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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 (□).


Picasso et les maîtres (Paris - 2008)



Avec Picasso et les maîtres (Galeries nationales du Grand Palais, Paris, 8 octobre 2008-2 février 2009), c’est une exposition « blockbuster », comme on dit dans le jargon anglo-saxon du théâtre, du cinéma et des musées, c’est-à-dire une superproduction promise au plus grand succès (plus de 8 000 visiteurs par jour), que la Réunion des musées nationaux et le musée national Picasso ont organisée, avec le soutien du groupe L.V.M.H. Provenant de collections publiques et privées françaises et étrangères, 210 œuvres majeures de l’artiste et des maîtres avec lesquels il s’est mesuré, tout au long de son parcours, étaient accrochées dans ce lieu voué à l’art et aux foules, que Picasso découvrit en 1900 à l’occasion de l’Exposition universelle.

Formé aux règles strictes de la tradition académique auprès de son père, le peintre José Ruiz Blasco (professeur à l’école des Beaux-Arts et directeur du musée de Málaga), puis à l’école des Beaux-Arts de la Corùna (Barcelone), enfin, brièvement, à l’académie San Fernando (Madrid), médaillé dès l’âge de dix-sept ans, Pablo Picasso, dont la vitalité qui animait les foyers de Barcelone et de Paris a catalysé l’évolution, est devenu, à travers l’innovation formelle du cubisme et grâce au processus créateur qui lui fut propre, la référence de l’art moderne et contemporain.

Cette mutation s’est d’évidence nourrie d’un sentiment d’oppression face au système de l’académisme, et d’une véritable volonté de subvertir les valeurs établies, au prix non d’un rejet mais d’un dialogue constant et tendu avec les « maîtres ». Picasso, il faut le souligner, fut un collectionneur, et, face aux maîtres, sa réaction prit les formes de la transposition, du détournement, de la dénaturation, voire plus d’une fois de l’ironie ou d’une feinte innocence.

Si l’emprunt et la citation sont fréquents dans l’œuvre des plus grands artistes, avec Picasso on n’hésite pas à parler de « cannibalisme ». En effet, sa démarche est continue et radicale, comme si l’inscription dans l’histoire de l’art ne pouvait plus s’obtenir qu’à ce prix. Ce qu’il mit ainsi en place, c’est une « peinture de la peinture », pour reprendre la formule d’Anne Baldassari, directrice du musée Picasso et commissaire générale de l’exposition.

Dans une muséographie de Jean-François Bodin qui cherchait à souligner ce dialogue permanent et sans révérence, le parcours proposé s’ordonnait en dix grandes sections combinant les approches thématiques et chronologiques. L’ambition de l’artiste se devinait d’emblée dans « Yo, Picasso », qui montrait la confrontation saisissante des premiers autoportaits avec ceux des maîtres de prédilection de l’artiste. Elle devenait explicite dans « Modèles : la copie de la copie ». Là, passées les études de jeunesse d’après des plâtres d’antiques, qui ne laissent encore rien pressentir, on voyait Picasso s’emparer librement, de la période de Gósol au retour à la grande figuration du début des années 1920 en passant par la période proto-cubiste, de modèles et de thèmes classiques (kouroï, nus, baigneuses, femmes au bord de la mer). Les réminiscences antiques se combinent alors aux emprunts à Greco, Gauguin, Puvis de Chavannes, Cézanne ou Renoir, dans des registres qui vont de la tendresse humaine à la recherche d’une monumentalité inédite.

« Couleurs. Indigomanie et peintures noires » montrait Picasso s’emparant d’une gamme qui, depuis le scandale des violets et des bleus de Manet au Salon de 1881, symbolisait la modernité en peinture. C’est la « période bleue », avec ses figures expressionnistes qui font penser tantôt à Greco, tantôt à Goya, ses simplifications formelles inspirées des ex-voto et du Douanier Rousseau, ses clins d’œil à la photographie... alors que les peintures noires qui suivaient renvoyaient plutôt à l’austère tradition espagnole (Velázquez, Greco encore). C’est du reste le seul angle sous lequel le « cubisme analytique » (Portrait d’Ambroise Vollard, 1910, Moscou, musée Pouchkine) pouvait réellement s’insérer dans ce dialogue avec les maîtres.

Après la longue suite de portraits virils rassemblés sous le titre « Tarots. Gentilhommes du Siècle d’or » (par référence à André Malraux), où l’on voyait Picasso explorer, d’une manière obsessionnelle, avec un évident enjeu d’ego, le motif hispano-hollandais de l’homme au casque ou au faucon, et celui du conquistador (thèmes présents notamment chez Rembrandt et Velázquez), s’ouvrait la grande section consacrée aux « Thèmes et Variations » qui occupèrent le peintre pendant quinze ans après la mort de Matisse, survenue en 1954. Après les œuvres inspirées par les Femmes d’Alger de Delacroix et par le Déjeuner sur l’herbe de Manet (présentées respectivement au musée du Louvre et au musée d’Orsay, à Paris, simultanément avec l’exposition du Grand Palais), les détournements des Ménines de Velázquez, de L’Enlèvement des Sabines de David et du Massacre des Innocents de Poussin, ou encore les variations dessinées et gravées d’après Cranach, Grünewald et Rembrandt, recompositions ironiques aux dénouements inattendus, montrent un Picasso tout à la fois cocasse et sacrilège, et qui a conquis la liberté de « dessiner comme un enfant ».

Si le thème de la nature morte jalonne tout l’œuvre de Picasso, la section qui lui était consacrée mettait en lumière, à côté de parodies de Chardin et de Delacroix, la confrontation de l’artiste, via Zurbarán, Goya et Cézanne, avec l’irruption du drame dans la symbolique de la vie tranquille des choses. Plus loin, les rapprochements établis entre les chefs-d’œuvre de Goya, Manet, Ingres, Courbet, Degas, le Douanier Rousseau et Van Gogh, et les portraits d’Olga, de Marie-Thérèse, de Dora Maar, ou encore la transposition des Demoiselles des bords de Seine d’après Courbet (1950), permettaient d’appréhender un portraitiste exceptionnel qui, d’équivalences en défigurations, a poursuivi comme une quête sans fin de la définition de la peinture elle-même. Enfin, dans la majestueuse salle finale consacrée aux « Grands Nus » peints à partir de 1964, c’est au défi de « dire le nu comme il est » que les œuvres emblématiques de Titien, Rembrandt, Ingres, Goya et Manet exposaient enfin Picasso.


Robert FOHR
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PICASSO PABLO (1881-1973)



Introduction
La personnalité de Picasso domine la vie artistique de la première moitié du XXe siècle. Aucun peintre, depuis Michel-Ange, n’a à ce point stupéfié, subjugué son époque, n’a à ce point déterminé et souvent devancé son évolution. Principal auteur de la révolution cubiste qui, autour de 1910, change complètement la face de l’art européen, Picasso a pris la tête du mouvement de retour à l’antique et de reflux vers la tradition qui caractérise les années 1920. Son exemple a été essentiel au développement du surréalisme, de la peinture du rêve et de l’inconscient, et il n’est pas une des inventions stylistiques de notre temps qui, jusqu’en 1950, ne se rattache plus ou moins à son influence. Pourtant, et bien qu’il ait constamment interrogé tout l’héritage du passé, surtout au niveau des arts primitifs, Picasso est un artiste solitaire et culturellement autonome. À l’époque de Guernica, pendant la guerre, à travers l’engagement politique qui suit la Libération, il a pu donner l’impression qu’il souhaitait exprimer les angoisses et les espérances de ses contemporains, être l’interprète “humaniste” d’une histoire, mais son œuvre “fanatiquement autobiographique” (D. Kahnweiler) n’est en fait que le miroir de lui-même. L’alternance entre la violence et la douceur, le charme sentimental et la provocation insurrectionnelle qui la caractérise trouve son origine aussi bien dans les péripéties de la vie du peintre que dans la profonde et mystérieuse ambiguïté de sa nature d’artiste. Par sa fécondité, la richesse de son iconographie, la diversité des techniques qu’elle utilise et parfois invente, cette œuvre, même si le temps n’en retient pas la totalité, est celle d’un créateur qu’on peut dire universel.

• La jeunesse et l’arrivée à Paris

Pablo Ruiz Blasco, dit Pablo Picasso, est né en 1881 à Málaga (Andalousie) ; il a fait son éducation artistique à Barcelone, où les influences anarchistes se mêlent à celles de l’“art nouveau”, de l’esprit décadent, de l’expressionnisme nordique (Edvard Munch), de la peinture française aussi, avec laquelle il entre directement en contact au cours des voyages qu’il fait à Paris entre 1900 et 1903. Ses premières œuvres, qui représentent des pierreuses, des danseuses de cabaret, des alcooliques, des prostituées misérables, le montrent très attentif aux leçons du postimpressionnisme (Danseuse naine [La Nana], 1901, museu Picasso, Barcelone), de Toulouse-Lautrec, de Gauguin (Arlequin accoudé, 1901, The Metropolitan Museum of Art, New York), et c’est dans ce climat d’amertume, sinon de révolte sociale, de pitié pour les êtres pauvres et exilés, que baignent les tableaux de la “période bleue”, presque monochromes, très proches des œuvres du peintre catalan Isidro Nonell et nettement symbolistes d’inspiration : La Vie, 1903 (The Cleveland Museum of Art), La Célestine, 1904 (musée Picasso, Paris). Installé définitivement en avril 1904 à Paris, où il occupe, avec sa compagne Fernande Olivier, un atelier au “bateau-lavoir” à Montmartre et se lie bientôt d’amitié avec Apollinaire et Matisse – il connaissait Max Jacob depuis 1901 –, Picasso exécute jusqu’en 1906 une série de toiles encore très sentimentales, mais de tonalité plus claire et fleurie, d’inflexion parfois maniériste, que l’on groupe traditionnellement sous le titre de “période rose” et qui représentent des arlequins, des acrobates, des écuyères et toute la troupe des gens du voyage : La Femme à l’éventail, 1905 (National Gallery of Art, Washington), L’Acteur, 1904-1905 (The Metropolitan Museum of Art, New York), La Famille de saltimbanques (Les Bateleurs), 1905 (National Gallery of Art, Washington). C’est de cette époque également que datent ses premiers essais de graveur (Le Repas frugal, 1904) et de sculpteur (Le Fou, 1905, bronze, musée Picasso, Paris). À partir de 1906, les formes tendent à se stabiliser et à s’épaissir, les sujets à perdre leur caractère littéraire. Le visage de Gertrude Stein, 1906 (The Metropolitan Museum of Art), portrait achevé après des vacances passées dans l’atmosphère rustique et sévère du petit village de Gosol, en Andorre espagnole, donne l’impression d’un masque, et les monumentales, presque monstrueuses, Deux Femmes nues, 1906 (The Museum of Modern Art, New York), manifestant l’influence de l’art ibérique, peut-être déjà de la sculpture africaine, témoignent en tout cas d’une volonté “primitiviste” qui désormais sera présente dans toute l’œuvre de l’artiste.



• Une révolution

Peintes en 1907, Les Demoiselles d



• Souvenirs romains et thèmes freudiens





• Guernica et Dora Maar
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• La Méditerranée et le journal du peintre
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