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Mémoire de l’Avenir accueillera du 25 février au 25 mars, Un siècle de gloire, exposition 
monographique de l’artiste suisse Pascal Nordmann. Premier volet de sa Trilogie de la 
Gloire, Un siècle de gloire prolonge les réflexions et engagements chers à Mémoire de 
l’Avenir depuis sa création, en proposant un récit visuel qui invite à parcourir les grandes 
questions qui touchent à la mémoire collective, au deuil, à la révolte, et surtout aux 
passerelles qui relient le politique à l’intime, l’individu au collectif.

*  *  *  *  *  *  *  *  *  *  *  *  *  *  *  * 

« Il ne s’agit pas de montrer l’indicible ou de faire œuvre documentaire. Que l’on ne 
s’attende pas à trouver des images de l’innommable. Le propos est de l’ordre du deuil, de 
la méditation, voire de la prière ou même de l’imprécation, tout ce qui, dans la mémoire 
consciente, accompagne le souvenir pour le rendre supportable ou tout au moins faire 
comme si cela pouvait être supportable. »

Pascal Nordmann, artiste

« Érigé comme un petit mémorial, l’œuvre de Pascal Nordmann fait penser à ces cailloux 
que l’on laisse sur la tombe d’un être proche ou, plus simplement derrière soi afin de 
retrouver sa route si l’on venait à s’égarer. Comme le dit l’artiste, le travail de mémoire 
n’est jamais abstrait, tant il est accompagné par divers types d’émotion et, dans ce cas 
précis, d’émotions lourdes si l’on me permet ce barbarisme.

La Trilogie de la gloire pourrait ainsi être comprise comme la mémoire de la mémoire, 
tant elle montre l’impact des événements d’autrefois sur ceux qui ne veulent, ne doivent 
ni peuvent oublier. Ainsi, le propos dépasse le contexte du seul génocide juif pour devenir 
une sorte de méditation sur le mal en général.» 

Emeline Cusin, agent artistique

From February 25th to March 25th, Mémoire de l’Avenir will host A Century of Glory, a 
monographic exhibition by the Swiss artist Pascal Nordmann. The first installment of his 
Trilogy of Glory, this show extends the reflections and commitments that have been dear 
to Mémoire de l’Avenir since its creation, by offering a visual narrative that invites us to 
explore the great questions that touch on collective memory, mourning, revolt, and the 
bridges between the political and the intimate, the collective and the individual.

*  *  *  *  *  *  *  *  *  *  *  *  *  *  *  *  

« It’s not about showing the unspeakable or making a documentary. Do not expect to find 
images of the unspeakable. The aim is to mourn, to meditate, even to pray, everything 
that, in a work of memory, accompanies the memory to make it bearable or at least to 
make it seem as if it could be bearable.»

Pascal Nordmann, artist

« Erected like a small memorial, this trilogy reminds us of the pebbles that we leave on the 
grave of a loved one or, more simply, behind us in order to find our way back if we get 
lost. As the artist says, the work of memory is never abstract, as long as it is accompanied 
by various types of emotions and, in this precise case, heavy emotions if I may use this 
barbarism.

Pascal Nordmann’s work could thus be understood as the memory of memory, it shows 
the impact of the events of the past on those who do not want to, should not or can not 
forget. Thus, the subject goes beyond the context of the Jewish genocide alone to become 
a kind of meditation on evil in general.»

Emeline Cusin, artist’s agent

UN SIÈCLE DE GLOIRE

PRÉSENTATION DE L’EXPOSITION

  A CENTURY OF GLORY

PRESENTATION OF THE EXHIBITION
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PASCAL NORDMANN

Pascal Nordmann a vécu entre Genève, Paris 
et Detmold, dans le nord de l’Allemagne, où, 
en 1986, il fonde une compagnie de théâtre, 
le «Chairos Theater», qu’il dirige durant dix 
ans et pour laquelle il écrit des textes, met 
en scène et crée décors et accessoires. La 
compagnie tournera en Allemagne, Pologne, 
Suisse, France, Autriche et Hollande…

Aujourd’hui, il mène de front plusieurs œuvres 
(littérature, écriture dramatique, arts plastiques 
et informatiques), faisant la part belle à 
un certain esprit surréaliste, à la poésie, à 
l’étrange, à l’humour...
 
Sa dernière exposition, Trilogie de la Gloire, 
une oeuvre en trois temps consacrée au 
génocide juif du 20ème siècle, mêle littérature, 
art graphique statique et animation.

Pascal Nordmann has lived between Geneva, 
Paris and Detmold, in northern Germany, 
where, in 1986, he founded a theater 
company, the «Chairos Theater», which he 
directed for ten years and for which he wrote 
texts, directed and created sets and props. 
The company toured in Germany, Poland, 
Switzerland, France, Austria and Holland...

His work embraces expressions in literature, 
dramatic writing, plastic arts and even 
computer science, whilst always staying 
true to the creative spirit which draws upon 
surrealism, humor, poetry and the strange...

His latest work, Trilogy of Glory, a three-
part creation dedicated to the 20th century 
genocide of the Jewish people, makes use of 
literature, graphic art and animation.

site web de l’artiste
www.pascal-nordmann.com

https://www.pascal-nordmann.com/
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Dans ce texte, je soumets modestement 
quelques réflexions que je souhaitais 
faire dialoguer avec la très puissante 
proposition artistique de Pascal Nord-
mann qui, à sa manière prolonge, les 
réflexions et les engagements qui ont été 
à l’origine de la création du projet Mé-
moire de l’Avenir - Humanités, Arts et 
Société.

Utiliser les arts pour réfléchir aux ques-
tions des mémoires, aux identités, aux 
notions de responsabilité et d’obliga-
tion, permet de réunir des considérations 
éthiques et esthétiques.  Les arts ont la 
capacité de jeter un pont entre le temps 
et les lieux, entre la sphère politique et la 
sphère intime. L’art donne à voir des re-
cherches et des propositions de révolte, il 
exprime des souvenirs qui ont le pouvoir 
d’influencer nos reconstructions et nos 
résiliences.

* * * * * * * * * * * * * * * * * * * * * * * * * 

Parmi les souvenirs et les événements, il 
y a aussi les catastrophes et les deuils. Je 
souhaite ici partager les raisons de mon 
engagement dans Mémoire du futur - 
Humanités, Arts et Société. Je suis née en 
Israël – Palestine, de parents survivants 
de la Shoah. Le deuil prolongé est de-
venu notre raison d’être collective, avec 
comme impératif : « Plus jamais ! ». La 
mémoire accompagne toute notre vie.

Chacun, du plus petit âge au plus grand, 
rend hommage aux histoires de notre 
peuple. Pour tous les enfants d’Israël, de 
toutes origines confondues, l’éducation 

et l’apprentissage de la vie se font au tra-
vers de l’école et des médias.

Les fêtes et les commémorations qui se 
succèdent nourrissent notre mémoire et 
notre identité. Notre identité individuelle 
et notre mémoire collective reposent sur 
les mêmes éléments historiques. Le pro-
blème est que cette éducation n’offre au-
cune perspective sur l’histoire de l’« Autre 
».

J’avais neuf ans lors de la Guerre des 
Six Jours. Effrayée par la guerre, comme 
tous les autres enfants, et forte de notre 
impératif « Plus jamais » j’ai dit à mon 
père à son retour du front : « il faut 
tuer tous les Arabes ». Cette parole l’a 
rendu furieux et il m’a répondu : « Une 
mère juive et une mère arabe pleurent 
leurs enfants de la même façon». C’est 
la première fois que j’ai pris conscience 
de l’« autre » - en tant que personne, qui 
a une identité propre, une culture et une 
histoire…. Cela m’a ouvert à une réalité 
parallèle entièrement nouvelle, et c’est 
ainsi qu’en pleine guerre et par la guerre 
elle-même, j’ai compris que mon édu-
cation et mon histoire étaient relatives. 
Notre deuil collectif s’étend au-delà de 
nos vies individuelles et de notre culture, 
et participe aux rapports humains entre 
Israéliens et Palestiniens, et entre Israé-
liens - Hébraïques et le reste du monde...

Plus tard, la découverte et la connais-
sance de l’autre sont devenues le thème 
moteur de ma recherche et de mon tra-
vail, et j’ai cherché à prendre conscience 
de (tous) « les autres » - les peuples 

LES ARTS ET LE DEUIL par Margalit Berriet d’Afrique et les « black » américains… 
les peuples du Vietnam, de la Chine, du 
Cambodge, de la Yougoslavie, du Rwan-
da …. La liste est longue, et mène à des 
questions sur l’espèce humaine et sur 
notre capacité à comprendre nos valeurs 
humaines et universelles…

L’histoire d’Israël est fondée sur ses mé-
moires individuelles and collectives du 
génocide, la culture du deuil engendre 
une mémoire vivante mais elle conduit 
aussi à un deuil sans fin …

SOUVIENS-TOI

Le jour de mémoire s’appelle « IZKOR » 
en Hébreu et « AZKOR » en Arab », c’est-
à-dire « souviens-toi ». 

Cette mémoire collective s’imprime dans 
l’identité de chaque Juif, comme dans 
celle de chaque Palestinien ; elle entrave 
ainsi une mémoire plus individuelle et 
subjective, qui pourrait se construire de 
façon plus indépendante vis-à-vis du col-
lectif.

Elle devient la raison de nos sacrifices 
quotidiens, ce qui justifie nos enfants 
morts et notre comportement de mar-
tyrs et de meurtriers. Ainsi, elle devient 
un alibi dangereux et manipulateur, mais 
efficace, pour la préparation d’enfants 
prêts à mourir. Les parents standardisent 
le sacrifice, la guerre, la mort de leurs 
enfants, et la nouvelle génération est 
toujours prête à protéger sa mémoire et 
sacrifier son avenir.

Ce deuil permanent, contrairement à un 
processus humain d’acceptation de la 
mort, engendre l’insécurité, la peine, le 
danger, et la peur de l’«autre ». Il devient 
un outil de racisme et de discrimination, il 
sape les relations entre les hommes, et il 
compromet la capacité à vivre ensemble. 

Le deuil prolongé, sollicité et intermi-
nable, devient contraire à un processus 
de deuil. En hébreu, la Shoah signifie 
désastre et catastrophe, et elle demeure 
vivante à travers ses rites et ses symboles. 
En arabe, le répondant est le Naqueba, 
qui signifie désastre et catastrophe. 

Ces désastres et catastrophes sont por-
tés collectivement par les plus jeunes gé-
nérations, et s’inscrivent dans leur vie et 
leur devenir.

Notre identité ne peut-elle être définie 
que par ce passé ? 

Le deuil devenu interminable en justifie 
un autre, et produit une escalade de la 
mort, et non une acceptation de la mort 
et l’élaboration de la guérison.

LES ARTS,
UN PARCOURS POUR GUÉRIR 

Dans mon travail, je fais le projet de 
construire un futur, grâce à la mémoire 
comme matériau vivant, une mémoire 
pour l’avenir, une mémoire de l’ave-
nir. Parmi de nombreuses personnalités 
(Martin Luther King, Aime Césaire…) et 
d’artistes, je signalerais ici l’influence de 
deux artistes en particulier : Christian 
Boltanski et Anselm Kiefer.

C’est dans le flux de la mémoire que 
Christian Boltanski, artiste français, re-
trouve les briques sur lesquelles sont 
inscrits les éléments essentiels du passé, 
de l’enfance et du deuil. Il reconstruit la 
mémoire de « l’avenir », autrement dit, il 
exprime artistiquement comment le pas-
sé de mort compose l’expérience des vi-
vants. Il assemble des objets et des pho-
tos ayant appartenu à des personnes qui 
sont présentées de façon anonyme. Cette 
révision du passé propose une idée qui 
rappelle la permanence de ce qui était 
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là et qui n’est plus là à présent. En tous 
les cas, ils ont existé ! Christian Boltanski 
rassemble et recompose les parcelles 
d’un puzzle et remet en lumière le passé, 
l’histoire des familles et reconstruit une 
identité. C’est comme une représentation 
théâtrale non personnelle, une démons-
tration d’une identité collective faite de 
drames humains divers : la Shoah, le fait 
d’être sans domicile, la maladie, etc. La 
mort est bien concrète dans ce souvenir 
de l’Holocauste.

Anselm Kiefer, artiste allemand, s’inspire 
des grands drames du XXe siècle. Il uti-
lise du sable, des branches, des corps 
célestes, des cheveux, des textes poé-
tiques, mystiques ou scientifiques, des 
matériaux de ruines et de rebuts. Ses 
créations évoquent la catastrophe et les 
destructions de la Seconde Guerre mon-
diale, en particulier la Shoah. Il s’attelle 
à une interrogation capitale : comment, 
après l’Holocauste, être un artiste qui 
s’inscrit dans la tradition allemande ? 
Ainsi, il produit un travail existentiel de 
mémoire et de deuil, une quête spirituelle 
nourrie de grands mythes et de mystique 
kabbalistique. Il évoque le lieu des morts 
vivants, la solitude, la détermination et 
le courage de l’homme. À travers cette 
œuvre, on ne peut que constater que la 
construction de l’Europe concerne réelle-
ment et paradoxalement Israël.

LES (MES) ARTS

Le Deuil est un sujet inséparable de ma 
créativité personnelle, c’est aussi un élé-
ment fondateur de l’association « Mé-
moire de l’Avenir ».

Dans ce contexte de peur et de deuil 
interminable, partagé avec mon noyau 
familial et tout mon pays, je me suis 
demandée comment contribuer à la 
lutte contre l’ignorance, les stéréotypes 

et les préjugés. Comment améliorer la 
connaissance de l’autre, celui dont j’ai 
peur, et participer à la diversité humaine 
et culturelle, avec mon identité indivi-
duelle et collective ?

Ma relation à l’art vient de la conviction 
intime et intuitive que je peux regarder 
librement le monde du moment que je 
sais ce que je partage avec l’Autre. En 
effet, nous sommes tous différents, mais 
aussi tous semblables, nés après tout 
pour vivre… L’art est le seul outil qui per-
mette de penser le rapport de l’humain 
à l’universel.

De ce fait, mon engagement en tant 
qu’artiste ne réside pas seulement dans 
l’impact esthétique de l’œuvre mais aus-
si dans son message, sa réception, son 
influence, sa provocation et sa critique. 
Je considère comme légitime d’offrir aux 
personnes les moyens de se découvrir, de 
découvrir l’autre et surtout de respecter 
sa différence. L’art et la culture peuvent 
nous aider à mieux nous connaître et 
peut-être même à faire en sorte que 
l’autre ne soit plus un ennemi. La créa-
tion de l’association Mémoire de l’Ave-
nir est le fruit de cette conviction : nous 
sommes tous différents, mais semblables, 
faillibles, humains et mortels. Je dessine 
et je peins pour essayer de comprendre 
un monde sans frontières. C’est cela la 
base de mon travail, sa raison d’être, ma 
raison d’être.

Mon travail et la création de l’association 
Mémoire de l’avenir (MDA) et le projet 
Humanities, Arts and Society (HAS) ont 
pour objectif la mobilisation de res-
sources artistiques et culturelles au profit 
de la construction d’un monde au-delà 
des frontières. 

Loin de devoir paralyser les vivants, le 
deuil doit être vécu comme une étape 
nécessaire au rétablissement. D’ailleurs, 
cette évolution de la pensée s’inscrit dans 

la langue hébraïque. Les langues sumé-
rienne et hébraïque ont été et restent 
des modes de communication vivants et 
sont nourries par la compréhension des 
mondes sensibles. Ainsi, les mots en hé-
breu (langue sémite) Gilgoule=cycle et 
nishamots=esprit sont utilisés pour dé-
crire les mouvements de réincarnation 
de l’esprit.

Une quête artistique et symbolique de 
l’universel concernant le deuil 

La question du deuil dans la culture hé-
braïque, et sa place dans la croyance des 
mouvements d’après la mort se retrouve 
dans les métaphores du son et de lan-
gage et l’expression artistique.

Le crâne humain, image récurrente dans 
l’art, est traduit en hébreux par le mot 
Goulegoleth, et a pour racine Agole qui 
signifie le Rond.

Le mot Gilgoule signifie un cycle en 
mouvement, et a pour racine Agole qui 
signifie Rond, la forme géométrique de 
l’infini.

De la même racine : le mot Gal signifie 
Vague de la mer, et le mouvement de Va-
gue=gal produit le mot Galgal = roue, 
et aussi le Goulegoleth .
La même racine est utilisée pour dire 
Gal-Ad qui veut littéralement dire éterni-
té et signifie un mémorial fait de pierres 
brutes posées sur la place du défunt.

C’est au travers de ces mots, Gal, Gal-
gal, Goulegolet, Gilgol, Gal-Ad, Gilgo-
ul Neshamot que l’esprit philosophique 
de ma langue maternelle m’a incitée à 
rechercher et à découvrir celui qui se 
cacherait dans d’autres cultures et leurs 
arts.

Ainsi, aborder l’art et plus spécifiquement 
le langage artistique m’a permis d’ap-

procher la pensée archaïque, universelle 
& symbolique qui produit la diversité et 
les différences. Celle-ci se construit à 
partir de la perception, à partir du regard 
porté par les êtres humains sur leur en-
vironnement. Depuis la nuit des temps, 
l’homme a ressenti le besoin d’exprimer 
ses questionnements existentiels, comme 
la mort, le deuil… À partir de la nature, 
des artefacts et du corps, l’homme a pro-
duit un langage pour communiquer ses 
concepts, ses histoires, ses réflexions, ses 
savoirs, ses doutes et ses croyances…

Le travail sur la grammaire des arts et des 
symboles a pour objectif de sensibiliser et 
de développer la réflexion sur les mes-
sages et les préoccupations des artistes 
dans d’autres cultures. Cette attention et 
cette compréhension nous amènent, je 
crois, à un respect et à une écoute pro-
pice à la reconnaissance de l’Autre dans 
sa différence et dans son histoire.

*******************************************

C’est un grand honneur pour moi de 
partager mes pensées et mes récits avec 
Pascal, en ce moment précieux où il a 
choisi de partager avec nous son œuvre.

Je partage aussi sa déclaration « Il ne 
s’agit pas de montrer l’indicible ... le 
propos est de l’ordre du deuil, de la mé-
ditation, voire de la prière ou même de 
l’imprécation » … qui suggère la nécessi-
té de se servir de la mémoire pour com-
prendre le passé, mieux voir le présent et 
bâtir l’avenir. 

« Je ne conçois pas que l’artiste puisse res-
ter un spectateur indifférent, refusant de 
prendre une option.(…) Etre engagé, cela 
signifie, pour l’artiste, être inséré dans son 
contexte social, être la chair du peuple, 
vivre les problèmes de son pays avec in-
tensité, et en rendre témoignage. »

   Aimé Césaire
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MOURNING AND THE ARTS by Margalit Berriet

In this text I try modestly to add a few 
thoughts I wished to share in an echo to 
Pascal Nordmann’s powerful proposition 
that, in its own way, extends the reflec-
tions and commitments which originated 
the creation of the project Mémoire de 
l’Avenir - Humanities, Arts and Society.

Using the arts to reflect upon issues of 
memories, identities, responsibilities and 
obligations brings about ethical and aes-
thetic considerations.  The arts have the 
ability to bridge the gaps diving time and 
place aswell as the political and the in-
timate. The arts may manifest inquiries 
and propositions of revolt as well as ex-
press memories, affecting reconstructions 
and resiliencies.

* * * * * * * * * * * * * * * * * * * * * * * *
Within memory one also finds disaster 
and mourning. Here I want to share the 
reasons for my engagement with Memo-
ry of the Future - Humanities, Arts and 
Society. I was born in Israel-Palestine to 
parents who were Holocaust survivors.   
Prolonged mourning had become our 
collective raison d’être, along with the im-
perative of Never again, as a life motto. 
Memory was a crucial part of our lives.

Everyone in Israel, from the youngest to 
the oldest, pays tribute to the stories of 
our people. For all the children of Israel, 
of all origins, education’s primary vehi-
cules are school and the media. 

This culture of memory and identity is 
continuously fed by successive holidays 
and commemorations. Our individual 

identity and our collective memory are 
based on the same historical elements. 
The problem is that this education of-
fers no perspective on the history of the 
«Other».

I was nine years old during the Six Day 
War. Frightened by the war, like all child-
ren, and emboldened by the imperative 
«Never again» I told my father when he 
came back from the war front: «We must 
kill all the Arabs». This made him furious 
and he replied: «A Jewish mother and 
an Arab mother cry for their children in 
the same way». That was the first time I 
became aware of the «Other» - as a per-
son, with their own identity, culture and 
history.... It opened me up to an entirely 
new parallel reality, and so in the midst of 
war and through war itself, I understood 
that my upbringing and my history were 
relative. Our collective mourning extends 
beyond our individual lives and culture, 
and participates in the human rela-
tionships between Israelis and Palesti-
nians, and between Israeli-Jews and the 
rest of the world...

Later, the discovery and knowledge of the 
other became the driving theme of my 
research and work, and I sought to beco-
me aware of (all) «others» - the peoples 
of Africa and the Black American... the 
peoples of Vietnam, China, Cambodia, 
Yugoslavia, Rwanda .... The list is long, 
and leads to questions about the human 
species and our ability to understand our 
human and universal values...

The history of Israel is based on the in-

dividual and collective memory of geno-
cide. This culture of mourning generates 
a living memory but it also leads to en-
dless grieving...

REMEMBER

The day of remembrance is called «IZ-
KOR» in Hebrew and «AZKOR» in Arabic, 
which means «remember». This collective 
memory is imprinted in the identity of 
each Jew, as well as in that of each Pales-
tinian; it thus hinders a more individual 
and subjective memory, which could be 
constructed more independently from the 
collective.

It becomes the reason for our daily sacri-
fices, justifying our dead children, mar-
tydom and murder. Thus, it becomes a 
dangerous and manipulative, but effec-
tive, alibi in fabricating children who are 
ready and willing to die. Parents norma-
lize sacrifice, war, and the death of their 
children ; and the new generation is ea-
ger to protect the collective memory by 
sacrificing their future.

This permanent state of mourning, un-
like a human process of accepting death, 
breeds insecurity, grief, danger, and fear 
of the «other». It becomes a tool enabling 
racism and discrimination, it undermines 
human relationships and it compromises 
the ability to live together in peace. Pro-
longed, provoked and unending berea-
vement becomes contrary to a true pro-
cess of mourning. In Hebrew, the Shoah 
means disaster and catastrophe, and it 
remains alive through its rites and sym-
bols. In Arabic, the respondent is Na-
queba, which means disaster and catas-
trophe. 

These disasters and catastrophes are car-
ried collectively by the younger genera-
tions, and are inscribed in their lives and 

their future.

Can our identity only be defined by 
this past? The mourning that has beco-
me interminable justifies its renewal ; it 
produces an escalation of death, not its 
acceptance, and makes healing unattai-
nable.

THE ARTS, A PATH TO HEALING 

In my work, I engage in the project of 
building a future from memory as li-
ving material, a memory for the future, 
a memory of the future. Among many 
personalities (Martin Luther King, Aime 
Césaire...) and artists, I would point out 
the influence of two artists in particular: 
Christian Boltanski and Anselm Kiefer.

It is in the flow of memory that Christian 
Boltanski, a French artist, finds the bricks 
on which are inscribed the essential ele-
ments of the past, of childhood and of 
mourning. He reconstructs the memory 
of the «future», in other words, he ex-
presses artistically how the mortiferous 
past composes the experience of the li-
ving. He assembles objects and photos 
that belonged to people who are pre-
sented anonymously. This revision of the 
past proposes an idea that reminds us of 
the permanence of what was once there 
and is no longer. Nevertheless,  they 
existed! Christian Boltanski gathers and 
recomposes the pieces of a puzzle and 
brings to light the past, the history of fa-
milies and reconstructs identity. It is like 
a non-personal theatrical performance, 
a demonstration of a collective identity 
made from various human dramas: the 
Shoah, homelessness, illness, etc. Death 
is very concrete in this memory of the Ho-
locaust.

Anselm Kiefer, a German artist, is inspired 
by the great tragedies of the 20th cen-



32 33

I cannot imagine that the artist could 
remain an indifferent spectator, refusing 
to take an option. (…) Being engaged 
means, for an artist, to be inserted in its 
social context, be the blood & flesh of the 
people, experience the problems of his 
land with intensity and testify. 
  
Aimé Césaire

tury. His work involves sand, branches, 
hair, celestial bodies, poetic, mystical 
or scientific texts and materials extrac-
ted from ruins and waste. His creations 
evoke the catastrophe and destruction 
of the Second World War, in particular 
the Shoah. He tackles a major question: 
how, after the Holocaust, can one be an 
artist inscribed in the German tradition? 
Thus, he produces an existential work of 
memory and mourning, a spiritual quest 
nourished by great myths and Kabbalis-
tic mysticism. It evokes the place of the 
living dead, solitude, determination and 
courage. Through this work, one can 
only see that the construction of Europe 
paradoxically, truly is of Israel’s concern.

THE (MY) ARTS

Mourning is a theme inseparable from 
my personal creativity, it is also a foun-
ding element of Memory of the Future.

In this context of fear and endless mour-
ning, shared with my family and my 
country, I asked myself how to contri-
bute to the fight against ignorance, ste-
reotypes and prejudice. How to improve 
the knowledge of the other, the one I am 
afraid of, and to participate in human 
and cultural diversity, with my own indi-
vidual and collective identity?

My relationship to art comes from the in-
timate and intuitive conviction that I can 
freely look at the world as long as I know 
what I share with the Other. Indeed, we 
are all different, but also all similar, born 
after all to live... Art is the only tool that 
allows us to think about the relationship 
of the human to the universal.

Therefore, my commitment as an artist 
does not only lie in the aesthetic impact 
of the work but also in its message, its re-

ception, its influence, its provocation and 
its critical power. I consider it legitimate to 
offer people the means to discover them-
selves, to discover the other and above 
all to respect their difference. Art and 
culture can help us know each other bet-
ter and perhaps even to ensure that the 
other is no longer seen as an enemy. The 
creation of the association Mémoire de 
l’Avenir is the fruit of this conviction: we 
are all different, but similar, fallible, hu-
man and mortal. I draw and paint to try 
to understand a world without borders. 
This is the basis of my work, its raison 
d’être, my raison d’être.

My work and the creation of the asso-
ciation Memory of the Future (MDA) and 
the project Humanities, Arts and Society 
(HAS) have for objective the mobiliza-
tion of artistic and cultural resources for 
the benefit of the construction of a world 
beyond borders. 

Far from paralyzing the living, mourning 
must be experienced as a necessary step 
in recovery. Moreover, this evolution of 
thought is inscribed in the Hebrew lan-
guage. The Sumerian and Hebrew lan-
guages have been and remain living 
modes of communication and are nou-
rished by the understanding of the sen-
tient worlds. Thus, the words in Hebrew 
(Semitic language) Gilgoule=cycle and 
nishamots=spirit are used to describe the 
reincarnation movements of the spirit.

An artistic and symbolic quest for the uni-
versal, concerning mourning.

The question of mourning in Hebrew 
culture, and its place in the belief of the 
movements after death, is found in the 
metaphors of sound and language and 
artistic expression.

The human skull, a recurring image in 
art, is translated into Hebrew by the word 

Goulegoleth, and has the root Agole 
meaning the Round.

The word Gilgoule means a cycle in mo-
tion, and has for root Agole which means 
Round, the geometrical form of infinity.

From the same root: the word Gal means 
Wave of the sea, and the movement of 
Wave=gal produces the word Galgal= 
wheel, and also the Goulegoleth.
The same root is used to say Gal-Ad 
which literally means eternity and means 
a memorial made of rough stones placed 
on the place of the deceased.

It is through these words, Gal, Galgal, 
Goulegolet, Gilgol, Gal-Ad, Gilgoul 
Neshamot that the philosophical spirit of 
my mother tongue has incited me to seek 
and discover the one that would be hid-
den in other cultures and their arts.

Thus, approaching art and more speci-
fically the artistic language allowed me 
to approach the archaic, universal & 
symbolic thought that produces diversity 
and differences. This is built from per-
ception, from the way human beings look 
at their environment. Since the dawn of 
time, man has felt the need to express his 
existential questions, such as death, and 
mourning... From nature, artifacts and 
the body, man has produced a language 
to communicate his concepts, his stories, 
his thoughts, his knowledge, his doubts 
and his beliefs...

The work on the grammar of art and 
symbols aims to raise awareness and 
develop reflection on the messages and 
concerns of artists in other cultures. This 
attention and understanding leads us, I 
believe, to a respect and a listening that 
is conducive to the recognition of the 
Other in his difference and in his history.

******************************************

It is a great honor for me to share my 
thoughts and stories with Pascal Nord-
mann at this precious moment when he 
has chosen to share his work with us.

I also share his statement «It is not a mat-
ter of showing the unspeakable ... the 
purpose is of mourning, meditation, even 
prayer or even imprecation» ... which 
suggests the need to use memory to un-
derstand the past, to better see the pre-
sent and to build the future.
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PROJECTION DE FILM
FILM PROJECTION

Pascal Nordmann 
UN SIÈCLE DE GLOIRE

animation vidéo , 18 minutes

Ces paysages, ces images, sont ceux de l’Europe d’autrefois. Un siècle. Presque rien. Réutilisation 
de cartes postales, d’encarts publicitaires. Photographies d’engins mécaniques appartenant à l’his-
toire. C’est la voix de l’auteur qui nous conduit à travers ce dispositif.

L’animation: c’est presque rien. Pas de grands effets numériques. Seulement ce que la petite boîte 
à outils basique de l’amateur d’informatique permet de faire. Rien de plus. Les collages, animés 
par le souffle de l’auteur, des calculs d’une simplicité enfantine. Des personnages venus de la pein-
ture de maîtres qu’ils soient du vingtième siècle, qu’ils soient plus anciens. Miro, Max Ernst, Pablo 
Picasso, Paul Klee, Jérôme Bosch …

La musique naît du mélange des voix. Utilisation de bruits. Goutte de pluie. Chutes de pièces de 
monnaie. Elle peut aussi venir de la petite caisse à ritournelles électronique qui imite si bien les 
instruments de musique, que l’on fait chanter en posant des notes sur une portée selon une arith-
métique enfantine. Mais connaît-il la musique?

Pour parler du désastre, du plus grand naufrage: rassembler des instruments pauvres. Textes, 
images anciennes, voix de l’auteur, cartons superposés qui défilent à l’écran.

A CENTURY OF GLORY

animation film, 18 minutes 

These landscapes, these images, are those of Europe of times gone by. A century. Almost nothing. 
Reuse of postcards, advertising inserts. Photographs of mechanical devices belonging to history. It 
is the author’s voice that leads us through this device.

The animation: it’s almost nothing. No great digital effects. Only what the small basic toolbox of the 
computer enthusiast allows to do. Nothing more. The collages, animated by the author’s whispers, 
calculations of a childish simplicity. Characters coming from masters of the 20th century or older. 
Miro, Max Ernst, Pablo Picasso, Paul Klee, Jerome Bosch ...

The music is born from the mixture of voices. Use of noises. Raindrops. Falling coins. It can also 
come from the small electronic ritornello box which imitates so well the musical instruments, the 
small box which one makes sing by poising notes on a range according to a childish arithmetic. But 
does he know music?

To speak about the disaster, the greatest catastrophe: gather poor instruments. Texts, old images, 
the author’s voice, piled sketches parade across the screen.

VENDREDI 24 FÉVRIER
à 20H00 pile

à l’occasion du vernissage
de UN SIÈCLE DE GLOIRE

gratuit et ouvert à tous

FRIDAY FEBRUARY 24TH
at 8PM sharp

on the occasion of the opening 
of A CENTURY OF GLORY

free and open to all
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SAMEDI 11 MARS 
début de la soirée 18H30 
gratuit, ouvert à tous 

SATURDAY MARCH 11TH
reading starts at 6:30PM
free, open to all

LECTURE OUVERTE 
PUBLIC READING

Elena Tognoli  www.elenatognoli.eu

Mater Baltica

lecture bilingue par Elena Tognoli
(italien) et Chloé Devis (français)

On a trouvé une femme dans la mer baltique, 
elle était remplie de petits oeufs, ainsi com-
mence et termine le récit graphique d’Elena To-
gnoli. Entre-temps, cette femme aura effleuré 
notre monde et y aura déposé son goût pour 
les mots et les questions ; mais aussi sa com-
plexité et son souhait de liberté. Femme-mi-
rage, elle questionne notre monde, dans lequel 
elle cherche sa place, parmi les humains, dans 
la nature. A sa manière, elle nous informe de 
l’état du monde. Femme-trouvée, décortiquée, 
objectifiée, elle ne se laisse cependant pas ré-
duire aux attributs qu’on lui appose ; malgré 
les tentatives de la définir selon son apparence, 
son âge ou ce qu’elle a dans le ventre, elle reste 
insaisissable et échappe aux cases. Femme-ma-
trice au sein de cette mer-mère, elle interroge 
la féminité, la maternité, et plus largement la 
filiation. 

A woman was found in the Baltic Sea, she 
was filled with little eggs, so begins and ends 
the graphic book by Elena Tognoli. In the 
meantime, this woman will have touched 
our world and will have deposited her taste 
for words and questions; but also her com-
plexity and her wish for freedom. Woman-mi-
rage, she questions our world, in which she 
seeks her place, among humans, in nature. 
In her own way, she informs us of the state of 
the world. Woman-found, dissected, objectified, 
she does not however let herself be reduced to 
the attributes that one affixes to her; in spite 
of the attempts to define her according to her 
appearance, her age or what she has in the bel-
ly, she remains elusive and escapes the boxes. 
As a woman-matrix within this mother sea, 
she questions femininity, maternity, and more 
broadly, filiation. 

Pascal Nordmann  
www.pascalnormand.com

Les Guetteurs I

extraits d’un monologue,
interpretés par Elaura Thomasson

Première partie d’une trilogie, ce texte soustitré 
L’hésitation, nous entraîne dans un voyage ima-
ginaire, passablement échevelé…

Une femme se dévêt chaque soir devant son 
miroir. Une autre cherche à savoir ce qu’elle 
peut bien alors y voir, et tisse tout un réseau de 
mots et d’images pour découvrir – ou recouvrir 
- ce secret.

Les Guetteurs I, lauréat des Journées de Lyon 
des auteurs de théâtre 2009, a également reçu 
le second prix du concours international de mo-
nologues de l’ITI (Unesco) 2006-2008.

First part of a trilogy, this text, titled Hesitation, 
takes us on an imaginary and disheveled jour-
ney...
 
A woman undresses every evening in front of 
her mirror. Another woman tries to find out 
what she can see in the mirror, and weaves a 
network of words and images to discover - or 
cover up - this secret.
 
Les Guetteurs I, winner of the Journées de Lyon 
des auteurs de théâtre 2009, was also awar-
ded second prize in the ITI (Unesco) 2006-
2008 international monologue competition. 
 

https://www.elenatognoli.eu/
https://pascalnormand.com/
https://pascalnormand.com/
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45/47 rue Ramponeau Paris 20 - M° Belleville [L2 - 11] 
Visites ouvertes au public du mercredi au samedi  11H-19H  
uniquement sur rendez-vous les mardis
contact@memoire-a-venir.org  / Tel: 09 51 17 18 75 
www.memoire-a-venir.org / humanitiesartsandsociety.org

PARTENAIRES ASSOCIÉS

UNESCO-Most 
Conseil International de la Philosophie et des Sciences Humaines
Humanities, Arts and Society
La Ville de Paris
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