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Excursie naar Sarrebourg, Metz, Nancy en Luxemburg 

Voor de zestiende keer organiseert FransPlus een excursie naar Frankrijk. 

Dit keer naar Sarrebourg, Metz, Nancy en Luxemburg. 

We overnachten in Metz. 

Wat bezoeken we tijdens deze excursie? 

 Sarrebourg: 

La Chapelle des Cordeliers: Le vitrail « La Paix » de Marc Chagall 

Le Musée du Pays de Sarrebourg : La tapisserie « La Paix » de Marc Chagall 

 Metz: 

Tour en autocar à  Metz 

Centre Pompidou 

L’église Saint Maximin: Les fenêtres de Jean Cocteau 

La Cathédrale St-Etienne : les fenêtres de Marc Chagall 

Le restaurant Flo : un restaurant Art Nouveau 

 Nancy: 

La Place Stanislas 

Les monuments Art Nouveau 

Le parc : La Pépinière 

Le Musée des Beaux-Arts 

Le restaurant Excelsior : un restaurant Art Nouveau 

 Luxembourg: 

Tour en autocar : Plateau de Kirchberg 

La Place de la Constitution (centre-ville) 

Bockkazematten 

Wij wensen jullie heel veel plezier! 

 

Bon voyage! 

 

   Gradie Martini 

   Ineke Kalisvaart 
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Excursion à Metz et Nancy : le programme 

Le samedi 24 mai 2014 

Sarrebourg  

07h00 Départ à Geldermalsen (devant la mairie) 

07h15 Départ à Tiel (devant la gare) 

07h30 Départ à Beneden Leeuwen (Harlekijn : van Heemstraweg 38a) 

07h45 Départ à Druten (D’n Bogerd : Van Heemstraweg 53 a) 

14h00 Arrivée à Sarrebourg 

14h30 Le parcours Chagall : tour guidé 

- La Chapelle des Cordeliers 

  Le vitrail « La Paix » de Chagall 

-Le Musée du Pays de Sarrebourg 

  La tapisserie ”La Paix” de Chagall 

 

Tour en autocar dans la Lorraine : Gradie raconte 

 

Dîner à l’hôtel à Metz 

Promenade à la Moselle, la Cathédrale etc… 

 

Le dimanche 25 mai 2014 

Metz 

 

08h30 Petit déjeuner 

10h00 – 12h00 Tour en autocar à Metz (un guide français) 

12h00 – 14h30 Centre Pompidou à Metz (visite libre) 

14h30 Promenade à l´église Saint Maximin : les fenêtres de Jean Cocteau 

16h00 – 17h00 Visite de la Cathédrale St-Etienne :  les fenêtres de Chagall  (un guide 

français)  

19h00 Dîner au restaurant  Flo à Metz  (un restaurant  Art Nouveau) 
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Le lundi 26 mai 2014 

Nancy 

 

08h30 Petit déjeuner 

09h30 Départ pour Nancy 
10h30 Arrivée à la Place Stanislas 

11h00 – 13h00 Wandeling langs de Art Nouveau monumenten 

13h00 Pique-nique in het prachtige grote stadspark La Pépinière 

14h45 Musée des Beaux Arts 

18h00 Dîner au restaurant  Excelsior à  Nancy 

 

Le mardi 27 mai 2014 

Luxembourg  

 

08h30 Petit déjeuner 
09h30 Départ de l’hôtel 

10h30 Arrivée à Luxembourg 

Tour en autocar : Plateau de Kirchberg 

On descend à la Place de la Constitution 

Temps libre à Luxembourg 

 

12h45 Départ 

13h00 - 14h30  Bockkazematten (le guide parle néerlandais) 

15h00 Départ 

18h00 Arrivée à Stein (Limburg) repas à votre compte 

19h30 Départ 

21h15 Arrivée à Druten 

21h30 Arrivée à Beneden Leeuwen 

21h45 Arrivée à Tiel 

22h00 Arrivée à Geldermalsen 
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Van de ene oorlog in de andere 

Drie verschrikkelijke oorlogen tussen Frankrijk en Duitsland maakten van Elzas-Lotharingen 

een hel: haatgevoelens aangewakkerd door nationaal gevoel. De gedwongen annexatie in 

1871 leidde tot een decennialange vete tussen de twee landen. 

1870 
De noodlottige confrontatie in 1870-1871 was het gevolg van de onbeholpenheid van 

Napoleon III, de toenmalige keizer van Frankrijk, en de ijzersterke wil van kanselier Otto von 

Bismarck om de Duitse vorsten te verenigen onder het gezag van de koning van Pruisen. Het 

Franse leger was slecht voorbereid en werd van meet af aan (begin augustus 1870) aan 

mootjes gehakt. Generaal Mac-Mahon werd verslagen in Wissembourg (in het noorden van 

de Elzas) ondanks de heroïsche en beroemd gebleven charge van zijn kurassiers. (Zwaar 

bewapende soldaat te paard met een borstharnas.) In Lotharingen moest het leger van 

Bazaine terrein prijsgeven en zich terugtrekken in Metz, een stad die net zoals Straatsburg 

door Vauban van versterkingen werd voorzien. Na een beleg van enkele weken 

capituleerden deze twee steden. Parijs werd belegerd. Frankrijk vroeg in februari 1871 om 

een wapenstilstand. Het Duitse keizerrijk werd plechtig uitgeroepen door de koning van 

Pruisen en keizer Wilhelm I. Dit gebeurde in de wereldberoemde spiegelzaal van het Paleis 

van Versailles! De Moezel en de hele Elzas (met uitzondering van Belfort, dat dankzij de 

heldhaftige verdediging door Denfert-Rochereau gedurende de hele oorlog stand had weten 

te houden) werden bij het Duitse keizerrijk ingelijfd. Duitsland weigerde op brutale wijze om 

het diepgewortelde patriottisme in die twee departementen te erkennen, hoewel de meeste 

Franse generaals sinds de Revolutie en de Napoleontische Oorlogen uit die gebieden 

afkomstig waren. 

De nederlaag van Napoléon III, die reeds in het begin van de Frans-Duitse oorlog in Sedan 

krijgsgevangene werd, leidde tot de Derde Republiek. Die duurde veel langer dan verwacht. 

De amputatie van het nationale grondgebied bleef echter een ongeneeslijke wonde, die de 

kranten, scholen en grote vaderlandslievende schrijvers, zoals de Lotharinger Maurice 

Barrès, (1862-1923; werd zeer nationalistisch na de annexatie door Duitsland) met de 

regelmaat van de klok in de herinnering terugriepen. De blauwe lijn van de Vogezen werd 

een patriottisch bedevaartsoord. Maurice Barrès had het over la ligne bleue des Vosges, 

wanneer hij in oostelijke richting tuurde, een blauwe lijn in het verre verschiet, waarbij hij 

een intense vreugde voelde.  

Op puur militair vlak versterkte Frankrijk zijn nieuwe grenzen. Zijn Elzassische forten van 

Vauban was het kwijt. Om deze ‘trouée de Lorraine’ (de bres van Lotharingen) te dempen 

liet Séré de Rivières, ingenieur en bevelhebber over de geniekorpsen, toen in de Hauts-de-

Meuse (tussen Toul en Verdun) een netwerk van forten bouwen die half in de grond 

uitgegraven waren. Deze werden weldra heel berucht, in het bijzonder die van Vaux en van 

Douaumont. Eind 19e eeuw werden deze vestigingen door enorme lagen beton en 

spectaculaire staalpantsers versterkt om aan de steeds heviger vuurkracht van de vijand 

weerstand te kunnen bieden, een sombere voorbode van de toekomstige oorlogen. 
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1914-1918 
Hoewel iedereen de oorlog verwachtte, brak hij uiteindelijk toch los als een donderslag bij 

heldere hemel. Dit was in de zomer van 1914. Bijna heel Europa, zelfs de hele wereld, raakte 

bij het oorlogsgeweld betrokken. Twee bondgenootschappen gingen een strijd op leven en 

dood aan. Aan de ene kant Frankrijk, Groot-Brittannië en Rusland. Zij omcirkelen de centraal 

gelegen grootmachten Duitsland en Oostenrijk-Hongarije. Stukje bij beetje mengden andere 

landen zich in de vijandigheden. Kolonies werden om hulp gevraagd. De Verenigde Staten 

besloten in 1917 om mee te helpen aan de zijde van Frankrijk, waar het lot van de Eerste 

Wereldoorlog beslist werd. Het oorspronkelijke Duitse oorlogsoffensief (het Schlieffen-plan) 

stelde voorop dat eerst Frankrijk veroverd moest worden.  Daarna moesten de 

strijdkrachten op Rusland gericht worden. De Russische troepen waren immers trager en 

moeilijker te mobiliseren. De verrassing moest totaal zijn. Eerst werd het neutrale België 

binnengevallen. De bedoeling was een strategische cirkelvormige beweging te 

verwezenlijken en via Belgisch grondgebied het noorden van Frankrijk, richting Parijs, te 

veroveren. Het Franse leger was immers overtuigd dat de gevechten in het oosten zouden 

plaatsgrijpen en was binnengedrongen in de Elzas om Mulhouse te bevrijden. Dit Franse 

succes was van korte duur want de legers moesten zo vlug mogelijk terug naar Parijs. Het 

strijdgebied verplaatste zich vanaf toen naar de Champagnestreek en Picardië. De slag aan 

de Marne deed het plan van de Duitsers mislukken en twee legers groeven zich in. Een 

jarenlange loopgravenoorlog! Sleuven in de grond die zich als een litteken uitstrekten van de 

Noordzee tot aan de grens met Zwitserland. Deze stellingenoorlog duurde vier jaar en was 

oorzaak van enorm menselijk lijden. De grote offensieven van beide legers liepen keer op 

keer op de klippen. Heuse broedermoorden! Vanaf februari 1916 vond in Verdun een van de 

langste en bloedigste veldslagen plaats uit de wereldgeschiedenis. Terecht wordt er vandaag 

nog steeds al dat zinloze geweld herdacht. 600.000 soldaten sneuvelden in de modder. Het 

landschap draagt er nu nog de sporen van. Hier kan ieder zich heel goed voor de geest halen 

en voelen hoe wreed deze verschrikkelijke oorlog was.  

1939-1945 

Een ‘vreemde’ oorlog 

Op 11 november 1918, de dag waarop de wapenstilstand ondertekend werd, keerden de 

Elzas en het Moezelland in Lotharingen terug naar Frankrijk. De vreugde was groot na deze 

overwinning en iedereen was blij dat het dodelijkste conflict dat Frankrijk ooit te verduren 

kreeg, eindelijk voorbij was. Om elke nieuwe invasie onmogelijk te maken, besloot de Franse 

regering om vanaf 1930 ondergrondse verdedigingswerken aan te leggen: de Maginotlinie 

(genoemd naar de toenmalige minister van Defensie). Deze voor die tijd uiterst moderne 

verdedigingslijn liep langs de Rijn tot aan de Belgische grens. Overal waren versterkingen 

voorzien om een eventuele invasie in Frankrijk te weren. Op 1 september 1939 brak weer 

een oorlog uit. Deze keer was die opzettelijk uitgelokt door het politieke nazi-regime dat met 

ijzeren hand in Duitsland regeerde. Aan de Franse zijde was dit de ‘vreemde oorlog’. 

Iedereen verwachtte een vijandelijke aanval via de best verdedigde defensielinie ter wereld. 

De grensbevolking werd geëvacueerd. In mei 1940 viel Duitsland echter België binnen via de 

Ardennen. Alles ging heel snel. De tactiek was eenvoudig: overrompeling van de 

tegenstander door pantsers en luchtmacht. Vandaar de bijnaam voor dit treffen: de 
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‘Blitzkrieg’, een ‘bliksemoorlog’. De invasie via Noord-Frankrijk maakte de Maginotlinie 

overbodig. De Duitsers leken op het eerste gezicht een totale overwinning te behalen en 

Frankrijk stortte in als een kaartenhuis. Duitsland annexeerde opnieuw de Elzas en het 

Moezelland en begon dit gebied op definitieve wijze te ‘germaniseren’. Tal van mensen in 

die regio werden gedwongen om zich bij de Wehrmacht of bij de SS aan te sluiten. Dit waren 

de ‘malgré nous’. (Tegen onze wil in). In de Vogezen werd het concentratiekamp Struthof 

gebouwd. Dit verduitsen had echter een omgekeerd effect. Op 2 maart 1941 zwoer de 

toekomstige generaal Leclerc samen met de troepen die later deel zouden uitmaken van de 

2de pantserdivisie, dat ‘hij de wapens alleen nog zou neerleggen op het moment dat hun 

kleuren, hun prachtige Franse kleuren, opnieuw op de kathedraal van Straatsburg zouden 

wapperen’. Dit gebeurde in Koufra, een kleine oase midden in de Sahara, de plaats waar het 

vrije Frankrijk zijn eerste overwinning op de vijand kon vieren. Dit luidde het begin in van 

een lang en zwaar parcours om Frankrijk te bevrijden. 

De bevrijding 
In 1944 werd opnieuw op Franse bodem gestreden. De Amerikaanse en Engelse geallieerden 

landden op 6 juni 1944 in Normandië. Op 15 augustus vond de landing in de Provence plaats. 

Eind augustus werd Parijs bevrijd. Lotharingen kwam in september aan de beurt, met 

uitzondering van Metz, waar de Duitsers tot op 22 november standhielden. Alvorens de 

grens te bereiken, moesten de geallieerden eventjes op adem komen en wat bekomen van 

de krachtige weerstand die door het vijandelijke leger werd geboden. De bevrijding van de 

Elzas en het binnendringen op Duits grondgebied waren geen sinecure. Het 1ste Franse leger, 

onder bevel van generaal De Lattre de Tassigny, speelde een doorslaggevende rol. Van 14 tot 

28 november werden de Duitsers omsingeld in de Haute-Alsace. Mulhouse werd bevrijd. In 

het noorden controleerde generaal Leclerc al op 22 november de Col de Saverne dankzij de 

2de pantserdivisie. Hij besloot door te stoten naar Straatsburg, de hoofdstad van de Elzas. De 

dag daarop heroverde hij de stad al, wat een kolossale symbolische draagwijdte had. Vanaf 

16 december startte het Ardennenoffensief. De Duitsers bewezen hiermee dat nazi-

Duitsland geenszins op sterven na dood was. In de Elzas boden ze weerstand in Colmar, 

waardoor het voor de geallieerden onmogelijk was om noord en zuid met elkaar te 

verbinden. Erger nog: de Duitsers wonnen opnieuw terrein helemaal in het noorden. De 

Amerikaanse strijdkrachten wilden zich terugtrekken in de Vogezen. Onmogelijk voor de 

Franse regering! Ze mochten Straatsburg niet in de steek laten. Nooit! Generaal de Gaulle 

bemiddelde in hoogsteigen persoon bij generaal Eisenhower, opperbevelhebber van de 

geallieerden. Deze laatste ging ermee akkoord om op zijn beslissing terug te komen, op 

voorwaarde dat de verdediging van Straatsburg volledig door het 1ste Franse leger werd 

verzekerd. Tot op 22 januari wonnen de Duitsers terrein. Ze stonden zelfs tot op enkele 

kilometers van de kathedraal maar verder raakten ze niet. De Fransen boden hardnekkig 

weerstand. De teerling was geworpen. Het Ardennenoffensief (Von Rundstedtoffensief) was 

mislukt en het Duitse leger probeerde te redden wat er nog te redden viel. Toch had 

generaal De Lattre de Tassigny nog twee verbeten veldslagen nodig, waarbij de vijand door 

een tangbeweging ingesloten werd (in het Frans noemt men dat een tenaille), om de Duitse 

‘verzetshaard’ in Colmar tot overgave te dwingen. Op 9 februari staken de Duitsers opnieuw 

de Rijn over. Dit gebeurde in Chalampé (tussen Colmar en Mulhouse), via de enige brug over 
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de Rijn die nog onder controle van de Duitsers was. Het was nog wachten tot 19 maart op de 

herovering van Wissembourg ( aan de grens ten noorden van Straatsburg). Na deze 

herovering van Wissembourg (volledig in puin) alvorens het Franse grondgebied volledig 

verlost werd van het juk van de nazi’s.  

Na 1945 werden de politieke leiders van West-Europa zich ervan bewust dat een Europese 
eenheid noodzakelijk was geworden. Weg met de haat uit het verleden. Een halve eeuw 
later wordt wat ooit een droom was een feit…… en dat verandert het lot van Elzas-
Lotharingen, niet alleen van deze regio, maar van heel Europa. 
 
Zo ligt de bakermat van Europa in de Elzas. In 1949 wordt de Raad van Europa gesticht. Dit is 

de oudste van de grote Europese instellingen. De leden zetten zich in voor een harmonisatie 

van wetgeving op diverse terreinen.  

In 1950 kwam tot stand de Europese Verklaring voor de Rechten van de Mens. Twee 

instellingen spelen hierbij een belangrijke rol: de Europese Commissie voor de Rechten van 

de Mens en het Europese Hof (voor de Rechten van de Mens). De lidstaten kunnen elkaar 

verplichten om de wetgeving aan te passen indien een schending dreigt van deze rechten. 

Vlak na de wreedheden van de nazi’s wist deze instelling te beantwoorden aan de nood aan 

morele en juridische houvasten. 

Het indrukwekkende Palais des Droits de l’Homme bevindt zich in de Europese wijk in 

Straatsburg. In de loop van de jaren kwamen tal van andere instellingen zich vestigen in de 

Elzassische hoofdstad: de ESF: European Science Foundation, de Frans-Duitse 

televisiezender Arte, en het Europees Parlement. 

Zo heeft de Europese eenmaking de vreselijke gebeurtenissen van het verleden, waar deze 
regio’s zo onder hebben geleden, in de vergeethoek gedrongen.  
 
Gradie Martini, april 2014  

Gebruikte bronnen: Wereld in wording uitgegeven bij Novem 
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Marc Chagall 1887 - 1985 

Een joodse schilder 
Ooit deed Marc Chagall de uitspraak: ‘Als ik geen Jood was geweest, zou ik geen kunstenaar 
zijn geworden’. 

Dit mag een heel merkwaardige uitspraak worden genoemd. Want Chagall werd geboren in 
het wit-russische stadje Vitebsk, in een arm chassidische milieu. Het chassidisme is een 
religieuze sociale beweging in het oost-europese jodendom in het midden van de 18e eeuw, 
waarbij het zwaartepunt niet zozeer lag op de studie van de tora (dat is de door God 
geopenbaarde wil), maar vooral op de beleving ervan. Men hechtte grote waarde aan het 
gebed, aan de toewijding waarmee men de geboden vervulde, aan de vreugde van het 
dienen van God en aan de plaats van de rebbe (geestelijk leider) als een soort middelaar 
tussen God en de joodse gemeenschap. In het chassidisme kende men vele stromingen. In 
een dergelijk milieu - en dat maakt de uitspraak van Chagall zo merkwaardig - was voor 
beeldende kunst nauwelijks plaats. Muziek kon men waarderen, en ook tot op zekere hoogte 
de dans, maar dat gold niet voor schilderkunst en beeldhouwwerk en andere uitingen van 
vormgevende kunst. 

Chagall vertelt in het boek ‘Mijn Leven’ (1922) dat hij als kind niet wist wat een kunstenaar 
was. Ook beschrijft hij in zijn biografie hoe hij voor het eerst met de mogelijkheid in 
aanraking kwam om zelf tekeningen te maken: ‘Tot 1906 had ik in mijn hele leven in Vitebsk 
nog geen enkel schilderij of tekening gezien. Op een dag zag ik op school een van mijn 
klasgenoten een afbeelding uit een tijdschrift natekenen... Met stomheid geslagen zat ik 
naar hem te kijken. Het kwam me voor als een visioen, een soort openbaring in zwart-wit. Ik 
vroeg hem hoe je dat moest doen. Domkop, antwoordde hij, loop naar de bibliotheek, zoek 
een plaatje uit dat je bevalt en teken het na. Zo ben ik schilder geworden.’ 

Het is in bepaalde chassidische stromingen niet gebruikelijk mensen af te beelden. Het 
gebod zegt dat er geen gesneden beeld van God gemaakt mag worden. Een vraag daarbij is: 
mag er wel een beeld gemaakt worden van een mens? De mens wordt in de bijbel immers 
beeld van God genoemd? Er zijn stromingen in het chassidisme, die menen dat het gebod 
inderdaad ook de afbeelding van mensen verbiedt. In die stromingen is er geen ruimte voor 
schilderkunst, voor beeldhouwwerk, voor het fotograferen van mensen. 

In de stroming waarin Chagall geboren werd was een beeld maken van mensen niet 
verboden, maar het werd ook niet erg gewaardeerd. Aangrijpend heeft een andere joodse 
kunstenaar, Chaim Potok, over deze problematiek geschreven in de roman ‘Mijn naam is 
Asjer Lev’. Dit boek speelt in de Verenigde Staten in een chassidisch milieu van Brooklyn 
(New York), waar een joodse jongen tot de ontdekking komt dat hij de gave van tekenen en 
schilderen heeft. Als hij de weg van zijn gave wil volgen brengt dit hem in een heftig conflict 
met zijn milieu. Een conflict dat zijn hoogtepunt bereikt als Asjer ertoe komt een kruisiging te 
schilderen. 

In Vitebsk wordt Marc Chagall op 7 juli 1887 geboren. Hij is de oudste in een gezin van negen 
kinderen. Zijn naam is dan nog niet Marc Chagall, maar Moshe Segal. 
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Zijn vader werkt voor weinig geld in de vishandel. Op vele schilderijen van Chagall is een vis 
te zien, teken van leven. 

Het stadje Vitebsk telt ongeveer 50.000 inwoners, waarvan de helft joods is. Aan zijn 
ouderlijk huis en aan zijn geboortestad heeft hij altijd goede herinneringen bewaard. Op 
talloze schilderijen keert ergens het stadje Vitebsk terug. Soms groot en robuust op de 
voorgrond, soms klein in een hoekje, soms ook omgekeerd geschilderd ergens bovenaan het 
schilderij. Dit is een typische trek voor het werk van Chagall. Hij verenigt werelden. Ook als 
hij al tientallen jaren weg is uit Vitebsk, uit het chassidische leven, uit de armoede van zijn 
kindertijd keert toch die wereld telkens weer terug. Of beter gezegd: ze gaat mee, waar 
Chagall ook gaat. 

En dat geldt niet alleen voor het ouderlijk huis en de geboorteplaats, maar ook voor de 
dreiging van het antisemitisme (die in het Rusland van die dagen rauwe werkelijkheid was), 
voor de muziek van zijn oom die viool speelde, voor de bijbelse verhalen die hij als kind 
hoorde, voor de voorstelling van de hemel. 

Chagall heeft in Parijs gewoond, in de Verenigde Staten, in de Provence. Waar hij ook 
woonde, de beelden van zijn jeugd dragen de motieven van zijn kunstenaarschap. 

Over zijn jeugd heeft hij gezegd: ‘Ondanks alle moeilijkheden in onze wereld heb ik de liefde 
waarmee ik opgegroeid ben in mijn binnenste nooit opgegeven, net zo min als de belofte die 
in de liefde voor de mens besloten ligt. In ons leven is er, net als op het palet van de schilder, 
maar één kleur die het leven en de kunst zin geeft, de kleur van de liefde.’ 

Zijn levensloop 
Enkele momenten uit zijn leven hebben we al aangestipt. In het kort lichten we er nog een 
paar jaartallen uit. 

Als hij 20 jaar oud is vertrekt hij naar St. Petersburg in de hoop daar een opleiding tot 
schilder te kunnen volgen. Zijn ouders zijn niet enthousiast, maar steunen hem wel. Maar St. 
Petersburg biedt hem niet wat hij ervan verwacht. 

Hij zet zijn zinnen op Parijs, waar vele Russische kunstenaars en intellectuelen hun toevlucht 
hebben gezocht. In 1910 lukt het hem de reis naar Frankrijk te maken. In de mondaine 
wereldstad wordt hij overweldigd door wat hij op straat ziet. Het zijn niet de schilderscholen 
of de salons die hem helpen zijn talent te ontwikkelen, maar het zijn de mensen op straat, de 
boeren, de marktkooplui, en de Parijse straten, de pleinen en de gebouwen. En vooral: zijn 
herinneringen aan de wereld die hij heeft achtergelaten. Hier en daar is in zijn schilderijen 
uit die tijd de invloed van één of andere artistieke stroming merkbaar, maar verder dan een 
aanraking komt het niet. Chagall heeft zijn eigen stijl, zijn eigen wereld. 

In 1914 als de eerste successen een feit zijn en Chagall geëxposeerd heeft in Parijs en in 
Berlijn keert hij terug naar zijn geboortestad om daar Bella Rosenberg te trouwen. Zijn 
bedoeling is om spoedig naar Parijs terug te keren, waar hij al zijn doeken heeft 
achtergelaten. Maar van een terugkeer komt niets terecht, want de Eerste Wereldoorlog is 
een feit geworden. 
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Dus gaat Chagall in Rusland aan het werk. En ook daar wordt zijn kunstenaarschap erkend. 
Hij exposeert in Moskou en St. Petersburg. Inmiddels is de bolsjewistische revolutie 
uitgebroken. Vele joodse burgers hebben aan het tot stand komen van de revolutie 
meegewerkt. Nog veel meer Joden juichen haar toe. Ook Chagall. Het einde van het tijdperk 
van feodalisme, armoede, rechteloosheid lokt. 

De werken van Chagall oogsten lof tot in de hoogste kringen. Chagall krijgt zelfs een hoge 
betrekking in zijn geboortestreek: commissaris van de beeldende kunst. Maar de vreugde is 
van korte duur. Al snel vindt men dat de kunst van Chagall te ver af staat van het 
arbeidersproletariaat. Men herkent geen Marx, laat staan Lenin in zijn schilderijen. Het 
wordt al snel duidelijk dat er in het proletarische Rusland geen plaats is voor een 
lichtvoetige, dromende kunstenaar als Chagall. 

In 1922 verlaat hij zijn geboorteland, waar hij pas in 1973 weer voet aan de grond zet. Na zijn 
vertrek vestigt hij zich met vrouw en dochter Ida in Parijs. Frankrijk wordt zijn tweede 
vaderland. Zijn naam wordt nu overal bekend, zelfs in de Verenigde Staten. Grote 
opdrachten vallen hem ten deel. 

Maar dan breekt de tweede golf van waanzin aan die in de 20ste eeuw over de wereld zal 
trekken. In Duitsland grijpen de nazi’s de macht. Voor de Joden breekt een tijd aan van 
onbeschrijflijke angst en wanhoop. Wie de schilderijen van Chagall uit die tijd bekijkt ziet dat 
hij het wist. De kleuren worden donkerder, de penseelstreken dikker. 

Witte kruisiging 
Hij schildert ‘de witte kruisiging’. De joodse Jezus met gebedsmantel als lendendoek 

hangend aan het kruis in een baan van hemels licht. Met om hem heen een brandende 

synagoge, een Russisch stadje in de vlammen, een Jood op de vlucht, een weggesmeten 

tora-rol, een bange moeder met kind, oprukkende bolsjewieken en nazi’s, en de aartsvaders 

die wenen samen met Rachel. Het is geen christelijk schilderij. Maar voor Chagall was het 

ook meer dan een joods schilderij. Hij schreef eens: ‘Als een schilder Jood is en het leven 

uittekent, hoe zou hij dan joodse elementen uit zijn werk kunnen weren! Als hij goed is, 

biedt zijn schilderij nog veel meer. Het joodse element is er dan wel in, maar afgezien 

daarvan zal zijn kunst een universele betekenis hebben.’ In 

het schilderen van de gekruisigde Jezus te midden van de 

ellende van Europa in de twintiger en dertiger jaren vindt 

hij de taal waarmee hij uitdrukking kan geven aan het 

lijden. 

In Duitsland komt Chagall onder vuur te liggen. De nazi’s 
laten merken dat zij van zijn kunst niet gediend zijn. En als 
dan Frankrijk in het oorlogsgeweld wordt betrokken is er 
geen andere mogelijkheid voor Chagall dan te vluchten. 

Op 23 juni 1941 komt hij in New York aan. De schok van de 
gebeurtenissen maakt het onmogelijk om aan het werk te 

gaan. De kunstenaar die men genoemd heeft: ‘de wereldburger die kind is gebleven’, ‘de 
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clown’, ‘de eenzame ziener’, ‘de reiziger tussen werelden’ is lamgeslagen. Als hij na lange tijd 
toch weer begint is er geen evenwicht in zijn schilderijen. De muziek is er uit. Het is nacht. En 
dat wordt nog erger als zijn vrouw Bella in 1944 overlijdt. 

Na het einde van de Tweede Wereldoorlog blijft Chagall nog een paar jaar in de Verenigde 
Staten. Maar Frankrijk trekt. Tenslotte vestigt hij zich weer in zijn tweede vaderland. Begin 
jaren vijftig woont en werkt hij in het zuiden van Frankrijk. 

Naast het schilderen begint hij zich ook te bekwamen in de beeldhouwkunst, in het maken 
van keramiek, in het ontwerpen van gobelins (wandtapijten) en vooral in de kunst van het 
brandschilderen van ramen. Zijn faam is wereldwijd. Hij voltooit opdrachten uit Tokyo, 
Jeruzalem (de Knesset; Hadassah-ziekenhuis), Parijs, Stockholm, New York (VN-gebouw), 
Mainz, Frankfurt, Zurich, Metz en vele andere plaatsen. Speciale vermelding verdient de 
plaats Nice in het zuiden van Frankrijk, waar hij in 1969 de eerste steen legt van het Musée 
National Message Biblique Marc Chagall. 

Voor wie in de zomertijd de vakantie doorbrengt in het zuiden van Frankrijk en in de 
gelegenheid is Nice aan te doen is het misschien een tip om een bezoek te brengen aan dit 
museum, dat te vinden is aan de Avenue Docteur Menard. Het is zeer de moeite waard. Er 
hangen daar twaalf grote doeken van Chagall met taferelen uit Genesis en Exodus. Ook 
hangen er enkele werken gebaseerd op het boek Hooglied. En voorts is er een muziekzaal 
met indrukwekkende gebrandschilderde ramen, voorstellende ‘de schepping van de wereld’. 

We memoreren nog dat Chagall is overleden op 28 maart 1985 in Saint-Paul-de-Vence. Hij 
had die dag gewerkt, zoals hij - ondanks zijn 97 jaren - nog elke dag deed. 

Hij laat kleuren zingen 

Schilderijen van Chagall moet je in het echt zien. Dat geldt ook 
voor zijn gebrandschilderde ramen. Hoe goed reproducties soms 
ook zijn, ze kunnen wat de kleuren betreft niet in de buurt 
komen van de originelen. Iemand heeft van hem gezegd dat 
Chagall één van de weinige kunstenaars is die verstand heeft 
van kleuren. En een ander zei: ‘Hij laat de kleuren zingen’. 

Een paar voorbeelden van zijn werk drukken we bij dit artikel af. 
De verleiding is groot om alleen bijbelse of expliciet joodse 
taferelen te kiezen. Toch willen we ook een schilderij laten zien 
dat uit een vroege periode stamt (1911) en dat over het 
dagelijks leven gaat. 

Ik en het dorp 

Allereerst het schilderij ‘Ik en het dorp’. In dit schilderij wil Chagall een totaalbeeld van het 
leven geven. Zo vinden we er de primaire kleuren: rood, blauw, geel en groen. Maar ook de 
primaire vormen: cirkel, driehoek, rechthoek. Verder: mens en dier, man en vrouw, natuur 
(bloeiende tak) en cultuur (stad), hemel en aarde. En alles heeft verbinding met elkaar, gaat 
in elkaar over, is op elkaar betrokken. Dit is de beleving van eenheid van leven, zoals Chagall 
zich in Parijs herinnert hoe het leven was in zijn dorp Vitebsk. Een dergelijk schilderij maakt 
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duidelijk dat Chagall er niet naar streefde in zijn schilderijen de werkelijkheid als een foto 
weer te geven. Hij wilde de werkelijkheid niet afbeelden, maar verbeelden. Hij laat zijn 
innerlijk spreken. 
 

Gele kruisiging 
Een tweede schilderij is ‘de gele kruisiging’ (1942). Op een aantal elementen hebben we al 
gewezen, toen we het schilderij ‘de witte kruisiging’ noemden. Nu wijzen we nog op de 

ladder, die op vele schilderijen voorkomt en het beeld is van de 
verbinding van hemel en aarde. Het is een herinnering aan de 
droom van Jakob, waarin hij de ladder zag die naar de hemel 
reikte waarop engelen op en neer gingen. Je vraagt je af of die 
ladder op het schilderij nu wordt opgericht of juist weggehaald. 
Omdat het een vrome Jood is die de ladder vasthoudt en omdat 
het bovenste gedeelte van het schilderij hoop uitstraalt denk ik 
dat de ladder een positief element is. Verder heeft Chagall Jezus 
hier afgebeeld met aangelegde gebedsriemen; we zien dat op zijn 
linkerarm en ook op het doosje met de heilige teksten op zijn 
voorhoofd. Opmerkelijk aan Jezus is ook de aureool rondom zijn 

hoofd. Het is alsof Jezus hier afgebeeld is als op een icoon. Heel opvallend is ook de 
geopende groene boekrol, met daaronder een engel die op de bazuin blaast en een 
brandende kaars vasthoudt. Zoals gezegd: Chagall houdt eraan vast dat er hoop is midden in 
de chaos en ellende. 
 

De stam Benjamin 
Een derde afbeelding betreft het gebrandschilderde raam in de synagoge van het Hadassah-
ziekenhuis in Jeruzalem dat gewijd is aan de stam Benjamin. Chagall ontwierp twaalf ramen, 
voor elke zoon van Jakob één. Hij baseerde zich op de teksten uit Genesis 49 en 

Deuteronomium 33. Ook liet hij zich in de kleuren leiden 
door wat in Exodus 28 verteld wordt over het borstschild 
van de hogepriester met de twaalf stenen, ieder met een 
eigen kleur. 

Opmerkelijk in al de ramen is dat er geen enkele afbeelding 
van een mens voorkomt. Chagall houdt zich daarbij aan de 
regel dat in een synagoge geen afbeelding van een mens zal 
voorkomen. Dat men Chagall vroeg om dit project te doen 
had alles te maken met zijn liefde voor de bijbel. Ooit zei hij: 
‘De bijbel heeft mij van jongsaf aan geboeid. Ik vond hem 
altijd de grootste bron van de poëzie van alle tijden. Steeds 
heb ik gespeurd naar zijn weerspiegeling in het leven en in 

de natuur. De bijbel is als het ware een weerklank van de natuur en ik heb geprobeerd dit 
geheim door te geven...’ Op het raam van Benjamin zijn de woorden van toepassing, die 
Jakob sprak: ‘Benjamin is een verscheurende wolf; in de morgen verslindt hij zijn prooi en 
tegen de avond verdeelt hij de buit..’ En Mozes zei: ‘De beminde des HEREN, die veilig bij 
Hem wonen zal, Hij beschermt hem te allen tijde.’ 
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Duidelijk is in het raam de wolf te zien, die buit voor zich heeft. Verder is opmerkelijk dat de 
naam in het Hebreeuws verdeeld is over het linker- en rechtergedeelte van het raam. Dit 
wijst op het verdeelde land, namelijk aan beide zijde van de Jordaan. Het grote kleurrijke 
middenstuk is een schild: een uitbeelding van de bescherming die Benjamin van de HERE 
ontvangt. De rijkdom van deze stam komt uit in de symbolen aan de randen: een glanzende 
stad, een bos bloemen, dieren, bomen. Benjamin, de jongste, en toch - denkend aan Saul en 
Jonathan - koninklijk! 

Overigens zegt men dat Chagall, toen hij bij de opening van de synagoge zag hoe de ramen 
niet alleen opééngepropt aan de vier zijden aangebracht waren, maar ook hoe een royale 
lichtinval - die voor gebrandschilderde ramen nodig is - belemmerd werd, omdat de 
synagoge staat ingeklemd tussen andere gebouwen, in huilen is uitgebarsten. 

Graag zou ik een afbeelding hebben laten zien van één van de schilderijen uit het museum in 
Nice. Daarvoor ontbreekt me echter een goede reproductie. Daarom als vierde een schilderij 
getiteld ‘Exodus’ (1952-1966). 

Exodus 

Chagall vertelt hier het verhaal van de uittocht. We zien over de hele breedte van het 
schilderij het joodse volk uit de duisternis komen. Ze zwaaien. Moeders dansen met hun 
kinderen. We zien rechts onderaan Mozes staan met de twee stenen tafelen. Links bovenaan 

zien we water, waar mensen doorheen trekken. Maar we 
ontdekken ook dat het in dit schilderij niet alleen gaat om 
de uittocht uit Egypte. Want er varen schepen en mensen 
dreigen in het water om te komen. Ook zien we links 
onderaan een brandend stadje. Het zijn beelden uit de 
geschiedenis van het volk Israël. De schepen symboliseren 
de pogingen van Joden om over zee te vluchten uit het 
levensgevaarlijke Europa. Heel bekend is de geschiedenis 
met het schip ‘Exodus’, dat vol vluchtelingen probeerde 
Palestina te bereiken, maar niet werd toegelaten. Een 
ramp. En het brandende stadje vertelt het verhaal van de 
pogroms in het oostelijk deel van Europa. Maar ze zijn op 
weg naar huis. Na 1948, de stichting van de joodse staat, 
kan dat gezegd worden. De exodus naar Israël is realiteit. 

En... Jezus gaat mee. Het is de tijd van de ‘Heimholung 
Jesu’, het thuishalen van Jezus. In bepaalde joodse kringen is men tot het inzicht gekomen 
dat Jezus niet aan de christenen toebehoort (althans niet alleen aan de christenen), maar 
aan de Joden. Hij is een Jood, die ook joods verstaan moet worden. Of dat laatste door 
Chagall ook zo gezien wordt lijkt me de vraag. In ieder geval is de afgebeelde Jezus de 
lijdende Jezus, die bij zijn volk hoort dat ook zoveel lijden te dragen heeft gekregen. En deze 
Jezus is voor hem een symbool van hoop. 

Schilder van de innerlijke wereld 
Het aantal werken van Chagall is ontelbaar. Er moeten we tienduizenden litho’s, etsen, 
tekeningen, voorstudies, schilderijen, vazen, beelden, ramen enz. zijn. Veel werken bevatten 
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taferelen uit het dagelijks leven. Om iets te noemen: het circus was een geliefd thema voor 
Chagall, en niet te vergeten de liefdesparen. Maar daarnaast duiken telkens weer 
afbeeldingen op die verwijzen naar de bijbel, zowel Oude als Nieuwe Testament, en naar het 
joodse volk. 

Als kunstenaar is Chagall uniek. Hij hoort niet thuis in een bepaalde stroming. En hij heeft 
ook geen stroming op gang gebracht. Hij is een eenling gebleven, die zijn eigen ideeën had. 
Als mens was hij nogal ijdel en erg gehecht aan erkenning. 

Hoe is zijn veel omvattend werk te typeren? Vaak worden dan de woorden als poëzie, magie, 
surrealisme gebruikt. Zelfs valt nogal eens het woord mystiek. Het leven heeft voor Chagall 
een onzichtbare zijde, die je niet met het weergeven van een plaatje (realistische afbeelding) 
kunt laten zien. Er is een mystieke gedachtenwereld, die alleen maar weer te geven is met 
kleuren, met verhalen, met verbeelding, met in elkaar overlopende scènes. Het is de wereld 
van de liefde en de verwondering. Voor Chagall is de innerlijke wereld even werkelijk als de 
zichtbare wereld. Voor hem is het verleden ook even werkelijk als het heden. En dat is 
wellicht ook een typisch joodse trek in zijn werk. Hij is een verteller, een schilder van de 
gedachtenis. Alle dingen komen samen en zijn op elkaar betrokken. 

We eindigen met een uitspraak van Chagall zelf, gedaan in zijn boek ‘Mijn Leven’: ‘Het 
wezenlijke is de kunst, de schilderkunst, een schilderkunst die geheel anders is dan wat 
iedereen er van maakt. Maar welke? Zal God of iemand anders mij de kracht geven om in 
mijn doeken mijn adem te blazen, de adem van het gebed en de rouw, het gebed om de 
verlossing en de wedergeboorte?’ 

M.W. Vrijhof  
in: Vrede over Israël  
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Geschiedenis van Metz 

De stad Metz kent een bewogen geschiedenis, die meer dan 3000 jaar teruggaat. Lange tijd 

was het in Romeinse handen en een van de grootste steden van Gallië, dan weer een 

zelfstandige stadsrepubliek. 

De stad ontwikkelde zich in de loop der tijden tot het aanzienlijke Gallische Divodurum. De 

Romeinen verwierven de macht in 52 voor Christus. Zij gaven de plaats de naam Divodorum 

Mediomatricum. De inwoners heetten de Mediomatriques. (Vandaar de naam Metz.) Het 

Gallo-Romeinse Metz werd versterkt en voorzien van aquaducten. Ongeveer zeven 

kilometer ten zuidwesten van de stad zijn resten van de aquaducten te zien (Jouy-aux-

Arches, aan de N57). Metz bood in de tweede eeuw na Christus onderdak aan 40.000 

inwoners. Dit hoge inwonersaantal was het gevolg van economische voorspoed dankzij de 

ligging aan diverse handelswegen. 

Rond 280 was Metz volledig gekerstend. Aan het einde van de derde eeuw vestigde de 
heilige Clement, de eerste bisschop van Metz, zich in de ruïnes van het amfitheater. (Deze 
ruïnes bevonden zich dichtbij het huidige Centre Pompidou.) Volgens de legende versloeg hij 
de draak Graoully. Het monster wordt gezien als een symbool voor de heidenen die de 
bevolking terroriseerden. Barbaarse invasies vonden plaats vanaf circa 235. In 451 leed de 
stad en zijn inwoners het ergste door de inval van Attila de Hun.  

 

In het Musée de la Cour d’Or zijn onder meer Romeinse vondsten te bewonderen. 

Een nieuwe politieke structuur ontwikkelde zich na de dramatische verwoestingen door 
Atilla en zijn troepen. Metz werd onderdeel van Austrasië, het oostelijk deel van het 
Frankische rijk onder de Merovingers. Aan het begin van de zesde eeuw volgde Metz zelfs 
Reims op als hoofdstad van de Frankische Merovingen. In 751 werd de laatste 
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Merovingische koning afgezet door Pippijn de Korte. Vervolgens werd de stad één van de 
favoriete verblijfplaatsen van Pippijn’s zoon: Karel de Grote.  

Rond het jaar 1000 werd Metz onderdeel van het Romaans Duitse rijk. De stad werd 
bestuurd door een bisschop. Dankzij bisschop Bertram kregen de inwoners in 1129 het 
voorrecht een burgemeester te kiezen. De vrije rijksstad bleef verbonden met het Heilige 
Roomse Rijk. In de veertiende en de vijftiende eeuw was de welvaart bijzonder hoog dankzij 
een bloeiende handel en het bankwezen. 

 

Een versterkte brug over de Seille verbindt de Porte des Allemands met twee grote bastions 
op de andere oever.  

Metz bevond zich op de grens van de koninkrijken van de Habsburgers en de Valois. De 
grootse omvang van de verdedigingswerken weerspiegelt het strategische belang dat door 
beide vorstenhuizen aan de grensstad werd gegeven. Hendrik II (1547-59) lijfde de 
bisschoppen Metz, Toul en Verdun in bij Frankrijk. Metz werd de hoofdstad van de provincie 
van Drie Bisschoppen. In 1648, aan het einde van de Dertigjarige Oorlog, werd de toevoeging 
van Metz aan Frankrijk bevestigd. De stad werd één van de grootste grensvestigingen van 
het land. De bekende vestigingsbouwer Vauban verklaarde dat de verdedigingswerken van 
Metz van belang waren voor de Franse staat.  

In 1552 kwam de stad in Franse handen, waarna inlijving bij het Duitse rijk volgde in 1871, na 
de Frans-Duitse oorlog. Aan het einde van de eerste wereldoorlog wordt Metz weer bij 
Frankrijk gevoegd en dat duurde tot 1940. Door de bezetting volgde er wederom een Duitse 
periode, maar sinds 1946 wappert de Franse vlag er weer en is Metz sinds 1972 de 
hoofdstad van het departement Lorraine. In de Duitse periode rond 1900 verrijzen er veel 
gebouwen in de neo-romaanse en neo-gothisch stijl. Deze zijn vooral terug te vinden in de 
wijken Quartier Impérial en Nouvelle Ville en met name het station en het postkantoor zijn 
indrukwekkend. Van 1871 tot 1918 was Metz dus in handen van de Duitsers en in die tijd 
werd het Quartier Impérial gebouwd. In 1918 werd de stad heroverd door de Fransen. 
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In 1944 vonden eveneens heftige gevechten plaats, maar gelukkig werd de stad gespaard 
door het oprukkende Amerikaanse Derde leger. 

Ville glamour, le chic urbain 
Lang heeft Metz een wat ondergeschoven bestaan geleid, maar de laatste jaren heeft men 
er hard aan gewerkt om het uiterlijk van de stad aantrekkelijker te maken. Na de 
noodzakelijke periode waarin alles een bouwput was, begint men nu naam te maken als Ville 
glamour, le chic urbain. Deze term is zeker terecht, want van het voorjaar tot het najaar is de 
stad getooid met bloemen. Op de pleinen van de Opéra en het station en door de hele stad 
verschijnen de prachtigste creaties, die jaarlijks wisselen van thema en waarmee belangrijke 
prijzen zijn gewonnen. Daar blijft het niet bij wat schoonheid betreft, want wanneer 's 
avonds het daglicht verdwijnt worden de monumentale gebouwen gehuld in betoverend 
licht. In 2007 heeft men daarvoor dan ook de Grand Prix National Lumière van de Académie 
Nationale des Arts gewonnen. Resultaat van dit alles is een stad waar eindeloos gewandeld 
kan worden. Zowel langs de oevers van de Moezel als door de prachtige, oude wijken waar 
de geschiedenis wordt weerspiegeld in de veelheid van bouwstijlen.  
 
Voeg daar nog bij dat de binnenstad voor een belangrijk deel voetgangerszone is geworden 
en we kunnen niet anders dan vaststellen dat Metz een zeer aantrekkelijke toeristische 
trekpleister is. Men wordt daarbij geholpen door de komst van de TGV in 2007, die de 
reiziger in slechts anderhalf uur van Parijs Gare de l'Est naar het centrum van de stad brengt. 
 

Verleden en toekomst 
Dit alles is voor het stadsbestuur van Metz geen reden om voldaan achterover te gaan 
leunen. Het verleden wordt gekoesterd, maar er wordt ook hard gewerkt aan de toekomst. 
Niet alleen is de schoonmaak en renovatie van de kathedraal Saint-Étienne bijna afgerond, in 
2010 is het Centre Pompidou - Metz geopend als resultaat van de samenwerking met Centre 
Pompidou in Parijs, maar dan in een nóg futuristischer gebouw van de architecten Shigeru 
Ban en Jean de Gastines. Dit nieuwe onderkomen voor exposities van hedendaagse kunst 
maakt onderdeel uit van een enorm project aan de Avenue de l'Amphithéatre, direct achter 
het station. Hier verschijnt een ultramodern zakencentrum, winkelcentrum, appartementen, 
congrescentrum en het Hôtel de la Communauté de la CA2M. Verder beschikt men sinds 
2001 over het stadion Arènes voor sport-, muziek- en culturele evenementen en kan men 
'onthaasten' in het inmiddels geroemde Parc de la Seille, een 20 ha groot park langs de oever 
van de Seille.  
 

De Kathedraal Saint-Etienne 
Metz kan zich bogen op de een na grootste kathedraal van Frankrijk, de Cathédrale Saint-
Étienne, die slechts 40 cm lager is dan de Notre-Dame van Amiens, maar wél de mooiste en 
het grootste oppervlak aan gebrandschilderde ramen heeft, bijna 6500 m2. In de tweede 
wereldoorlog zijn er daarvan enkele verloren gegaan, maar gelukkig is er veel gespaard 
gebleven. Het werk van de meesters Théobald de Lixheim en Valentin Bousch uit de 16e 
eeuw is nog in volle glorie te bewonderen en in de 50er en 60er jaren van de vorige eeuw 
zijn de verwoeste ramen vervangen door werk van Marc Chagall en Roger Bissière.  
 
De kathedraal is gebouwd op de resten van een klooster uit de 5e eeuw en de romaanse 
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kerk uit de 11e eeuw en werd, na een bouwperiode van 3 eeuwen, voltooid in 1520. Door de 
bijzondere constructie kan men eigenlijk spreken van 2 kerken ineen. 

Naast de kathedraal bezit Metz ook de oudste christelijke kerk binnen de republiek Frankrijk, 

de Église Saint-Pierre-aux-Nonnais uit de 4e eeuw. Voor nog meer cultuurhistorie kan men 

terecht in het Musée de la Cour d'Or of liever Musées in meervoud. Het museum bevindt 

zich namelijk op drie historische plaatsen van betekenis: de oude abdij van Petits-Carmes 

met Romeinse baden, de middeleeuwse schuur van Chèvremont en de kleine kerk des 

Trinitaires. 

De mirabelle 
Moe geworden van het slenteren en bewonderen kan dan worden neergestreken op een 

van de vele terrassen in de binnenstad en kan men zich laven aan de fantastische wijnen uit 

de regio en genieten van heerlijke streekgerechten. Op elke kaart is wel iets terug te vinden 

van hét product waar de regio om bekend staat en wat is opgenomen in het regionale 

beeldmerk: de mirabelle. Dit bijzondere pruimpje zit dan ook werkelijk overal in: eau de vie, 

likeur, gebak, snoepgoed en ga zo maar door. Niet zo vreemd als je bedenkt dat 70% van de 

wereldproductie in deze streek wordt verbouwd. Grappig om te weten is dat men 2 soorten 

kent: de mirabelle Metz en de mirabelle Nancy. Dit is niet het enige onderwerp waarmee de 

twee steden elkaar naar de kroon steken!  

De mirabelle wordt in augustus geplukt en sinds 1947 staat de stad dan in het teken van de 

Grandes Fêtes de la Mirabelle. Gedurende een week vinden er concerten en voorstellingen 

plaats, kan men genieten van straattheater en als klap op de vuurpijl: de Parade de la 

Mirabelle met de verkiezing van de Reine. 

Markten 
Voor de liefhebber van brocantes is het wellicht leuk te weten dat er in Metz verschillende 

vlooienmarkten te bezoeken zijn. Na Saint Ouen vindt de grootste Marché aux puces in Metz 

plaats, op de derde zaterdag in juni. 

De weekmarkt is te vinden op de Place de la 

Cathédrale (behalve zon-en maandag). De 

Marché Couvert is geopend op dinsdag, 

woensdag en donderdag van 10.30 tot 

19.00 uur en op vrijdag en zaterdag van 

08.00 tot 19.00 uur. In deze overdekte 

markt kunt u soep eten bij de Bar à Soup, 

elke dag keuze uit 10 tot 15, hartige of 

gezoete soepen! Zeer 

aanbevelenswaardig... 

    

Gradie Martini, 17 februari 2014 

Info: Office de Tourisme de Metz 
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L'église Saint-Maximin de Metz 

Les Vitraux de Jean Cocteau (Par Christian Schmitt)  

"JE DECALQUE L'INVISIBLE"   

Artiste de la métamorphose, de la lumière, des 

osmoses, du mouvement et du rythme, Jean 

Cocteau va réaliser aux cours des trois 

dernières années de sa vie (1961-1963) des 

vitraux d’une exceptionnelle qualité pour 

l’église Saint-Maximin de Metz. 

Ce sont 14 baies vitrées représentant 24 

fenêtres qui sont toutes inspirées d’une rare 

intensité poétique et d’une vision prophétique 

hallucinante en matière artistique. 

Certes Cocteau n’est pas totalement un 

néophyte dans la décoration d’églises. Déjà en 

1957, ce sera la Chapelle de Saint-Pierre de 

Villefranche-sur-Mer où il mit en scène les 

événements de la vie de Saint Pierre. En 1959, il va s’investir dans deux nouvelles chapelles, 

l’une à Londres (chapelle Notre Dame de France) et l’autre à Milly la Forêt avec la chapelle 

Saint-Blaise. 

Mais étrangement cette petite église paroissiale de Metz va dépasser toutes les autres et 

devenir pour ce créateur un écrin de choix lui permettant d’expérimenter, plus qu’ailleurs, 

les évolutions de l’art contemporain. Grâce à des créations fulgurantes, il va pouvoir 

concilier par l’art de son temps les cultures les plus anciennes avec celles les plus éloignées. 

En effet l’un des caractères essentiels de l’art moderne au cours du XX° siècle est d’avoir 

cherché un rapprochement avec les œuvres produites sur d’autres continents, par d’autres 

cultures et d’autres imaginaires. L’influence décisive de l’Afrique, de l’Océanie et des 

Amériques sur la transformation des formes et des langages occidentaux n’est, de ce fait, 

plus à prouver. 

http://s3.e-monsite.com/2011/01/15/10/resize_550_550/Tete-de-Cocteau-bis.jpg
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Détail d'une fenêtre  de la triple baie du   transept sud (tête cornue déjà présente dans la 

"jungle" de Wifredo Lam) 

Le mouvement a été amorcé au début du siècle précédent par les poètes et peintres 

européens – parmi lesquels on peut citer Pablo Picasso, André Breton ou Apollinaire. Jean 

Cocteau lui aussi a contribué à l’émergence de ce courant novateur rendant possible un 

dialogue réel entre le vieux monde et le nouveau monde. 

Son amitié notamment avec Picasso va le conduire très tôt à s’intéresser à l’art ancestral et à 

l’art imaginaire. 

Sa marque personnelle dans les vitraux de Saint-Maximin c’est d’avoir fait surgir des 

frémissements végétaux, minéraux et charnels, jusqu’à ce que naisse une sorte d’hymne 

poétique exprimant la communion entre la nature et l’homme en puisant dans les coutumes 

et traditions de tout horizon. 

http://s4.e-monsite.com/2011/05/26/05/resize_550_550/Detail-5.jpg
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Par l’étrangeté des associations mémorielles qu’elles suggèrent, les formes apparaissent 

comme évoquant souvent le mystère de cérémonies rituelles qui ne sont pas 

nécessairement chrétiennes. Fidèle en cela à l’esprit de l’art contemporain, Jean Cocteau 

considère en effet que l’espace concret de la perception n’est jamais homogène, il est 

toujours ouvert et pluriel. 

  

 

 Portail central du XVIII°s. et 2 portails latéraux 

du XIX°s. sur la rue Mazelle 

  

 

  

 

La nef et les bas-côtés ont été  voûtés vers le  XIV et XV°s. 

Le vitrail comme la « porte » du sacré 

Mais avant d’aborder l’aspect purement artistique de certains vitraux, il y a lieu 
préalablement de parler de l’homme Cocteau en tant que profondément ancré dans le 
phénomène mythico-religieux et dans sa façon toute particulière d’aborder le vitrail comme 
la « porte » du sacré. 

Jean Cocteau est un homme profondément religieux mais dans le sens où l’entend Mircea 

Eliade (Le Sacré et le profane, Ed.Gallimard, 1965). Il perçoit la manifestation du sacré 

(hiérophanie) dans tous les éléments du cosmos aussi bien dans un objet quelconque (arbre, 

fleur, pierre…), que dans un être vivant (homme ou animal) ou dans la personne du Christ 

elle-même. 
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Bien entendu, il n’adore pas les substances du cosmos, en tant que telles, car pour lui elles 

ne sont sacrées que dans la mesure où elles participent à la présence de la transcendance. 

C’est pourquoi d’ailleurs ce besoin de surnaturel l'amène à se passionner pour la mythologie 

et les contes. Son attachement est tel qu’il n’a cessé sa vie durant de réactualiser certains 

mythes et légendes pour les rendre accessibles au plus grand nombre (Orphée entre autres 

mais aussi la Belle et la Bête, Tristan et Yseult, Renaud et Armide). Lui seul et mieux que 

quiconque a su rajeunir et tirer sa peau à la fable. 

Mais la théophanie coctalienne a besoin aussi et en permanence de signes, de points de 

repères permettant au poète orphique de situer son espace, son centre, le seuil qui sépare le 

monde sacré du profane. En réalité il ne peut vivre sans ce contact avec le sacré. 

Comme lieu privilégié, il choisira souvent un sanctuaire chrétien : une chapelle ou une église. 

C'est selon lui l'endroit par excellence où le monde profane peut se transcender. Sa 

dépouille mortelle repose d’ailleurs dans la chapelle Saint-Blaise des Simples de Milly la 

Forêt et cela n'est nullement le fruit du hasard. En fait il a sciemment choisi ce lieu cultuel 

pour communiquer avec les dieux et pouvoir vibrer à l’unisson de leur onde immortelle. 

Pour lui la transcendance peut se manifester librement par toutes les formes d’ouverture et 

tout particulièrement par ces fenêtres que sont les vitraux de l’église. C’est là plus 

précisément qu’il trouvera « le » passage privilégié entre le Ciel et la Terre. 

En considérant les vitraux comme une porte ouverte aux dieux et à l’au-delà, il faut donc 

interpréter les signes et symboles apparaissant dans ces fenêtres, résultat du travail de 

l’artiste, comme la traduction graphique de cette communication et ce dialogue. 

A la fois « imago mundi » et lieu de l’au-delà, les vitraux de Saint-Maximin vont pouvoir nous 

révéler l’univers de cet artiste génial, un monde fait de mystères et de symboles mis en 

scène grâce à une écriture picturale et un chromatisme exceptionnels. 

Finalement tout l’art de Jean Cocteau ne sert qu’à matérialiser l’invisible… et « flasher les 

mystères…pour en faire une illumination » (Catalogue de l’exposition « Jean Cocteau, sur le 

fil du siècle » Centre Pompidou, 2004, Jean Cocteau, le poète par Noël Simsolo p.137) 
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Le vitrail central de l'abside 
Le chromatisme du vitrail central confère à cette œuvre 

une grande force visuelle faisant éclater un bleu 

dominant ainsi que d’autres nuances issues 

principalement de l’ocre et de l’orange. D’ailleurs ce 

fond bleu qu’utilise Cocteau pour l’ensemble des 

vitraux est la couleur adéquate lui permettant d’exalter 

l’infini, le rêve, le passage vers l’imaginaire. 

Les formes sont toutes géométriques et les lignes qui 

parcourent et traversent ce vitrail permettent des 

relations rythmiques inouïes. 

Plus étonnante est en réalité la figuration elle-même. 

Ce vitrail nous montre un homme aux bras levés qui 

apparait dans le premier compartiment à partir du bas. 

Ce motif n’est pas insignifiant ou banal car il se réfère à 

une thématique d’une grande portée. 

Il existe en effet dans l’humanité deux pulsions, la 

première est la connaissance, la deuxième est 

l’immortalité et celle-ci s’exprime souvent par cet 

homme aux bras levés. Mircea Eliade nous dit que 

lorsque le chaman adopte cette position pendant les 

cérémonies, il s’exclame : « J’ai atteint le ciel. Je suis 

immortel. » (Mircéa Eliade, Shamanism Archaic 

Techniques of Ecstasy, Bollingen Series, New-York 

1974.) 

  

http://s4.e-monsite.com/2011/05/24/10/resize_550_550/le-vendredi-5-nov_2010-026.jpg
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Détail de l'homme aux bras levés 

En la matière Jean Cocteau apparaît comme un précurseur, annonçant les tendances les plus 

actuelles de l’art contemporain (le Street Art ou le graffitisme notamment) puisqu’il utilise 

un langage pictural fait de symboles qui viennent des civilisations anciennes. 

Le message le plus probant signifié par ce vitrail central semble bien être celui lié à 

l’immortalité. 

D’ailleurs c’est cette même immortalité que recherche tout artiste à travers son travail dont 

le but ultime serait de créer une œuvre qui lui succède. 

Jean Cocteau lui-même en réalisant cette dernière création la plus importante avant sa mort 

a dû y songer en permanence. Il n’a cessé sa vie durant d’utiliser la mythologie et 

notamment le personnage d’Orphée pour faire revenir à la vie les êtres chers et les rendre 

même immortels. 

 

 

 

 

  

http://s4.e-monsite.com/2011/05/21/04/resize_550_550/lorant.jpg


27 
 

Les autres vitraux de l'abside 

 

Le vitrail central avec l'image de l'homme aux bras levés, symbolise cette élévation de l'axis 

mundi, le centre du monde. Ainsi à travers le prisme du message d’immortalité véhiculé par 

cet axe cosmique, il est possible de mieux comprendre et interpréter les autres fenêtres de 

l’abside. 

Tout d’abord cette fenêtre médiane, au cœur de la verrière absidiale, a la particularité d’être 

située juste derrière l’autel et au-dessus du crucifix. Tout concourt à célébrer en ce lieu un 

temps d'achèvement, d'éternité et d’unité primordiale. Ensuite cela va permettre également 

de déclencher, comme par effet de répétition, le scénario d'un retour grandiose au 

commencement du monde. 

Cette réactualisation symbolique des débuts originaires va concerner les quatre autres 

vitraux de l'abside situés, par groupe de deux, de part et d'autre de cette baie: deux du côté 

nord (à gauche) et deux autres du côté sud (à droite). On y découvre la thématique d’un 

processus comparable à une sortie du temps, un retour aux origines. 

Permettre l'immortalité c'est toujours revenir en arrière pour rejoindre les débuts du grand 

Tout, au commencement du Temps. 

C'est d'une certaine façon réitérer la création, retrouver l'état qui précède la cosmogonie, le 

« chaos » initial. Revivre aussi l'état paradisiaque du monde non encore créé. 

http://s4.e-monsite.com/2011/05/24/10/resize_550_550/autres-vitraux-de-labside.jpg
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Cette situation chaotique avant la création elle-même, conduit à différentes représentations 

symboliques apparaissant dans les quatre fenêtres de l'abside: l'œuf, l'embryon, les 

différentes phases lunaires… Et également cette végétation exubérante et luxuriante qui 

occupe avantageusement l’espace du deuxième vitrail à droite comme pour signifier une 

nouvelle naissance du monde naturel. 

Il s’agit de retrouver le moment où le temps n’existe pas à l’image de ce temps de 

l’immortalité. C’est pourquoi pour accéder à ce « Non-Temps », il faut opérer un retour en 

arrière : faire tourner le film à l’envers. Cocteau avait l’habitude dans ses films d’utiliser 

fréquemment cette technique. 

Ce retour aux origines est nécessaire et primordial pour comprendre et revivre les mêmes 

moments d’éternité et d’immortalité que ceux évoqués dans le vitrail central. Il s’agit d’une 

re-célébration par la réactualisation des mythes de l’origine des choses. 

La triple baie du transept nord 

La beauté végétale que Jean Cocteau réussit à 
restituer dans cette verrière relève aussi de sa 
fécondité poétique. Lui le disciple d’Orphée 
est sensible jusqu’à l’émotion comme son 
illustre modèle thrace. Cela se vérifie dans 
son œuvre où il fait naître avec beaucoup de 
compassion et d’éclat la métamorphose du 
jeune et séduisant Hyacinthe. Il érige cette 
métamorphose en véritable symbole 
d’éternité. 

Jean Cocteau réussit une création à la fois 

étonnante et superbe. Il restitue de manière 

incomparable la volupté de cette plante ou 

plutôt de cette fleur envahissante avec 

quelque chose d’érotique, de sombre voire 

d’inquiétant. 

  

 

  

http://s4.e-monsite.com/2011/05/24/10/resize_550_550/Hyacinthe-1.jpg
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Détail du corps d'Hyacinthe  
Le corps d’Hyacinthe, dans la première fenêtre à gauche, 
disparaît pratiquement à nos yeux, puisque presque totalement 
englué dans les formes végétales. Il est recouvert par une 
profusion de pétales, feuilles ou lianes qui s’agglutinent et 
s’agrègent à lui, ne laissant apparaître plus aucun détail de son 
anatomie. 
 
Dans la fenêtre centrale surgissent un masque et une tête 
d’animal. Les lignes qui oscillent et masquent le visage de la 
Bête c’est comme pour marquer le côté fantastique, féérique, 
entre l’étrange et le merveilleux. Le côté repoussant et horrible 
de la Bête s’estompe par l’échange de ces fluides magiques qui 
circulent librement dans tout l’espace. 

Sur sa tête fleurit également 

comme pour Hyacinthe une fleur 

protubérante. 

En fait Cocteau s’abandonne 

librement dans cette verrière à la 

fulgurance de son inspiration ce 

qui le conduit à épouser un style 

mi-figuratif et mi-abstrait avec 

une forte connotation surréaliste. 

Il nous donne à voir un monde 

kafkaïen avec en plus  « Les Fleurs 

du Mal » de Baudelaire. Son univers parait d’autant plus 

insolite que des êtres fantomatiques, notamment des êtres 

humains zoomorphes, peuplent son univers (Le Minotaure, la 

Bête notamment). 

Son écriture est par ailleurs servie par une ligne pure et 

nerveuse dans un chromatisme dominé par les tons bleus 

clairs. 

Les sillons creusés à la surface par les mouvements 

oscillatoires du trait sont comme des cicatrices révélant des 

mondes intérieurs étranges. 

Dans la troisième lancette, si les mêmes vibrations produisent 

toujours des formes harmoniques horizontales elles 

permettent aussi de mettre en valeur deux magnifiques roses 

http://s4.e-monsite.com/2011/05/26/05/resize_550_550/Detail-de-Hyacinthe.jpg
http://s4.e-monsite.com/2011/05/26/05/resize_550_550/Detail-Hyacinthe-2.jpg
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Cette présence florale n’est d’ailleurs pas anodine car la rose joue un rôle essentiel dans les 

contes et notamment dans La Belle et la Bête. Selon Jean-Pascal Pillot, la rose a déclenché 

une série d’événements qui ont touché les quatre éléments (la terre, l’eau, l’air et le feu). 

C’est la rose notamment qui a conduit à la transformation du récit et a provoqué l’irruption 

du sacré. Bien entendu cela n’a pas échappé à Jean Cocteau. 

 La triple baie de la face est 

Ce visage au milieu de la 

fenêtre centrale 

(probablement celui de 

Jean Cocteau) avec en 

parallèle les différentes 

représentations dans les 

deux autres lancettes 

renvoie à un symbolisme 

qui est celui du « centre » 

dont parle abondamment 

Mircéa Eliade dans son 

ouvrage Images et 

symboles (Editions 

Gallimard 1952). 

On voit effectivement 

apparaître au même 

niveau que la tête le 

centre d’une fleur avec ses 

trois pétales dans la 

lancette de gauche et celui 

d’une autre fleur avec six 

pétales au milieu d’un 

arbre « vivant » dans la 

lancette de droite. 

Tout cela rappelle l’image des trois régions cosmiques (Ciel, Terre et Enfer) reliées, dans un « 

Centre », par un axe. 

La symbolique du « lien entre le Ciel et la terre » avait été abondamment reprise dans les 

civilisations paléo-orientales. Mais l’arbre qui apparaît dans la lancette de droite peut aussi 

évoquer l’arbre de Jessé qui fleurit et donne naissance à des êtres vivants (la lignée de David 

jusqu’à Jésus). Ceux-ci empruntent une forme étrange à la fois mi-humaine et mi-végétale, 

avec des yeux exorbités et un corps prenant la forme d’un phallus ? 

http://s4.e-monsite.com/2011/05/24/10/resize_550_550/le-visage-central.jpg
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Mais cela peut signifier aussi la fonction d'engendrement (par le phallus) qui est attachée au 

symbole de l'Arbre: 

« Le mystère de l'inépuisable apparition de la Vie est solidaire du renouvellement rythmique 

du Cosmos. Pour cette raison le Cosmos a été imaginé sous la forme d'un arbre géant: le 

mode d'être du Cosmos, et en premier lieu sa capacité de se régénérer sans fin, est exprimé 

symboliquement par la vie de l'arbre » (Mircéa Eliade, le Sacré et le Profane, ibid, p.128) 

Certes Jean Cocteau joue parfois allégrement avec les syncrétismes mélangeant sans 

complexe les symboles provenant aussi bien de la mythologie que de l’Ancien Testament. En 

fait cette attitude n’est pas choquante de la part d’un disciple de l’orphisme puisque ce 

courant de pensée fait preuve d’un grand syncrétisme et considère même toutes les 

religions comme la manifestation d’une seule et même chose. 

Mais dans le cas de la représentation de l’arbre, il est indéniable que Cocteau se place plutôt 

dans une logique d’ascension pour rendre possible la communication entre le Ciel, Terre et 

Enfer. 

Lui-même s’insère dans ce vitrail au coeur de ce processus grâce à un visage, le sien, qui 

apparait doublement marqué par « le rite du centre » : le centre de la fenêtre qui est elle-

même le centre de la triple baie vitrée. 
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Le parcours initiatique de la face sud 

   

Dans la chapelle des Gournay où reposent les corps de cette famille patricienne de Metz, 

Cocteau va marquer cet espace plus fortement qu'ailleurs de sa « profonde attraction pour 

tout ce qui dépasse le monde : la mort ». (Orphée, Ed. J’ai lu, Paris 1950, p.10) 

Si son empreinte paraît plus prégnante encore dans cette partie du sanctuaire c'est grâce 

bien entendu à ce lieu sépulcral mais aussi grâce à l’utilisation de cette matière translucide 

qui est le vitrail. 

Celui-ci permet cette décréation dont parlait Maître Eckhart puisqu'il a vocation de donner 

accès à la vérité en réduisant la part d'ombre qui colle à notre humanité. N'oublions pas 

qu'Adam a été façonné à partir de la boue. 

Tel un chaman, Cocteau va donc « décréer » symboliquement, profitant de la transparence 

de ce médium. Il va inaugurer par son art un parcours initiatique balisé par des passages, des 

transitions et des étapes successives dans le but de renaissances et de purifications. 

Certes cette façon d’opérer n’est pas nouvelle chez Cocteau puisqu’on constate déjà chez lui 

un cheminement similaire dans ses œuvres écrites et notamment dans le cinématographe. 

Mais grâce à ce nouveau médium, Cocteau va pouvoir travailler de façon unique cette 

mystérieuse matière colorée. En effet celle-ci possède une particularité remarquable qui 

consiste à mettre en résonance des particules optiques multiples qui vibrent à chaque 

rayonnement solaire. 

http://s4.e-monsite.com/2011/05/24/10/resize_550_550/les-3-baies.jpg
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Ce faisant l’artiste verrier va devenir un médiateur, un passeur à la manière d’Orphée, 

rendant possible l’irradiation de la lumière naturelle par celle provenant de l’au-delà. 

Les trois baies vitrées de la face sud vont marquer les trois étapes du parcours initiatique de 

cette fabuleuse rencontre. 

Première baie : 

Le labyrinthe avec ses nombreux fils qui lient aussi bien les vivants que les morts. C’est 
l’Hadès ou la zone « intermédiaire » entre la vie et la mort. C’est symboliquement la 
représentation du malaise que ressent le poète. 

Lui qui préfère habiter la mort au lieu d’habiter la vie comme si des fils le retenaient en 

permanence dans ces lieux morbides. Pier Pasolini dans un texte intitulé Le cinéma 

impopulaire exprime un malaise identique : 

«Un auteur ne peut être qu’un étranger en terre hostile : il habite en effet la mort au lieu 

d’habiter la vie […] ». (Pasolini, Pier Paolo, L’expérience hérétique (langue et cinéma), Payot, 

Paris, 1976, p.246) 

L'écriture picturale du génial polygraphe devient élévation et conduit à une sorte de 

fascination étrange, mélange à la fois d'attrait et d'effroi. Elle atteint ici une véhémence qui 

est le résultat d'une plongée dans les profondeurs de la subjectivité. 

Cocteau a trouvé dans l’autre monde, intérieur et vertical, celui du chaman ou des fidèles de 

l’ésotérisme, des signes permettant une autre conception de la réalité. C’est un langage 

nouveau qu’il utilise et qui est commun à celui des surréalistes et des poètes. 

Cette zone du labyrinthe peut représenter aussi le tumulte intérieur que l’artiste doit 

traverser et dépasser. 

Sa façon d'utiliser le trait est apparemment unique. Elle se démarque notamment de ses 

œuvres graphiques antérieures que l'on retrouve dans les nombreuses chapelles, églises ou 

salle des mariages de la mairie de Menton. Dans ces lieux son dessin apparaît souvent figé « 

dans un modèle infiniment répété » (selon le catalogue de l'exposition de 2003 au centre 

Pompidou, Jean Cocteau, sur le fil du siècle). 

Or, dans cette église de Metz, Cocteau ne se répète jamais. Au contraire, on y découvre 

chaque fois un « nouveau Cocteau »: les formes sont complexes, stylisées, variées et uniques 

et le souffle qui l'inspire parait presque divin. 

Un graphisme magique qui nous permet d’accéder, à un « monde invisible » apte à faire se 

déployer le « séjour des limbes », à la manière d'un Gérard de Nerval. 
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Deuxième baie : 

Il dépassera cette zone intermédiaire grâce à l’arbre de la vie mais aussi grâce à la déesse 
Déméter qui permet l’alternance des saisons. C’est tout le symbole du grain de blé qui doit 
mourir en terre pour renaître ensuite. 

En dessinant Déméter dans ce vitrail, Cocteau va révéler une partie de l’être du personnage 

par sa représentation sous des formes géométriques allégoriques. Il la cerne par des lignes 

qui évoquent le profil d'une idée. 

Par le visage ovale, les yeux en amande et le nez losangé, il signifie la plénitude et la majesté 

de cette déesse. Les formes arrondies sont plutôt dominantes et permettent d’exprimer par 

le trait la douceur et la bonne santé de cette déesse bienfaitrice. 

Ses yeux très expressifs annoncent la vérité révélée d'une vie après la mort. D'ailleurs il est 

surprenant de retrouver au même niveau et dans l'autre vitrail, à gauche, d’autres yeux qui 

sont ceux de l'arbre (de la connaissance). 

Tout cette écriture picturale s'articule et se conjugue dans un jeu subtil de rappel, de renvoi 

et de réciprocité. 

Troisième baie : 

Le poète expérimente la « phénixologie ». Minerve qui tue le poète avec sa lance et qui 

renaît aussitôt avec des yeux irradiés. 

Par la mort, il exprime l’extrémisme qui habite l’artiste. Il ne craint plus la mort car déjà dans 

Orphée, la mort lui apparaissait sous forme d’une princesse vêtue de blanc. La mort possède 

également une vertu créatrice puisqu’elle ramène chaque fois le poète à la vie. 

Selon lui, l’acte de créer est inséparable de la mort, car il faut mourir en quelque sorte pour 

créer d’où la citation sur laquelle se termine Le sang d’un poète : « Ennui mortel de 

l’immortalité ». 

Mais en fait l’immortalité qu’il conçoit est à l’image du miroir. Celui-ci n’est qu’une illusion 

car en plongeant dans cet espace réfléchissant il ne pénètre finalement qu’en lui-même. 

Par contre grâce à son travail sur le vitrail il va déboucher sur l’indicible et le tout autre. 

L’immortalité qu’il perçoit n’est plus synonyme de grand vide, de vie errante, de stérilité et 

d’impuissance. 

Bien au contraire le feu qui s’agite dans la troisième baie derrière la tête de Minerve est 

comme le prélude d’un grand embrasement, l’annonce d’un moment d’éternité qui permet 

de tout transcender 
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 la troisième baie avec Minerve dans la dernière lancette (face sud) 

Dans la lancette de droite, Minerve apparaît casquée d'un haut cimier avec un panache 

rougeoyant retombant sur ses épaules. 

Derrière sa tête, l'artiste fait surgir des lignes comme des flammes qui montent jusqu'à 

l'extrémité supérieure du vitrail. 

Cocteau utilise un vocabulaire de formes libérées et émancipées. Il reprend à son compte 

cette exigence qu'Henri Michaux imposait à la forme picturale: 

  

 

  

http://s4.e-monsite.com/2011/05/24/10/resize_550_550/le-vendredi-5-nov_2010-069.jpg
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Détail de la tête et des flammes à l'arrière  

La fulgurance donne le ton à cette apparente explosion 

des flammes qui s'échappent derrière Minerve. Les 

lignes oublient la rigueur de la sensualité du damier de 

l'égide de la partie inférieure pour évoluer librement et 

presque musicalement vers le haut. 

Aux structures d'inspiration plus intimiste succède une 

direction plus spontanée, qui s'apparente à une forme 

d'écriture lyrique. 

Or tout ce travail de la ligne correspond en fait à un 

mouvement de sublimation. L'artiste entend y incarner 

l'emblème de son propre imaginaire : sa volonté de rejoindre l'inaccessible. 

Dans le même esprit Alfred Manessier avait réalisé entre 1982 et 1993 des vitraux pour le 

presbytère du Saint-Sépulcre à Abbeville: 

« Sur ces vitraux, l'artiste obtient un mouvement ascendant vertigineux, traduisant les prières 

des fidèles et la relation entre ces derniers et l'esprit.  

Pour Cocteau ce mouvement ascensionnel prend plutôt l'allure d'une effraction. Il ressent le 

besoin de pénétrer une sphère interdite, de fracturer l'invisible. Par ces flammes mais aussi 

de façon tragique par sa mort suite au jet de la lance de Minerve qui apparaît en parallèle 

dans le même vitrail (voir son film le Testament d’Orphée). 

 Cocteau peintre de la transcendance ? (simple hypothèse ou réalité?) 
Cocteau reste l'homme qui a laissé derrière lui de belles cendres. Mais lui-même restera 
toujours cet être énigmatique pour peu qu'on ne se laisse pas envahir par son œuvre. 
D'ailleurs à qui veut l'entendre il ne cesse de prétendre que l'invisible l'emporte sur le 
visible. 

De même les vitraux magnifiques qu'il vient réaliser pour l'église Saint-Maximin de Metz 

s'illuminent aussi grâce à des vibrations surnaturelles qu'il a su mystérieusement capter et 

transmettre. 

« Je ne suis pas celui que vous croyez » dit-il pour démystifier sa figure d'acrobate sur un fil. 

C'est pourquoi n'y a-t-il pas dans ces vitraux quelque chose de plus profond dans sa 

démarche qui nous aurait échappé ? 

Passages uit het boek van Christian Schmitt 

http://s4.e-monsite.com/2011/05/26/05/resize_550_550/Detail-visage-de-Minerve.jpg
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School van Nancy 

Nancy, de bakermat van de Art Nouveau in Europa. Dit geweldige avontuur, dat dankzij de 

ingenieuze scheppers ervan rond 1900 heel cultureel Europa in vuur en vlam zette, 

mondde uit in de School van Nancy.  

 

De economische explosie die Lorraine in de laatste jaren van de 

19e eeuw doormaakte, heeft daar weldegelijk aan bijgedragen. De 

internationale reputatie van deze beweging was het resultaat van 

grote inspanningen.  

 

De ontwikkeling van de chemische en staalindustrie sloeg er in no-

time zijn slag uit op nationaal niveau.  

Door een kunstzinnige draai te geven aan voorwerpen uit het 

dagelijks leven legden de scheppers van 

de School van Nancy de link tussen kunst en industrie, iets waar de 

moderne maatschappij van toen eigenlijk al tijden naar snakte.  

 

De kunstenaars van de School van Nancy keken ook achter de 

schermen van de natuurwetenschappen.  

De natuur werd beschouwd als een uiting van leven. Daum, Gruber, 

Majorelle waren er niet op uit om hun kunst elitair te houden.  

 

Ze concentreerden zich op de serieproductie, om hun kunst voor 

iedereen toegankelijk en betaalbaar te maken.  

De overgang van bloementaal naar een nieuwe stijlvorm waar fantasierijk omgaan met 

kleuren en materialen de boventoon voerden, gaf aan de School van Nancy een andere 

dimensie. Deze karakteristieke kunststroming heeft veel succes en zal meer dan 20 jaar lang 

de kunstnijverheid bepalen. Het dagelijks leven van de belle époque (1870-1914) is ervan 

doordrongen. Voorwerpen, hebbedingetjes, architectonische gebouwen, affiches, cafés, 

brasseries, …. in art nouveau zijn in zwang. 

De voorloper 
Émile Gallé (1846-1904), glasblazer met een schitterende techniek en dynamische 

ondernemer afkomstig uit Nancy, is een van de kopstukken van de art nouveau. Deze 

beweging slaat eerst in bij de kunstnijverheid, daarna bij de architectuur. Alles begint in de 

jaren 1880 in een groot aantal landen tegelijk, zodat de kunststroming verschillende namen 

krijgt: ‘Liberty’ in Engeland, ‘Jugendstil’ in Oostenrijk en Duitsland, ‘Tiffany’ in de verenigde 

Staten. Oorspronkelijk wordt de nieuwe kunst beïnvloed door de neogotiek. Doorslaggevend 

is de Japanse invloed. Art nouveau is een reactie op de strengheid en soberheid van het 

dominerende classicisme. De bedoeling is ermee te breken door originele creaties. Weg met 

de eeuwige, vervelende harmonie en herhalingen van de zogenaamde ‘historische’ stijlen! In 

Frankrijk duiken de eerste kunstwerken in art-nouveaustijl op te Nancy. Émille Gallé 
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vervaardigt glazen met decormotieven die aan de natuur zijn ontleend. Zijn liefde voor 

bloemen maakt het hem mogelijk om leven in te blazen aan een materie waar a priori noch 

beweging noch bezieling zit. Hij gebruikt wijnranken, bloemstengels, bladeren en andere 

uitzonderlijke, kronkelende natuurlijke motieven in een mengeling van bonte kleuren. 

Diepgaande kennis van de chemie van het glas en poëtische 

verbeelding vloeien samen om zich te uiten in diepzinnige nuances 

en tinten: blauw, groen, bruin enzovoort. Golvende lijnen, 

krommingen en welvingen imiteren de plantaardige vormen. Émile 

Gallé, tevens een bijzonder talentvolle keramist en meubelmaker, 

doet de creatieve adem van de art nouveau overwaaien naar het 

aardewerk, de faience en de meubels in houtsnijwerk versierd met 

mozaïek. In een mum van tijd kan hij prat gaan op een 

internationaal gehoor. Hij behaalt een weergaloos succes bij diverse 

wereldtentoonstellingen in Parijs van 1878,1889 en 1900.   

 

De school van Nancy 
Steeds meer kunstenaars groeperen zich rond Émile Gallé. Zij verlaten het door de Duitsers 

bezette deel van Lorraine. Zij weigeren zich te onderwerpen en gaan wonen in de eerste 

Franse stad die het dichts bij de grens ligt en niet is bezet en dat is Nancy. Glasblazers, 

meubelmakers, keramisten, etsers, houtgraveurs, beeldhouwers en architecten. Nancy 

wordt de Europese hoofdstad van de art-nouveaubeweging, op hetzelfde niveau als de 

Lichtstad Parijs, als de steden Wenen, Brussel en Praag.  

In 1900 stichten deze kunstenaars een vereniging: “Alliance provinciale des industries d’art”. 

Het daaropvolgende jaar wordt naar hen verwezen als de ‘school van Nancy’. Hun 

kunstwerken claimen eerst en vooral een diepgeworteld-zijn en een luisterend oor voor de 

‘zoete taal van de Lotharingse bossen’. De natuur is alom aanwezig. Het levenloze ijzer, glas, 

steen of hout van de originele werken verliest zijn starheid en bewegingloosheid dankzij de 

zachtheid van de krommingen en de onregelmatigheid van de 

lijnen.  

Alles wordt overgoten door een zee van ornamenten en 

motieven die geïnspireerd zijn op fauna en flora.  

  

        

            

      Émile Gallé, table Flore de Lorraine  
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De stichters van deze school hebben ook de ambitie om het decor van het dagelijkse leven te 

veranderen. Door hun krachten te bundelen, willen ze het menselijk reilen en zeilen op 

esthetisch vlak wat meer geraffineerdheid bieden. En toch moet kunst voor iedereen 

toegankelijk zijn. Art nouveau is, met andere woorden, een ‘sociale kunst’. Dit kan onder 

andere bereikt worden door kunst en industrie dichter bij elkaar te brengen. Ter gelegenheid 

van een tentoonstelling van meubels die hijzelf ontwierp en versierde (anno 1900), drukt 

Émile Gallé zich als volgt uit: ‘Wat we vooral  moeten vinden, zijn heel eenvoudige 

kunstformules, waarmee kunst heel vlug geproduceerd kan worden.’ De school van Nancy 

beoogde naast kunst ook het aanleren van de modernste productietechnieken aan arbeiders 

en ambachtslui. In deze zin geeft ze een voorproefje van de begrippen die in de loop van de 

20ste eeuw triomferen.  

De kunstenaars 
De belangrijkste kunstenaars van de school van Nancy zijn de gebroeders Daum, glasblazers 

uit de Elzas, en Jacques Gruber, wiens glas-in-loodramen door bonte kleuren en 

plantenmotieven opgeluisterd worden. Op het vlak van meubels vermelden we vooral Louis 

Majorelle, geboren in Toul in 1859. Hij ontwerpt kunst met rijzige en slanke contouren, 

verfraaid met houtsnijwerk van waterlelies en orchideeën en prachtige decors in 

siersmeedwerk. Eugène Vallin realiseert in een gelijkaardige stijlvolledige flatinrichtingen, 

eet- en slaapkamers. De elegantie van de beschilderde plafonds en van het leer aan de muur 

smelt samen met de geur van het hout om een unieke sfeer aan de ruimtes te verlenen. De 

sterke en warme textuur van het leer maakt het tot een geliefkoosde grondstof in de 

meubilering en het boekbinden, een kunst waarin René Wiener uitblinkt. (René Wiener 

leefde van 1855 tot 1939 in Nancy en was boekbinder. Hij maakte deel uit van de school van 

Nancy.) Het is voldoende om alle voorwerpen, affiches en tekeningen van Prouvé op te 

sommen om een goed beeld te krijgen van de rijkdom van deze beweging.  (Nancy, 8 april 

1901 – aldaar, 23 maart 1984) was een Frans autodidact architect, en meubel- en industrieel 

ontwerper. Hij paste productietechnologie toe in de architectuur, zonder esthetische 

kwaliteiten verloren te laten gaan. Zijn ontwerpkwaliteiten bleven niet beperkt tot een 

discipline, maar bracht hij tot uiting in architectonisch, industrieel, constructie- en 

meubelontwerp.  

Het Musée de l’École de Nancy is een open vitrine en spreekt boekdelen. Een absolute 

aanrader is een bezoek aan de collectie Daum in het Musée des Beaux-Arts. Of een 

stadsrondleiding met op het programma de buitengevels - en soms de interieurs-  van de 

meest tot de verbeelding sprekende en met zorg onderhouden architectonische 

verwezenlijkingen, commerciële gebouwen, villa’s en cafés, zoals Brasserie Excelsior, le 

fleuron de l’École de Nancy. 

 

Gradie Martini, april 2014 

Gebruikte bron: info stad Nancy en Musée des Beaux-Arts 
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Luxemburg 

Korte geschiedenis van Luxemburg Stad en de Kazematten 
De Ardenner ridder Siegfried bouwt in 963 een kasteel op de Bock-rots en legt daarmee de 

basis voor de latere stad. Hij noemt het kasteel Lucilinburhuc, dat later verandert in 

Lulitaburg, hetgeen kleine burcht betekent.  

Hij bouwt er ook een verdedigingsmuur en de rotsen langs het dal van de Alzette en de 

Pétrusse vormen een natuurlijke beveiliging. In het verloop van de eeuwen werden 

geweldige ringmuren aan de westkant aangelegd, die de Bourgondiërs er toch niet van 

hebben kunnen weerhouden, de stad in 1443 in te nemen. Luxemburg bleef daarna 400 jaar 

onder vreemde heerschappij. De beste vestingbouwers van de bezettende machten, 

(Bourgondiërs, Spanjaarden, Fransen, Oostenrijkers en de Duitse Bond) maakten van de stad 

één van de sterkste vestingen ter wereld: het “Gibraltar van het Noorden”. Vauban belegert 

de stad in 1684 en wordt Luxemburg Frans gebied. Dan komen de Spanjaarden, de 

Oostenrijkers en in 1795 geeft de stad zich weer over aan de Fransen De verdediging 

geschiedde door 3 vestingsgordels met 24 forten en nog eens 16 andere belangrijke 

versterkingen alsmede door middel van een enorm ondergronds netwerk van 23 km 

kazematten. De kazematten boden niet alleen een schuilplaats aan duizenden soldaten mét 

hun paarden, maar huisvestten ook ateliers, bakkerijen, slagerijen enz. In 1867 moest de 

vesting ontruimd en afgebroken worden omdat Luxemburg tijdens het congres van London 

tot neutraal gebied was verklaard. Tijdens de afbraak, die 16 jaar duurde, verdwenen ook de 

gebouwen die boven op de Bock stonden. Het was echter onmogelijk de kazematten op te 

blazen zonder schade voor bepaalde gedeelten van de stad aan te richten. Het ondergrondse 

systeem ligt immers midden in de stad.  Men beperkte zich tot het sluiten van de 

voornaamste ingangen en verbindingen; overgebleven zijn nog 17 km kazematten, 

gedeeltelijk over verschillende verdiepingen verdeeld. Eindeloze trappen zijn tot 40 meter 

diep in de rotsen uitgehakt. Tijdens de twee laatste wereldoorlogen werden deze 

kazematten als schuilkelders gebruikt. Ze boden aan 35 000 mensen een veilig onderkomen. 

Het is ook begrijpelijk dat de vestingsbolwerken en het historisch zeer waardevolle oude 

gedeelte van de stad wereldberoemd zijn en in 1994 door de UNESCO in de lijst van 

wereldcultuurbezit zijn opgenomen. Slechts 10% van de 180 hectaren, 23 km lange galerijen 

en 40.000 m² bomvrije ruimten zijn bewaard gebleven.  

Twee van de belangrijkste kazematten zijn voor het publiek toegankelijk: die van de Bock en 

die van het Pétrusse-dal.  

De Bock 

De archeologische crypte 

Na de ingang gepasseerd te zijn, komt men in de archeologische crypte en iets verder in de 

eigenlijke kazematten. In de ruimte van de crypte wordt de oorsprong van de stad 

Luxemburg uitgelegd.  
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De Bock-kazematten zijn door de Oostenrijkers aangelegd in 1737 en 1746. Via een trap 

daalt men af naar de kazematten. Men bevindt zich in de onderste kelders. Door de 

schietgaten heeft men een mooi uitzicht over het dal. Door de (inmiddels dichtgemetselde) 

openingen in het plafond, takelde men vroeger de kanonnen naar beneden. In de hoofdgang 

bevinden zich de kanonnenkamers en schietgaten. De schietgaten zijn tijdens de afbraak van 

de vesting vergroot.  

Vanuit de gevangenis in de fundamenten heeft men een mooi uitzicht op de Groothertogin 

Charlottebrug.  

De waterput is 47 meter diep.  

U bezoekt ook de kamers die de destijds 82-jarige veldmaarschalk Von Bender tijdens de 

belegering van 1794-1795 gebruikte (slaapkamer, bureau en zitkamer.) Mooi uitzicht door 

de schietgaten: ontoegankelijke rotsen, Spaanse wallen uit 1632, de bovenstad, de vroegere 

voorstad “Grund”in het dal, de oude abdij uit 1688 waarvan de toren zich spiegelt in het 

water van de Alzette, de oude kazerne van Vauban uit 1685, het viaduct van 1860 en enkele 

oude torens van de derde verdedigingswal.  

Tot slot komt u nog door de ruimte voor de wachtposten, de opslagkamers voor de 

springstoffen en het “Kazematten-Theater” dat gevestigd is in de “Batterie du Grund”. Daar 

stonden 8 kanonnen. 

U bezoekt de Bock o.l.v. een gids. 

De stad Luxemburg is een moderne stad met een open blik naar de wereld. De stad heeft 

charme. Zowel inwoners als de 100.000 mensen die Luxemburg jaarlijks begroet, zijn onder 

de indruk van deze charme en de menselijke afmetingen van de stad. 

Luxemburg is de hoofdstad van het gelijknamige groothertogdom. Luxemburg heeft 103.943 

inwoners, waarvan 68% een andere nationaliteit hebben. (Telling per 1 januari 2014.) Er 

leven 155 nationaliteiten in harmonie. 

Luxemburg is een financieel centrum. Maar liefst 220 financiële instituten hebben hun 

vestiging in de stad. De levensstandaard van de inwoners is één van de hoogste van de 

wereld. Deze schommelt rond de 5e plaats.  

Vlag van Luxemburg 
Deze lijkt op de Nederlandse vlag wat betreft de kleuren; alleen de kleur blauw is anders. 

Nederland een donkerblauwe kleur: kobaltblauw en Luxemburg heeft lichterblauw. Sinds 

1288 is deze vlag van Luxemburg, gebaseerd op het wapen van het hertogdom Limburg. De 

gelijkenis heeft niet te maken met het feit dat Nederland en Luxemburg met elkaar 

verbonden waren Na de val van Napoléon, in 1814, vormen België en Nederland het 

Koninkrijk der Nederlanden en wordt de vorst ervan, Willem I van Oranje, ook groothertog 

van Luxemburg. Na 1830, de Belgische opstand, blijft het Duitstalige gedeelte van 

Luxemburg behoren aan Willem I. Pas in 1890 wordt Luxemburg onafhankelijk. Adolf van 

Nassau wordt groothertog. 
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Luxemburg is trots op de rol die de stad speelt in de eenwording van Europa. Trots op het 

feit dat één van de vaders van Europa is geboren in Luxemburg, in de wijk Clausen. (Zijn 

geboortehuis is nu museum.) Robert Schuman, Frans minister van buitenlandse zaken, is er 

geboren uit een Luxemburgse moeder en een Franse vader. Toen Alsace-Lotharingen in 1871 

Duits werden, kreeg zijn vader de Duitse nationaliteit en werd zijn moeder door haar 

huwelijk ook Duitse. Robert werd tweetalig opgevoed: hij sprak Frans en Duits. Toen Elzas-

Lotharingen na WOI weer Frans werden, verkreeg hij automatisch ook de Franse 

nationaliteit. Schuman woonde inmiddels in Metz. Hij vervulde vele functies in de Franse 

politiek: 

 Minister van financiën 

 Eerste Minister van 1947 tot 1948 

 Minister van Buitenlandse Zaken van 1948 tot 1953. 

Op 9 mei 1950 lanceerde Robert Schuman de oproep voor de stichting van een Europese 

Gemeenschap voor Kolen en Staal. Daarom is 9 mei de dag dat het Feest van Europa wordt 

gevierd. Het standbeeld door de architect Robert Lentz ontworpen, herdenkt Robert 

Schuman. Het standbeeld bevindt zich bij de Brug van Groothertogin Charlotte. Brug en 

standbeeld zijn tegelijkertijd geopend in 1966. Het standbeeld bestaat uit drie stalen balken 

met zes punten symboliserend de zes lidstaten die betrokken waren bij de oprichting: West-

Duitsland, België, Frankrijk, Italië, Nederland en Luxemburg. 

Schuman als geen ander droeg uit hoe belangrijk de Europese samenwerking was. Dat 

Luxemburg samen met Brussel en Straatsburg één van de drie hoofdsteden van de Europese 

Unie is, ligt daaraan dat het Groothertogdom één van de zes grondleggers was van de EGKS, 

de Europese Gemeenschap voor Kolen en Staal, de prille aanzet voor de Europese Unie. 

Het Groothertogdom ligt in het centrum van West-Europa, er is lange politieke neutraliteit, 

afwezigheid op de lijst van strijdmachten, toevluchtsoord voor Victor Hugo die droomde van 

een verenigd Europa, religieuze gemeenschappen op de vlucht voor de “Kulturkampf”en van 

Joodse families brachten een bijzondere Europese roeping. Van 1148 tot 1867 maakte het 

land de aanwezigheid van garnizoenen mee, die voor buitenlandse politieke machten 

vochten; sindsdien hebben de Luxemburgers voortdurende de behoefte gehad om vrede te 

stichten.  

Luxemburg heeft de volgende instituten ontvangen: 

 Europese Investeringsbank 

 Bureau voor de Statistiek 

 Rekenkamer van de Europese Gemeenschappen 

 Bureau van de Officiële Publikaties voor de Europese Gemeenschappen en 

Vertaaldienst 

 Europese raad van Ministers 

 Hof van Justitie 

In het torengebouw van 23 verdiepingen zetelt het Secretariaat van het Europese Parlement, 

gevestigd te Luxemburg sinds de ondertekening van het Verdrag van Rome in 1957,  en komt 
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de Europese raad van Ministers gedurende 3 maanden per jaar, in de maanden april, juni, 

oktober,  bijeen. Dan staat er het Robert Schuman gebouw en de Hémicycle: de vergaderzaal 

uit 1980, nu in gebruik voor congressen. Luxemburg telt ongeveer 12.000 Europese 

ambtenaren.  

Vlag van Europa 
Deze zien we natuurlijk heel veel op het Plateau de Kirchberg. De 12 sterren hebben niets te 

maken met het aantal lidstaten. Er zijn 12 sterren, omdat het getal 12 verwijst naar: 

 perfectie 

 volledigheid 

 eenheid 

De cirkel van gouden sterren verwijst naar: solidariteit en harmonie tussen de volkeren van 

Europa. 

De vlag gaat terug naar 1955, toen alleen nog maar de Europese Gemeenschap voor Kolen 

en Staal bestond. Sedert 1986 is de vlag het symbool van alle Europese instellingen. Twaalf is 

in verschillende tradities het symbolisch cijfer voor volledigheid: 12 apostelen, 12 uren, 12 

maanden. 

Route via Plateau de Kirchberg en Luxemburg Stad 
De architectuur op het Plateau de Kirchberg is indrukwekkend. Wij rijden via de Avenue John 

F. Kennedy. Daar begint het Plateau de Kirchberg, in 1952 als uitbreidingsgebied 

aangewezen nadat Luxemburg de hoofdzetel was geworden van de EGKS.   

We komen het Plateau de Kirchberg op bij een kunstwerk Exchange uit 1996 van de 

Amerikaan Richard Serra. Het is van staal en staat voor kracht, een toegangstoren tot de 

stad. Ernaast de glaskubussen van de Volksbank. We rijden de Avenue John F. Kennedy op. 

Rechts achter de gigantische cinéma Utopilis staat het beurscomplex. Links achter het grote 

nieuwe 400 bedden tellende ziekenhuis. Kunstwerk aan de linkerkant De Wandelende bloem 

van de Franse kunstenaar Fernand Léger.  

Rechts de Bank van Luxemburg. Daar direct naast het City Centrum: uit 1996 Bijzonder met 

de textiele delen gespannen onder het grote glazen dak. Dan volgen een aantal grote 

banken: Hypotheek Bank Luxemburg, Duitse Bank Luxemburg. Dan komen aan de 

rechterkant twee interessante gebouwen: 

Gebouwd in 1982 het grote Olympische Zwembad, ernaast gebouwd in 2001 het Nationale 

Sport en Cultureel Centrum. Achter dit gigantische centrum staat de Europeesche School 

gebouwd in 2000. Daar zitten 3600 leerlingen op zowel het LO als MO en VWO. 

Daarvoor met de vier slanke pijpen: het milieuvriendelijke energiecentrum. Daar komt de 

warmte voor alle gebouwen vandaan, enz.  

Dan komt rechts van de Avenue het Quartier Européen Nord en links Quartier Européen Sud. 

Rechts staan o.a. het Konrad Adenauer Gebouw en Het Europeesche Hof van Justitie. Uit 
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1973. Donkerbruin geverfde stalen constructie van 4 verdiepingen. Daarbij het Jean 

Monnetgebouw: wanden van lichtgekleurd glas.  

Links bij de grote Place de l'Europe van Ricardo Bofill, de mooie Philharmonie van 

Portzamparc met de schitterende slanke zuilen, de Nationale Bibliotheek het voormalige 

Robert Schuman Gebouw en het nieuwe MUDAM: Musée d'Art Moderne van Pei.  

We komen uit bij het enorme dal van Pfaffental: daarin stroomt de rivier de Alzette. We 

rijden via de brug van Groothertogin Charlotte, in de volksmond genoemd de "Rode Brug". 

Deze ligt 74  meter boven de rivier, is 355 meter lang en tussen de pilaren 234 meter, 25 

meter breed en heeft een gewicht van 4900 ton. Deze roodgeverfde stalen brug is een 

symbool van de EGKS en is in 1966 in gebruik genomen.  

Links onder in dit dal ligt het kleine "dorpje" Clausen: daar staat het geboortehuis van Robert 

Schuman. 

Via die brug rijden we het centrum van Luxemburg stad binnen. Rechts zien we de 

stadsschouwburg uit 1964. Links een retraitehuis. Bij de rotonde Robert Schuman gaan we 

links is de Avenue de la Porte. Dan rechts de boulevard Royal op: ook wel de Luxemburgse 

Wall street genaamd: heel veel banken. We volgen deze weg en gaan de Pont Adolphe over: 

gold bij de bouw van 1900 tot 1903 als de grootste stenen boogbrug ter wereld: spanwijdte 

85 meter over het dal van de Pétrusse, hoogte 42 meter en lengte 153 meter. Gebouwd 

onder groothertog Adolphe. 

Direct over de brug, op de Place de Metz, bij de Staatsbank en - spaarkas, volgen we links, 

een beetje links, de boulevard de la Pétrusse, aan de rechterkant zie je het enorme 

hoofdkwartier van Arcelor, leidende groep wereldwijd in staalindustrie, tot het Viaduct: 

genoemd de "Oude Brug”, gebouwd tussen 1859 en 1861 ook over de Pétrusse Vallei, 45 

meter hoog, 24 bogen, van of 8 of 15 meter, op pilaren van 30 meter hoogte. Totale lengte 

290 meter.  

LET OP!!! Links aanhouden en NIET de tunnels onderdoor gaan.  

Boulevard F.D. Roosevelt: rechts de kathedraal: de kathedraal van de Troosteres der 

Bedrukten, de nationale beschermheilige. Oude Jezuïtenkerk uit de 17de eeuw. Het geheel is 

gotisch. Huwelijkskerk van de groothertogelijke familie. Het jezuïtencollege dat aan de 

kathedraal grenst herbergt de Nationale Bibliotheek.  

Verder aan de linkerkant: Herdenkingsmonument Gëlle Fra Gouden Vrouw opgericht in 1923 

ter nagedachtenis aan de in de Eerste Wereldoorlog gevallen Luxemburgse soldaten, thans 

symbool voor vrijheid en verzet. Onder dit monument bevinden zich de Pétrusse 

kazematten, onderaardse galerijen voor militaire doeleinden door achtereenvolgende 

overheersers gebouwd.  

Hier hebben we enige tijd vrij op dinsdag 27 mei 2014. Tijd voor lunch, een kopje koffie, een 

wandeling in de bovenstad, misschien even winkelen. Daarna gaan we naar de Bock 

Kazematten voor het geleide bezoek. Dit bezoek duurt van 13.00 uur tot 14.30 uur.  

Gradie Martini, maart 2014 


