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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 (□).


Kandinsky (Paris - 2009)



Depuis la mort de l’artiste en 1944, l’œuvre de Wassily Kandinsky n’a cessé d’être exposée dans le monde entier. La dernière grande rétrospective parisienne avait accompagné, en 1984, la donation de sa succession au Musée national d’art moderne. Du 8 avril au 10 août 2009, le Centre Georges-Pompidou a présenté de nouveau un large panorama, qui ne fut possible que grâce à la collaboration des trois grandes collections publiques existantes : outre le musée parisien, la Galerie im Lenbachhaus de Munich et le Solomon R. Guggenheim Museum de New York, co-organisateurs de l’exposition. Les compléments sont venus de Russie et de quelques autres musées et collections privées.

Avec une centaine de tableaux (sur un peu plus de 700 selon le propre catalogue du peintre), l’exposition proposait une vue assez complète et représentative, à un très haut niveau de qualité, clairement distribuée en cinq sections chronologiques correspondant aux grandes périodes de la carrière de l’artiste : Formation et voyages à travers l’Europe, 1896-1907 ; Munich-Murnau, 1908-1914 ; Moscou-Stockholm-Moscou, 1915-1921 ; Le Bauhaus : Weimar, Dessau, Berlin, 1922-1933 ; Paris et Neuilly-sur-Seine, 1934-1944. Dans la première partie, les petits paysages postimpressionnistes étaient représentés, mais remis à leur juste place au profit d’œuvres aussi essentielles que la Vie mélangée (1907) de la Galerie im Lenbachhaus de Munich, qui concentre une riche thématique, déterminante pour le développement ultérieur de l’artiste. La deuxième section présentait en quantité plus importante les œuvres qui, de 1908 à 1914, ponctuent la progression régulière et cohérente de l’artiste vers une forme d’« abstraction » très spécifique, avec des compléments aussi essentiels que le Tableau avec archer (1909) du MoMA de New York. On regrettera toutefois l’absence des monumentales Composition VI (musée de l’Ermitage, Saint-Pétersbourg) et VII de 1913 (galerie Tretiakov, Moscou). La première avait été exposée à Paris en 1979, la seconde à Munich en 1995. Leurs dimensions exceptionnelles (3 m de longueur) marquent un apogée, et aucun autre tableau ne peut produire un effet comparable. Sachant que Kandinsky considérait ses dix Compositions comme ses œuvres principales, ne montrer que quatre des sept qui sont conservées (manquait aussi la Composition V, 1911, musée de l’Ermitage) faussait donc partiellement la perspective. De même, les décors muraux, notamment le salon de musique de 1931, et les travaux pour la scène n’étaient pas évoqués. À l’inverse, plusieurs récentes acquisitions d’importance étaient exposées, comme la suite d’aquarelles de la collection Kojève entrée en 2001 dans le musée parisien ou, pour un public déjà plus spécialisé, des raretés comme Improvisation IV (1909) du musée d’Art contemporain de Nijni-Novgorod, l’étrange Peinture avec cercle (1911) du musée des Beaux-Arts de Tbilissi ou encore l’impressionnant Obscurci (1917) de la galerie Tretiakov. Ce dernier tableau contribuait à la revalorisation d’une phase autrefois considérée comme de simple transition. Dans les troisième et quatrième sections, la période géométrique des années 1920 (deux œuvres de 1923, Trait transversal, de la Kunstsammlung Nordrhein-Westfalen de Düsseldorf, et Composition VIII, du musée Guggenheim, en marquent un des moments principaux), puis celle du biomorphisme des années parisiennes jusqu’à la dernière huile sur toile, Tensions délicates, en 1942 (coll. part.), qui ont pu paraître naguère réduire la portée des ambitions initiales, trouvaient dans ce contexte, avec un excellent choix, une vigueur et un élan en parfaite continuité avec les œuvres d’avant guerre.

Présentée de façon très aérée dans un vaste espace aux murs blancs, l’exposition avait pris le parti, judicieux en cette occasion, de s’adresser d’abord à l’œil et de ne pas chercher à être trop didactique, avec seulement quelques panneaux concis destinés à introduire à chacune des cinq sections. Contrairement à ce qu’on a pu voir dans maintes expositions monographiques, le nombre cette fois restreint des vitrines ne détournait pas l’attention vers l’aspect documentaire de la vie et de la carrière de l’artiste, ne retenant que les publications de Kandinsky dans leurs différentes éditions, avec les importantes estampes qui les ont souvent accompagnées, notamment pour l’album de poésies de 1913 Sonorités (Klänge). Seule exception à ce parti pris très sagement inhabituel : des cadres pour des manuscrits acquis en 2008, certes précieux mais de peu d’intérêt visuel, ou même encore le Portfolio des rares dessins offerts à Kandinsky pour ses soixante ans par ses amis du Bauhaus notamment (appartenant à la succession Karl Flinker, acquise en 2002-2006), mais qui laissaient peu de chances à Albers, Schlemmer, Feininger ou même Klee de laisser paraître suffisamment leur personnalité.

Concentrée sur un nombre raisonnable de tableaux importants, l’impression d’ensemble qui résultait de cette rétrospective était éblouissante : la cohérence de l’œuvre et la continuité d’un parcours dont les analyses scientifiques tendraient plutôt à brouiller la lisibilité, ressortaient avec une force d’impact qui est bien celle des grands maîtres du siècle, ceux dont la production, à chaque période, paraît d’abord portée par la « nécessité intérieure », pour reprendre l’expression célèbre du peintre. On regrettera seulement que l’activité éditoriale neuve qu’une exposition internationale de cette importance devrait favoriser n’ait pas été plus développée et de meilleur niveau, se réduisant pour l’essentiel à un catalogue (C. Derouet dir.) relativement sommaire, curieusement différent dans ses diverses versions, et à un gros volume peu maniable (H. Friedel et A. Hoberg dir., Citadelles-Mazenod pour l’édition française). Parallèlement à un tome consacré à Munich 1900 de R. Metzger dans la collection Capitales culturelles, utile pour reconstituer le climat où l’œuvre de Kandinsky a pu initialement se développer, les éditions Hazan publiaient une nouvelle biographie de l’artiste, scrupuleusement établie par Brigitte Hermann.

Rayonnant dans les galeries supérieures du Centre Georges-Pompidou, les vues de Paris faisant écho aux architectures légères et lumineuses des derniers tableaux, l’œuvre de Kandinsky a montré de façon persuasive qu’elle continue de vivre avec une force, une indépendance, une liberté d’esprit et une jeunesse qui réconfortent.


Jean-Paul BOUILLON



ART ABSTRAIT



Introduction
Longtemps l’art abstrait, épouvantail ou bannière, suscita les passions. Les tenants de la tradition voyaient dans son apologie un parfait exemple de la confusion des valeurs esthétiques, liée à leur décrépitude, conséquence d’une liberté sans frein. Ses propagandistes, à l’inverse, estimaient acquis et irréversible l’abandon de la représentation en peinture comme en sculpture. La postmodernité a relégué le conflit entre ces positions tranchées au rang des querelles d’une époque révolue. Les artistes eux-mêmes n’en font plus la pierre de touche d’un clivage déterminant : l’abstraction est désormais une possibilité offerte, disponible parmi d’autres. Elle demeure cependant l’une des grandes aventures artistiques du XXe siècle, pleinement solidaire des ambitions avant-gardistes.

Polymorphe et polysémique, l’abstraction ne se laisse ni enfermer dans une définition positive, ni attribuer une fonction univoque. Lorsqu’ils cherchent à en cerner les contours, les critiques, tel Léon Degand, l’opposent à la figuration pour dire non ce qu’elle est, mais ce qu’elle n’est pas : « La peinture abstraite est celle qui ne représente pas les apparences visibles du monde extérieur, et qui n’est déterminée, ni dans ses fins, ni dans ses moyens, ni dans son esprit, par cette représentation. Ce qui caractérise donc, au départ, la peinture abstraite, c’est l’absence de la caractéristique fondamentale de la peinture figurative, l’absence de rapport de transposition, à un degré quelconque, entre les apparences visibles du monde extérieur et l’expression picturale » (Langage et signification de la peinture en figuration et en abstraction, 1956). Avant d’être adoptée par le langage courant, la dénomination art abstrait fut elle-même critiquée. On lui opposa notamment les locutions « art non figuratif », « art non objectif », ou encore « art concret » – puisqu’une œuvre est toujours « concrète ». Chaude ou froide, informelle ou géométrique, intuitive ou calculée, l’abstraction échappe à toute assignation stylistique et ne relève d’aucun champ sémantique déterminé : elle s’est montrée capable d’accueillir des intentions contradictoires, de manifester des positions philosophiques, existentielles ou artistiques antithétiques.

Bigarrée, elle provoque de moins en moins la réticence de principe des amateurs. Intégrée au monde de l’art, elle a perdu l’aura que lui conférait l’audace d’une radicalité supposée. Elle continue néanmoins à susciter la résistance d’un large public qui la trouve, au mieux, difficile d’accès. Les œuvres abstraites s’adressent-elles plus directement que les autres à la sensibilité, ou relèvent-elles d’une approche essentiellement intellectuelle ; Tout art, même le plus réaliste, est-il toujours d’abord abstrait, comme on l’a souvent prétendu ; S’il ne semble guère possible de trancher définitivement, on peut en revanche s’efforcer de dresser un bilan rétrospectif serein : objet de l’histoire, l’art abstrait n’est plus un véritable sujet de polémique.

1. Genèse de l’abstraction

L’art abstrait, en tant que tel, apparaît au début des années 1910. Deux modèles explicatifs rendent compte de sa « naissance », conséquence raisonnable d’une évolution logique ou saut inattendu dans l’inconnu. Le premier, le plus répandu, s’appuie sur une conception darwinienne de l’histoire de l’art et de la création. Au XIXe siècle, la modernité, si elle ne songe pas encore à se débarrasser de la représentation, oppose néanmoins les qualités proprement plastiques de l’image à celles de ses composantes iconiques. Delacroix évoque une « musique du tableau » qui résulte de « tel arrangement de couleurs, de lumières, d’ombres, etc. » Si vous vous trouvez placé à une distance trop grande de la peinture pour savoir ce qu’elle représente, dit-il, « vous êtes pris par cet accord magique ». Baudelaire prolonge la pensée du peintre : « Une figure bien dessinée vous pénètre d’un plaisir tout à fait étranger au sujet. Voluptueuse ou terrible, cette figure ne doit son charme qu’à l’arabesque qu’elle découpe dans l’espace. Les membres d’un martyr qu’on écorche, le corps d’une nymphe pâmée, s’ils sont savamment dessinés, comportent un genre de plaisir dans les éléments duquel le sujet n’entre pour rien ; si pour vous il en est autrement, je serai forcé de croire que vous










2. Les formes et le sens










3. Abstraction et formalisme








4. Abstraction, monochromie et fin de l’art







5. Peindre la peinture







6. L’art abstrait et la modernité
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