-
mentés l’un l’autre. Sa ponctualité et sa parfaite 
organisation ont été des atouts pour mener de 
front deux tâches qui auraient sans doute occupé 
chacune une personne à plein temps. Et il n’a pas 
négligé non plus les critiques musicales (Monde 
de la musique) et les émissions de radio. En cou-
vrant toutes les musiques du monde, il a acquis 
une redoutable connaissance de généraliste, à 
l’opposé de la plupart des ethnomusicologues 
spécialisés sur un seul terrain. 
L.A. ne fait pas les choses à moitié, c’est quelqu’un 
de très fiable et un bosseur, toujours en avance 
d’un projet de concert, de colloque, de festival, 
d’exposition, d’enregistrement ou de publication. 
Si dans ses choix il se laisse guider par ses émo-
tions et ses coups de cœur, cela ne veut pas dire 
que ses actions sont dues seulement au hasard de 
certaines opportunités : sur la longueur, il y a une 
cohérence et l’exigence de L.A. transparaît aussi 
dans la haute qualité de ses sélections. Au MEG, 
après des expositions et livres sur sa collection 
(Mondes en musique, Théâtre d’Orient, Planète 
musicale), il a mis sur pied des festivals de films 
et musiques, avec René Fuerst, et collaboré à des 
expositions transdisciplinaires, dont « Le monde et 
son double », manifeste pour un nouveau MEG au 
Rath en 2000. « L’air du temps », qui rend hom-
mage à son prédecesseur Brăiloiu, sera bientôt vi-
sible à Bucarest et à Daoulas en Bretagne. Coura-
geusement, L.A. défend sa vision de l’ethnographie 
contre une approche trop esthétisante. Depuis 
toujours, il ne traite pas du phénomène musical 
indépendamment de son contexte, au contraire, 
il a mené de nombreux terrains − ailleurs et ici en 
étudiant les pratiques des musiciens immigrés − 
et s’y enfouit mais prend de la distance, devient 
« exote 3» en faisant l’expérience du divers au sens 

de Segalen. Il sait que la tradition n’est pas figée et 
conscient des filiations, des emprunts, des inven-
tions et des réappropriations, il se veut un passeur 
de musique, comme certains musiciens occiden-
taux célèbres l’ont été pour Ravi Shankar, Nusrat  
Fateh Ali Khan ou Paco de Lucía, trois musiciens 
de son panthéon personnel. 
Laurent, pour moi, c’est surtout l’homme de l’écri-
ture, auteur sérieux et prolixe, membre actif du 
comité de rédaction du MEG avec qui j’ai étroite-
ment collaboré. Cet amour du verbe, il l’a longue-
ment pratiqué en dirigeant les Cahiers d’ethno­
musicologie, édités dès 1988 par les ADEM, et 
dont le numéro 24 est sous presse. Depuis 12 ans, 
j’ai lu tous ses textes publiés pour le MEG et j’ai 
relevé une grosse poignée de mots qui résume ses 
recherches et ses questionnements :
« Musique métissage migration saveur foisonne­
ment art mystère culture musicien mythe iden­
tité tradition et modernité son danse interpréta­
tion esthétique rythme religion cinéma dieux et 
déesses mystique expression diversité théâtre 
soufi symbole poésie acoustique émotion Inde 
nomade mémoire World Music rituel instrument 
remix public perception inspiration création spi­
rituel répertoire mondialisation scène voix sens 
expression éthique »

L.A. est un poète, toujours sensible au cadre, 
aux ambiances, aux charmes des musiques et 
des belles voix féminines… Aujourd’hui, il quitte le 
MEG, mais ne croyez pas, en lisant le titre de cet 
hommage, que Laurent va baisser le rythme, ce 
n’est pas dans son caractère ; il va juste se libé-
rer des contraintes horaires pour poursuivre ses 
recherches et continuer de prendre l’après-midi 
le chemin des ADEM à Montbrillant, en attendant 
peut-être de se retrouver avec les Ateliers d’ethno-
musicologie dans les nouveaux bureaux du MEG 
Carl-Vogt en 2014. Nous lui souhaitons encore de 
nombreuses années fructueuses et bien rythmées.

GenEviève Perret
Chargée des publications

1. Planète musicale, 1991 : 14.
2. L.A. « Les passeurs de musiques » in Musiques migrantes, 
2005 : 114.
3. Voir Victor Segalen, Essai sur l’exotisme, 1978.
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LONGUE VIE AUX AIMP !

Avec ces cinq nouvelles parutions, la collection 
de CDs publiée par les Archives internationales 
de musique populaire (AIMP) aura atteint, et 
même dépassé les cent volumes. Elle confirme 
ainsi sa vocation première, qui est de fournir des 
témoignages inédits sur des expressions mu-
sicales « rares », issues de contextes culturels 
aujourd’hui en pleine mutation. Si elle ne per-
mettra pas de sauver ces musiques de l’oubli, la 
publication de tels enregistrements contribuera 
du moins à en conserver des traces durables, 
assorties en chaque cas d’une documentation 
et d’une illustration substantielles. 
J’aimerais profiter de cette occasion pour tirer un 
immense coup de chapeau à notre éditeur, Olivier  
Buttex, infatigable animateur de la maison de 
disques VDE-Gallo. En effet, depuis 1984, il a 

soutenu notre projet avec une constance et une 
détermination inébranlables, ne reculant jamais 
devant le défi que constitue la publication de 
documents à la diffusion aussi confidentielle. Si 
elle ne sera probablement jamais à la source de 
revenus juteux, cette opiniâtreté s’est cepen-
dant révélée payante à sa manière : la collection 
AIMP est aujourd’hui internationalement saluée 
comme une des plus belles au monde dans 
le domaine de l’ethnomusicologie. Et elle est 
aussi une des rares à perdurer sur un marché 
laminé par la recherche de ventes faciles et de 
profits immédiats. 
Il faut aussi relever, au moment où je m’apprête 
à passer le témoin, que la poursuite du chantier 
des AIMP paraît aujourd’hui assurée grâce à sa 
pleine intégration au MEG qui en poursuivra les 

publications. Ratifiée par une convention signée 
le 17 mai dernier, cette décision assure non seu-
lement la pérennité de la collection AIMP, mais 
aussi la valorisation de milliers d’heures d’archives 
sonores, patiemment cataloguées par l’équipe qui 
s’est attelée à la tâche depuis 2005. À cet égard, 
ma reconnaissance s’adresse tout particulière-
ment à Ignacio Cardoso, Patrik Dasen, Mathieu 
Dupin et Najva Esfahani, dont la détermination 
sans faille aura permis l’élaboration de ce grand 
œuvre. Longue vie aux AIMP !

Laurent Aubert
CONSERVATEUR DU DÉPARTEMENT  
ETHNOMUSICOLOGIE

Ci-dessous :
Nathalie Fernando lors d’une séance d’enregistrement 
auprès des pygmées Ba Luma, Nord-Congo. 
Photo : Philippe Auzel, juillet 2010
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NOUVEAUX DISQUES

Polyphonies pygmées  
du Nord-Congo
CD CONGO

Fruit d’enregistrements récents (2005-2008) ef-
fectués dans le nord du Congo (Brazzaville), ce 
disque présente un échantillon de répertoires mu-
sicaux parmi les plus importants des communau-
tés pygmées. En apportant une nouvelle pierre 
à la connaissance de ces chasseurs-cueilleurs, 
il démontre l’unité d’une tradition musicale an-
cestrale, dont les représentants se répartissent 
pourtant en différents groupes dans toute la forêt 
d’Afrique centrale. 

Musique des Albanais 
de Calabre 
CD ITALIE

Ce CD est le fruit d’une série de collectages ef-
fectués en 2009 et 2010 au sein des commu-
nautés italo-albanaises de Calabre. Il présente un 
panorama de la tradition poético-musicale des 
Arbëreshë, ces Albanais qui fuirent les conquêtes 
ottomanes à partir de la fin du XVe siècle pour 
se réfugier dans le sud de la péninsule et en Si-
cile. Chants polyphoniques a cappella ou avec 
accompagnement de la cornemuse surdulina, 
tarentelles et autres danses composent un pro-
gramme d’une grande richesse.  

Chants de Biboki  
(Timor occidental) 
CD indonésie

Ce CD présente le chant collectif de la région de 
Biboki, dans la partie occidentale (indonésienne) 
de l’île de Timor. Alors qu’ailleurs en Indonésie 
(et dans le reste du monde), les musiques locales 
sont de plus en plus souvent éclipsées par des 
genres urbains marqués du sceau des médias 
internationaux, Biboki a maintenu de nombreux 
styles locaux, qui attestent une remarquable diver-
sité de procédés plurivocaux. Ces enregistrements 
en fournissent une émouvante démonstration. 

Musiques de l’île  
de Porto Santo  
(Archipel de Madère) 
CD Portugal

Ces musiques ont été enregistrées avant que 
l´île de Porto Santo (Madère) ne soit envahie par 
le tourisme, à une époque où elle vibrait encore 
de ses guitares aux timbres cuivrés, de ses an-
ciennes danses luso-marocaines, de ses com-
plaintes nostalgiques de la mer, de ses ballades 
médiévales… Ces musiques ancestrales font de 
ce CD le premier et le dernier qui sera publié sur 
cette île perdue de l´océan Atlantique. Un docu-
ment historique exceptionnel ! 

Adoration  
à l’Enfant-Dieu  
(Département du Cauca)  
CD Colombie

Dans les vallées andines du Cauca (sud-ouest de 
la Colombie), les communautés noires descen-
dant des esclaves qui extrayaient l'or pour les Es-
pagnols célèbrent chaque année, de Noël à la fête 
des Rois, les « adoraciones al Niño-Diós » : chants 
et danses jusqu'à l'aube, devant la crèche dans 
une maison du village. Un groupe de six musi-
ciens, dont l'originalité principale est la présence 
du violon, accompagne les femmes, chanteuses 
et maîtresses du rituel. 

CD Congo : Polyphonies pygmées du Nord-Congo 
Enregistrements et texte : Nathalie Fernando
1 CD AIMP C / VDE 1339, 2011
Prix : 30 CHF

CD Italie : Musique des Albanais de Calabre
Enregistrements et texte: Fabrice Contri
1 CD AIMP CI / VDE 1340, 2011
Prix : 30 CHF

CD Indonésie : Chants de Biboki (Timor occidental) 
Enregistrements et texte: Philip Yampolsky
1 CD AIMP CII / VDE 1351, 2011
Prix : 30 CHF

CD Portugal : Musiques de l’île de Porto Santo  
(Archipel de Madère)
Enregistrements et texte: Anne Caufriez
1 CD AIMP CIII / VDE 1348, 2011
Prix : 30 CHF

CD Colombie : Adoration à l’Enfant-Dieu  
(Département du Cauca) 
Enregistrements et texte: Jérôme Cler
1 CD AIMP CIV / VDE 1349, 2011
Prix : 30 CHF

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
http://www.ville-ge.ch/meg/cd.php

AIMP C Archives internationales de musique populaire.
Musée dʼethnographie (MEG) GENEVE

CONGO
CONGO

Polyphonies pygmées du
nord-Congo

Pygmy Polyphonies from
North Congo

CD-1339 AIMP CII Archives internationales de musique populaire.
Musée dʼethnographie (MEG) GENEVE

INDONÉSIE
INDONESIA

Chants de Biboki
(Timor occidental)
Songs of Biboki
(Western Timor)

CD-1351AIMP CI  Archives internationales de musique populaire. 
                          Musée dʼethnographie (MEG) GENEVE

   ITALIE
   ITALY

  Musique des Albanais 
de Calabre

Music of the Albanians 
of Calabria

CD-1340
AIMP CIII  Archives internationales de musique populaire. 
                            Musée dʼethnographie (MEG) GENEVE

   PORTUGAL
   PORTUGAL

 Musique de lʼîle de Porto Santo 
(Archipel de Madère) 

The Music of the Island 
of Porto Santo 

(Madeira Archipelago)

CD-1348
AIMP CIV Archives internationales de musique populaire. 
                           Musée dʼethnographie (MEG) GENEVE

   COLOMBIE
   COLOMBIA

  Adoration à lʼenfant-Dieu 
(Département du Cauca)

Adoration of the Christ Child 
(Cauca Department)

CD-1349
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La POLITIQUE  
d’ACQUISITION  
DU MEG

La politique d’acquisition du MEG est disponible
sur son site :
http ://www.ville-ge.ch/meg/pdf/politique_acquisition.pdf

Trois concepts caractérisent le projet muséal du MEG : ouverture, excellence 
et audace. Ouverture aux publics, aux questions sociétales de notre temps, 
à la diversité ; excellence dans l’accueil, la recherche scientifique et la conser-
vation d’un patrimoine culturel public et la gestion éthique et durable ; audace, 
enfin, dans la manière franche et non alignée de concevoir et présenter un 
programme ambitieux d’expositions. Portée par cette dynamique, la question 
des acquisitions au sein du MEG n’a jamais été autant d’actualité. 
En plein processus d’agrandissement et de développement de ses compé-
tences, le MEG s’attelle aujourd’hui à redéfinir la mission de l’institution et son 
offre à la collectivité, en prenant appui sur les prestations fondamentales d’ores 
et déjà établies de conservation, recherche et diffusion. Dans cette perspec-
tive, une politique d’acquisition en phase avec un programme de recherche 
scientifique constitue l’un des enjeux institutionnels majeurs du Musée pour 
atteindre ses objectifs et ancrer, dans son rapport aux autres musées gene-
vois et suisses, son positionnement en tant qu’institution de référence dans le 
domaine de l’anthropologie. 
Le positionnement du MEG en matière d’acquisitions se conforme aux prin-
cipes édictés par le Conseil international des musées (ICOM). Le Musée fait 
donc sienne la définition des missions d’une institution muséale en préambule 
du code de déontologie de l’ICOM (version 2006) : « La mission d’un musée 
est d’acquérir, de préserver et de valoriser ses collections afin de contribuer 
à la sauvegarde du patrimoine naturel, culturel et scientifique. Ses collections 
constituent un important patrimoine public, occupent une position particulière 
au regard de la loi et jouissent de la protection du droit international. À cette 
mission d’intérêt public est inhérente la notion de gestion raisonnée, qui re-
couvre les idées de propriété légitime, de permanence, de documentation, 
d’accessibilité et de cession responsable. »
De même, le MEG entend que sa politique des collections doit clairement sou-
ligner leur importance en tant que témoignages de premier ordre, et s’assurer 
que cette démarche n’est pas uniquement dictée par les tendances intellec-
tuelles du moment ou par des habitudes du Musée (code de déontologie de 
l’ICOM, art. 3.1).

Agir en conformité avec la législation internationale
En tant que musée au sein de la Confédération Suisse et membre du Conseil 
international des musées (ICOM), le MEG s’engage, dans le développement 
de sa politique d’acquisition, à suivre scrupuleusement les recommanda-
tions du code de déontologie de l’ICOM dont l’interprétation est normée 
d’après la législation et les traités internationaux. Il agit donc en conformité 
avec la loi fédérale suisse sur le transfert des biens culturels (LTBC) ainsi 
qu’avec les traités internationaux (accords bilatéraux) portant sur l’impor-
tation et le retour des biens culturels, conclus entre la Suisse et certains 
des États qui ont ratifié la Convention de l’UNESCO de 1970. En cas de 
litige concernant un bien culturel, le MEG aura comme premier interlocuteur  

l’Office fédéral de la culture (OFC), dont le Service spécialisé Transfert inter-
national des biens culturels représente la Suisse auprès des autorités étran-
gères dans les questions relevant du transfert des biens culturels. 

Enrichir les collections
Le MEG se trouve actuellement en possession de 72’149 objets ou lots d’ob-
jets, (sans compter les documents iconographiques, audiovisuels et photo
graphiques, archives et enregistrements sonores). Dans leur diversité, les 
pièces constituant les collections de notre institution sont les témoins de la 
culture matérielle de sociétés à travers le monde. Ces artefacts auxquels on 
attribue une valeur « ethnographique » sont issus de toutes les périodes histo-
riques – objets archéologiques, antiquités, objets historiques, objets récents 
et contemporains. Depuis la création du MEG, le fonds des collections s’est 
vu continuellement enrichi par les collectes lors des missions de terrain ou par 
le biais des campagnes d’achat, ainsi que par les multiples dons et legs dont 
notre institution a été bénéficiaire.
C’est afin de relancer le développement de ses collections, notamment pour 
documenter des phénomènes sociaux et culturels contemporains et par là 
enrichir ses expositions, que le MEG se dote d’une nouvelle politique d’ac-
quisition. Placée sous la responsabilité du directeur Boris Wastiau et des 
conservateurs-trices en charge des collections, elle sera évolutive et révisée 
périodiquement, tandis que les publications du MEG publieront les nouvelles 
pièces accueillies dans les collections. Le Musée accepte ainsi d’acquérir la 
collection d’un tiers à la seule condition qu’une documentation soit établie sur 
sa provenance et le mode original de sa collecte. 
La notion d’ « authenticité », dont la définition varie selon le contexte de création 
et d’usage des pièces en question, reste le critère fondamental à respecter dans 
le cadre d’une acquisition ; il convient ensuite de s’assurer que la pièce – ou 
collection – susceptible d’intégrer les collections du MEG surpasse en qualité 
(esthétique, historique, documentaire, etc.) les pièces de nature similaire, inven-
toriées précédemment au Musée, puis que son volume comme son état géné-
ral l’autorisent à être conservée dans le Musée pour une durée indéterminée.
Parallèlement aux collectes de missions de terrain, le MEG s’engage à mener 
une politique d’achat sur le marché de l’art et auprès des particuliers, ainsi 
qu’à contrôler la teneur des legs et dons qui lui sont proposés. 
La dynamique de la politique d’acquisition doit pouvoir évoluer parallèlement 
aux projets de recherche scientifique et être rythmée par le programme des 
expositions selon un plan pluriannuel. Elle doit aussi contribuer au renforce-
ment des « collections phares » définies pour chaque département et nourrir un 
nombre limité de thèmes prioritaires démontrant une pertinence scientifique.

Floriane Morin
ADJOINTE SCIENTIFIQUE 
RESPONSABLE DE LA COLLECTION AFRIQUE



23TOTEM N0 60 les échos de la sameg 

EN INDONÉSIE
SUR LES TRACES 
DES COLLECTIONNEURS 
GEDIKING-FERRAND

Java et Bali étaient seuls au programme du voyage culturel ayant réuni en juin 
dernier une douzaine de membres de la SAMEN et de la SAMEG.
Mais pour les quinze jours d’excursion prévus, le menu concocté par 
Georges Breguet était déjà plus que copieux. Généticien, spécialiste aussi 
des textiles (La fibre des ancêtres, 2006) et des calendriers indonésiens, il 
avait à cœur, secondé par son complice Gaspard de Marval, de faire parta-
ger la passion de toute sa vie : Bali.
Auteurs du catalogue Au fil des îles : fonds indonésien Pierre et Gabrielle 
Gediking-Ferrand, ces deux amateurs nous emmènent ainsi à la découverte 
des lieux fréquentés dans les années 1920 par deux précurseurs qu’ont 
séduits la culture indonésienne et ses productions.
Java d’en haut, c’est d’abord une terre grêlée de ces « pustules » que sont 
les volcans avant d’en voir la capitale Jakarta – l’ancienne Batavia – aux 
extrêmes contrastes, son Museum Nasional où s’étaient rencontrés jadis la 
journaliste et artiste Gabrielle Ferrand et le bibliothécaire Pierre Gediking, son 
Musée du Wayang.
Le voyage se poursuit par un vol vers Solo (Surakarta), la visite de sites ar-
chéologiques sur les flancs vertigineux d’un volcan, celle du kraton (palais) 
du prince Mangku Negoro VII, d’un marché en becak (pousse-pousse), sans 
négliger bien sûr le Candi Borobudur envahi de touristes.
Deux jours ensuite dans la ville « royale » de Jogjakarta et ses environs, une 
montée au plateau de Dieng et la surprise d’un accueil par des danseurs et un 
gamelan (orchestre) traditionnels, avant de se risquer parmi les fumerolles et la 
boue surchauffée d’un capricieux volcan et d’oser porter en bouche le durian, 
fruit qui a, prétend-on, « l’odeur de l’enfer et le goût du paradis »...

Selamat datang (bienvenue) à Bali, une île des dieux ! À l’aéroport de Den 
Pasar, les cerfs-volants le disputent aux avions dans le ciel mais c’est sur 
terre que les divinités foisonnent. Partout, des temples, des autels, des sta-
tues de lave ceintes de tissu carrelé noir et blanc et, dans des feuilles de 
palmier, des offrandes de fleurs multicolores, de riz, de biscuits, de bonbons 
commerciaux, par milliers, partout, partout.
À Sanur, le Museum Pasifika, dont Georges Breguet est le conservateur, 
nous reçoit pour y retrouver, à côté de tableaux, une partie des collections 
océaniennes de Nicolai Michoutouchkine. Celui-là nous ouvre « son » village 
endogame de Tenganan Pegerisingan, célèbre aussi comme le seul à pro-
duire les doubles ikat. À Ubud, la « capitale » culturelle de l’île, l’occasion 
est donnée de rencontrer un artiste et d’assister à un spectacle de wayang 
kulit (marionnettes d’ombre) dont le dalang (montreur) représente la dixième 
génération. Mais que dire de tous les paysages traversés que creusent d’im-
pressionnants cañons et où s’étagent des rizières à perte de vue...
Quelques lignes seulement pour évoquer tant de découvertes sous la conduite 
de deux connaisseurs, maîtrisant la langue, aux nombreux amis locaux, tant 
de sensations nouvelles échappant aux touristes pressés et aux habitués de la 
business class et des hôtels 5 étoiles... 
Expérience à rééditer !

UN PARTICIPANT

SAMEG
Société des amis 
du Musée d’ethnographie de Genève
CP 1549
CH-1211 Genève 26
Tél. : 022 / 418 45 80 ( répondeur )
Fax : 022 / 418 45 52
www.sameg.ch
sameg@sameg.ch
Cotisation annuelle 50 CHF 
Moins de 25 ans 30 CHF
Couple 80 CHF
Association d’utilié publique
Dons à la SAMEG déductibles dès 50 CHF

Ci-dessous: 
«Alors, ça c’est : Bali... c’est ça ! » ? Dixit le guide Owili.    
Photo : Roland Kaehr, 2011 

Dessin de Ling Perrelet. Carnet de voyage indonésien, 2011 



LE MEG Développe 
son réseau

Retrouvez le MEG sur facebook


