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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 (□).
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En 1962, la Boutique de Ben ou The Store de Claes Oldenburg troublaient à leur manière la mince frontière qui séparait encore galerie et commerce, commerçant et artiste et, finalement, objet d’art et produit de consommation. Depuis lors, ce nouvel évangile de la consommation de masse s’est propagé jusqu’à nous pour imprégner l’exposition Les Années pop 1956-1968, qui s’est tenue du 15 mars au 2 juillet 2001 au Centre Georges-Pompidou. « Vous pouvez [...] savoir que le Président boit du Coke, que Liz Taylor boit du Coke – expliquait Andy Warhol –, et simplement penser que vous aussi vous pouvez boire un Coke. » Au niveau du Coca comme à celui d’une exposition consacrée à l’art pop donc, « pas de prolétaire ni de privilégié » – pour reprendre les termes de Jean Baudrillard –, car « ... tous les hommes sont égaux devant la valeur d’usage des objets et des biens (alors qu’ils sont inégaux et divisés devant la valeur d’échange) ».

Les années pop véhiculeraient cette promesse de salut. C’est pourquoi, suggérait Catherine Grenier, commissaire de l’exposition, il s’agissait moins de célébrer un art pop qu’un esprit pop : un « esprit de liberté qui souffle sur les années 1960 », écrit-elle, et qui a permis « l’émergence d’une culture davantage communautaire et populaire, dépassant les clivages sociaux... ». Le propos a le mérite d’intégrer certaines des caractéristiques du pop établies dès 1957 par Richard Hamilton : « Populaire/Éphémère/Consommable/Bon marché/Fabriqué en série/Jeune (destiné aux jeunes)... »

L’ambiance se devait donc d’être colorée et permissive. Avant même de pénétrer dans l’espace de l’exposition – empruntant les escalators qui le conduisaient au sommet de la prestigieuse institution –, le visiteur se trouvait soumis à une ambiance musicale qui donnait le ton. À l’encontre d’une conception du pop trop souvent réduite à quelques icônes et au couple États-Unis - Grande-Bretagne, il paraissait essentiel d’en étendre esthétiquement et géographiquement la compréhension à la France, à l’Allemagne ou à l’Italie, notamment.

Caractéristique de l’orientation générale de l’exposition, l’excellente programmation cinématographique entrelaçait des ensembles de films underground d’Andy Warhol, de Martial Raysse, ou de Kenneth Anger et la projection de films (à divers titres) « classiques » tels Jailhouse Rock (1957), avec Elvis Presley, Easy Rider (1968) de Dennis Hopper ou La Chinoise (1967) de Jean-Luc Godard. Cet éclectisme se retrouvait dans les salles de l’exposition. Dominée par les « arts plastiques » (peinture, sculpture...), l’exposition elle-même n’en faisait pas moins une large place à l’architecture et au design. Les projets de villes mobiles du groupe Archigram, les robes sexy de Paco Rabane, les pochettes de disques psychédéliques baignaient dans une ambiance musicale où se distinguait un refrain des Beatles bien de circonstance : It’s all too much (C’est beaucoup trop). Un effet de saturation dont le catalogue rend encore mieux compte que l’exposition elle-même.

L’espace pop – tel que le décrivait en effet le sociologue Marshall McLuhan dans les années 1960 – n’est plus visuel mais acoustique : il n’est plus successif ni logique, mais simultané et envahissant. En dernière instance, toutefois, comme le soulignait Laurence Fontaine chargée de la scénographie de l’exposition, l’éclectisme fédérateur du propos n’allait pas sans la recherche d’un « équilibre entre une certaine fluidité et le besoin de cloisonnement ». D’une part, les médiums (design, architecture, arts plastiques, cinéma) étaient distinctement séparés ; de l’autre – malgré des interactions –, un territoire plus ou moins perméable préservait dans leurs « identités » les artistes anglais (Hamilton, Paolozzi, Blake...), français (César, Spoerri, Tinguely...), américains (Johns, Rauschenberg, Warhol, Lichtenstein...). En outre, un troisième critère distinguait les œuvres selon leur iconographie (bande dessinée, publicité...) ou encore leur portée « contestataire ». La volonté de dépasser certaines catégories n’impliquait donc pas leur disparition. Sans doute la pluridisciplinarité et l’internationalisme de ces Années pop reflétaient-elles moins cette période donnée que la vision restreinte que se fait notre époque du front étendu de la culture. Plutôt que de désigner les plus nobles artefacts classés au « hit-parade de l’histoire », suggérait, en 1959, Lawrence Alloway, un des plus importants critiques du pop art, le terme « culture » pouvait servir à désigner plus largement et sans hiérarchie « ce que fait une société » : y compris les couvertures de magazines, la bande dessinée, les films de série Z, les panneaux publicitaires, la musique populaire, les romans de gare... Et c’est bien un tel ensemble sans contour qu’il désignait dès 1956 par l’expression « pop art ». Pour Alloway, l’art des masses signifiait avant tout le rejet d’une culture discriminatoire, réservée à un petit corps d’élite chargé d’acquérir et de transmettre des valeurs certes modifiables mais avant tout immuables. Or le pop ne désigne plus (depuis 1964, au moins) qu’un art (forcément « authentique ») intégrant, avec plus ou moins d’ironie critique, des matériaux issus des mass media.

L’implosion culturelle souhaitée par Alloway n’aura donc conduit, au mieux, qu’à la promotion des arts de masse au sein d’une structure pyramidale intacte. Et, à l’encontre de son hypothèse, les artistes pop, tel Claes Oldenburg en 1961, ont accéléré – même ironiquement – cette dynamique promotionnelle : « Je suis, déclarait-il, pour l’art majestueux des merdes de chiens, s’élevant comme des cathédrales. » On attend encore la réciproque. Il n’en demeure pas moins que cet aller et retour constant du pop entre deux extrémités précipite une inévitable assimilation entre « consommer » et « consumer ». Certes, les années pop sont celles d’une élévation de la consommation au rang de vertu, mais elles sont aussi – dans leur exaltation même – le rappel qu’à son origine même cette consommation est empreinte d’épuisement et de destruction. Telle la Party (Réception, 1962), de Gerhard Richter – une soirée bourgeoise transformée en boucherie symbolique –, l’art de cette époque n’est peut-être qu’un toast nostalgique porté à cette fin prochaine qui nous rachètera.
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POP ART



Introduction
Né et baptisé dans l’Angleterre des années cinquante, quand l’Europe de l’après-guerre découvrait la société de consommation, les mass media et leur iconographie importés d’outre-Atlantique, le pop art n’eut sur le continent qu’un écho faible et déformé. Il caractérise surtout les États-Unis des années soixante où, spontanément et sans esprit d’école, des artistes nés au cours des années vingt et trente utilisèrent les images quotidiennes de la publicité, du cinéma, de la télévision ou de la bande dessinée et les proposèrent au public des galeries new-yorkaises et californiennes sans qu’elles aient apparemment subi de transformation artistique. Ainsi firent irruption dans les beaux-arts les bouteilles de Coca-Cola d’Andy Warhol, les Mickey Mouse et Donald Duck de Roy Lichtenstein, les signalisations routières de Robert Indiana ou d’Allan D’Arcangelo et tant d’autres objets quotidiens, peints ou intégrés tels quels dans des assemblages en trois dimensions.

Le pop art eut un grand succès de scandale, parce qu’il utilisait des matériaux et des images jusqu’alors négligés ou méprisés. Phénomène plus grave, peut-être, aux yeux de l’école expressionniste abstraite alors au sommet de sa gloire, il eut aussi un grand succès public et semblait annoncer, au moment où triomphait le modernisme, le retour d’une figuration facile et l’intrusion d’une réalité vile et mercantile dans le domaine idéal de l’art.

Considéré sur le moment comme une mode passagère, consommable donc jetable, à l’image de ses thèmes, le pop art représente en réalité un tournant dans l’histoire de l’art moderne. D’apparence simpliste, son iconographie fut l’objet de critiques faciles, mais les artistes pop, conscients des enjeux esthétiques de leur travail, furent à l’origine de bien des développements artistiques des années soixante-dix et quatre-vingt, et, en dépit du mépris intellectuel dans lequel ils furent tenus, nombre d’entre eux sont devenus des artistes influents et reconnus.

• Le pop art anglais

On cite parfois Francis Bacon comme précurseur du pop art anglais, parce qu’il s’inspira, dès 1949, de reproductions photographiques. Mais il faudrait aussi mentionner Eduardo Paolozzi, Écossais d’origine italienne qui inclut, dès 1947, dans son collage I Was a Rich Man’s Plaything (Tate Gallery, Londres), une pin-up, une bouteille de Coca-Cola et le mot « pop ». Cependant, ce ne sont là que signes avant-coureurs, intuitions précoces. L’origine du premier pop art anglais remonte en réalité à la création, en 1952, du séminaire interdisciplinaire de l’Independent Group (I.G.) au sein de l’Institute of Contemporary Art (I.C.A.) de Londres, alors sous l’influence moderniste de Herbert Read, partisan de l’abstraction et du Bauhaus. D’abord connu sous le nom de Young Group, l’I.G. représentait une nouvelle génération en rupture avec les idées de Read et la culture élitiste. Il comprenait, entre autres, le critique Lawrence Alloway et les artistes Richard Hamilton, Eduardo Paolozzi et William Turnbull. Ce groupe s’intéressait aux effets de la société moderne et de la communication de masse sur la perception du monde et sur l’art. Reproductibilité, « philosophie de l’obsolescence » (Richard Hamilton), design industriel et invention publicitaire caractérisent un nouveau mode de production massive d’images et de formes qui remet en cause les définitions élitistes de la culture et de l’art, au profit de la vision plus anthropologique d’un continuum artistique reliant les « beaux-arts » à ce que Alloway, le premier (dès 1956-1957), appelle le pop art, dans son sens initial d’art populaire de masse. Dans cette perspective, l’artiste doit intégrer l’imagerie pop dans son art, la commenter, l’analyser, utiliser son énergie plutôt que de la mépriser – sans pour autant accepter béatement capitalisme et consumérisme.

Avec les expositions Parallel of Life and Art (I.C.A., 1953) et Man, Machine and Motion (I.C.A., 1955), l’I.G. montra son intérêt pour divers modes de production d’images – (macro)photographie, radiographie – ainsi que pour la vitesse, la science et la science-fiction. Mais le pop art toucha un plus large public avec les environnements de This Is Tomorrow (Whitechapel Gallery, Londres, 1956). L’affiche de Hamilton, organisateur de l’exposition, Just




• Les développements européens du pop art





• Le pop art américain











• Les développements du pop art
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