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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 (□).


Un siècle de sculpture anglaise (Paris - 1996)



Daniel Abadie, le commissaire de l’exposition présentée à la Galerie nationale du Jeu de Paume en 1996, a opéré une sélection radicale des artistes et des œuvres pour mener à bien un projet ambitieux : montrer au public français un siècle de sculpture anglaise. Dix-neuf artistes furent ainsi retenus, et quatre vingt-six œuvres, dont sept grandes sculptures placées dans le jardin des Tuileries, pour rendre compte des grandes articulations de la sculpture anglaise. Si l’on écarte d’emblée les reproches qui accompagnent ordinairement ce genre d’entreprise, qui comporte inévitablement des lacunes, l’ensemble donnait une vision assez objective de la richesse et de la spécificité de l’art sculptural anglais du XXe siècle, depuis l’œuvre qui ouvrait l’exposition, Rock Drill (1915-1916) de Jacob Epstein (1880-1959), jusqu’à celles de jeunes artistes, nés dans les années 1960 : Cathy de Monchaux, Grenville Davey, Rachel Whiteread ou Damien Hirst. Les différents textes publiés dans le catalogue citaient une cinquantaine de noms, et les notices monographiques comportaient quatre-vingt-quatre entrées. Le catalogue complétait ainsi à merveille ce que les salles n’exposaient pas ; ajoutons que, en plus de ces textes commandés spécialement pour l’exposition des documents d’époque, une brève anthologie de textes critiques, des écrits d’artistes ou des entretiens font de ce catalogue un précieux instrument de travail. Bref, les principales tendances de la sculpture anglaise étaient représentées, malgré l’option drastique de départ, à la fois par le catalogue et par l’exposition.

La modernité fait son entrée dans la sculpture anglaise avec Rock Drill d’Epstein (immigrant américain installé à Londres), un torse en plâtre, moitié être humain, moitié machine, monté sur un marteau piqueur ; l’œuvre originale a été malheureusement détruite par l’artiste et il ne reste qu’une version en bronze, moins puissante. Les années 1930 sont marquées par les œuvres abstraites de Henry Moore, Ben Nicholson et Barbara Hepworth, lesquelles ouvrent la voie à ce qui sera la tendance dominante, jusqu’à nos jours. Moore n’adoptera pas une abstraction aussi radicale que celle de ses deux amis, puisqu’il n’abandonnera jamais la figure humaine. Les années 1950 (époque de l’apparition du pop art en Angleterre) étaient représentées par des collages et des photomontages d’Eduardo Paolozzi – véritable curiosité, car cet artiste est rarement exposé ; il fut le premier à utiliser, autour des années 1947-1950, l’imagerie de la culture de masse qui sera celle du pop américain dix ans plus tard (pin-up, Coca-Cola, Mickey). Ses sculptures, jouant volontairement sur le kitsch par des couleurs criardes et des juxtapositions d’objets hétéroclites rappelant ceux de la vie courante ou les jouets d’enfant, n’ont pas la force de ses collages. Paolozzi fut d’ailleurs influencé par le retour à la couleur en sculpture effectué par Anthony Caro au début des années 1960, ainsi que par le concept d’assemblage, renouvelé par ce dernier au détriment du modelage et de la taille directe.

Ce qu’il convient d’appeler le formalisme de Caro (proche à cette époque des idées du critique américain Clement Greenberg) marque une étape décisive pour les trouvailles des années 1970, véritable pépinière d’artistes d’où jaillissent, entre autres, Tony Cragg, Michael Craig-Martin, Richard Deacon, Barry Flanagan. Avec eux déjà s’effrite ou disparaît même la notion de « sculpture ». Les représentants du Land Art que sont Hamish Fulton et Richard Long font de l’acte de marcher dans la nature un élément constitutif de leur œuvre, laquelle pourrait être résumée par la formule de Fulton « No walk, no work » (« Pas de marche, pas d’œuvre »). À la même époque, Gilbert & George devenaient des sculptures vivantes et chantantes (The Singing Sculpture, 1971) : debout sur une table (comme sur un socle), le visage peint couleur bronze, tirés à quatre épingles, impeccables avec leur canne, ils incarnaient par leur froide ironie et leur sérieux ce qu’il y a de « plus british ». Ainsi, les œuvres des Anglais contribuèrent-elles, à l’échelle internationale, à la redéfinition de ce que peut être aussi la sculpture : fabrications molles, en tissus divers, qui pendent du mur ou s’affalent à même le sol par Flanagan ; matériaux en plastique récupérés par Cragg afin de donner une nouvelle forme à des objets tels qu’un flacon ou une carte de l’Angleterre ; poudres colorées, utilisées par Anish Kapoor, comportant une symbolique spiritualiste liée à son pays d’origine, l’Inde ; dimension conceptuelle reliant les mots et les objets chez Craig-Martin ; ou encore objets récupérés par Bill Woodrow, telles ces machines à laver dans lesquelles il découpa une guitare, une tronçonneuse, un revolver et une bicyclette. La sculpture anglaise n’en finit pas d’étonner et de surprendre : des débuts du siècle à nos jours, tiraillée entre la figuration et l’abstraction, l’objet réel et l’objet fictif, le pictural et le sculptural, le pragmatique et la métaphysique, l’inventivité des formes demeure une constante outre-Manche.

Cela peut paraître une évidence lorsqu’il est question d’art, mais ne craignons pas de le redire, à la suite de nombreux critiques : l’un des traits fondamentaux de la sculpture anglaise, ce qui détermine, pour ainsi dire, son essence, est cette quête renouvelée des formes, la recherche de matériaux inédits, la multiplicité de moyens inattendus pour y parvenir. La constante « formaliste » se retrouve même dans les œuvres les plus récentes, qui, à première vue, semblent ne pas s’inscrire dans la continuité des travaux de la génération précédente. Qu’il s’agisse du travail d’Antony Gormley s’interrogeant, à partir des moulages de son propre corps, sur la notion d’existence du corps humain (Pore, 1988) ; de Rachel Whiteread réalisant des « empreintes » en plâtre d’objets de la vie courante (tables, chaises, éviers, appartements ou maisons voués à la disparition), empreintes qui en seront le seul souvenir puisque les objets sont détruits après utilisation (Ghost, 1989) ; ou encore de sculptures d’animaux morts réalisées par Damien Hirst qui veut pousser dans ses derniers retranchements l’idée d’un art encore humaniste avec Mother and Child Divided (1993), carcasses d’une vache et d’un veau en coupe longitudinale placées dans des aquariums emplis de formol et d’eau, nous sommes bien loin des tendances politically correct, « simulationnistes » et « stratégiques » de certains artistes qui dominent aujourd’hui en Europe et aux États-Unis. Lier aussi étroitement un travail sur la forme de l’œuvre et sur l’engagement de l’art est ce qui fait sans doute l’originalité de la sculpture anglaise.

Dans sa présentation de l’exposition, Daniel Abadie expliquait que la sculpture anglaise du XXe siècle est une succession de « meurtres du père », le premier étant celui de Henry Moore. Son esthétique prégnante, abstraite et figurative, et l’aura qu’il eut de son vivant en firent la victime idéale pour les jeunes artistes de la génération suivante. Le musée des Beaux-Arts de Nantes consacra justement une grande exposition (1996) à la grammaire des formes dans l’œuvre de Moore, en s’intéressant à L’Expression première (d’où le titre de la manifestation) – les plâtres, les terres cuites et les dessins (tous des originaux de l’artiste) qui servaient de « maquettes » pour les futures sculptures – ainsi qu’à la taille directe sur la pierre ou le bois. Une telle exposition ne faisait que confirmer, si cela était encore nécessaire, les liens directs entre certaines formes et certains principes (notamment l’évidement et le volume, l’intégrité du matériau) développés par Moore et certaines formes et principes repris plus tard par des artistes comme Deacon, Cragg ou Kapoor. N’est-ce pas la totale liberté esthétique de Moore, figure du père, qui a permis aux jeunes sculpteurs britanniques de s’émanciper de cette tutelle écrasante pour devenir à leur tour des artistes libres ?


Jacinto LAGEIRA



ANGLAIS ARTS ET CULTURE



Introduction
La « sculpture anglaise » existe-t-elle vraiment ? Si l’on a évidemment pratiqué de tout temps la sculpture en Angleterre, l’expression ne prend corps qu’à l’âge contemporain avec l’invention de la sculpture moderne. Le XXe siècle est en effet marqué par une véritable effervescence de la création sculpturale en Angleterre, phénomène qui a été analysé par maints critiques et a suscité de multiples expositions.

Alors que la notion de « peinture anglaise » renvoie à une histoire du paysage et du portrait qui s’étend sur plusieurs siècles, de Hogarth à Bacon ou Lucian Freud en passant par Turner et Constable, la « sculpture anglaise » est née à Londres à la veille de la Première Guerre mondiale. Marquée à ses débuts par des précurseurs tel que Jacob Epstein, elle connaît une véritable apogée avant et après la Seconde Guerre mondiale avec, plus particulièrement, Henry Moore et Barbara Hepworth. Dans les années 1960-1970, Tony Cragg, Anthony Caro ou encore Richard Long s’inscrivent eux aussi dans cette même lignée. Plus récemment, des artistes tels que Damien Hirst ou Mark Wallinger sont généralement considérés comme les descendants du mouvement et participent au renouveau de la « nouvelle sculpture anglaise ».

Mais qu’y a-t-il de spécifiquement anglais dans cette sculpture ? Des lieux d’enseignement prestigieux, tels, entre autres, le Royal College of Arts et la Saint-Martin’s School à Londres, jouent un rôle considérable de

• 1914, Londres, creuset de la sculpture moderne





• Débats sur l’abstraction : Henry Moore, Barbara Hepworth





• La sculpture et ses limites





• Provocation, ironie, subversion : Gilbert et George, Bill Woodrow, Damien Hirst





• Réinvention de la tradition : Anthony Caro, la « nouvelle sculpture anglaise » des années 1980
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