Parcours dans le musée des beaux-arts de Nantes autour des œuvres du XXe siècle 

dans le cadre du programme de français. 

Comprendre la portée culturelle 

     A l’issue de la classe de 3ème, l’élève doit être capable de situer une œuvre dans son contexte historique et culturel, enracinant ainsi l’œuvre dans son environnement esthétique. L’histoire des arts peut aider à approcher la réalisation de cet ambitieux programme, en lui donnant l’occasion d’opérer des mises en perspectives fécondes d’œuvres d’art visuels et d’art du langage contemporaines ou proches dans le temps. Cela est l’occasion de se construire une culture personnelle. Par ailleurs, la fréquentation d’œuvres conduit l’élève à élaborer un jugement de goût personnel, fondateur d’une personnalité autonome; la confrontation avec les tableaux, en rendant possible –et en la facilitant- l’expression de l’émotion par la parole, contribue à enrichir sa connaissance du monde et de lui-même et aussi du langage qui en rendra compte. L’expérience de l’image artistique est, aussi, un accès vers l’exercice de commentaire littéraire. 
     Les nouveaux programmes de l’enseignement du français (BO n° 6 du 28 août 2008) précisent dans la rubrique HDA, en 3ème l’intérêt de travailler sur le thème « Arts, Etats et pouvoirs » (peu significatif, en fait, au musée des beaux-arts de Nantes pour le XXème). Mais ils rappellent aussi la place de l’HDA dans le cadre de son enseignement : « échanges entre écrivains et artistes ; correspondance entre œuvres littéraires et œuvres plastiques. »
     Le choix d’œuvres du XXème du musée des beaux-arts permet effectivement de croiser les recherches, convergentes parfois, entre peinture et littérature, et de mesurer combien elles sont significatives d’une nouvelle manière de « penser » les rapports de l’individu et du monde dans lequel il vit, en lien aussi, plus ou moins explicitement, avec les événements historiques.
     En lettres en 3ème, le travail en HDA peut s’inscrire tant dans l’étude des discours narratif, descriptif, explicatif, que argumentatif. Il peut être aussi l’occasion de pratique l’écriture poétique. Il faut à ce sujet, rappeler que la –très ancienne –pratique de l’ekphrasis (description précise et détaillée d’un objet d’art) est un exercice très riche, même sur des œuvres non-figuratives : cela peut conduire, par une démarche en apparence simple, à poser progressivement un questionnement sur l’œuvre et à en faire apparaître l’opacité, la beauté et la complexité. Pour chacune des œuvres présentées ci-dessus, la première « consigne » d’approche peut donc être : « Décrivez l’œuvre. Quelles difficultés rencontrez-vous à rendre compte de ce qui est représenté ? »

 Un poète est au cœur de cette « traversée artistique » : Apollinaire. Un mouvement : le surréalisme. 
· Emile Laboureur (1847-1943), Le café du commerce 1913

· Le peintre dans son contexte : ami d’Apollinaire et de Marie Laurencin (cf palette graphique). Ami des peintres, Braque, Picasso. Le mouvement esthétique à évoquer : le cubisme, entreprise de déconstruction des apparences.

· Quelques dates significatives pour approcher ce mouvement :

1905 : théorie de la relativité restreinte. Une nouvelle manière de poser les rapports entre l’espace et le temps.

1911 Roussel Impressions d’Afrique + Salon indépendant qui expose des œuvres cubistes : choc.

1912 : Delaunay : contrastes simultanés
1913 : Duchamp premier ready-made

           Malevitch, Carré noir sur fond blanc

           Proust, Début de La recherche
           Apollinaire, Alcools
-Le cubisme correspond à une nouvelle compréhension, interprétation du monde extérieur que seuls des moyens formels permettent de réaliser. Le choix du sujet est ici significatif : un café et son environnement immédiat familier (évocation de la rue) ; cela dit la volonté de faire entrer dans l’art la réalité quotidienne. Pour rendre compte de la « vérité des objets » (au sens étymologique de ce qui est « mis devant » le regard), le cubisme propose une multiplication de points de vue simultanés.  
-Avec « Zone », sorte de manifeste, Apollinaire fait entrer la ville en poésie (dans la lignée de la poésie « moderne » de Baudelaire). L’écriture de « Zone » est moderne, en rupture avec ce qui précède, correspondant à un monde qui change. La ville du début du siècle concentre les expressions de la nouveauté (animation, publicité, circulation, lumières …). Face à une sollicitation simultanée de tous les sens, le poète « répond » par une écriture singulière, peut-être « cubiste » Comment concilier la contrainte d’une lecture chronologique et l’expérience de la simultanéité. Il est passionnant de découvrir avec les élèves comment Apollinaire, par la disparition de la ponctuation, les choix typographiques, l’utilisation de la juxtaposition, une syntaxe parfois elliptique, les images, la poésie des noms propres, le lexique des bruits,  introduit le monde de la rue dans le poème …. Par ailleurs, dans « les fenêtres » (Calligrammes), on peut lire de poétiques « contrastes simultanés » :
« Du rouge au vert tout le jaune se meurt » (…)
« La fenêtre s'ouvre comme une orange

   Le beau fruit de la lumière »

· Pierre Roy, Adrienne pêcheuse 1919
· Contexte. Pierre Roy est proche du mouvement surréaliste. C’est Apollinaire qui parle, le premier, de

« surréalité », désignant ainsi le réel vu au prisme de l’imaginaire, prolongeant  d’une certaine manière, la quête de l’inconnu, formulée par Rimbaud, qui cherchait à explorer « l’inconnu en soi ». Le poète est celui qui a accès à un autre monde (« il faut être voyant » dit Rimbaud ; « seul le poète peut franchir ce seuil qui sépare la vie réelle d’une autre vie » Nerval). L’écriture surréaliste met en place un monde proche de celui du rêve, avec des associations libres et inédites, du hasard auquel il donne une force d’évidence, en particulier par l’utilisation de l’image. Monde nouveau sous le signe de la poésie, de la liberté et de l’amour. «  Le mot le plus riche de la langue française est le mot comme » dit André Breton, qui affirme aussi dans l’Amour fou, la place essentielle de la femme. La poésie surréaliste rend visible l’en-deçà de la conscience, territoire intérieur sans limite, incroyablement fécond.
- Quelques dates significatives pour approcher le mouvement :

1916 Freud, Introduction à la psychanalyse C’est l’affirmation qu’une « force psychique active », l’inconscient, entre en jeu dans nos actes, nos désirs, notre vision du monde. Le fait que la conscience rationnelle ne puisse plus être considérée comme le « seul véhicule » de l’appréhension du réel est un véritable bouleversement de la  pensée, dont le surréalisme est l expression artistique, la plus spectaculaire et la plus révélatrice. 
1924 Manifeste du surréalisme. Le projet du surréalisme : exprimer, rendre visible le « fondement réel de la pensée ». Il est question de « dictée de la pensée, en dehors de tout contrôle de la raison, de toutes préoccupation esthétique ou morale ». 

1928 A. Breton, le surréalisme et la peinture.

-  Langage et désir : Ce mouvement  donne toute son  importance à la réalité des rêves de l’homme, ce « rêveur définitif » (A. Breton) : la parole poétique rend accessibles le langage de l’inconscient, la puissance des désirs secrets, et ce, par le choix des images, des rapprochements insolites … 
- Peut-on déterminer avec certitude quel est le sujet du tableau de P. Roy? Le titre donne une piste d’interprétation intéressante ; de la même façon, le parcours « spontané » du regard, propose un parcours de sens, aussi. Adrienne, la femme aimée disparue est représentée ici. Elle l’est, sous le signe du leurre, de l’illusion de la réalité (poissons appâts, poissons dessinés, pliages papier  en « escalier »). La femme « apparait », de profil, au fond ( ?) d’un « faux » couloir de dédale, où se déroule un « fil de lecture » d’une pelote métaphorique non déroulée, devant un ciel sans profondeur : cette silhouette sans épaisseur, comme au bord d’un monde  lointain et peu réel, perd sa part propre de réalité. Enigmatique association d’éléments dont le spectateur  peut simplement accepter le mystère. L’élaboration d’interprétation peut se justifier à la lumière de ces propos de Pierre Roy lui-même qui suggère que le sens peut venir « après » (comme dans les rêves ?). "Je n'ai absolument, comme peintre, aucune philosophie. Quand je peins quoi que ce soit, je suis tout entier au plaisir de peindre. Je n'ai pas la moindre intention de symbolisme. Mais très souvent, parfois longtemps après avoir achevé mon tableau, je prends conscience de ce qui m'a inspiré et de ce que ma toile signifie. » (Réponse à un questionnaire du Musée d'Art Moderne de New York en 1947). Ainsi, on pourrait voir dans cette représentation  du doute sur la présence et l’absence, l’apparence et la réalité,  l’expression poétique d’un deuil.

- Dans le cadre du programme de français, cette œuvre prend alors toute sa place dans l’étude de l’autobiographie, proposant une expression très personnelle du sentiment de la mort de l’être aimé. Ici l’expression se fait par le détour de la métaphore (qui sert à « agrandir le réel »), démarche éminemment surréaliste ; elle ne perd pas pour autant sa sensibilité poétique, et une certaine charge émotionnelle (sans pour autant parler de lyrisme). L’imaginaire est valorisé, et conduit à la mise en place d’une forme de surréalité qui « obéit » à d’autres lois que celles  du monde rationnel. 

- La présence de différents «leurres » incite à considérer cette œuvre comme évoquant aussi le pouvoir de la peinture (= son sujet), ce qui la constitue entre réalité et illusion de la réalité. Il semble possible de rapprocher de cette œuvre d’autres peintres proches du surréalisme (Chirico, pour le rapport entre « architecture » et humain), et Magritte, pour la représentation d’une pensée sur rapports entre « les mots et les choses ». L’analyse plastique est éclairante pour cette lecture (à propos du jeu avec les codes de représentation). Cf lien
· Kandinsky, Herunter 1929
- 1926 Point, ligne, plan Texte théorique dans lequel Kandinsky expose différents éléments constitutifs de sa conception de la peinture abstraite. Le point et la ligne sont employés dans d'autres arts que la peinture.
Ainsi la ligne, en musique, au travers les lignes mélodiques et instrumentales, prend de l'épaisseur, de la couleur, du mouvement. Le point s'exprime par exemple sur des instruments tels que le piano et les instruments à percussion. En peinture, point et ligne s’expriment aussi par leur épaisseur, leur couleur, leur mouvement.
Il  pose ainsi les principes théoriques de l'abstraction comme principe fondamental de la peinture.
     Cette œuvre, Herunter,  du peintre considéré comme « l’inventeur »de la peinture abstraite permet, tout en continuant de poser la question du « sujet » de la peinture (càd « de quoi cela parle » ?), de proposer des réponses d’une tout autre nature, révélant à travers de nouvelles préoccupations esthétiques, une nouvelle « vision de l’homme ». Sans créer d’école, il incarne, par sa démarche singulière, le passage vers d’autres investigations.

- Une peinture abstraite. « L’objet nuit à ma peinture ». L’affirmation du refus de référence à la réalité commune (la figuration) est significative. Kandinsky pose le détachement du sujet en peinture, l’abandon de la notion de représentation. Si le peintre ne représente plus le monde visible, le monde matériel et sensible, que représentent ses tableaux ? Quel en est le sujet ? On peut d’abord considérer qu’il s’agit d’un nouveau langage formel : le peintre s’intéresse avant tout à l’espace de la toile et aux formes et couleurs qu’il convient de choisir et d’associer pour les « disposer » sur cette toile en deux dimensions. L’espace du tableau n’est plus la « fenêtre de la Renaissance » qui s’ouvre sur la réalité extérieure du monde, mais une toile, « sa propre fin ». Il est alors question de « point, ligne, plans », de formes géométriques et de couleurs. Pour rendre compte de ce que l’on voit sur le tableau Herunter, on parlera, entre autres, de rythme, d’oppositions, de volume, d’effet de matière, et aussi de circulation du regard (cf titre) dans un espace où les formes semblent flotter, et ce, sans avoir l’impression de pouvoir épuiser par la parole, la « densité » et la multiplicité de ce qui est représenté. C’est un peu comme si ces formes étaient porteuses, dans la justesse même de leur apparence, d’un au-delà d’elles-mêmes. Cela correspond au vœu du peintre qui veut éviter que cette peinture « sans objet » soit perçue comme purement décorative. A propos de sa démarche, il utilise les termes « d’art abstrait », de « peinture pure ». Le rapprochement avec une démarche littéraire est d’ailleurs complexe à formuler : comment concevoir une littérature « abstraite » ? Est-il concevable que les mots soient détachés de leur valeur référentielle ? On peut éventuellement ce moment de l’histoire de la poésie moderne, quand la poésie se prend elle-même pour objet.     

    -  Abstraction géométrique ou abstraction lyrique ? Il s’agit de se questionner sur l’émotion particulière qui nait de la contemplation de ce tableau Herunter, pour tenter de réfléchir comment ces formes, renvoyant a priori à un langage géométrique en partie connu, touchent le spectateur. Le mouvement de « l’abstraction lyrique » né après la 2nde guerre mondiale, inspiré par les écrits et la démarche de Kandinsky, s’oppose à l’abstraction géométrique considérée comme « froide ». Kandinsky considère que le langage des formes (le point, la ligne, le plan …) agit sur la sensibilité du spectateur, crée des émotions. Cette conception prend en compte la réalité de la perception qui réagit de telle ou telle façon à tel ou tel élément visuel ; elle prend en compte les données de la synesthésie, (phénomène neurologique par lequel deux ou plusieurs sens sont associés) qui permet de rapprocher des couleurs, des sons, des mots (cf les correspondances de Baudelaire ?)-      
   En notant que la peinture, comme la musique, peut être l’expression du monde intérieur de l’individu, qui, affranchie de la forme, s'exprime dans la seule dimension du trait, de la tache et de la couleur, le peintre confirme la nature particulière du lyrisme associé à ses tableaux. L’expérience du spectateur de Herunter confirme que cette « grammaire formelle », ce « nouvel alphabet pictural » sont porteurs d’autre chose, et dépassent la « simple  organisation géométrique ». . 
    La peinture de Kandinsky (auteur d’un recueil poétique Poésies sans paroles en 1904) se situe, dit-il, « aux limites du silence, du langage et de la musique », dans la représentation « d’un cosmos dont l’unité prend racine dans le pathos de notre vie invisible ». 

- La dimension spirituelle La peinture « parle à l’âme », au-delà même de la sensibilité. « La peinture est un art, et l'art dans son ensemble n'est pas une création sans but qui s'écoule dans le vide. C'est une puissance dont le but doit être de développer et d'améliorer l'âme humaine ". Kandinsky a une haute idée de la nature et de la fonction de son art. Dans une perspective philosophique, voire mystique, on peut évoquer une « expérience d’Etre » dans l’image, à rapprocher de la peinture d’icones. 
- D’une façon plus générale, l’intérêt de ce tableau est de conduire à des questionnements sur la définition de l’art, de son pouvoir sur l’individu. 

" La peinture abstraite est de tous les arts le plus difficile, car il exige qu'on ait une sensibilité aiguë pour la composition et pour les couleurs, et qu'on soit un vrai poète". V. Kandinsky
· Le nouveau réalisme 
a. Villeglé, Rue Charon 1964
Le nouveau réalisme considère le monde comme un tableau.  « Jacques Villeglé est de ceux pour qui le monde de la rue est un tableau permanent. » (P. Restany) 
· Le rapport de la peinture à la réalité se transforme. Ainsi, pour les artistes, un déplacement de la « source d’inspiration » s’opère : avec les affiches, l’artiste s’approprie les objets, les « déchets » de la société, ce qui, dans son statut de signe tout à fait éphémère est appelé à disparaître. Par le travail  artistique, chaque fragment extrait de cette réalité globale, se voit doté d’une signification plus générale, et donne à voir la réalité dans sa totalité expressive. Dans chaque « tableau », un relevé d’indices du contexte de collecte est d’ailleurs possible, pour en lire les éléments « datés » ; l’œuvre ainsi est porteuse de son temps. 
· Ce qui est aussi donné à voir, c’est le geste de prélèvement, de « récolte » de l’artiste, autant que le résultat fini.  Une démarche artistique qui met en évidence le « geste créateur ».  La lacération représente pour moi ce geste primaire, c'est une guérilla des images et des signes. D'un geste rageur, le passant anonyme détourne le message et ouvre un nouvel espace de liberté. Pour moi, les affiches lacérées rapprochaient l'art de la vie et annonçaient la fin de la peinture de transposition… » (Jacques Villeglé). A ce titre, le tableau conduit à réfléchir sur le geste créateur, la définition de l’artiste.
· La rue, un thème significatif. De Laboureur à Pérec (Tentative d’épuisement d’un lieu parisien 1974), en passant par Apollinaire, Nadja d’André Breton, Le paysan de Paris d’Aragon, la rue demeure un lieu infiniment artistique, poétique. 
· Une « transposition littéraire » de cette œuvre est à imaginer, à travers l’invention d’un nouveau langage propre à saisir la multiplicité de ce qui est donné à voir. On peut imaginer une forme de liste, fondée sur le procédé de l’accumulation).
b. M. Raysse, La belle mauve  1962
· Avec cette œuvre, on assiste à l’appropriation par le détournement de stéréotypes de la société de consommation, dans des formes caractéristiques d’une époque (Vénus moderne, création du « mythe » de la beauté). Par la composition, cette image (en 3D) devient « argumentative », ironique, entre autres par son « genre » inclassable, entre simple image et panneau publicitaire. 

· Ce panneau propose une mise en abyme de l’œuvre d’art –question qui peut se poser à travers plusieurs œuvres-, par la métaphore picturale du plumeau, signe du pinceau du peintre, clin d’œil au spectateur.

· Pablo Picasso, Homme assis à la canne 1971

· Ce portrait d’un homme âgé, vraisemblablement un autoportrait du peintre alors âgé de 90 ans conduit à poser les questions spécifiques au genre (liées au thème de l’autobiographie). Ainsi, on peut chercher à déterminer les enjeux pour un peintre (très (re)connu de se représenter : permanence et renouvellement.

· Ses choix (coulées de peinture visible, par exemple) ont visiblement choqué, parce que ne correspondant pas à ce que l’on attendait de lui. 
· On peut aussi chercher à nomme les caractéristiques d’un « style » de Picasso ; quand un tel peintre se peint, c’est autant l’homme que le peintre qui est donné à voir. On peut ainsi essayer de lire comme une sorte de « manifeste » d’une peinture vivante. 

La triple approche (arts plastiques /Histoire / Lettres) de ces 6 œuvres du 20ème siècle dans la cadre de l’HDA permet de mettre en perspective visions de l’homme et invention de langages artistiques, dans un rapport à l’Histoire parfois étonnant et toujours significatif, en tout cas. Lire des étapes d’un siècle à partir de productions artistiques fonde et enrichit la curiosité intellectuelle de l’élève. 
Bibliographie : 

· Des titres d’œuvres littéraires du XXème siècle ont été cités au cours des analyses des œuvres. Apollinaire, Breton, Pérec sont les écrivains à privilégier dans ce parcours. 
· Claude Frontisi, Histoire visuelle de l’Art
· Kandinsky, Du spirituel dans l’art, et dans la peinture en particulier
· Kandinsky, Point, ligne, plan
[Deux œuvres à parcourir pour comprendre, un peu, la démarche spirituelle du peintre]

Anne Ribstein, professeur de Lettres

Enseignante chargée de mission au musée des beaux-arts de Nantes
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