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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 (□).


Dynamo, un siècle de lumière et de mouvement dans l’art (Paris - 2013)



Au printemps de 2013, trois grandes institutions parisiennes ont fait le choix de réactualiser les recherches d’un certain nombre d’artistes que l’histoire de l’art a qualifiés de « cinétistes ». Ainsi, au Palais de Tokyo, une monographie était consacrée à Julio Le Parc et le Centre Georges-Pompidou présentait un ensemble d’œuvres de Jesus Rafael Soto (27 février-20 mai 2013). Quant à la direction des Musées de France, elle offrait sous le titre Dynamo les cimaises du Grand-Palais (10 avril-22 juillet 2013) aux pionniers en la matière et aux artistes contemporains qui interviennent, comme leurs aînés, sur la perception visuelle. En 1967, Frank Popper les définissait ainsi: « Les démarches des cinétistes des années 1950 ont contribué à la dématérialisation de l’objet d’art dans l’architecture et l’environnement et à l’activation participative du spectateur. »


1. Julio Le Parc et Jesus Rafael Soto

Le Palais de Tokyo inaugurait la série des manifestations, en consacrant une large rétrospective à l’Argentin Julio Le Parc (27 février-13 mai 2013) qui dès son arrivée à Paris, à la fin des années 1950, devint une des grandes figure du cinétisme. Très tôt, les jeux de couleurs, de lumière et de transparence lui permirent d’introduire la troisième dimension dans son travail. À l’entrée de l’exposition, des lames souples à effets de miroir formaient un labyrinthe, et dans la dernière salle, le spectateur était invité à manipuler chaque objet mis à sa disposition. Ainsi, le plaisir visuel se conjuguait avec le savoir-faire et le désir revendiqué par l’artiste de surprendre et de séduire.

Une importante dation de la famille de Jesus Rafael Soto, décédé en 2005, a permis de faire entrer dans les collections du Musée national d’art moderne une vingtaine d’œuvres clés qui retracent le parcours d’un des protagonistes de l’art cinétique. Jouant dans un premier temps sur la superposition du bois et du plexiglas, l’artiste brouille les formes qui vibrent sous des effets d’ombre et de lumière. Maître de l’illusion optique, Soto a sollicité comme personne la participation du spectateur avec ses Pénétrables, dont le premier exemplaire date de 1967, ce dispositif d’immersion au cœur de toute une série de vibrations sensibles, perçues aussi bien de l’extérieur que de l’intérieur.



2. Lumières et mouvements dans l’art

Si on retrouve nombre d’œuvres de Le Parc et de Soto dans l’exposition intitulée Dynamo, les 3 000 mètres carrés du Grand-Palais ont permis aux commissaires de la manifestation, Serge Lemoine assisté de Matthieu Poirier, de présenter, réparties sur deux étages, quelque deux cent œuvres de cent quarante-deux artistes de toutes nationalités, sans compter ceux qui se sont exprimés à l’extérieur: Felice Varini et sa grille de disques évidés ornant la colonnade (Vingt-trois disques évidés plus douze moitiés et quatre quarts, 2013), ou Fujiko Nakaya et son évanescente sculpture de brouillard (Cloud Installation # 07156, 2013). Quant à Xavier Veilhan, il avait choisi le grand escalier pour installer un immense mobile qui rejoignait à travers le temps celui de Calder figurant parmi les dernières pièces de l’exposition aux côtés des grands précurseurs que sont Sonia Delaunay, Marcel Duchamp, Naum Gabo, Antoine Pevsner ou László Moholy-Nagy. Il s’agissait donc pour le visiteur de remonter le temps et de se laisser entraîner dans un ensemble de perceptions visuelles réalisées par des créateurs qui, comme l’écrit Serge Lemoine dans le catalogue de l’exposition, prenaient le risque « de quitter le tableau pour créer des environnements, privilégier l’espace qu’il soit fluide ou encombré, transparent ou opaque, lumineux ou assombri ». Dès l’introduction, le visiteur était donc invité à s’immerger dans une série de propositions où l’œil subissait nombre d’assauts lumineux plus troublants les uns que les autres, comme les paraboles laquées (Untitled, 2008) d’Anish Kapoor inversant l’image du spectateur, l’agressivité des milliers d’ampoules de Carsten Höller (Light Corner, 2001), le déambulatoire tournant de Jeppe Hein (Rotating Labyrinth, 2007), les bandes de néons à l’allumage intermittent de John Armleder (Volte III, 2004), ou encore les remarquables brouillards colorés d’Ann Veronica Janssens (Daylight blue, sky blue, medium blue, yellow, 2011).

Au regard de l’histoire du cinétisme, un hommage particulier était rendu à François Morellet et à ses amis Horacio Garcia Rossi, François et Vera Molnar, Julio Le Parc, Hugo Demarco, Francisco Sobrino ou Yvaral, tous associés au G.R.A.V. (Groupe de recherche d’art visuel) constitué en juillet 1960 dont le Labyrinthe reconstitué proposait déjà différents modes de perturbations spatio-visuelles. Qui plus est, ces artistes s’autorisaient nombre de matériaux empruntés à la société industrielle et préconisaient haut et fort: « Défense de ne pas toucher. » Dès lors, le spectateur (il faudrait dire le promeneur) devenait partie prenante du processus créateur. Sans qu’il soit possible de citer la centaine d’artistes dont les œuvres jalonnaient l’exposition, il fallait se laisser troubler par les mystères des jeux de lumière d’un environnement de James Turrell (Cherry, 1998), marcher le long d’une grande pièce aux pures vibrations des néons blancs de Dan Flavin (Untitled [to you, Heiner, with Admiration and Affection], 1973) ou devant les grandes lamelles de rhodoïds multicolores de Carlos Cruz-Diez (Transchromie mécanique, 1965), qui bouleversent la notion que nous avons de l’espace afin de nous permettre d’en saisir toutes les subtilités. On pouvait aussi se laisser prendre aux vibrations des grands tableaux noirs et blancs de Vasarely (Métagalaxie, 1959-1961) ou des reliefs multicolores de Yaacov Agam (Constellation, 1956), ainsi qu’à bien des jeux de miroirs comme ceux de Yayoi Kusama (Invisible Life, 2000-2011) et Piotr Kowalski (The Mirror, 1979-1980), ou encore se laisser piéger par une série d’étonnantes rencontres, telle une Dreamachine (1961) de Bryon Gysin.

Il y avait là une multitude « d’œuvres ouvertes », pour reprendre la formule d’Umberto Eco, qui démontraient toutes, comme le souligne Matthieu Poirier, que «le champ de vision n’est pas un tableau serein mais un phénomène instable, en activité incessante».



Maïten BOUISSET



OPTIQUE ET CINÉTIQUE ART



Introduction
Mouvement polymorphe, dont la riche diversité se laisse difficilement appréhender de manière synthétique, l’art optique et cinétique n’a que récemment réintégré l’histoire de l’art. Il y occupait une place sans commune mesure avec son incontestable succès et son rayonnement auprès des institutions et de la critique informée, mais aussi du grand public, dès les années 1960. Son dynamisme et sa surprenante expansion, à partir d’un foyer français, dans toute l’Europe, y compris l’Europe de l’Est et jusqu’en Union soviétique, sans parler de ses répercussions en Amérique latine, dont beaucoup de ses artistes sont originaires, ont été longtemps sous-estimés. Art optique et cinétique ont sans doute été victimes de leur popularité. L’esthétique que ses artistes ont diffusée, notamment par l’intermédiaire d’éditions de multiples, et qui touchait aussi bien la mode et la décoration, le design de mobilier et le design graphique, que l’intégration architecturale, a fini par lasser. Définitivement associée aux années psychédéliques, elle n’a pas résisté au retour à l’ordre de la décennie 1980. En outre, passé un certain temps de surprise, l’art optico-cinétique s’est vu ramené à une accablante dépendance envers de simples effets perceptifs. Réduit à cette seule définition, c’est-à-dire à l’expérimentation de jeux optiques, particulièrement réussis, certes, mais qui montreraient au mieux une remarquable connaissance des conditions physiologiques de la vision, il avait toutes les chances de ne pas livrer ses véritables tenants et aboutissants. Si son ambition n’était que rétinienne, comment rendre compte de ce qui en lui manifestait bien d’autres projets : la dissolution de la forme compositionnelle classique, la remise en cause des supports habituels et la dématérialisation de l’objet d’art, la participation corporelle et polysensorielle du spectateur, la poursuite d’un art environnemental et architectural, etc., qui affectent une certaine idée de l’œuvre individuelle et du tableau de chevalet, ainsi que la relation traditionnelle du spectateur à l’œuvre.

• « Le Mouvement »

Placée sous l’autorité de deux précurseurs, Marcel Duchamp et Alexander Calder, une exposition qui se tient à la galerie Denise René à Paris en avril 1955 réunit, sous l’étiquette Le Mouvement, des œuvres de Victor Vasarely, Robert Jacobsen, Jean Tinguely, Jesús Rafael Soto, Pol Bury et Yaacov Agam : c’est le coup d’envoi de l’art cinétique. Publié à cette occasion, le Manifeste jaune, ainsi nommé en raison de la couleur du papier utilisé, réunit des textes qui mettent en exergue les idées de transformabilité de l’œuvre et d’intervention du spectateur. Le critique d’art Roger Bordier écrit alors : « Nous voici donc devant l’œuvre d’art transformable. Qu’il s’agisse de la mobilité de la pièce elle-même, du mouvement optique, de l’intervention du spectateur, en fait, l’œuvre d’art est devenue, de par sa propre substance, de par sa propre nature, constamment et peut-être indéfiniment recréable. » Ces idées étaient alors partagées par les représentants du mouvement Madí et par l’un de ses créateurs, Carmelo Arden Quin, auteur du manifeste El Movil, publié en 1945. Avec Gyula Kosice et Rhod Rothfuss, il avait créé (dès cette date) des objets manipulables, les Coplanals. Il implante ensuite, à partir de 1948, une branche française de Madí qui se manifeste à plusieurs reprises au Salon des réalités nouvelles et dans les galeries Suzanne Michel et Colette Allendy.

Entre les mains de ces artistes, le mouvement est un précieux auxiliaire contre l’ancien primat de la forme. C’est lui qui fait et défait en permanence les compositions géométriques des reliefs animés de Jean Tinguely (1925-1991), exposés dès 1954 à la galerie Arnaud. La série des Méta-mécaniques (Méta-Malévitch, Méta-Herbin...) substitue à la maîtrise du langage plastique, que la composition incarnait, le processus erratique commandé par quelques engrenages, poulies et courroies. La perspective néo-dadaïste dans laquelle Tinguely inscrit sa démarche, avant même son adhésion au groupe des nouveaux réalistes, se confirme avec les Méta-Matics, machines à dessiner où le geste créateur, parodiant celui de l’expressionnisme abstrait, est abandonné au psittacisme aveugle et incohérent d’une mécanique dérisoire (M
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