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Il y a quelque chose d’essentiellement 
monumental dans ce tableau de Ribera. Les deux 
saintes – telles deux statues minérales –
occupent l’espace délimité par le corps du martyr, 
qui trace une diagonale secrète à partir de la 
concavité sombre de sa main exsangue. Il lève 
le regard vers ce sommet ombragé incliné sur 
la base d’un rocher. Les macles d’Oteiza mêlent 
arêtes et courbes, solides et vides, dans la 
tectonique mystérieuse du marbre noir, finalement 
ferme après la fureur agitée d’un exercice spirituel.
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José de Ribera  
1591-1652

Précurseur de l’esthétique caravagesque et maître 
exceptionnel de l’école napolitaine, Ribera a passé 
toute sa carrière en Italie, mais étant que Naples fut 
à l’époque une vice-royauté espagnole, une grande 
partie de son œuvre est arrivée dans le pays et 
influença des peintres ultérieurs comme Velázquez 
et Murillo. Bien qu’il soit surtout connu pour ses 
peintures religieuses, qui dépeignent souvent 
des scènes horribles de martyre, il a également 
peint des thèmes mythologiques et fut un célèbre 
graveur, un genre dont une importante production 
a survécu. Son chromatisme s’est défini vers la fin 
de sa carrière grâce à l’influence de peintres tels 
que Van Dyck.



Saint Sébastien soigné par les saintes femmes
vers 1620-1623. Huile sur toile

Dans cette œuvre de jeunesse, saint Sébastien est allongé, nu, le bras 
encore suspendu à l’arbre dans lequel il a été tourmenté. À ses côtés, 
sainte Lucie extrait ses flèches et sainte Irène se prépare à appliquer 
des onguents cicatrisants sur ses blessures. Deux anges montrent 
la couronne et les branches de palmier, symboles du martyre. Maître 
du réalisme ténébriste, Ribera distribue la lumière et l’ombre pour 
concentrer l’attention sur les trois personnages et mettre en valeur 
l’étude anatomique impeccable du corps du saint, représenté dans un 
raccourci audacieux.

Acquis en 1924



Jorge Oteiza
1908-2003

Il abandonna ses études de médecine pour se 
consacrer à la sculpture en 1931. Après avoir 
remporté plusieurs prix et vécu en Amérique du 
Sud pendant 13 ans, il est revenu au Pays basque 
en 1948. Deux ans plus tard, il réalisa la statuaire du 
monastère d’Arantzazu à Oñati (Gipuzkoa) et        
en 1957, il reçut le Grand Prix international de la 
Biennale de São Paulo (Brésil). Poète et théoricien 
de l’art, mais aussi activiste et agitateur culturel, il 
avait publié en 1963 son principal ouvrage, 
Quousque Tandem…! Ensayo de la interpretación 
estética del alma vasca (Quousque Tandem… ! 
Essai d’interprétation esthétique de l’âme basque). 
Défenseur d’une esthétique analytique et d’une 
approche éthique et politique de l’activité artistique, 
Oteiza est une figure emblématique de l’art 
espagnol de l’après-guerre et a influencé de 
manière décisive la « nouvelle sculpture basque ».



Macle ternaire avec la matrice Malevitch ou 
Conjonction en rond avec trois radicaux Malevitch 
ou Hommage à Juan de la Cosa
1973-1974. Marbre noir 

La configuration de cette œuvre représente la fusion de différentes figures 
minérales, mais si dans certaines macles l’union est réalisée dans le 
plan, dans celle-ci, elle naît de la superposition des éléments. Dans cette 
sculpture, Oteiza joue avec des idées contraires : il fait référence à une 
pièce de laboratoire, abstraite, mais également à une figure de dimension 
géographique, au choc et à la création de formations géologiques telles 
que des montagnes ou des flyschs côtiers. Les lignes tranchantes et 
obliques dessinent une trajectoire ascendante. La mer est présente 
à travers l’hommage à Juan de la Cosa, navigateur et cartographe de 
Cantabrie qui participa aux premières expéditions en Amérique.

Dépôt du Gouvernement basque en 1989



Macle de deux cuboïdes ouverts
1974. Marbre noir

Le titre de cette œuvre fait référence au cube irrégulier formé par les six 
faces d’une figure trapézoïdale. Selon l’iconographie propre à Oteiza, les 
trapèzes rappellent les figures employées par Malevitch, que le sculpteur 
appelle « Unité Malevitch ». Dans les cuboïdes, Oteiza réalise de nouvelles 
coupes de section cylindrique (ouvertes) et les unit (macle) pour créer 
une nouvelle figure. Le contraste entre les angles droits et les vides semi-
cylindriques engendre une œuvre très dynamique dans laquelle les arêtes 
tranchantes ascendantes occupent une place centrale. Le jeu entre le 
cube et les angles en ascension évoque les stratégies du suprématisme, 
né sous la forte influence du cubisme et du futurisme. L’œuvre s’appuie 
sur l’absence de figures ou de références préexistantes.

Dépôt du Gouvernement basque en 1989



Portrait d’un gudari armé appelé Odiseo
1975-1979. Acier 

À l’aide de plans d’acier trapézoïdaux et coupés, Oteiza construit une 
caisse dans laquelle on devine un portrait. On distingue en effet à 
l’intérieur de celle-ci un œil et un nez desquels se dégagent la tête et 
le cou. En raison du matériel et de l’espace contenu, il pourrait s’agir 
également d’un heaume cubiste. L’œuvre remet en question la division 
traditionnelle entre l’abstrait et le figuratif et invite à apprécier les liens 
entre ces mondes. Le jeu des contraires se retrouve également dans 
le titre, qui met en rapport la figure mythique d’Odysseus, qui lutte 
contre les dieux pour rentrer chez lui et retrouver sa famille, et celle du 
guerrier basque.

Acquis en 1982



BBKateak 

BBKateak est un concept d’exposition 
qui vise à doter la collection de nouveaux 
récits le temps que durent les travaux 
d’agrandissement du musée. Via un 
programme dynamique de présentations 
régulièrement actualisées, chaque salle du 
vieux bâtiment se charge d’effectuer un 
face à face inattendu entre deux artistes de 
la collection et leurs œuvres. Il peut s’agir 
d’auteurs d’époques, de cultures ou de pays 
très différents, l’idée étant d’inciter à regarder 
l’art en transformation et en construction. La 
métamorphose du musée se reflète ainsi dans 
une collection en changement permanent.

Ce programme commence par Treize pour le 
Centaure. Ce projet de l’artiste Sergio Prego, 
axé sur la sculpture, est né du fait qu’il a fallu 
vider les salles de leur contenu.


