

[image: cover.jpg]



 



 
[image: i0001.jpg]


 



 
L’Art contemporain pour les Nuls
 
 

 
«  Pour les Nuls » est une marque déposée de Wiley Publishing, Inc.
«  For Dummies » est une marque déposée de Wiley Publishing, Inc.
 
 

 
© Éditions First, un département d’Édi8, 2014. Publié en accord avec Wiley Publishing, Inc.
 
 

 
Cette œuvre est protégée par le droit d’auteur et strictement réservée à l’usage privé du client. Toute reproduction ou diffusion au profit de tiers, à titre gratuit ou onéreux, de tout ou partie de cette œuvre est strictement interdite et constitue une contrefaçon prévue par les articles L 335-2 et suivants du Code de la propriété intellectuelle. L’éditeur se réserve le droit de poursuivre toute atteinte à ses droits de propriété intellectuelle devant les juridictions civiles ou pénales.
 
 

 
ISBN : 978-2-7540-5922-0
 
ISBN numérique : 9782754070096
 
Dépôt légal : novembre 2014
 
 

 
Direction éditoriale : Marie-Anne Jost-Kotik 
Édition : Laure-Hélène Accaoui 
Mise en page et couverture : Stéphane Angot 
Illustrations : Marc Chalvin 
Iconographie : PIXL 
Correction : Catherine Lavigne et Christine Cameau 
Index : Muriel Mekiès 
Production : Emmanuelle Clément 
Fabrication : Antoine Paolucci
 
 

 
Éditions First, un département d’Édi8 
12, avenue d’Italie 
75013 Paris – France 
Tél. : 01-44-16-09-00 
Fax : 01-44-16-09-01 
E-mail : firstinfo@efirst.com 
Internet : www.pourlesnuls.fr

 



À propos de l’auteur
 
Ulrike Kasper est docteur en histoire de l’art contemporain. Actuellement, elle enseigne dans des universités américaines privées à Paris et au Centre d’histoire de l’art de Chatou. En tant qu’auteur, elle a publié deux livres sur l’artiste et compositeur américain John Cage et a collaboré à de nombreux ouvrages collectifs.

 



Dédicace
 
Ce livre est dédié à tous ceux qui aiment l’art contemporain et à ceux qui ne l’aiment pas encore, afin qu’ils changent d’avis.
 
 

 
Il est aussi dédié à tous les acteurs de l’art : artistes, collectionneurs, curateurs, galeristes, étudiants en art et spectateurs qui souhaitent trouver une approche facile, mais sérieuse, à l’art.

 



Remerciements
 
Mes remerciements chaleureux vont à : 


 
	[image: coche.jpg] Peter Hesselberg, pour son aide précieuse et particulièrement pour ses conseils pertinents et avisés sur le marché de l’art. Sans lui, le chapitre sur le marché n’aurait pu exister ainsi.
 
	[image: coche.jpg] Renate Kasper, pour son soutien intellectuel, toujours disponible pour discuter les idées artistiques et philosophiques.
 
	[image: coche.jpg] Jade et Lila, qui ont été toujours souriantes et tellement indulgentes avec leur maman un peu moins présente.



 




 
Sommaire

Page de titre

Page de copyright

À propos de l’auteur

Dédicace

Remerciements


Introduction

À propos de ce livre

À qui s’adresse ce livre ?

Comment ce livre est organisé

Première partie : À la découverte de l’art contemporain : l’anti-esthétique et la fin des illusions

Deuxième partie : 1945-1970 : De l’expressionnisme abstrait à l’art politique

Troisième partie : 1960-1970 : L’art à bras le corps

Quatrième partie : 1980-1990 : L’art sans frontières

Cinquième partie : 1990-2014 : La dématérialisation de l’art

Sixième partie : La partie des Dix



Les icônes utilisées dans ce livre

Par où commencer ?



Première partie - À la découverte de l’art contemporain

Chapitre 1 - Beauté, tu sors !

Un art rebelle

La fin du cadre

On ne se fait plus d’illusions

L’envers du décor, les entrailles de l’art

La mythologie personnelle



Le spectateur acteur

Prière de toucher

Vivre le fantasme

La roue de l’art tourne



Vous aussi, vous êtes artiste !

Laissez-vous prendre par la synergie



L’art sans objet, mais quelle expérience !

La célébration du quotidien

John Dewey, l’art comme expérience



L’art vaut bien une thérapie

Comment trouver l’accès à l’inconscient



Attention à l’art périmé !

Une matière pleine d’énergie

… et donc périssable



Marcel Duchamp, un puits sans fond



Chapitre 2 - Les véritables enjeux de l’art contemporain

Du geste créateur à l’objet préfabriqué

L’objet, à quoi ça sert ?



L’art, sorti d’usine ou de la poubelle

Un monde déplacé, un monde renversé



Qui a tué la peinture ?

L’effacement du récit

Le meurtre de la peinture



Rien à faire, mais des idées à voir

L’art à l’esprit économique

Au secours, où mettre les installations ?



L’art et la vie confondus

Vive l’indifférence !

La fin du sacré !

On se moque de l’art



L’art urbain, vaut-il le quotidien ?

L’art visite la ville

Artiste anonyme, mais mondialement connu !

Gratuit, mais cher



La copie est-elle un original ?

Série sans aura

Citer sans répéter





Deuxième partie - 1945-1970 De l’expressionnisme abstrait à l’art politique

Chapitre 3 - Fin de la contemplation, action !

L’École de New York n’est pas pour les petits

Un esprit bien américain

La chute de l’École de Paris

Des artistes migrateurs

L’expressionnisme abstrait : Apocalypse now !

Le colorfield painting, promenade dans un champ de couleurs

L’action painting, ça va dans tous les sens

Willem de Kooning, une femme pas comme les autres

All-over, c’est de la peinture ou c’est un mur ?

Les critiques d’art de l’École de New York



Un expressionnisme bien anglais

Francis Bacon, le cri, la chair, mais où est passé l’homme ?




Chapitre 4 - Soyons informels, c’est un peu flou

Abstraction lyrique : attention, ça tache !

Georges Mathieu, un peintre sans pinceau



Le tachisme, une tâche attachante

Henri Michaux, il se fait tout un cinéma



Pierre Soulages, la peinture noire pour nous éclairer

Simon Hantaï, plier est-ce peindre ?

Zao Wou-Ki, « abstrait pour vous, réel pour moi »

Jean Dubuffet et l’art brut, la culture m’étouffe !

CoBrA : un serpent pas méchant !



Chapitre 5 - L’art riche et l’art pauvre

Pop art : la célébration du banal

À plat l’art !

Art, le bon choix !



Le pop art a aussi sa tradition

À chacun sa Joconde

Andy Warhol, le père du « pop »

Richard Hamilton, vive demain !

David Hockney, un artiste au bord de la piscine

Roy Lichtenstein, dessine-moi Mickey !

Claes Oldenburg, un hamburger au musée



Néo-Géo : un monde presque parfait

Jeff Koons, des doudous un peu gonflés



Nouveau réalisme : ne jetez rien, faites-en de l’art

Pierre Restany : approchez le réel sorti de la poubelle

Yves Klein, IKB, le ciel sur terre

Arman, le comble de l’accumulation

Jean Tinguely et Niki de Saint Phalle, la mécanique de l’art

Jacques Villeglé, un art qui s’arrache

César, coup de pouce

Daniel Spoerri : venez manger de l’art !

Martial Raysse, ou comment se faire une beauté



Le Black Mountain College : écoutez avec les yeux !

John Cage, un homme non intentionné !

Cy Twombly, gribouillis ou poésie ?

Robert Rauschenberg, des aéroports pour la poussière

Jasper Johns : « je préfère la vraie fourchette à la peinture »



Hyperréalisme : plus vrai que nature

Art minimal : moins c’est plus !

Carl André, une sculpture étendue sur le sol

Robert Morris, l’antiforme

Donald Judd, des piles sans faces

Frank Stella : exclure le superflu

Dan Flavin, aveuglante lumière



Arte povera : ô pauvre art périssable

Germano Celant : l’art pauvre, quel enrichissement !

Mario Merz : que faire dans mon igloo ?

Alighiero e Boetti, « la mise au monde du monde »

Jannis Kounellis : est-ce qu’un cheval peut être de l’art ?

Giuseppe Penone, auprès de mon arbre

Lucio Fontana : trancher la sur f ace pour entrer dans l’espace

Piero Manzoni : fichtre, c’est de l’art !




Chapitre 6 - Attention aux courants d’art, il y a des idées dans l’air !

BMPT : non, ce n’est pas un groupe de rap

Daniel Buren, un passage piéton qui ne veut pas passer



L’art du langage : que dire des mots ?

Lawrence Weiner, faire ou ne pas faire ?

L’art conceptuel : on se fait des idées

On Kawara, un Japonais en voyage

Roman Opalka, un artiste qui peut compter sur sa peinture

Sol LeWitt, de simples lignes bien compliquées

Joseph Kosuth, les mots et les choses

Les Levine, sculpteur des médias

Ulrike Rosenbach : décoder les clichés



Art politique : avis d’artiste

Hans Haacke : est-ce confortable d’être un artiste politisé ?

Bruce Nauman, du cliché au choc visuel



L’usage du multimédia : une technique à suivre

Jenny Holzer, des tabous bien publics : sexe, mort et guerre

Barbara Kruger : « tu n’es pas toi-même »



« One-man movement » : seul mais en mouvement

Gerhard Richter, épaisses couches d’histoire et fines couches de peinture

Sigmar Polke, « l’alchimiste de la peinture »

Neo Rauch, une réalité parallèle

Balthus, le roi des chats





Troisième partie - 1960-1970 Une expérience vivante et éphémère

Chapitre 7 - Corps et désaccords

Happening : des choses se passent, mais rien n’arrive

Allan Kaprow : l’art et la vie confondus, ça rend confus



Performance : consommer du vieil art, est-ce toxique ?

Gutaï : le corps-instrument

Fluxus : entrez dans le flux de la vie !



Art corporel : attention, un exemple à (ne pas) suivre !

Chris Burden, le saint Sébastien contemporain

Marina Abramovic, une femme en danger



L’actionnisme viennois, le bon goût mis à l’épreuve

Art féministe : « Les femmes doivent-elles être nues pour entrer dans les musées ? »

Annette Messager, entre jouets et toiles d’araignées

Jana Sterbak, le steak vous va si bien !



L’art confessionnel, se confesser sans dire un mot

Louise Bourgeois, maman, papa, mes œuvres d’art




Chapitre 8 - Voir, toucher et marcher : tâtonner le monde

L’art optique : de l’art plein les yeux, bonjour la migraine !

Josef Albers, une influence très carrée

D’un art scientifique à un œil réceptif

Victor Vasarely : l’op art, cela vous regarde

Julio Le Parc, un remède à la passivité

François Morellet : prenez un pique-nique artistique



L’art cinétique : ça bouge !

« Prière de toucher »

Jesús Rafael Soto, un art pénétrable



Zero : ne croyez pas que c’est nul !

Le land art : remplacer le pinceau par le bulldozer

Robert Smithson, « Spiral Jetty », le tourbillon de la vie

James Turrell, un pilote qui joue avec la lumière

Walter de Maria, les éclairs, ça marche comme du tonnerre

Christo et Jeanne-Claude, l’art tout emballé !

Richard Long, marcher c’est célébrer

Dani Karavan, à chacun de rester sur son axe

Nils - Udo, nid d’homme, nid d’oiseau



Supports/Surfaces : comment supporter la surface

Claude Viallat, peintre de toiles sans châssis





Quatrième partie - 1980-1990 L’art sans frontières

Chapitre 9 - Pas très sage, le retour à l’artiste sauvage

Figuration libre : entre robots et monstres

Keith Haring, un bébé rayonnant

Jean-Michel Basquiat, le squelette est roi



Le néo-expressionnisme : l’homme dans tous ses états

Miquel Barceló, peintre des grottes modernes

Anselm Kiefer, la mémoire sans souvenir



Neue Wilde : prise dans la toile des fauves

Georg Baselitz, c’est renversant !

Markus Lüpertz, casques, drapeaux et pelles




Chapitre 10 - Les peintres de la nuit

Graffiti : exposer dans la plus grande galerie du monde, la rue !

Du graffiti à l’art urbain

Le graffiti

L’art urbain



De la banlieue au Marais

Banksy of England

Space Invader, entre mosaïques et pixels

Clet Abraham, un sens unique à sens multiples




Cinquième partie - 1990-2014 La dématérialisation de l’art

Chapitre 11 - À chacun sa réalité : de l’art de la photo à l’art vidéo

La photo : des « clichés » qui sont tabous

Gilbert & George, en uniforme, mais pas conformes

Cindy Sherman, l’autoportrait d’un autre : mémoire et écart

Nan Goldin, une vie sans censure

Sophie Calle, voulez-vous coucher avec moi ?



L’esthétique de l’indifférence

Bernd et Hilla Becher, machines monstrueuses

Andreas Gursky, la réalité donne des vertiges : la neutralité se paye



L’art vidéo : un médium devient message

Bill Viola, la chute dans le paradis

Matthew Barney, « Cremaster », la crème de la crème




Chapitre 12 - Les installations : mais où est passé l’art ?

L’art informatique et l’homme numérique : les extensions du corps

Gagner l’information ou perdre l’humain ?

Marshall McLuhan, hommes réels et capacités virtuelles

L’art aide à gérer les excès de vitesse



Les installations, soyez choqués ou méditez !

Mais où est passé l’art ?

Christian Boltanski, éclairer des vies éteintes

Anish Kapoor, des reflets bien réfléchis

Jean-Michel Othoniel, Disney façon Murano

Jan Fabre, faites entrer les scarabées au musée !

Mike Kelley, une enfance à perdre l’innocence

Damien Hirst : trancher l’animal, est-ce de l’art ou est-ce mal ?

Takashi Murakami, manga ou méga ?

Maurizio Cattelan, l’art aux trousses




Chapitre 13 - Le marché de l’art contemporain : l’auteur fait la cote

L’art, ça vaut de l’or !

Le poids géographique

Les maisons de ventes, ces chers intermédiaires

Chérie, n’est-ce pas un peu cher ?

L’auteur fait la cote

Financièrement inaccessible ?

Un achat sans garantie

L’art comme outil de défiscalisation

Les ports francs, ou l’art à l’abri des curieux

Un art enrichissant

Grosse facture pour petit tableau

La bonne technique ? La fausse enchère



La lutte (peu soutenue) contre le blanchiment

L’inégale coopération mondiale




Sixième partie - La partie des Dix

Chapitre 14 - Les dix théoriciens et critiques d’art à connaître

Clement Greenberg et le formalisme : la forme, c’est le contenu

Harold Rosenberg et la tradition du nouveau

Rosalind Krauss, une sculpture s’étend dans un champ

Harald Szeemann, « quand les attitudes deviennent forme »

Hans-Ulrich Obrist : projet d’entretiens, à quand la fin ?

Germano Celant, un art pauvre qui ne connaît pas de misère

Pierre Restany, quoi de neuf pour le réalisme ?

Yves Michaud, représenter ou présenter ?

Jean Clair, est-ce qu’il fait vraiment si froid dans les musées ?

Catherine Millet, une femme à deux amours



Chapitre 15 - Les dix collections et musées d’art contemporain à ne pas manquer

François Pinault, Palazzo Grassi à Venise, tentation exquise !

Charles Saatchi à Londres

La Fondation Cartier pour l’art contemporain à Paris, un art débordant

La collection Lambert en Avignon, y’a un baiser pas très marron !

Centre Georges-Pompidou à Paris

Au Palais de Tokyo, il y a toujours du nouveau

La Dia Art Foundation à New York, l’art plus grand que nature

La Fondation Louis Vuitton, un « Crystal Palace » pour le bois de Boulogne

Un musée rouillé pour Pierre Soulages

Serpentine Gallery à Londres, sur le lac des arts



Chapitre 16 - Les dix galeries à visiter, une histoire au présent

Galerie Denise-René, à Paris : une femme éclairante

Galerie Leo-Castelli, à New York : un galeriste sans doutes

Galerie Ileana-Sonnabend, à Paris et New York : la mère du pop

Gagosian Gallery à New York, Paris et ailleurs…

Galerie Templon, à Paris : un galeriste inspiré

Emmanuel Perrotin, à Paris : un galeriste qui assume

White Cube, à Londres : l’art dans un glacier

Galerie Schmela, à Düsseldorf : un galeriste à bras ouverts

Galerie Rudolf-Zwirner : marchander, spéculer, aimer

Thaddaeus Ropac, à Salzbourg et Paris/Pantin : un galeriste mondain



Chapitre 17 - Les dix foires, biennales et maisons de ventes à suivre

Art Basel, Bâle/Miami Beach/Hong Kong : la plus branchée

La Biennale de Venise, la plus romantique

Documenta, à Cassel : les jeunes artistes vous appellent !

FIAC, Paris/Los Angeles, la tradition du contemporain

La Biennale de Gwangju, en Corée du Sud : un aimant d’artistes

La Biennale de Sharjah, jeune et expérimentale

Christie’s, à Londres

Sotheby’s, à Londres/New York

Artcurial, à Paris

Tajan, à Paris



Chapitre 18 - Les dix plus grands scandales et censures

Faux et trafic de l’art : l’affaire Beltracchi, le blanc qui trahit

Maurizio Cattelan : comment sauver le pape écrasé par une météorite ?

Zbigniew Libera : un camp de concentration en Lego

En l’an 2000, l’artiste belge Wim Delvoye invente la machine à caca

Hermann Nitsch, Hermann l’éventreur

Wim Delvoye : faut-il tatouer l’homme ou plutôt le cochon ?

L’exposition de Larry Clark, interdite aux moins de dix-huit ans

Andres Serrano, et le scandale de l’immersion

Ai Weiwei ou pourquoi mettre en scène sa propre détention

Daniel Buren et le scandale à répétition : des colonnes rayées




Bibliographie

Ouvrages

Articles




Index



 



Introduction
 
Quiconque a été confronté à l’art contemporain s’est demandé : « Est-ce vraiment de l’art ? » Ou encore, quelle est cette société qui le produit, l’expose, le collecte ? Est-ce à moi de me remettre en question, ou bien est-ce la société qui a un problème ? Lorsqu’on parle de l’art contemporain, soit les gens adhèrent, soit ils sont en complète opposition, mais en tout cas, peu restent de marbre. Il faut trancher : c’est tout ou rien. Si vous êtes pour, on vous prend éventuellement pour un fou, puisque l’art contemporain, c’est du «  n’importe quoi ». Si vous êtes contre, on pourrait vous rejeter, puisque vous n’avez pas saisi ce que tout le monde prétend comprendre.
 
 

 
De façon générale, on entend par art contemporain les œuvres réalisées depuis 1945 à nos jours, et donc produites après la Seconde Guerre mondiale. Cette dernière a laissé un doute profond quant aux valeurs morales du passé, lesquelles ne semblent plus avoir de sens. Après la destruction apocalyptique, le monde des objets a perdu de son aura et les vraies valeurs ne semblent pouvoir résider que dans l’esprit. Ainsi, les artistes abandonnent souvent la représentation figurative pour une représentation abstraite, seule capable selon eux d’incarner les concepts spirituels. L’art contemporain succède à l’art moderne. Pour certains, l’art contemporain est surtout celui des artistes vivants. La notion même sert de repère chronologique.
 
 

 
Il s’agit désormais de changer de perspective, car l’art contemporain ne se regarde pas comme l’art moderne, c’est-à-dire dans un cadre et à une certaine distance, ni en contournant un socle. L’art contemporain se vit comme une expérience : il faut y entrer sans hésiter, comme si vous partiez dans un pays étranger sans en connaître la langue. Mais il y a un vocabulaire de base qui vous permet de communiquer rapidement avec l’œuvre, ou du moins de vous y sensibiliser.
 
 

 
Voici quelques premières pistes pour appréhender l’art contemporain : 


 
	[image: coche.jpg] Les artistes ne représentent plus (le monde des objets ou la nature qui nous entoure), ils présentent (une émotion, un vécu, une idée).
 
	[image: coche.jpg] Il ne faut plus penser que l’art est un représentant du beau ou de l’esthétique. L’art est en dehors du jugement esthétique. Il peut être laid, scandaleux ou, pire encore, neutre. Parfois, il se présente comme un renversement. Les artistes ne montrent plus ce qui est là, mais ce qui n’est pas là, l’absence, le silence, le vide.
 
	[image: coche.jpg] L’artiste ne réalise plus forcément son œuvre, celle-ci peut être réalisée par des assistants ou par une machine. Ce n’est donc plus le « geste » qui compte, mais le concept.
 
	[image: coche.jpg] L’art peut être une simple idée, il est donc devenu virtuel ! Et un grand nombre d’œuvres tiennent aujourd’hui dans un simple classeur. Ainsi, collectionneurs et galeristes gagnent de l’espace. Certains artistes, comme Maurizio Cattelan, assument « ne plus avoir d’atelier, juste un téléphone » (in Nathalie Heinich, Le Paradigme de l’art contemporain, Paris, Gallimard, 2014).
 
	[image: coche.jpg] L’art contemporain est avant tout un art conceptuel. L’œuvre n’est donc pas l’objet même représenté, mais l’idée de cet objet ; on peut ainsi avancer que l’art est devenu virtuel, comme l’argent du marché de l’art. Ce sont souvent des transactions invisibles, notées sur un bout de papier, ou plutôt sur l’écran d’un ordinateur, d’une tablette ou d’un iPhone… des chiffres astronomiques, qui ne veulent plus rien dire.


 
On ne peut pas approcher l’art contemporain de la même façon que l’on aborde l’art moderne. Ses œuvres font plus appel à un état d’esprit. Il faut donc analyser leurs concepts. Deux grands courants coexistent à l’intérieur desquels on trouve encore bien d’autres courants : 


 
	[image: coche.jpg] Celui des années 1960-1970, avec un art, soit dématérialisé comme celui d’Yves Klein, soit éphémère comme celui de Robert Rauschenberg, et qu’une grande partie des gens connaissent déjà, sans toujours le comprendre. Cet art cherche à procurer une émotion artistique, une lecture multiple et joue sur l’interaction entre artiste, œuvre, environnement et spectateur.
 
	[image: coche.jpg] Celui des années 1990-2010, qui est monumental, kitsch comme celui de Jeff Koons, ou scandaleux comme celui de Damien Hirst. Ce dernier, provocateur sur les bords, recherche un choc émotionnel. Il dépasse la plupart du temps les limites physiques ou psychiques, pour prouver qu’elles sont franchies. Ce qui a pour résultat, soit la désintégration de l’œuvre, soit la désintégration du spectateur.


 
L’art contemporain est virtuel, populaire, kitsch, artificiel, déshumanisé, métaculturel, scandaleux. Aujourd’hui, les œuvres sont souvent évaluées selon leur valeur financière, ou encore selon l’intensité du scandale qu’elles engendrent – quand les deux ne vont pas de pair.
 
 

 
D’où LA grande question : l’art contemporain est-il encore de l’art ? Je fais partie de ceux qui pensent que oui : c’est un art à part, c’est un art d’ici et maintenant qui nous parle de notre société, de notre siècle.
 
 

 
Il n’est plus question de juger : est-ce bien fait ou mal fait ? Est-ce beau ou moche ? Ces questions appartiennent au siècle dernier. De nos jours, on ne dit plus « les beaux-arts », mais on dit « les arts plastiques » (Nathalie Heinich, op. cit.). La beauté n’est plus un but en soi. Il est d’ailleurs intéressant d’observer que les artistes africains réalisaient leurs scultures à des fins différentes des artistes occidentaux. En effet, ils ne cherchaient pas illustrer le monde qui les entoure, mais à exprimer un concept ou une idée abstraite. Picasso, qui fut l’un des premiers à le comprendre, disait à propos de l’art nègre que ce n’était pas un art qui était en retard, mais qui était juste ailleurs. Ces mots semblent pouvoir s’appliquer à l’art contemporain. Ainsi, l’art contemporain n’est peut-être pas en avance, mais il est « ailleurs », il obéit à d’autres lois que celles qui régissent l’art moderne.
 
À propos de ce livre
 
Ce livre vous ouvre les portes du monde de l’art contemporain grâce à une approche sans prétention. Je dis bien « le monde de l’art contemporain », car ce n’est pas seulement un courant artistique parmi d’autres, c’est presque un style de vie, et certainement une grande expérience. Il nous demande de nous rendre perméables, de nous ouvrir à l’inconnu, d’être prêts à nous élancer dans des domaines parfois fantastiquement surprenants, parfois dangereusement inquiétants. L’art traduit le rapport de l’individu à la société. Il devient l’image de cette même société. L’art contemporain nous dit donc beaucoup de choses sur nous-mêmes.
 
 

 
À travers leurs œuvres, les artistes et les mouvements d’art peuvent nous toucher, nous sortir de notre quotidien et nous faire regarder le monde selon un nouvel angle de vue, à condition que nous soyons disposés à les considérer.
 
 

 
L’Art contemporain pour les Nuls vous propose de découvrir un panel d’artistes et de mouvements. Il n’a pas la prétention de présenter de manière exhaustive tous les artistes, mais de vous fournir des exemples pertinents afin de vous permettre de mieux comprendre le monde de l’art contemporain. Que les artistes que je n’ai pas nommés dans ce livre me pardonnent. Il fallait faire un choix, qui n’est pas celui d’un « pour » ou d’un «  contre », mais qui s’est fait exclusivement pour nourrir ma réflexion.
 
 

 
J’espère modestement vous donner l’envie d’en savoir davantage en allant visiter des musées, des fondations et des galeries d’art contemporain.

 
À qui s’adresse ce livre ?
 
Cet ouvrage s’adresse à tous ceux qui souhaitent découvrir l’art contemporain. Nul besoin d’être connaisseur, collectionneur, chercheur, il suffit d’avoir envie de le connaître !
 
 

 
Il s’adresse aussi à tous ceux qui le rejettent, en espérant leur donner des clés simples pour accéder à un univers passionnant et vibrant d’inventions.

 
Comment ce livre est organisé
 
Après une longue réflexion, j’ai choisi de respecter l’ordre chronologique plutôt qu’une structure organisée autour des formes artistiques, malgré tout l’intérêt que ce type de plan pourrait avoir. En effet, dans l’art contemporain, certaines « formes » dominent, telles – actuellement – les œuvres conceptuelles et les installations. Pour des raisons pédagogiques, il était plus judicieux de suivre le fil historique qui permet de repérer clairement les influences des uns sur les autres. Parfois, il m’a fallu décider dans quel mouvement artistique placer tel ou tel artiste, alors que les artistes sont le plus souvent associés à plusieurs courants. Ce choix unique peut donner l’impression de passer à côté d’une partie de l’œuvre de l’artiste en question, mais ce « classement », tenant compte des différents courants artistiques contemporains, permet de mieux commenter chacun de leurs concepts.
 
 

 
D’abord, il y a les mouvements des années 1950 où domine l’expression subjective, comme l’expressionnisme abstrait et l’abstraction lyrique. Dans les années 1960, tout se concentre sur les idées, à travers le minimalisme, l’art conceptuel, l’art du langage et l’arte povera, ou encore les artistes interrogent la société de consommation, notamment avec le nouveau réalisme et le pop art. Les années 1970, elles, mettent plutôt l’accent sur le corps et l’environnement avec les performances et les happenings, le land art, l’art cinétique et l’art vidéo. Puis suivent les mouvements des années 1980, avec le retour à la peinture gestuelle, la figuration libre, la mythologie personnelle et l’art corporel. Dans les années 1990, le spectateur se trouve submergé par les installations et l’art urbain. Enfin, les années 2000 à aujourd’hui sont marquées par l’art des nouveaux médias, l’art kitsch et l’art hybride jouant avec la mort comme celui des Young British Artists.
 
 

 
Aussi je vous recommande de garder l’esprit grand ouvert et d’envisager les artistes dans toute leur complexité, même lorsque je ne donne que quelques exemples.
 
Première partie : À la découverte de l’art contemporain : l’anti-esthétique et la fin des illusions
 
Dans cette partie, vous allez acquérir les bases nécessaires pour entrer dans le domaine contemporain, reconnaître les influences et les principaux critères d’appréciation des œuvres. Ici, il n’est plus question de la beauté d’un modèle ou d’un paysage. Cette qualité est considérée comme trop académique par les artistes du monde contemporain. Le jugement esthétique et le savoir-faire ne sont plus des références admises. Les repères se sont déplacés et se trouvent à l’opposé de l’art moderne. Tout peut être art.

 
Deuxième partie : 1945-1970 : De l’expressionnisme abstrait à l’art politique
 
Avec cette partie, vous entrez de plain-pied dans le « premier » art contemporain : celui des peintres véritablement abstraits, à la quête de leurs racines dans l’inconscient et dans le monde primitif. Vous rencontrerez des artistes qui vous sont probablement déjà familiers, comme Andy Warhol. Mais peut-être pas sous cet angle ?
 
 

 
Vous verrez les similitudes et les différences entre le pop art et les nouveaux réalistes, qui affrontent la société moderne. De leur côté, les artistes du minimalisme et de l’arte povera cherchent à approcher les matières naturelles ou artificielles d’un point de vue énergétique.

 
Troisième partie : 1960-1970 : L’art à bras le corps
 
L’artiste n’est plus celui qu’on s’imagine, une figure solitaire dans son atelier, palette et pinceau à la main. Il sort de son atelier et va à la rencontre du monde. Selon lui, sans aucune hésitation, tout est susceptible de faire de l’art, même son propre corps, qu’il soumet à des expériences pas toujours agréables, et parfois même à des risques mortels ! L’art devient une expérience vivante et éphémère. Le spectateur est fermement invité à y participer. Mécaniques ou électriques, les nouveaux matériaux industriels et les nouvelles technologies ne font plus peur aux artistes. Bien au contraire, avec un esprit d’invention inouï, ils donnent une dimension ludique ou poétique à leurs œuvres.

 
Quatrième partie : 1980-1990 : L’art sans frontières
 
Comment faire de la peinture au XXe ou encore au XXIe siècle tout en restant inventif et sans copier les génies du passé ? Les possibilités sont illimitées ! La multiplicité des démarches artistiques le prouve : certains artistes détruisent la peinture en la construisant, d’autres offrent des visions microscopiques ou cosmiques à tel point que le spectateur oublie la peinture, en plongeant dans des émotions fantastiques ; d’autres encore nous surprennent par une peinture de l’histoire traitée de façon universelle afin de maintenir un lien avec l’actualité.
 
 

 
Les artistes peignent les murs et occupent les lieux publics. L’art ne connaît plus de limites ni physiques ni psychiques. Il peut s’infiltrer partout, comme un vent frais de printemps, mais aussi comme un rhume qui vous prend et vous abasourdit.

 
Cinquième partie : 1990-2014 : La dématérialisation de l’art
 
Cette partie s’arrête sur deux formes essentielles dans l’art contemporain : d’un côté, la photo et l’art vidéo et, de l’autre, les installations. Les deux ont en commun le fait qu’il devient de plus en plus difficile pour un spectateur de saisir où est l’œuvre d’art. Parfois, nous sommes devant, parfois carrément dedans, mais nous n’arrivons pas toujours à la percevoir. Photos, vidéos, installations, les nouvelles formes artistiques vous plongent dans des expériences parfois réelles, d’autres fois virtuelles. Le spectateur est constamment amené à affiner sa sensibilité.
 
 

 
En revanche, la plus jeune génération des artistes risque de vous heurter par sa violence : la mort est omniprésente dans beaucoup d’installations. Choqué, heurté ou amusé, le public ne risque guère de s’ennuyer. C’est aussi le moment de regarder de plus près le marché de l’art : les artistes comme Takashi Murakami, Damien Hirst ou Jeff Koons gagnent des sommes immenses, et sont souvent plus riches que leurs collectionneurs. Si l’art a commencé à se dématérialiser, l’argent aussi est devenu virtuel. Il arrive même qu’une transaction se transforme en œuvre d’art.

 
Sixième partie : La partie des Dix
 
Ça y est, vous pouvez à votre tour devenir un acteur de l’art contemporain ! Ici, vous trouvez des conseils de lecture des critiques d’art actuels, des expositions historiques à connaître et des lieux mythiques à découvrir, qu’il s’agisse de musées, fondations ou galeries. Allez-y, il est temps de vous faire votre propre opinion ! Dans les fondations ou les galeries, vous découvrez non seulement l’art contemporain, mais aussi des architectures exceptionnelles. Et pour vraiment être au courant de tout, ne manquez pas les derniers scandales qui ont secoué le monde de l’art.


 
Les icônes utilisées dans ce livre
 
Pour mieux identifier certaines informations, vous pouvez suivre, en marge du texte, quelques icônes :
 
[image: i0002.jpg]Information supplémentaire essentielle : sur un mouvement, un fait, une œuvre ou un artiste. Elle vous permet d’affiner votre lecture.
 
[image: i0003.jpg]Cette icône signale un focus biographique autour d’un artiste en particulier.
 
[image: i0004.jpg]Une petite histoire dans la grande histoire.
 
[image: i0005.jpg]Il s’agit d’expliquer quelques influences que l’artiste a subies, et qui ont marqué son œuvre. Cela peut être une influence artistique, philosophique, littéraire ou scientifique.
 
[image: i0006.jpg]Un détail intéressant, une idée reçue démontée : voilà le genre d’informations que mettra en lumière cette icône.
 
[image: i0007.jpg]Exemple d’approche originale de l’art, par son gigantisme ou son extravagance, ou information totalement renversante !

 
Par où commencer ?
 
N’hésitez pas à parcourir cet ouvrage au gré de vos envies. Il paraît que les femmes aiment commencer un livre par la fin, tandis que les hommes feuillettent depuis la première page. Statistiques mises à part, ce livre est fait pour être lu à partir de n’importe quel chapitre, selon le thème qui vous intéresse. Cependant, sa construction chronologique permet de comprendre la logique des mouvements artistiques, et de donner du sens aux différentes influences des artistes.


 



Première partie
 
À la découverte de l’art contemporain
 
L’anti-esthétique et la fin des illusions
 
[image: i0008.jpg]

 
Dans cette partie :
 
 

 
Lorsqu’on parle d’art contemporain, la plupart des gens réagissent en prenant une profonde inspiration. S’ensuit un souffle et les yeux se détournent. Un peu comme si, à seulement prononcer ces mots, on affichait déjà un mauvais goût ! En effet, rares sont les œuvres d’art contemporain dont la beauté séduit notre regard et berce notre âme. Le centre d’intérêt se place ailleurs.
 
 

 
Cette partie évoque la fin de l’art moderne, vers les années 1945, et la naissance de l’art contemporain à la sortie de la Seconde Guerre mondiale. Elle retrace les idées et influences essentielles pour comprendre l’art contemporain.
 
 

 
Quel est donc le mystère de l’art contemporain ?
 
 

 
Pour ceux qui sont piqués d’art contemporain, quelque chose émerge, de l’ordre de la vérité des choses, de la mémoire collective, de l’instinct du fonctionnement de notre société : ils y trouvent les débris de leur enfance et de leur éducation, semblables aux fragments d’un miroir qui reflète l’âme de notre société, son portrait psychologique.
 
 

 
C’était déjà le cas pour l’avant-garde du début du XXe siècle. Après quelques années de recul, on a pu constater qu’elle traduisait en images les découvertes des sciences et de la psychanalyse de son époque. Plus encore que la peinture abstraite au début du XXe siècle, l’art contemporain forme une épaisse masse incompréhensible pour la plupart des gens. On peut s’étonner que l’art le moins compris soit celui qui se produit à l’instant même où j’écris ces lignes. Pourtant, c’est celui qui est le plus proche de nous dans le temps et dans l’espace, et devrait donc nous ressembler. Mais, évidemment, la proximité fait que nous n’avons pas la distance nécessaire pour bien voir, bien comprendre, bien juger, tout cela semble un peu flou. Regardons autrement, changeons donc d’angle de vue, faisons la mise au point de notre perception.
 





Chapitre 1
 
Beauté, tu sors !
 
 

 
Dans ce chapitre : 


 
	[image: triangle.jpg] La fin de l’esthétique
 
	[image: triangle.jpg] L’art comme expérience
 
	[image: triangle.jpg] L’art vivant


 
 

 
Vous vous êtes souvent demandé : que représente cette œuvre d’art contemporain ? « Beurk, c’est quoi ? Un insecte ? » Vous pensez que l’art contemporain n’est pas beau ? Qu’un enfant de cinq ans pourrait faire la même chose ? Que c’est une escroquerie ou, du moins, que c’est trop cher pour ce que c’est ? Alors ce livre est fait pour vous.
 
 

 
Vous vous êtes toujours demandé : qu’est-ce qui a poussé François Pinault, l’homme d’affaires, collectionneur et mécène d’art contemporain, à acheter si cher un cheval empaillé, la tête enfoncée dans le mur, pour l’exposer dans sa fameuse collection de la Punta della Dogana à Venise ? Vous vous dites que vous ne mettriez jamais ça dans votre salon ? Eh bien, méfiez-vous de ce livre car après coup, vous pourriez désirer acquérir une œuvre contemporaine !
 
 

 
Oui, vous apprendrez à distinguer une croûte d’un vrai chef-d’œuvre !
 
 

 
Vous ferez enfin partie du « club » de ceux qui comprennent l’art contemporain. Un club qui n’est pas aussi fermé que vous le croyez, car l’art contemporain est bel et bien fabriqué à partir de notre environnement quotidien, familier à tous.
 
Un art rebelle
 
Pas de doute, l’art contemporain est un art rebelle ! Il ne se mesure pas à l’aune de l’esthétique, mais à sa capacité de provocation et d’innovation. Il vous apprend à changer de perspective ! Vous avez toujours regardé le monde de face, ou c’est du moins ce que vous pensiez ? Eh bien, l’art contemporain vous apprend à l’approcher sous un angle différent et à devenir acteur.
 
 

 
Depuis le début du XXe siècle, les artistes se servent d’objets familiers arrachés à notre quotidien pour les replacer dans un nouveau contexte qui change totalement leur état et leur fonction. Notre regard sur les objets n’est plus fonctionnel mais esthétique. Ainsi l’art contemporain nous oblige-t-il à reconsidérer nos codes sociaux et culturels. Le Pont-Neuf emballé par Christo et Jeanne-claude en est un bel exemple : l’artiste cache la mémoire historique pour accentuer et interroger notre rapport au présent.

 
La fin du cadre
 
[image: i0009.jpg]L’art contemporain commence là où le cadre s’arrête. Après Claude Monet et ses fameuses grandes décorations murales Les Nymphéas exposées au musée de l’Orangerie à Paris et réalisées entre 1918 et 1926, les expressionnistes abstraits sont les premiers à supprimer le cadre dans les années 1950. Par ce geste, ils annoncent la fin du tableau de chevalet – un concept évoqué par le critique d’art américain Clement Greenberg (dans Art and Culture, Boston, Beacon Press, 1961) – et de l’espace illusoire. Désormais, l’artiste veut investir l’espace réel. Comme chez Henri Matisse, l’espace dans lequel se trouve le spectateur est le même que celui du tableau. Plus d’histoires, ni de mythes, ni de légendes à y découvrir, tout simplement des couleurs, des gestes et des textures ; ce que Matisse appelle « l’espace pictural ».
 
 

 
Et pourtant, les tableaux des expressionnistes abstraits débordent d’émotions. Faut-il les encadrer ? Les orienter dans l’espace ? Surtout pas ! Puisqu’elles appartiennent au même espace que celui du spectateur, celui-ci doit en faire l’expérience avec le corps entier. La toile qu’il approche n’a plus de haut ni de bas, plus de gauche ni de droite, elle est un champ ouvert, énergétique. L’œuvre envahit notre environnement et occupe notre espace de vie. C’est ainsi que l’artiste américain Mark Rothko demande que ses tableaux soient exposés au ras du sol. Le spectateur n’est plus devant, mais pleinement dedans.
 
 

 
Dans cette perspective, les toiles quasi monochromes des expressionnistes abstraits américains se posent comme des fragments d’un espace émotionnel en extension. Ce dernier semble engloutir le spectateur et envahir son espace de vie, lequel ne lui procure plus de sécurité. Et c’est justement cette suppression du cadre et du socle qui fait que l’œuvre contemporaine n’est plus une « représentation » dans le sens classique du terme. Elle devient une « présentation », qui peut être une présentation des couleurs, des formes et des gestes, ou bien une présentation des émotions, d’un fait, d’un événement, comme une simple affirmation de ce qui est là. Le plasticien Christian Boltanski avait dit dans un entretien à Libération (30-31 janvier 2010) : « La seule chose à faire, c’est regarder. Avec amour. Et dire : tu es. »

 
On ne se fait plus d’illusions
 
En 1912, Marcel Duchamp abolit déjà la séparation entre peintre et regardeur. Pour le dadaïste, l’art du passé est rétinien et il souhaite lui donner une dimension mentale. Ainsi, il considère que « le regardeur fait l’œuvre », en lui attribuant un sens. Le regardeur a un rôle actif, non celui d’un contemplateur passif. Lorsqu’il peint son Nu descendant un escalier, présenté en 1913 à l’exposition « The Armory Show » à New York, pour la première fois, le modèle du peintre est en mouvement. Ainsi, il suggère que la réalisation du fantasme, celui de la descente du nu vers le spectateur, est possible. Et avec le même mouvement, il supprime la rupture entre l’espace réel et l’espace pictural.
 
 

 
En effet, l’espace de l’œuvre ne se distingue plus de celui du spectateur. Soit le tableau est abstrait et représente donc un espace pictural réel et, dans ce cas, il est la prolongation naturelle de l’espace qui nous entoure, soit il s’agit d’une installation et le spectateur se promène naturellement à l’intérieur de l’œuvre d’art, ce qui est vécu comme une expérience réelle.
 
 

 
À partir de 1945, la perspective centrale inventée par les Italiens Brunelleschi et Alberti en 1432, suggérant l’espace illusoire, n’a plus de raison d’être pour la plupart des artistes. Ceux-ci souhaitent plutôt recréer une nouvelle réalité qui nous permet de prendre conscience de notre place dans le monde et de la relation que nous entretenons avec notre environnement, que ce soit la nature, la ville et les hommes, ou même l’univers.
[image: i0010.jpg] 
Marcel Duchamp : le plus hermétique des artistes énigmatiques
 
Marcel Duchamp (1887-1968), artiste peintre, philosophe de l’art, est créateur d’un anti-art, inventeur du ready-made. Ces productions sont probablement les plus importantes du XXe siècle, car elles ont mené à presque tous les courants d’art contemporain, de l’art conceptuel, via le pop art, au nouveau réalisme, à l’art cinétique et à l’art corporel. Son œuvre est d’une grande complexité et s’ouvre à des lectures multiples, que ce soit de l’ordre de l’histoire de l’art, de la philosophie ou de l’alchimie. Ses œuvres les plus connues sont : 


 
	[image: cochegrise.jpg] Nu descendant un escalier (1912). Dans ce tableau entre cubisme et futurisme, où nous voyons une figurine de bois descendre un escalier, le corps est géométrique, unisexe, le mouvement mécanique. Inspirée de la chronophotographie, toute l’image est fragmentée en séquences visuelles et temporelles montrant le déroulement de la descente et passant de la troisième à la quatrième dimension. Le tableau déclenche un scandale à l’exposition « The Armory Show » de New York.
 
	[image: cochegrise.jpg] Le ready-made (roue de bicyclette sur un tabouret de 1913, porte-bouteilles de 1914, urinoir de 1917) est un objet fonctionnel préfabriqué en usine, donc réalisé sans «  geste » artistique, que l’artiste a choisi et déplacé dans un autre contexte, celui d’un musée ou d’une galerie. Le déplacement démantèle sa fonctionnalité et lui procure une dimension nouvelle, mentale et intemporelle. L’objet doit être esthétiquement neutre, il se place donc en dehors de tout jugement.
 
	[image: cochegrise.jpg] La Mariée mise à nu par ses célibataires, même ou Le Grand Verre (1915-1923), est un objet composé de deux plaques de verre sur lesquelles sont peints des objets divers, comme une broyeuse de chocolat et des moules, et dont la signification révèle des dimensions érotiques, alchimiques et philosophiques. Le Grand Verre est accompagné de la Boîte verte qui rassemble ses notes et réflexions sur l’art, comprenant par ailleurs beaucoup de jeux de mots et de calembours.



 
L’envers du décor, les entrailles de l’art
 
Lorsque vous approchez l’art contemporain, n’y cherchez surtout pas l’esthétique ou, pire encore, la décoration, mais vivez l’expérience ! Le sens des œuvres contemporaines est multiple, comme leur lecture. On pourrait presque donner autant d’interprétations à une œuvre contemporaine qu’il y a de spectateurs. Comme le dit l’artiste contemporain François Morellet (qui a notamment réalisé les nouveaux vitraux de l’aile Richelieu au Louvre) dans une conversation avec l’auteur de ces lignes : « C’est un pique-nique auquel chacun apporte ce qu’il veut consommer. »
 
La mythologie personnelle
 
[image: i0011.jpg]Si le XXe siècle connaît encore de grands courants artistiques, ceux-ci semblent tous s’estomper à l’orée des années 1980 qui inaugurent les mouvements individualistes, traitant de la mythologie personnelle de l’artiste. L’art peut alors avoir une fonction thérapeutique double, pour l’artiste et pour le spectateur. Louise Bourgeois ou Sophie Calle, gèrent ainsi leur propre vécu, n’hésitant pas à partager leurs expériences les plus intimes. Ce qui permet au spectateur de reconnaître dans l’art ses propres désirs et angoisses refoulés. L’artiste peut aussi traiter des traumatismes collectifs par lesquels tout un groupe se sent concerné, comme c’est le cas des œuvres de Christian Boltanski évoquant les traumatismes insurmontables de la Shoah.
 
 

 
L’art n’est donc guère un simple fard exposant la beauté de la société. Au contraire, il lui tend un miroir qui lui permet de se voir dans son intégralité et, ainsi, il libère les inquiétudes profondes de cette même société.


 
Le spectateur acteur
 
L’art contemporain se détache de la tradition, rompt avec le passé. Le spectateur d’aujourd’hui n’est plus un simple observateur, il est acteur ! Il interagit avec l’œuvre et lui donne une raison d’être par sa façon de l’approcher. Dès les années 1950, les artistes font entrer le spectateur dans l’art. Avec le land art, le spectateur n’est plus dans la contemplation de la nature, comme jadis avec la peinture de paysage, mais il est invité à y entrer et s’y promener, à vivre la nature, laquelle est parfois sauvage et menaçante comme dans The Lightning Fieldd de Walter de Maria, où les visiteurs font l’expérience des foudres réelles en temps réel. Ou bien dans les installations de l’artiste vidéographe Bill Viola, où le spectateur évolue au milieu des murs-écrans entièrement recouverts de ses projections montrant la force des éléments. Il aura l’impression d’émerger des eaux profondes et de plonger dans les feux rituels comme les acteurs de ces films.
 
 

 
Aujourd’hui les artistes proposent de plus en plus d’installations dans lesquelles le spectateur doit réaliser tout un parcours qui lui fournit une expérience réelle dans la vie réelle. C’est notamment le cas des installations de l’artiste indien Anish Kapoor ou de l’artiste russe Ilya Kabakov. L’art nous permet donc de nous procurer des expériences à la carte, agréables et terrifiantes, mais qui, d’une façon ou d’une autre, peuvent changer le cours de notre vie.

 
Prière de toucher
 
Qui ne l’a pas déjà expérimenté ? Au XXe siècle, le spectateur n’affronte plus l’œuvre d’art en homme romantique afin de rêver, de désirer ou de fantasmer. Non ! Car ce siècle, débarrassé de l’académisme, est le siècle du spectacle. Et le spectateur est invité à y participer activement.
 
 

 
Encore une fois, c’est l’artiste dadaïste Marcel Duchamp qui, le premier a invité le spectateur en 1947 à toucher l’œuvre justement intitulée Prière de toucher. Un simple sein en mousse est fixé sur du velours noir, puis collé sur une boîte pour un catalogue d’exposition du surréalisme. Contrairement aux normes habituelles, on trouve inscrit au dos de la boîte : « Prière de toucher ». Cette demande nous invite à ajouter le toucher à la vue et à expérimenter l’art de façon tactile, ludique, humoristique, mais aussi érotique.
 
Vivre le fantasme
 
Ce passage du voir au toucher est en quelque sorte la réalisation d’un fantasme. Si, jadis, l’art était totalement interdit au toucher, il est devenu une tentation, un désir éternel. Duchamp nous parle très clairement de ce désir et simultanément nous propose la transgression de cet interdit, donc la réalisation de ce fantasme. Par la même occasion, il s’agit d’éveiller l’homme afin qu’il prenne conscience de son existence à travers tous ses sens. C’est le passage d’un art académique et narratif vers un art physique.

 
La roue de l’art tourne
 
Après ce premier pas de Duchamp, c’est seulement vers la fin des années 1950 et au début des années 1960 que les artistes exigent le mouvement et l’action de la part du spectateur. Mais avant cela, c’est d’abord l’œuvre même qui va se mettre en mouvement. En 1913 déjà, Marcel Duchamp avait créé son premier ready-made, c’est-à-dire un objet préfabriqué, une roue de bicyclette fixée sur un tabouret. Ainsi la roue de l’art cinétique fut-elle mise en marche.
 
 

 
Bien que le sculpteur américain Alexander Calder (1898-1976) remplace dans les années 1930 la sculpture fixe Stabile par les Mobiles (nom donné par Duchamp), ce n’est qu’en 1957, en Allemagne, que le groupe d’art cinétique Zero et en 1960, en France, que le Groupe de recherche d’art visuel (GRAV) sous la direction de Victor Vasarely, vont au-delà de la seule activation du tableau-objet et de la sculpture vers la fusion du spectateur-acteur-créateur.
 
 

 
Cette nouvelle expérience, sous forme d’un art ludique, devient la métaphore d’une prise de responsabilité de l’homme vis-à-vis de son rôle actif dans la société. On pourrait presque comparer ces œuvres aux jeux pédagogiques pour enfants.


 
Vous aussi, vous êtes artiste !
 
Cependant, le pas vers la responsabilisation du spectateur vis-à-vis de l’art n’est que le début d’un changement profond dans la conception artistique. Durant les années 1960 et dès la première activation du spectateur, le rôle traditionnel de celui-ci est revisité de fond en comble. Certains artistes commencent à exiger sa participation à la création même de l’œuvre, considérant que l’art est une « synergie ».
 
Laissez-vous prendre par la synergie
 
Selon le compositeur américain et membre de l’école de New York Earle Brown (1926-2002), cette synergie est une transmission constante d’énergie qui va de l’artiste vers l’œuvre, puis de l’œuvre vers le spectateur. Ensuite, le spectateur utilise cette même énergie pour une nouvelle production à l’aune de sa propre perception. Il devient donc à son tour créateur.
 
 

 
Dans cette perspective, l’artiste allemand Joseph Beuys (1921-1986) déclare en 1978 que « chaque homme est un artiste ». Cela ne veut pas dire que chacun est capable de créer une œuvre d’art, mais que chacun est capable de mettre toute son énergie dans une chose qu’il sait bien faire et, plus important encore, qu’il aime faire. Cette énergie très stimulante sera transmise aux autres. Ainsi, chaque individu participe de façon active à la construction de la société et aussi à sa politique. Joseph Beuys appelle cette création « la sculpture sociale », entendant par là l’élargissement de la notion d’art vers la vie. Dans ce but idéaliste d’une meilleure vie pour tous, Joseph Beuys sollicite même le dalaï-lama pour une collaboration de longue durée. Ce projet n’aboutit malheureusement pas.


 
L’art sans objet, mais quelle expérience !
 
L’art contemporain a vu disparaître le tableau de chevalet comme la sculpture sur socle pour passer aux installations et donc à l’environnement dans son ensemble. Désormais, l’artiste propose de créer un lieu d’expérience (souvent éphémère) pour le spectateur. Dans un tel univers fabriqué artificiellement, tous ses sens sont interpellés, car il est au rendez-vous avec l’inattendu. Cette mise en situation produit un happeningg (un événement inattendu) et constitue un souvenir. Ce dernier est mémorisé et donc emporté par le spectateur, comme on emporterait un objet d’art. D’une certaine façon, l’art s’est dématérialisé, car la manière de le consommer a été déplacée de l’acquisition d’un objet vers le vécu d’une expérience.
 
 

 
Y a-t-il plus banal qu’un simple geste du quotidien ? Avec l’art contemporain, le mouvement le plus anodin se transforme en une célébration.
 
La célébration du quotidien
 
Le premier événement du genre a lieu au Black Mountain College en 1952 avec le Theatre Piece No. 1, réalisé en commun par John Cage, Merce Cunningham, Robert Rauschenberg, Mary Caroline Richards et Charles Olson. Pour cette première performance, chaque participant a créé une musique, une danse, une poésie ou un décor. Ces créations sont présentées simultanément mais sans lien entre elles, comme dans la vie réelle. Le début et la fin de l’événement ne sont pas déterminés non plus, ainsi le spectateur ne sent pas la frontière entre la performance et la vie quotidienne.
 
[image: i0012.jpg]En 1958, le premier happeningg de l’histoire de l’art donne suite à cet esprit de performance. Il est imaginé par Allan Kaprow, élève de John Cage. Sous l’influence du philosophe américain John Dewey, Kaprow décide de considérer l’art comme une expérience et lève ainsi les barrières qui séparent l’art de la vie. Ce que les dadaïstes ont déjà fait pour l’objet, Kaprow le fait pour chaque geste, chaque mouvement. Bien que les expériences vécues lors des happenings n’aient souvent rien d’extraordinaire, elles servent fondamentalement à rappeler à l’homme sa présence dans ce monde. Dans l’immédiat après-guerre, cette sensation d’une présence absolue va de pair avec le besoin d’un renouveau de la société tandis que l’intérêt pour le bouddhisme zen va croissant. De là va jaillir l’idée de ne pas vouloir laisser de traces, car le mouvement s’efface aussitôt qu’il est accompli.

 
John Dewey, l’art comme expérience
 
[image: i0013.jpg]Le philosophe américain John Dewey (1859-1952) publie en 1934 un ouvrage intitulé Art as Experience (L’Art comme expérience) qui devient par la suite essentiel pour de nombreux artistes des années 1950-1960, parmi lesquels les créateurs des happenings et des performances, mais aussi les artistes de l’arte povera. Dewey attribue à l’art une valeur rituelle. Il propose, à la place de l’objet comme résultat achevé, le geste pratique conscient de l’artiste inscrit dans le présent. Déjà, en 1934, le philosophe envisage l’art comme une forme approfondie de notre expérience quotidienne. Il s’oppose ainsi aux musées et galeries d’art, car ces derniers ont établi une séparation entre l’art et la vie, qu’il s’agit désormais de rassembler (voir John Dewey, Art as Experience, issu d’un ensemble de conférences sur l’esthétique que Dewey donne en tant que premier conférencier de William James à Harvard).


 
L’art vaut bien une thérapie
 
Qui peut se vanter de ne pas avoir besoin d’une thérapie ? Pourtant, combien d’entre nous se résolvent à consulter un thérapeute ? Si vous n’êtes pas décidé, n’hésitez plus et optez pour la thérapie de l’art. C’est plus simple, mais pas forcément moins cher.
 
 

 
Dans les années 1920, les surréalistes sont fascinés par le psychanalyste Sigmund Freud (1856-1939) et puisent leurs inspirations dans ses livres comme Totem et Tabou (publié en 1913), avant de se connecter à leur moi profond. Cette archéologie personnelle a mené André Masson à développer l’écriture automatique comme méthode artistique. Pour comprendre de quoi il s’agit, le mieux est d’essayer : posez votre main sur le papier, fermez les yeux et ne pensez à rien, puis votre main dessinera toute seule. Sur le papier, vous découvrirez vos fantasmes et vos inquiétudes, enfouis en vous depuis la petite enfance.
 
Comment trouver l’accès à l’inconscient
 
[image: i0014.jpg]Dans les années 1950, l’artiste français Henri Michaux pousse à l’extrême ces premiers pas sur le terrain encore peu exploré de notre inconscient, en visitant des malades mentaux dans les hôpitaux psychiatriques et en faisant usage de la drogue pour accéder de façon rapide à son inconscient. Si cette pratique peu orthodoxe le met en danger, bien qu’il soit sous contrôle médical, elle lui a aussi permis de produire des œuvres étonnantes. Face à ses encres de chine d’une fluidité surprenante, le spectateur se sent, à son tour, libéré du poids du monde, sans avoir à reproduire les mêmes dangereuses expériences.
 
 

 
Aux yeux de nombreux artistes, comme Jean Dubuffet, les fous et les enfants ont l’âme plus pure. Dubuffet balaie, lui aussi, tous les acquis, et voit dans le primitivisme et l’absence de toute intention intellectuelle la possibilité de renouer avec nos racines profondes.


 
Attention à l’art périmé !
 
[image: i0015.jpg]Lorsque l’art et la vie sont envisagés dans une continuité et du moment que tout objet et tout événement peuvent être considérés comme étant de l’art, il faut admettre que l’art aussi est soumis au processus de la décomposition. Des artistes comme Joseph Beuys ou ceux de l’arte povera travaillent avec des éléments naturels « pauvres », comme le miel, la graisse, les feuilles, les troncs d’arbres, les épines…, afin de rétablir le dialogue entre l’homme et la nature et en espérant éveiller sa conscience et sa responsabilité envers son environnement.
 
Une matière pleine d’énergie
 
Depuis l’industrialisation, la consommation de masse, la culture citadine, l’homme a cessé d’envisager les matériaux naturels comme une source d’énergie. À partir des années 1950-1960, les artistes rétablissent cette fonction première des matières naturelles en déplaçant la valeur d’objet vers le processus de transformation et d’évolution. Cette conception met en avant le geste même, l’œuvre n’étant rien de plus que le résultat de ce geste. L’art retrouve ainsi une dimension spirituelle, laquelle offre à l’arte povera la possibilité de sortir du marché de l’art qui ne sait trop que faire de ces œuvres périssables. Cet art s’oppose ainsi diamétralement au pop art qui, lui, cultive son image superficielle et populaire, et assume parfaitement son statut d’objet de consommation.

 
… et donc périssable
 
Le fait d’envisager l’art comme un processus et de lui donner une forme périssable nous oblige à le considérer de la même façon que la vie, c’est-à-dire aussi éphémère. Pour le malheur des directeurs de musée, il est impossible à conserver. Dans cet esprit, le compositeur américain John Cage a déclaré : « Il ne faudrait pas consommer du vieil art comme nous ne consommons pas de la vieille nourriture » (cité dans John Cage. Un artiste dans son temps, Paris, CNDP, 2009, de l’auteur de ces lignes).


 
Marcel Duchamp, un puits sans fond
 
[image: i0016.jpg]Avant de connaître l’art contemporain, on peut se demander qui est cet artiste bizarre qui renverse un urinoir, le signe R. Mutt et l’intitule Fontaine, qui fixe une roue de bicyclette sur un tabouret, qui couvre les vitres d’une fenêtre avec du cuir noir et l’appelle Fresh Widow (Veuve fraîche, fenêtre à la française), qui dessine une broyeuse de chocolat avec des moules sur une plaque de verre et la nomme La Mariée mise à nu par ses célibataires, même. D’abord, on n’y comprend rien, puis, après un examen plus méticuleux, on y découvre un puits sans fond d’idées incroyables. Surtout, l’artiste n’est pas le seul à puiser dans sa source, car pléthore d’artistes contemporains n’ont cessé de descendre sans gêne dans le même puits. Et aujourd’hui encore, lorsqu’ils en remontent, ils rapportent de l’or. Voilà ce qu’on peut trouver : 


 
	[image: coche.jpg] Le ready-made : c’est un objet industriel, préfabriqué, que l’artiste n’a donc pas fait lui-même, mais acheté ou trouvé. Il l’extrait du quotidien pour le transférer dans un contexte artistique, musée ou galerie. Une fois déplacé, l’objet perd donc sa fonctionnalité initiale. Le spectateur doit lui trouver d’autres qualités : esthétiques ? émotionnelles ? intellectuelles ? spirituelles ? politiques ? Duchamp annonce ainsi la fin de la peinture et la fin du geste « créateur », qui est remplacé par une idée. Vous retrouvez l’idée du ready-made chez les artistes du pop art, les nouveaux réalistes, Jeff Koons, Maurizio Cattelan et beaucoup d’autres encore.
 
	[image: coche.jpg] Le concept : avec le ready-made, Marcel Duchamp renverse en effet l’idée traditionnelle que l’artiste doit « créer » quelque chose, de ses mains, pour en imposer une nouvelle : l’artiste est avant tout celui qui «  choisit ». L’artiste doit en premier lieu avoir de bonnes idées. L’art est une affaire d’esprit ou, comme le disait Léonard de Vinci, l’art est une cosa mentale. Dès lors, Duchamp a ouvert la voie à l’art conceptuel. Lorsqu’il annonce la mort de la peinture, il commence à rédiger toutes ses idées et les accumule dans la Boîte verte. L’art conceptuel naît véritablement à la fin des années 1950 seulement, avec les œuvres de Joseph Kosuth, Sol LeWitt, Lawrence Weiner, qui disent pouvoir se passer de la fabrication de l’œuvre, ou même que quelqu’un d’autre peut s’en occuper à leur place.
 
	[image: coche.jpg] Le cinétisme : en 1913, Marcel Duchamp fixe une roue de bicyclette sur un tabouret et met l’art en mouvement. Il produit ainsi de la vitesse, de la mobilité, mais sans aucun déplacement, comme les machines. Contrairement à ces dernières, il ne produit rien, sinon de l’art, un univers cinétique, ludique, poétique, qui peut être animé par le spectateur. Celui-ci voit donc aussi son rôle changer. Puis, entre 1926 et 1935, Duchamp, toujours, crée plusieurs rotoreliefs : un disque avec un dessin en spirale, rivé à une tige, tourne sur place. Le spectateur doit fixer le disque à une certaine distance, ce qui lui procure l’illusion d’optique d’un mouvement convexe ou concave. Durant les années 1960, le pop art et l’art cinétique – avec des artistes comme Vasarely, Soto ou Le Parc – donnent naissance à des tableaux à illusion d’optique, avec un mouvement réel ou virtuel – quand ce n’est pas tout simplement le spectateur qui doit produire le mouvement en se déplaçant.
 
	[image: coche.jpg] L’art et la vie confondus : Duchamp a trouvé sa source dans le quotidien et non seulement dans les objets industriels. Il va même mettre l’air de Paris dans un récipient afin de le déclarer œuvre d’art. Ce fut sa façon de supprimer les barrières entre l’art et la vie. L’art est détrôné de son piédestal et la vie quotidienne élevée, sacralisée. Il a aussi envisagé le spectateur comme un acteur. En 1957, Allan Kaprow invente le happening et cherche par là à fusionner l’art et la vie, comme, après lui, les artistes des performances de Fluxus.
 
	[image: coche.jpg] Le body art : Duchamp n’a pas hésité à se faire tondre une étoile filante à l’arrière de la tête et à ainsi remplacer la toile par son propre corps. Dans les années 1960, les artistes vont encore plus loin, jusqu’à l’automutilation comme Gina Pane ou Marina Abramovic, mais c’est Duchamp qui, par son art corporel, a fait le premier pas. Et il ne s’est pas arrêté là, il s’est aussi déguisé en femme, puis a donné le nom de Rrose Sélavy (Rose, c’est la vie, ou Éros, c’est la vie) à son alter ego.


 
Avec cette nouvelle approche de l’art, Duchamp jette les bases de ce qui constitue l’art contemporain aujourd’hui. Cependant, à partir des graines qu’il a semées, chaque mouvement ou artiste a développé une œuvre personnelle et autonome.


 



Chapitre 2

Les véritables enjeux de l’art contemporain

 


Dans ce chapitre :



	[image: triangle.jpg] La fusion entre l’art et la vie

	[image: triangle.jpg] L’art descend dans la rue

	[image: triangle.jpg] La perte de l’aura



 


Encore aujourd’hui, on a tendance à sacraliser le geste créateur de l’artiste. On s’interroge : « Vous avez vu, ce trait décidé de Picasso ? », ou encore « l’incroyable vivacité des gestes des expressionnistes allemands ? ». Cependant, au XXe siècle, les critères changent.

Du geste créateur à l’objet préfabriqué

Pour toute une catégorie d’artistes, au XXe siècle, l’intérêt se déplace du geste artistique vers l’objet usiné, c’est-à-dire l’absence totale de geste créateur. Et, encore une fois, c’est Marcel Duchamp qui fait ce grand pas avec l’invention du premier ready-made. Il choisit un objet fabriqué par une machine et le place dans un contexte artistique. Pourtant, l’objet en lui-même ne nous procure par définition ni sentiment esthétique ni aucune émotion. Nous sortons des codes de la beauté imposés à l’art depuis des siècles, car nous ne pouvons émettre un jugement esthétique. L’intérêt artistique de l’œuvre doit donc résider ailleurs. En effet, Duchamp décide de mettre en avant l’idée plutôt que le faire. Avec le ready-made, l’art n’est donc plus défini par un savoir-faire, ni par des lois esthétiques codifiées. C’est une affaire spirituelle. Il s’agit là du premier pas vers l’art conceptuel, qui ne naîtra en réalité que dans les années 1960.

L’objet, à quoi ça sert ?

[image: i0017.jpg]Duchamp, grâce à son génie inventif, ouvre de nouvelles perspectives artistiques avec le ready-made : celle du néodadaïsme et celle des nouveaux réalistes. Ces derniers prélèvent des objets dans la réalité quotidienne, les assemblent sous une nouvelle forme, tels Daniel Spoerri, qui colle les restes de repas sur une table, ou les accumule simplement ; Arman, qui rassemble des chaussures dans une boîte de verre, ou Jean Tinguely qui, lui, combine les chaussures pour former une machine. Cette nouvelle approche du réel apporte une fraîcheur poétique qui invite le spectateur à concevoir et imaginer son environnement autrement, en lui conférant une autre valeur. L’objet n’est plus perçu comme un objet de consommation, il n’est plus nécessaire au fonctionnement de la société, il a une deuxième existence, d’ordre ludique cette fois, faisant appel à l’ouverture d’esprit.



L’art, sorti d’usine ou de la poubelle

[image: i0018.jpg]En 1913, Marcel Duchamp est en avance sur son temps lorsqu’il place une roue de bicyclette sur un tabouret. Désormais, l’art ne consiste plus à peindre, tailler ou dessiner, mais à « choisir ». L’art est « une idée » avant d’être un savoir-faire, avant d’être un artisanat.

 


L’idée était bonne, car pléthore d’artistes contemporains reprennent le concept de l’objet préfabriqué de Duchamp. Ce sont les artistes du pop art : Andy Warhol sérigraphie une photographie de la chaise électrique jusqu’à ce que l’objet perde son pouvoir émotionnel. César fait une compression de voitures neuves, en réduisant l’objet de consommation à sa simple matière. Jeff Koons reproduit un chien « en peluche » surdimensionné et entièrement recouvert de fleurs – l’animal, d’abord mignon et séduisant, devient ridicule, inquiétant, voire menaçant. Arman réalise des boîtes d’accumulations en exposant sans gêne le contenu des poubelles trouvées dans la rue. Il détruit des instruments de musique, qui sont ensuite rassemblés dans des boîtes, il critique la société de consommation sans limites, le capitalisme, la sacralisation et le culte de certains objets, comme les instruments de musique (piano, violoncelle). Certains artistes vont même jusqu’à transposer des situations entières dans les galeries ou dans les musées.

Un monde déplacé, un monde renversé

Dès 1959, sous le titre de Tableau-piège, Daniel Spoerri transfère à la verticale et colle sur le mur du musée ou de la galerie une table dressée avec un repas consommé tel quel sans y ajouter ni enlever quoi que ce soit. Un instant de vie est figé (piégé) et mis en suspens comme si le temps s’était arrêté. Ce moment est arraché au flux de notre vie faite de tant d’instants qui nous échappent. Ce petit rien semble désormais entouré d’une aura sacrée. Par ces transferts de la vie vers l’art, les artistes désacralisent les objets de culte d’une société de consommation et glorifient les déchets qu’elle a délaissés puis jetés.



Qui a tué la peinture ?

L’auteur allemand Walter Benjamin a bien remarqué que la nature de l’œuvre d’art change profondément à l’ère de la reproductibilité ; il consacre à cette mutation un ouvrage fondateur : L’Œuvre d’art à l’époque de sa reproductibilité technique, paru en 1939. La peinture est en effet soumise à un changement profond juste au moment où l’industrialisation propose des reproductions rapides et bon marché.

L’effacement du récit

L’artiste américain du pop art Andy Warhol a bien compris la subtilité des différences entre un original et une copie lorsqu’il se sert des photos de presse ou de films pour les sérigraphier. Sa Marilyn Monroe ou sa Liz Taylor sont ainsi reproduites en série par une action quasi iconoclaste, car la quantité et la mauvaise qualité de la reproduction nuisent gravement à sa valeur esthétique de chef-d’œuvre unique. Et, comme l’a bien formulé Walter Benjamin, l’aura, le fameux rayonnement du sacré et de l’unique, se perd, puisque l’image est abordable, banale, voire superficielle, le récit effacé.


Le meurtre de la peinture

[image: i0019.jpg]Souvenez-vous, c’était en 1863. Édouard Manet n’a-t-il pas déjà fait un pas dans ce sens avec son Déjeuner sur l’herbe ? Ce tableau fut intentionnellement mal peint pour détruire toute illusion et toute narration. Manet, à sa façon, a ainsi marqué la mort de la peinture. Puis Marcel Duchamp prend la relève, en 1912. Au cours d’une visite de l’exposition technique de l’aéronautique avec ses amis artistes Constantin Brancusi et Fernand Léger, il déclare avec beaucoup d’assurance : « La peinture est morte. Qui pourra faire mieux que cette hélice ? » Quelques mois après, le premier ready-made va naître de cette réflexion. Ces objets, a priori anodins, pelle ou urinoir, censés remplacer la peinture, vont cependant éveiller – d’abord chez les artistes, ensuite chez le public – des interrogations profondes : sur notre jugement esthétique, sur la création artistique elle-même (l’artiste a signé l’objet en question), sur la valeur, le commerce et la consommation de l’œuvre d’art, sur la dimension sacrée ou spirituelle d’une telle œuvre.



Rien à faire, mais des idées à voir

Marcel Duchamp a bel et bien ouvert la voie de l’art conceptuel en s’interrogeant sur le rapport que l’art entretient avec notre perception optique et notre jugement esthétique. L’art doit-il absolument être un art rétinien ? Après ses interrogations, la question est étudiée par les artistes conceptuels. En 1961, l’art passe de l’image au langage, tout en interrogeant notre capacité à saisir le réel. En Angleterre, le groupe Art Language met en question le statut de l’objet d’art. L’art n’émerge-t-il pas à l’instant où l’idée surgit ? Est-il essentiel que l’œuvre soit fabriquée ? Et qu’elle soit fabriquée par l’artiste lui-même ? Déjà, à l’époque de la Renaissance, Michel-Ange, Raphaël et Léonard de Vinci avaient leurs assistants et disciples qui réalisaient des œuvres, ou au moins certaines parties, à leur place. Trouve-t-on des similitudes dans la démarche de l’art contemporain ? L’Américain Sol LeWitt répond par l’affirmative. Il vend un concept. L’œuvre d’art a une valeur idéelle. Pour l’installation de ses wall drawings au Centre Pompidou à Metz, il a suffi qu’un bon dessinateur réalise les dessins sur place en suivant ses instructions à la lettre. Par cette décision l’artiste, décédé en 2007, s’abstient d’imposer son geste comme créateur unique. En partant certes de l’idée initiale, l’œuvre devient un lieu de partage, entre l’artiste, ses assistants et les spectateurs.
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