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Les grandes expositions sont l’occasion de faire le point sur l’œuvre d’un artiste, sur une démarche esthétique ou sur un moment-clé de l’histoire des cultures. Elles attirent un large public et marquent de leur empreinte l’histoire de la réception des œuvres d’art.
Sur le modèle des fiches de lecture, les fiches exposition d’Encyclopaedia Universalis associent un compte rendu de l’événement avec un article de fond sur le thème central de chaque exposition retenue :
 - pour connaître et comprendre les œuvres et leur contexte, les apprécier plus finement et pouvoir en parler en connaissance de cause ; 
 - pour se faire son propre jugement sous la conduite de guides à la compétence incontestée.
Afin de consulter dans les meilleures conditions cet ouvrage, nous vous conseillons d'utiliser, parmi les polices de caractères que propose votre tablette ou votre liseuse, une fonte adaptée aux ouvrages de référence. À défaut, vous risquez de voir certains caractères spéciaux remplacés par des carrés vides (□).


Bonnard. L’œuvre d’art, un arrêt du temps (Paris - 2006)



Au terme de longs mois de travaux, le musée d’Art moderne de la Ville de Paris a choisi de rouvrir ses portes avec une importante exposition consacrée, du 2 février au 7 mai 2006, à Pierre Bonnard (1867-1947). Il faut remonter à 1984 pour trouver rassemblé à Paris un ensemble aussi considérable des œuvres de l’artiste, avec l’exposition organisée par Jean Clair au Musée national d’art moderne-Centre Georges-Pompidou, qui gagna ensuite la Phillips Collection de Washington, puis le Dallas Museum of Art.

Si, depuis cette rétrospective essentielle, la modernité de Bonnard semble chose acquise, subsistent encore à son sujet un certain nombre d’idées reçues qui en obscurcissent la réception, et qu’il convenait de balayer enfin. La vision d’une peinture aimable, voire un peu mièvre, réduite à la représentation d’une réalité congrue et domestique, vision accentuée par des jugements sévères et injustes (ceux de Picasso ou Zervos), est encore vivace. C’était l’un des objectifs de cet accrochage très volontariste que de la combattre.

La sélection rigoureuse des œuvres par Suzanne Pagé, directrice du M.A.M.V.P. et commissaire général d’une exposition qui serait, avec celles qui ont été consacrées au contemporain Pierre Huyghe puis à Dan Flavin (1933-1996), l’une de ses dernières dans ce musée, s’est portée en priorité sur la pleine maturité du peintre, après 1915 ; mais on manquerait l’essentiel du propos à ignorer le choix des pièces plus anciennes. De la première période de celui que ses amis avaient surnommé « le nabi japonard », on ne voyait que Le Peignoir (1892). En revanche, d’autres tableaux des années 1890, dont sa compagne Marthe, rencontrée en 1893, est déjà le modèle, présentaient quelques-unes des caractéristiques futures de l’œuvre : les corps à la fois érotiques et fondus dans le décor, la discrète présence des chiens et des chats, une manière inédite d’organiser la surface du tableau, une certaine mélancolie aussi.

La deuxième salle était sans doute la plus déconcertante, mais aussi la plus utile à la compréhension de la singularité de Bonnard. Elle donnait à voir un ensemble de grands panneaux réalisés entre 1906 et 1917, peu familiers au regard d’aujourd’hui et qui, cependant, affirment le parti pris décoratif, hérité des nabis, expliquant une part de cette organisation si particulière de la surface chez celui que d’aucuns ont considéré comme l’un des précurseurs du all over adopté par les peintres américains des années 1950. Très vite, en effet, Bonnard remet en question la perspective classique pour organiser sa toile en une surface continue, non hiérarchisée, structurée par la couleur plus que par le sujet, et où miroirs et portes-fenêtres, comme Jean Clair l’a tôt fait remarquer, jouent un rôle essentiel.

L’accrochage combinait ensuite, assez magistralement, chronologie et thématique : une première série de salles à manger et de paysages-terrasses (1910-1930), puis les nus à la toilette des années 1910 et 1920, les intérieurs et les natures mortes, les autoportraits, les salles à manger des années 1930, les nus dans la salle de bains, enfin les paysages de Normandie et du Midi. Un espace particulier était consacré aux dessins et aux photographies, ces dernières, principalement des nus de Marthe, dans le format minuscule (3,8 cm × 5,1 cm) qu’imposait à l’époque le Pocket Kodak.

On pouvait reprocher à cette disposition de privilégier les sujets quand le propos de cette peinture fut toujours et avant tout... la peinture. Car, à la différence des impressionnistes, Bonnard ne peignait pas sur le motif, et de nombreux auteurs ont relevé chez lui l’importance centrale du souvenir et des sensations qui s’y rattachent. Ce serait un mauvais procès.

S’il peut sembler abusif de parler de séries, quand Bonnard traite un nombre restreint de sujets, leur présentation regroupée ouvrait à d’autres lectures, et tout particulièrement à celle d’un univers marqué par la gravité. Un nu à la baignoire, seul, dit ce que l’on sait déjà de Bonnard : les espaces basculés, la fusion du corps dans l’environnement via le continuum chromatique, l’audace des points de vue, la luxuriance. Mais ce que disent cinq nus à la baignoire, c’est la cohérence extrême d’une vision, l’attention constante, sinon obsessionnelle, que l’artiste lui porte, la tension, le peu de complaisance, la gravité donc, peut-être jusqu’au désespoir. Montrer ensemble tous les autoportraits (parmi les plus forts du siècle, a-t-on dit), c’est tirer Bonnard vers Rembrandt plus que vers Chardin – que par ailleurs il admirait. Et sans doute en est-il de même pour les paysages et les terrasses, tous prétextes à affronter la seule question : celle du tableau, ici et maintenant.

Et pourtant, une fois cette âpreté révélée, confirmée, il serait dommageable de tomber dans une approche aussi réductrice que celle qu’on croyait contester. Car la peinture de Bonnard reste une peinture somptueuse (la couleur), risquée (la composition), impertinente (le point de vue), joyeuse et, disons-le, heureuse. Elle est tout cela à la fois, si l’on veut bien ne pas confondre le biographisme, la psychologie, et l’expérience du tableau, celle de qui le conçoit et l’exécute, et plus encore, celle de qui le reçoit – les visiteurs de l’exposition, et parmi eux, ceux à qui elle était discrètement dédiée : ces jeunes peintres de l’an 2000 devant qui Bonnard voulait arriver « avec des ailes de papillon ».


Jean-Marc HUITOREL
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BONNARD PIERRE (1867-1947)



Introduction
Pierre Bonnard est un des peintres les plus importants de la première moitié du XXe siècle et l’un des plus grands coloristes de la peinture occidentale. Après avoir été l’un des principaux représentants du nabisme, il évolue vite vers une peinture très personnelle. D’abord confinée dans un chromatisme austère qui traduit avec bonheur l’atmosphère chaude et feutrée des scènes intimistes, sa palette s’éclaircit rapidement à partir de 1905. Bonnard découvre alors les impressionnistes, mais refuse de se laisser dominer comme eux par les spectacles de la nature. En même temps qu’il s’efforce de réagir, par une composition plus rigoureuse, contre la désagrégation des formes colorées, il crée peu à peu un univers enchanté de jeunes femmes resplendissantes, de paysages inondés de soleil, de bouquets et de fruits miraculeusement préservés des atteintes du temps. Il suit les bouleversements qui affectent le domaine des arts dans les trente premières années du siècle – fauvisme, cubisme, surréalisme – mais s’en tient à l’écart. À partir de 1930, par un chromatisme de plus en plus éclatant, son œuvre s’affranchit graduellement de la réalité et parvient à exprimer l’espace par la seule juxtaposition des tons. Affichiste, décorateur, lithographe, Pierre Bonnard a influencé plusieurs générations de peintres ; son apport fondamental à l’élaboration du langage figuratif de notre temps réside dans l’exploration méthodique des ressources de la gamme chromatique, le refus de la perspective traditionnelle et l’affirmation du caractère bidimensionnel de l’espace pictural.

Chaque monde nouveau créé par un artiste renouvelle notre vision du monde. Proust a longuement rêvé sur ce paradoxe. Ces femmes qui passent dans la rue sont maintenant pour nous des Renoir, ces mêmes Renoir où l’on se refusait jadis à voir des femmes. Bonnard nous fait aussi porter des lunettes magiques : d’abord notre vue se brouille, nous ne reconnaissons pas le monde dans la symphonie de couleurs qui nous est proposée, mais bientôt tout s’ordonne et s’éclaire, l’accommodation s’est faite à notre insu, et tout ce décor réel qui nous semblait si familier, cette table dressée, ces fruits dans la coupe, cette fenêtre où crépite la lumière de l’été, nous ne les verrons plus jamais du même œil qu’autrefois. Quelque chose d’essentiel nous a été révélé, qui a, pour toujours, transfiguré les apparences.

1. Le « nabi japonard »

Pierre Bonnard est né à Fontenay-aux-Roses. Son père, Eugène Bonnard, était d’origine dauphinoise, sa mère, Élisabeth Mertzdorff, alsacienne. D’aucuns expliquent par cette ascendance certains traits de caractère du peintre, goût de l’indépendance et abord réservé. Retenons surtout que c’est en Dauphiné, au Grand-Lemps, dans la propriété familiale du Clos où il passe chaque été ses vacances, que Bonnard découvre la nature et qu’il peindra ses premières œuvres vraiment accomplies.

En 1866, il s’inscrit à la faculté de droit pour obéir à la volonté de son père qui le destine à une carrière administrative, mais il s’inscrit également à l’académie Julian, où il rencontre Paul Sérusier, Maurice Denis, Henri-Gabriel Ibels et Paul Ranson ; il mènera de front études juridiques et études artistiques. À l’École des beaux-arts, il reste un an en compagnie de Xavier Roussel et d’Édouard Vuillard qui deviendra son meilleur ami. En dépit d’un échec au concours de Rome – qui ne l’affecte guère – l’année 1889 est bénéfique pour Bonnard : il vend sa première œuvre, un projet d’affiche pour la marque France-Champagne, et d’enthousiasme décide de se consacrer uniquement à la peinture. Pour lui, comme pour ses camarades de l’académie Julian et de l’École des beaux-arts, l’exposition au café Volpini, en juin 1889, de dix-sept toiles de Gauguin est une véritable révélation. L’importante exposition d’art japonais ouverte en avril 1890 à l’École des beaux-arts suscite également l’admiration de Bonnard. En mars 1891, au Salon des indépendants, il expose pour la première fois : son envoi comprend cinq tableaux et quatre panneaux décoratifs. En décembre de la même année, il expose avec ses amis nabis chez Le Barc de Boutteville ; il enverra régulièrement ses œuvres à cette galerie jusqu’en 1895. En janvier 1896 a lieu chez Durand-Ruel sa première exposition particulière.

Au témoignage du critique George Besson, Bonnard ne prit jamais très au sérieux l’esthétique et les théories mystico-symbolistes de son ami Maurice Denis. S’il fut l’un des premiers à adhérer au groupe des nabis, s’il collabora à La Revue blanche dès sa fondation, il sut très vite se libérer de toute influence littéraire et préserver sa personnalité de peintre. Mais il s’associa sans restriction aux vues de ses camarades lorsque ceux-ci entreprirent de jeter les bases d’un art décoratif qui se présentât comme un art authentiquement populaire, mêlé à la vie quotidienne.

Son premier envoi au Salon des indépendants prouve qu’il a compris le message de Gauguin et que son admiration pour les estampes japonaises (ses amis l’avaient surnommé le « nabi japonard ») n’était pas un engouement passager : formes synthétiques, tons juxtaposés en aplats, grâce serpentine du dessin (Femmes au jardin, La Demoiselle au lapin). L’influence de la peinture nippone se remarque nettement dans Le Peignoir (1892), huile sur velours au Musée d’Orsay. Par-delà la futilité du parti pris décoratif qui domine la production de cette période, Bonnard expérimente ici les innovations qui, dans l’ordre du dessin, jalonneront son œuvre : extrême hardiesse des mises en page, espace réduit au plan, rejet de la perspective traditionnelle. De 1893 à 1898, Bonnard rapporte de




2. La tentation impressionniste






3. De nouvelles harmonies






4. La couleur pure
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