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CONCEPT
CIBLE
CONCEPT
Artpassions est sans conteste la plus belle revue d’art publiée 
en Suisse, avec une perspective internationale. Le magazine 
explore l’actualité artistique sous toutes ses formes : arts 
plastiques, cinéma, photographie, mais également musique, 
architecture, design…

Publication trimestrielle, Artpassions donne la parole, dans 
chaque numéro, à une personnalité reconnue dans son 
domaine, qui nous entretient de ses goûts et de son parcours 
artistique. Des collectionneurs privés dévoilent leurs trésors, 
inconnus du grand public. Des thèmes inédits, traités par 
des experts ou commentés par des écrivains, sont mis en 
valeur par une iconographie idoine. 

Artpassions : 100 pages sur papier couché demi-mat blanc, 
cousue, dos carré, dont la mise en page éblouissante et 
rythmée accroche le lecteur.

CIBLE
Artpassions est la revue des amateurs d’art, managers et 
créateurs, citadins actifs impliqués dans la vie économique. 
Habitués à l’excellence, leur pouvoir d’achat élevé, leur 
attachement aux marques patrimoniales et leur curiosité 
pour la nouveauté, en font un lectorat de 1er choix pour nos 
annonceurs.

Artpassions est aussi le rendez-vous de référence des acteurs 
du monde de l’art : professionnels, galeristes, antiquaires 
ou directeurs de musées, autant qu’architectes, designers et 
collectionneurs.

LECTORAT
Age: dès 30 ans
Répartition: 52% femmes, 48% hommes
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SAM SA – Cour de Saint-Pierre 5 – CH-1204 Genève
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ENTRETIEN AVEC BORIS WASTIAU

S’il s’est d’abord rêvé en américaniste, Boris Wastiau est devenu, par le hasard heureux d’une bourse, 
anthropologue spécialisé du continent africain. Au terme de plusieurs années passées au musée de 
Tervuren, en Belgique, il rejoint en 2007 l’équipe du MEG de Genève, dont il prend les rênes deux ans  
plus tard. Rencontre avec ce directeur de musée passionnant et passionné.

BORIS WASTIAU
ITINÉRAIRE D’UN ANTHROPOLOGUE DÉCOMPLEXÉ

Propos recueillis par Bérénice Geoffroy-SchneiterENTRETIEN

Rencontrer Philippe Sollers est toujours une joie. Personne n’est plus attentif ni plus généreux. Parler de 
sa passion pour les arts ? Il est d’accord ! Rendez-vous dans son bureau chez Gallimard. Aux murs, des 
reproductions de tableaux de Picasso, un poème chinois calligraphié, la peinture d’un cavalier par Giuseppe 
Castiglione, ce jésuite italien fou de Chine. Sur son bureau, une carte postale représentant le jeune fils de 
Manet en canotier ; des objets, un lingam indien, un petit éléphant en ivoire, un gros dé noir, et un DVD 
sur « le Nouveau », son dernier roman paru chez Gallimard. Près de la fenêtre ouverte, qui donne sur une 
terrasse et des fleurs, des portraits de Joyce et de Voltaire sur une étagère. Et puis des livres, des livres 
partout, toute une bibliothèque… « Pour savoir écrire, il faut savoir lire, et pour savoir lire, il faut savoir vivre ». 
Cette phrase de Guy Debord, que Philippe Sollers aime citer, a valeur de preuve. Encore faut-il comprendre 
ce dont il s’agit, de l’intérieur. Qu’il parle de peinture, de musique ou de littérature, c’est toujours en artiste 
que Sollers entre en conversation avec les aventuriers de la vie que sont les peintres, musiciens et écrivains 
avec lesquels il a choisi de voyager dans le nouvel espace-temps de l’Infini. Mais d’abord, une précision. 
Selon l’étymologie, Sollers, pseudonyme que le jeune Philippe Joyaux a trouvé dans le dictionnaire Gaffiot 
au moment où il publie, encore mineur, son premier roman, « Une curieuse solitude », vient de « solus » et 
« ars ». Autrement dit, « tout entier art ». Signé Sollers. Avec deux « l ». Est-ce assez clair ?

PHILIPPE SOLLERS
LE VOYAGEUR DU TEMPS 
À TRAVERS LES ARTS

Propos recueillis par Patricia Boyer de LatourENTRETIEN
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ENTRETIEN AVEC PHILIPPE SOLLERS
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ul besoin d’être client de la Banque SYZ pour apercevoir par la porte d’entrée Felix the Cat 
(2013) de l’artiste britannique Mark Leckey, une sculpture gonflable géante de dix mètres 
de hauteur qui a déjà surplombé l’entrée du Salon d’art contemporain artgenève en 2018 
et campé à l’intérieur de la Fondation Louis Vuitton à Paris le printemps suivant. Felix the 

Cat fut, rappelons-le, en 1928, l’un des premiers personnages animés a avoir été diffusé à la télévision an-
glaise NBC lors des essais initiaux de transmission. Sorti de son cartoon créé en 1919, debout, les pattes 
sur les hanches et le sourire bienveillant, le félin réserve ici un accueil aussi sympathique que surprenant 
dans le contexte d’une telle institution. Adossé contre deux étages au fond de l’atrium, il semble avoir 
été pensé expressément pour cette architecture, incitant en effet le visiteur à lever le regard et à constater 
que l’accrochage des œuvres se poursuit sur les différents niveaux de la banque. Détrompez-vous, la col-
lection Syz préexistait au lieu et non le contraire. Il ne s’agit en aucun cas d’une collection pensée pour 
« décorer » les bureaux, mais d’une collection familiale mise à la disposition des usagers de la banque. En 
réalité, ce n’est qu’un tiers de cette dernière qui est accroché dans le bâtiment situé le long du Rhône, le 
reste des joyaux partage la sphère privée des collectionneurs Syz, dans leur maison, ou est parfois prêté 
pour des expositions à l’international. 

SUR SOL JAUNE
Constituée d’abord d’œuvres emblématiques des années quatre-vingts, la collection Syz s’est enrichie 
avec le temps sans jamais privilégier un médium, un courant, une culture ou une géographie – bien 
qu’artistes américains, européens et suisses tiennent le haut du pavé. Tentative aujourd’hui aboutie de re-
transcrire le récit des chapitres de l’art de ces quarante dernières années à travers des œuvres charnières, 
l’ensemble composé au total d’un millier de pièces comprend aussi bien des installations, des sculptures, 
des photographies que des peintures. Ni musée ni centre d’art, l’espace qui lui est réservé dans la cité de 
Calvin n’est pas ouvert au public quand bien même il est situé en plein centre-ville au premier numé-
ro du quai des Bergues, dans un ancien bâtiment datant de 1908. Grâce à sa récente rénovation s’y dé-
ploie une dynamique singulière résultant d’un équilibre étudié entre une circulation aérée et un sol jaune 
éclatant. Plus de deux cents places de travail sont réparties sur une surface de trois mille six cents mètres 
carrés, dont deux tiers occupés par des bureaux ornés d’œuvres pour la plupart XXL faisant naître des 
dialogues aussi puissants visuellement que conceptuellement. Entre le rez-de-chaussée dédié à la sculp-
ture et à la récupération – avec des pièces de Wade Guyton, Richard Artschwager ou Isa Genzken – et 
le dernier étage conquis par la peinture figurative, les salles de réunion du premier sont toutes baptisées 
par le nom d’un ou d’une artiste de la collection – Cindy Sherman, John Baldessari, Günther Förg ou 
Rosemarie Trockel – et chacune d’elles renferme des accrochages emblématiques des pratiques de l’art 
contemporain. 

N
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COLLECTIONNER 
LE PRÉSENT
Traversés par un large puits de lumière central donnant sur un vaste atrium, les six étages du nouveau 
bâtiment investi par la Banque privée SYZ à Genève réunissent quelque trois cents œuvres d’art et pièces 
de mobilier design. Initiée dans les années quatre-vingts aux États-Unis et gérée depuis 2009 par Nicolas 
Trembley, la collection d’Eric et Suzanne Syz s’offre aux employés et aux clients de l’établissement financier 
comme un généreux environnement d’art contemporain. 

Karine Tissot

Isa Genzken
Schauspieler, 2013 
Mannequin, tabouret, chaussures, 
perruque, bois, tissu, plastique, métal 
Dimensions variables

Cosima von Bonin
Killer Whale with Long Eyelashes 
2 (School desk version), 2018
Bois, verre métallique, bouteille, 
tissu, 140 x 120 x 119 cm
 
Mark Leckey
Inflatable Felix, 2014
Technique mixte 
1000 x 500 x 500 cm

© Annik Wetter Photographie
Courtesy The Syz Collection
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ar exemple les nuages. Des formes où « intérieur, extérieur, haut, bas, ici, là, aujourd’hui, de-
main se mélangent, se tissent, se dénouent ». La tête dans les nuages, ses plus proches complices 
naturels, Jean Arp rejoint la cohorte des nébulosités symboliques ou décoratives, oniriques ou 
menaçantes, baroques ou romantiques qui, de Mantegna à Caspar David Friedrich, de Tiepolo 

à Hodler ou d’Anish Kapoor à Olafur Eliasson, font les beaux ciels de l’histoire de l’art. Dans Jours ef-
feuillés (Gallimard 1966), le poète dada en fait même une métaphore de l’acte créateur : « Celui qui veut 
abattre un nuage avec des flèches épuisera en vain ses flèches. Beaucoup de sculpteurs ressemblent à ces 
étranges chasseurs. Voilà ce qu’il faut faire : on charme un nuage avec un air de violon sur un tambour 
ou un air de tambour sur un violon. Alors il n’y a pas long que le nuage descende, qu’il se prélasse de 
bonheur par terre et qu’enfin, rempli de complaisance, il se pétrifie. C’est ainsi qu’en un tournemain, le 
sculpteur réalise la plus belle des sculptures. »

CHERCHER LA SYNTHÈSE DES ARTS
Charmeur de nuages et maraudeur de hasard, 
Arp n’a pas réservé ses talents à ses seules intui-
tions poétiques personnelles, il les a conjugués à 
d’autres, prêchant sans relâche « la synthèse des 
arts » et la négation des frontières traditionnelles 
entre les disciplines pour mieux tendre vers le 
Gesamtkunstwerk ou œuvre d’art total. « Les ar-
tistes devraient travailler dans une communauté 
comme les artistes du Moyen Âge », aimait-il à ré-
péter. Et il l’a fait, travaillant en étroite collabora-
tion notamment avec sa première épouse Sophie 
Taeuber (dont il se serait quand même, au pas-
sage, approprié quelques idées, découvertes tech-
niques et avancées esthétiques…), mais aussi avec 
Sonia Delaunay, Theo van Doesburg ou Alberto 
Magnelli. Après la seconde guerre, c’est en conni-
vence avec des architectes qu’il aborde la dyna-
mique des rapports entre intérieur et extérieur et 
qu’il s’inscrit dans l’espace public, tant en Europe 
que dans les deux Amériques. Sauf que, contraire-
ment à toutes ses périodes fertiles de cofondateur 
de Dada, de compagnon de route des surréalistes, 
de cocréateur du groupe Abstraction-Création et 
d’inventeur d’un vocabulaire de formes biomor-
phiques qui semblent nées comme par génération 
spontanée, cet œuvre tardif avait encore été très 
peu documenté, analysé et exposé. C’est tout l’en-
jeu de l’exposition du Kunstmuseum d’Appen-
zell que de combler cette lacune en se focalisant 
– avec un clin d’œil au dénommé public art – sur 
le « Public Arp ».

Oui mais comment exposer dans un musée des 
œuvres dispersées sur trois continents ? Par la 
photographie bien sûr, d’époque comme d’au-
jourd’hui, mais aussi par des dessins, estampes, 
maquettes en plâtre, sculptures de plus petit for-
mat, courts métrages et autres documents d’ar-
chives. Dix cabinets permettent d’y arpenter les 
deux décennies qui ont suivi 1945 jusqu’à la der-
nière révérence de l’artiste en 1966.

P
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JEAN ARP
LE CHARMEUR DE NUAGES 
SUR LA PLACE PUBLIQUE
Peintre, sculpteur et poète, cofondateur de Dada et compagnon de route des surréalistes, l’Alsacien à tête 
de Pierrot lunaire gardait encore, paradoxalement, une face cachée, ou du moins mal documentée : son 
œuvre public, créé en complicité avec les architectes entre l’Europe et les deux Amériques.

Françoise Jaunin

JEAN ARP • LE CHARMEUR DE NUAGES SUR LA PLACE PUBLIQUE

Colonne de pierre, 1961
Ciment 1/1, hauteur 845 cm
Bâle, Allgemeine Gewerbeschule, 
Architecte Hermann Baur, 1956-1961
© Photo : Roberto Pellegrini

Berger des nuages, 1953
Bronze 1/1 (Fond. Susse) 
320 x 123 x 22 cm
Université de Caracas, Architecte 
Carlos Raúl Villanueva, 1944-1970
© Photo : Vincent Ko
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sire au contraire les faire exister pleinement, qu’ils 
retiennent le regard et l’attention. L’utile s’autora-
ture. En cela, les créations de Pablo Reinoso bas-
culent du design à l’art, basculement ontologique 
dû au refus de la fonctionnalité, certes, mais aus-
si à l’impossible reproductibilité. Chez lui, tout est 
fait main, lentement, avec l’aide occasionnelle de 
quelque machine légère.

Les grands maîtres (Brancusi notamment, et son 
« rapport au socle ») comme la mythologie occi-
dentale sont très présents à l’esprit de ce Franco-
Argentin, fils et mari de psychanalyste. D’où son 
Laocoonte (ou « Laocoon » en italien et espagnol), 
un cadre certes vide mais d’où partent des ser-
pents de bois qui s’entrecroisent, portant le nom 
de ce prêtre troyen capturé puis traîné au fond de 
la mer pour avoir voulu révéler la supercherie d’un 
certain cheval. Cette création, clin d’œil direct à 
l’œuvre homonyme du Greco, a valu à Reinoso 

plusieurs invitations à cohabiter avec les tableaux 
du maître de la Renaissance espagnole lors d’expo-
sitions récentes.

« La contrainte, c’est le pied », dit aussi ce créa-
teur pour qui la déambulation dans un lieu peut 
précipiter une idée, qui lui sera consubstantielle. 
Une fois l’emplacement trouvé, sur un quai de la 
Saône à Lyon ou sur une plage de Corée du Sud, 
un imaginaire se met en place, se loge dans les in-
terstices, dans les anfractuosités. Rêverie de la ma-
tière qui emmène l’artiste jusqu’à Auxerre, dans 
une carrière où l’on vend de la pierre à la découpe. 
Monsieur est un homme d’espace, qui aime faire 
avant de spéculer, toucher avant de verbaliser. Son 
goût véritable de la forme, si rare dans le paysage 
contemporain, n’est pourtant jamais gratuit, et se-
lon lui, « l’objet doit faire réfléchir au-delà de sa 
beauté ». Précieux artiste qui donne à voir puis à 
penser, dans le bon ordre des choses.

32 ARTPASSIONS 58 / juin 2019

PABLO REINOSO, LA TÊTE DANS LES NOUAGES

Racines de France Chêne, 2016
Acier peint, 9 x 3,1 x 1,4 m
Dépôt de l’artiste à L’Elysée 
le 14 juillet 2016

Triptyque de l’harmonie, 2016
Acier peint, hauteur 5 m
Collection privée
© Photo : Pablo Reinoso

Circular Bench, 2012
Acier, 100 x 650 cm
Collection de l’artiste
© Photo : E. Sander pour le Domaine de 
Chaumont-sur-Loire, 2012

Talking Bench, 2011
Acier peint, 300 x 650 x l221 cm 
Collection de l’artiste, édition 1/8
© Photo : Pablo Reinoso studio

Laocoonte, 2014
Bois, 150,5 x 186,5 x 35 cm
© Photo : Pablo Reinoso Studio
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Expo collective

GLASSTRESS, Venise, Italie

Jusqu’au 24 novembre 2019

L’AIR DU DESIGN

Centre d’innovation et 

de design au Grand-Hornu, 

Hornu, Belgique

Du 23 juin au 13 octobre 2019
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Au cœur de l’été indien, il est un rendez-vous an-
nuel qu’aucun collectionneur ou amateur d’art tri-
bal ne saurait manquer : le bien nommé « Parcours 
des mondes ». Venus d’Europe ou des États-Unis, 
spécialisés en art africain, asiatique, ou océanien, 
plus d’une soixantaine de marchands investissent, 
le temps d’une semaine électrique, les petites rues 
de Saint-Germain-des-Prés, à Paris, pour y présen-
ter la fine fleur de leurs pièces. On y trouve, pêle-
mêle, des masques funéraires de momies égyp-
tiennes d’une élégance suprême, des masques 
chamaniques himalayens dont la trogne hésite 
entre cocasse et effroi, des reliquaires Fang du 
Gabon luisant sous leur belle patine sombre, une 
figure de proue de Nouvelle-Irlande (Océanie) 
dont la beauté féroce aurait séduit André Breton, 
mais aussi des toiles aborigènes piquetées d’une 
myriade d’étoiles, des miniatures mogholes chan-
tant les amours de Radha et de Krishna, des pa-
niers japonais tressés dans du bambou dont la 
modernité du design laisse pantois… Bref, tout 
ce que le génie humain a produit de plus harmo-
nieux, de plus insolite, de plus merveilleux…

Depuis une quinzaine d’années, un « magicien de 
l’ombre » tire les ficelles de ce cabinet de curiosités 
offert à la délectation de tous : Pierre Moos, le di-
recteur du Parcours. Celui qui se définit lui-même 
comme « un collectionneur compulsif » avoue 
avoir jeté son dévolu sur les arts de l’Afrique à la 
suite de séjours professionnels effectués au Gabon 
dans les années soixante. Mais c’est véritablement 
par le biais de la peinture que ce chantre du Beau 
sous toutes ses formes a véritablement succombé. 
« C’est l’amour du cubisme qui m’a transporté en 
Afrique », résume avec une étincelle dans le regard 
cet admirateur inconditionnel de Picasso. Ce fin 
connaisseur de la peinture et du dessin avoue aus-
si un penchant pour les tissus précolombiens (« des 
pièces abstraites qui ont plus de mille ans ! »), ou 
pour toute forme sculpturale, quelle que soit sa 
provenance ou sa fonction. Le collectionneur a 
rassemblé ainsi au fil des ans un impressionnant 
ensemble d’objets en bakélite, qui côtoient allè-
grement statues africaines, masques océaniens et 
tableaux contemporains…

Pour l’édition 2019 du Parcours des Mondes, 
Pierre Moos caressait cependant un rêve : combler 
les lacunes géographiques et temporelles de ce sa-
lon à ciel ouvert. Après avoir invité il y a quelques 
années les marchands d’art asiatique à se joindre 
à leurs homologues d’art tribal, c’est au tour des 
galeristes spécialisés en archéologie de rejoindre 
désormais le Parcours. « Les amateurs ont sensi-
blement évolué ces dernières années. Loin d’être 
monomaniaques, ils sont davantage ouverts sur 
le monde et collectionnent indifféremment des 
pièces d’art ancien, d’art primitif, aux côtés de 
toiles modernes ou contemporaines », souligne 
ainsi Pierre Moos.

Si l’Afrique demeure encore souveraine à ses yeux, 
force est de constater que le passionné d’art tribal 
est un romantique qui s’autorise désormais des va-
gabondages esthétiques sur bien d’autres cultures 
et d’autres continents. De la statuaire égyptienne 
aux Bouddhas du Gandhara, en passant par les 
masques et ornements mélanésiens, le plaisir est 
sans fin…

LE TOUR DU MONDE EN 
(PRESQUE !) 80 GALERIES

SPÉCIAL
PARCOURS
DES MONDES

SPÉCIAL
PARCOURS
DES MONDES

1 Jean-David Cahn AG
Masque de momie égyptienne
Égypte, fin du Nouvel Empire 
(XXe dynastie) – début de 
la IIIe Période intermédiaire, 
environ 1100-1050 av. J.-C. 
Bois, stuc, traces de 
polychromie, hauteur 27 cm

2 Galerie Flak
Masque Tatanua Nouvelle-Irlande, 
Archipel Bismarck, fin du XIXe - 
début du XXe siècle, hauteur 44 cm
Ex collection Hans Sonnenberg 
(1928-2017), Rotterdam
© Galerie Flak - Photo : D. Voirin

3 Galerie Indian Heritage
Masque de bouffon, Bhoutan, 
vers 1900, bois et pigments, 26 cm
Photo : © Frédéric Rond

4 Galerie Alain Bovis
Masque Hashihime, théâtre Nō, 
Japon, période Edo, XVIIIe siècle
Bois de cyprès (hinoki), laiton, 
polychromie, hauteur 20,4 cm
Œuvre du sculpteur Mitsunao 
(1680-1750), de la Maison Ōno 
Deme. Collection privée, Paris
Photo : © Vincent Luc/Agence Phar

Pierre Moos, directeur du Parcours des Mondes

1

3

2

4

D
.R

.

D
.R

.

NOTA BENE

Parcours des Mondes, du 

10 au 15 septembre 2019 

Quartier Saint-Germain-des-

Prés, 75006 Paris
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n aurait tort de ne pas se fier aux 
signes… Car des signes, aussi bi-
zarre que cela puisse paraître, il 
y en a beaucoup entre la Suisse et 

l’Australie, et depuis longtemps. Imaginez Tristan 
Tzara, pilier du mouvement Dada, récitant en 
décembre 1917 au cabaret Voltaire à Zurich sa 
« Chanson du serpent » devant une assemblée de 
dadaïstes patentés : « peau de serpent se levant/au 
ciel se levant/cœur battre continuellement/queue 
battre continuellement/ queue veut s’éteindre/
queue veut remuer/tremblant ». En réalité, cette 
chanson est un chant-poème aborigène arrernte 
célébrant le serpent-arc-en-ciel (grand ancêtre, 
animal destructeur et constructeur d’une renais-
sance fertile) que Tzara a traduit en français à par-
tir d’une traduction allemande réalisée par Carl 
Strehlow, un missionnaire luthérien ayant passé de 
longues années en Australie à collecter des œuvres 
aborigènes. 

La Fondation Opale, nouveau lieu de la culture 
aborigène en Suisse ? « C’est un endroit magique, 
plein d’énergie positive, de celle qu’on ressent 
étrangement dans le bush australien. On y est ac-
cueilli, le lieu est ouvert, pas loin du village, favo-
rable aux rencontres et en symbiose avec les élé-
ments et l’environnement tout autour », explique 
Bérengère Primat, passionnée d’art aborigène, 
collectionneuse et mécène, arrière-petite-fille de 
Marcel Schlumberger, petite-nièce de Dominique 
de Ménil, et Française ayant choisi de vivre à Crans-
Montana où elle élève cinq enfants entre trois et 
vingt ans.

Ce n’est donc pas un hasard si elle a décidé d’y créer l’an dernier sa 
fondation, entièrement dédiée à l’art contemporain aborigène (en 
lieu et place de l’ancienne Fondation Pierre Arnaud), à Lens, cette 
station du Haut-Plateau, sept cent quarante-huit mètres d’altitude, 
au beau milieu du Valais. Dans un paysage de montagnes, le bâti-
ment en verre, œuvre de l’architecte suisse Jean-Pierre Emery, se re-
flète avec ses panneaux voltaïques au bord du lac du Louché, iri-
sant la façade de mille reflets… d’opale, cette pierre mythologique 
très prisée dans la culture aborigène et couleur d’arc-en-ciel. Mille 
mètres carrés d’exposition permanente et/ou temporaire, plus une 
salle de soixante mètres carrés pour les focus, des ateliers, des ren-

contres, des publications, des résidences d’artistes et un restaurant fa-
meux, ce qui ne gâche rien à l’aventure qui se mérite, à deux heures 
de train de Genève et une heure quinze de Lausanne. « Je me sens res-
ponsable d’une collection qu’il s’agit aujourd’hui pour moi de trans-
mettre dans le cadre de la Fondation Opale et je souhaite favoriser 
la création artistique des artistes aborigènes en les invitant sur place, 
précise Bérengère Primat. Au fond, mon implication se rapproche, 
à ma mesure, des préoccupations des peuples aborigènes qui ont su 
garder un lien très fort avec la terre, dans la mesure où l’art stimule 
les émotions, les sensations et même les réflexions qui souvent abou-
tissent à de véritables prises de conscience ».

O
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LA FONDATION OPALE 
DEVIENT LE NOUVEAU CENTRE DE 
RÉFÉRENCE EN EUROPE POUR L’ART 
CONTEMPORAIN ABORIGÈNE AUSTRALIEN
En plein cœur du Valais, à Lens, non loin de Crans-Montana, Bérengère Primat, créatrice de la Fondation 
Opale, relève le défi de faire vibrer loin de l’Australie « le Temps du Rêve » cher aux artistes aborigènes dont 
elle possède l’une des plus belles collections au monde. 

Patricia Boyer de Latour

LA FONDATION OPALE 

Nganampa mantangka minyma 
tjutaku Tjukurpa ngaranyi alatjitu 
- La Loi des femmes est vivante sur 
nos terres, 2018
Œuvre collaborative de femmes, 
APY Lands, Acrylique sur toile, 
290 x 550 cm
Women’s Law alive in our Country, 2018 (detail)
Betty Muffler, Angkaliya Curtis © 2019, 
ProLitteris, Zurich | Wawiriya Burton 
© Copyright Agency
Crédits photos © Vincent Girier-Dufournier
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n pompiste, seul. Une sombre fo-
rêt qui se dresse comme un mur et 
se refuse à être pénétrée. Le crépus-
cule, cette heure où l’obscurité silen-

cieuse des bois affronte la lumière blanche de la 
station-service vide. Une route désertée par les au-
tomobiles, dont l’issue pourrait se révéler être une 
impasse. Cette œuvre dépeint de manière presque 
naturaliste un lieu : une station-service des carbu-
rants Mobiloil, dont l’emblème est le Pégase, une 
époque : le style du garage situant la scène dans les 
années quarante, une heure : la tombée de la nuit 
qui efface les repères, et pourtant elle est empreinte 
de mystère. Vient-il de l’immobilité inquiète du 
pompiste à l’affût d’un bruit, d’une apparition ? 
Du silence et des ombres menaçantes qui baignent 
le tableau ? Ce mystère suscite en nous un certain 
désarroi voire un sentiment de mélancolie.

La peinture de Hopper a souvent été comparée à 
l’œuvre métaphysique de Giorgio de Chirico avec 
laquelle elle partagerait ce mystère et cette mélan-
colie de l’image. Mais alors que chez de Chirico 
le sentiment d’étrangeté repose sur une projection 
du présent dans le passé, qui montre la ville sous 
l’aspect d’un monde ancien immobilisé à l’heure 
des souvenirs, Hopper fige lui ses ombres dans 
l’instant présent, en plein soleil.

Les ombres d’Hopper sont lithiques, comme celles 
des rochers de Cape Ann Granite (1950), assom-
brissant le tendre vert d’une herbe fraîche et hu-
midifiée par les embruns. Hopper ne se lassera ja-
mais de peindre Cape Cod, ce coin de la côte du 
Massachusetts. Chaque aquarelle ou tableau qu’il 
brosse est davantage une vision qui témoigne de 
son expérience intérieure du paysage à un mo-

U
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EDWARD HOPPER
LES PAYSAGES DE 
L’ATTENTE
À travers plus de soixante peintures et aquarelles, l’exposition à la Fondation Beyeler met pour la première 
fois l’accent sur les paysages fascinants d’Edward Hopper (1882-1967).

Camille Lévêque-Claudet

EDWARD HOPPER. LES PAYSAGES DE L’ATTENTE

Gas, 1940
Huile sur toile, 66,7 x 102,2 cm

The Museum of Modern Art, New 
York, Mrs. Simon Guggenheim Fund

© Heirs of Josephine Hopper / 2019, 
ProLitteris, Zurich

© 2019 Digital image, The Museum of 
Modern Art, New York / Scala, Florence

Cape Ann Granite, 1950
Huile sur toile, 73,5 x 102,3 cm

Collection privée
© Heirs of Josephine Hopper / 2019,

ProLitteris, Zurich
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ais qu’est-ce que c’est que ce 
type qui peint tout en bleu ? ». 
Une voix moqueuse retentit 
dans la salle où sont exposées les 

toiles de Jacques Monory. L’auteur de ce commen-
taire n’est autre que le créateur des tableaux céru-
léens incriminés : Monory savait rire de lui-même, 
même à quatre-vingt dix ans passés, quand on le 
rencontrait – revêtant comme toujours son grand 
imper gris, son chapeau mou à larges bords et ses 
lunettes noires d’aviateur – au vernissage de l’une 
de ses dernières expositions, dans un petit châ-
teau aux portes de Paris. Monory était quelqu’un 
de détaché, à l’humour malicieux un peu cy-
nique, mais profondément humaniste sous ses de-
hors nihilistes. Un bon vivant à n’en pas douter, 
mais pessimiste, car il ne se sentait pas coïncider 
avec l’époque dans laquelle il vivait, allant jusqu’à 
se définir comme « un romantique égaré dans un 
monde sans romantisme ».

S’il n’avait pas tout peint en bleu, Monory se-
rait peut-être plus célèbre. S’il n’avait pas tout 
peint en bleu, il serait probablement inconnu : 
c’est dans cette ambivalence que se tient la singu-
larité de l’art de Monory. Des artistes associés à 
la Figuration narrative – mouvement qu’on peut 
aujourd’hui définir, peu ou prou, comme l’équi-
valent français du Pop art –, Monory est certai-
nement celui qu’on retient le mieux, du fait de 
cette monomanie oculaire qui lui fait tout voir en 
bleu. C’est son style, sa touche, sa marque de fa-
brique : tous ses tableaux baignent dans la couleur 
de la mer, du ciel et de la nuit, c’est un filtre abso-
lu qu’il appose sur sa vision si précise des choses et 
des êtres, sur ces scènes spectaculaires qu’il a tou-
jours peintes avec une précision photographique. 
On reconnaît une toile de Monory aussi immé-
diatement qu’on identifie à deux cent mètres un 
IKB de Klein ou un damier de Mondrian. Un cri-
tique un peu acerbe pourrait reprocher à l’artiste, 
fidèle à sa recette pendant plus de cinquante ans, 
de ne jamais s’être renouvelé, d’avoir toujours fait 
la même chose… Peut-être, mais au moins lui 
ne s’est-il pas effondré, comme tant d’autres de 
ses compères de la Figuration narrative après la 
fin des années soixante-dix. Ses tableaux des an-
nées quatre-vingts, par exemple, comptent par-

mi les plus remarquables, alors qu’il introduit ré-
solument dans son univers des couleurs vives en 
contrepoint à la dominante bleue. 

Mais la peinture de Monory ce n’est pas que le 
bleu, c’est une recette obtenue à partir de bien 
des ingrédients fondus ensemble. Le composant 
de base n’est d’ailleurs pas cette couleur dont il 
connaît toutes les nuances, non : c’est le cinéma. 
Monory est bleu parce que son cinéma est bleu, 
car c’est celui des négatifs, des pellicules sur cel-
luloïd dont il a décidé d’agrandir l’univers sur la 
toile. L’artiste emprunte au septième art tous ses 
procédés, qu’il transpose dans l’espace fixe de la 
peinture : dans ses tableaux, on retrouve la science 
photographique du cadrage, avec la multiplication 
des troncages et des hors-champs, des personnages 
sortant ou pénétrant dans l’image, on relève l’or-
thogonalité radicale des espaces intérieurs qui re-
doublent le format, l’importance des miroirs qui le 
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MONORY
PEINTURE-CINÉMA
La Fondation Maeght consacre une rétrospective à Jacques Monory (1924-2018), peintre majeur des années 
soixante à quatre-vingts, éminent représentant de la Figuration narrative, apôtre du bleu, de la peinture 
cinématographique et de la mise en scène ; grand pessimiste aussi, dont l’art, peu philosophique à première 
vue, dépeint sans fard la violence sourde d’un monde moderne qui reste inquiétant même dans sa beauté.

Tancrède Hertzog

MONORY : PEINTURE-CINÉMA

Jacques Monory
Baiser n° 19, 2001

Huile sur toile, 50 x 50 cm
Photo Jean-Louis Losi

© Jacques Monory / Adagp Paris 2020
© 2020, ProLitteris, Zurich

Jacques Monory
Dreamtiger n° 4, 1972

Huile sur toile, 195 x 200 cm
Photo Claude Germain – 

Archives Fondation Maeght
© Jacques Monory / Adagp Paris 2020

© 2020, ProLitteris, Zurich
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evant À toute épreuve, on est specta-
teur avant d’être lecteur. Plus tard, on 
pourra bien se demander si le sens du 
poème d’Éluard coïncide avec l’es-

sence de la peinture de Miró. Mais d’abord, on 
admire une mise en page harmonieuse, on salue le 
parfait équilibre d’un dialogue dont les protago-
nistes ne sont pas des vers et des images, mais des 
blocs de texte et des jeux de formes. Le travail de 
Miró met en valeur chaque pavé de mots, le ser-
tit, l’enserre, l’enlumine, plus rarement le recoupe, 
comme dans les pages qui terminent la deuxième 
partie du poème, où l’on voit une longue trace 
rouge traverser les dernières lignes, mais en pre-
nant soin de pâlir ou de blanchir là où sa présence 
menacerait de noyer le texte et d’en empêcher la 
lecture.

Sans que tarisse notre admiration pour une telle 
réussite, vient le moment où sous nos yeux les 
blocs de texte deviennent des vers, où le specta-
teur devient lecteur, où le dialogue auquel il as-
siste n’est plus seulement celui de deux groupes de 
formes, mais aussi de deux univers de sens.

Au fait, comment Éluard et Miró concevaient-
ils leur travail en commun ? « Pour collaborer, 
peintres et poètes se veulent libres. La dépendance 
abaisse, empêche de comprendre, d’aimer ». Ainsi 
s’exprime Paul Éluard, et même si cette réflexion 
n’est pas en rapport direct avec le travail de Joan 
Miró sur À toute épreuve, elle s’y applique à l’évi-
dence. Le livre d’artiste n’est pas un texte illustré, 
c’est le dialogue de deux créateurs, de deux uni-
vers autonomes et libres. Miró le souligne de son 

côté lorsqu’il écrit à l’éditeur Gérald Cramer : « Il 
ne s’agit pas de faire des illustrations, comme tout 
le monde fait, mais de faire un livre, ce qui n’est 
guère facile. »

Dans une interview plus tardive, il explique sa ma-
nière de procéder : « Je pars de l’architecture, de 
la typographie qui est très importante pour moi, 
j’entre dans l’esprit du poète. J’y pense énormé-
ment. Les deux choses simultanément : l’archi-
tecture du livre et l’esprit du texte. » Le souci de 
l’architecture et de la typographie, il le manifeste 
éminemment lors de la composition d’À toute 
épreuve : « Une simple virgule », écrit-il, « peut 
me faire changer la composition d’une gravure. » 
Et « l’esprit du texte » d’Éluard ? L’affaire est plus 
compliquée. Créditons Miró de s’en être impré-
gné, mais le fait est que dans ses nombreuses lettres 
à Gérald Cramer on ne trouve jamais la moindre 
allusion aux vers du poète, à leur charge de sens. 
Une charge pourtant bien lourde et bien terrible.
Sans doute Miró écrit-il qu’il lui est impossible de 
graver « tant que l’ensemble du livre, au point de 
vue plastique et poétique, ne se précise pas entiè-
rement dans mon esprit ». Et ce moment venu, il 
se dit assuré de « l’unité complète entre nous trois » 
(le poète, le peintre et l’éditeur). Pourtant, on ne 
peut se défendre du sentiment que cette unité, 
qui est celle de l’objet-livre, cache une irréduc-
tible dualité. Car si certains aspects de l’univers 
du poète consonent incontestablement avec celui 
du peintre, il en est d’autres, et non des moindres, 
qui dissonent.

Les points communs ? Ne cherchons pas, entre 
le texte et l’image, des correspondances terme à 
terme. Certes, Miró pouvait modifier ses xy-
lographies en fonction d’une virgule, mais ce 
n’est pas parce que la virgule changerait le sens 
du vers ; c’est simplement parce qu’elle parti-
cipe d’une forme dessinée à laquelle veulent ré-
pondre, en toute harmonie, ses propres formes 
gravées. Sinon, l’on peut bien s’amuser à obser-
ver que certains mots, comme « ses yeux joueurs 
gagnent leur part de clarté » voisinent avec un vi-
sage schématique, pourvu de deux yeux. Mais ce 
genre de coïncidence est rare. Décidément, Miró 
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LE SANG ET 
LES FLEURS Miró dialogue avec Éluard comme la 

nature dialogue avec un drame humain.

Étienne Barilier

LE SANG ET LES FLEURS

Joan Mirό 
Maquette pour la page 56 de À toute épreuve de Paul Éluard,  

en vue de la publication aux Éditions Gérald Cramer, 1949 
33,1 x 25 cm, Fundació Joan Mirό, Barcelone 

© Successió Miró, 2020, ProLitteris, Zurich / Éditions Gallimard 

Paul Éluard et Joan Mirό 
À toute épreuve, Éditions Gérald 
Cramer, Genève, 1958 
Exemplaire original du livre 
d’artiste sur papier japon, 
xylographies de Joan Mirό autour 
du texte typographié de Paul 
Éluard | Pages 6-7, 34 x 26,1 cm 
Fundació Joan Mirό, Barcelone 
© Successió Miró, 2020, ProLitteris, Zurich / 
Éditions Gallimard 
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ui connait les deux trublions de la 
scène artistique britannique ne peut 
que se réjouir d’une nouvelle ré-
trospective orchestrée avec brio par 

le commissaire d’exposition Hans-Ulrich Obrist, 
vingt-huit ans après une précédente exposition 
de leur travail au sein de la même Kunsthalle de 
Zurich. Pour qui souhaiterait découvrir ce duo 
hors-norme, l’occasion est toute trouvée car c’est 
un large spectre d’un demi-siècle de création, de-
puis les premières réalisations de 1971 aux der-
nières créations de 2016 qui y est exposé.

Gilbert & George : derrière cette association de 
prénoms, se cachent deux personnalités indisso-
ciables l’une de l’autre mais néanmoins bien dis-
tinctes. D’un côté, Gilbert Proesch né en 1942 
dans le Sud-Tyrol italien et de l’autre George 
Passmore, né en 1943 dans le sud de l’Angleterre, 
qui forment un couple, à la ville comme dans l’art, 
depuis leur rencontre au sein de l’école d’art lon-
donienne de Saint Martin en 1967. Les deux étu-
diants qui se destinaient alors à la sculpture dé-
couvrent ensemble l’art de la performance: leurs 
premières œuvres de collaboration sont des « living 

sculptures » et des « singing sculptures » qu’ils pro-
duisent en public. Devenant à la fois objet et sujet 
de leur propre art – un principe qui est au cœur de 
leur pratique artistique, leur vie ressemble dès lors 
à une longue performance. Car c’est avant tout la 
mise en scène de leurs personnages qui va leur ser-
vir de marque de fabrique : celle de deux gentle-
men impeccables vêtus de complets-vestons bien 
coupés, n’apparaissant jamais l’un sans l’autre, 
qui résident et travaillent depuis 1970 dans l’East 
End londonien. Spitalfields, quartier populaire 
à la grande mixité de cultures, qui leur apparait 
comme un microcosme de la société occidentale, 
voire comme l’épicentre du monde, est leur base-
arrière et sert de toile de fond à la majorité de leurs 
tableaux comme l’illustre City Drop (1991).

Ce sont encore leurs silhouettes, leurs corps et 
leurs visages qui s’affichent de manière omni-
présente dans leurs montages photographiques 
de grand format, une expression artistique qu’ils 
choisissent à partir du milieu de la décennie 
soixante-dix : se représentant tour à tour grima-
çants, provocants, immobiles, déformés, hurlant 
ou endormis, ils sont les figures centrales de leurs 
propres œuvres. « L’œuvre vivante, qui parle, c’est 

nous. Et nous crachons des images sur les murs, 
c’est un art parlant », aiment-ils à rappeler.

Ils parlent de la mort, de la vie, de la religion, 
du sexe, des questions raciales, de l’amour ou 
de l’argent: tant de sujets dépeints sans filtre et 
sans tabou qui interrogent, surprennent, par-
fois choquent. Ou plutôt « dé-choquent » se-
lon les mots d’Hans-Ulrich Obrist car il s’agirait 
pour Gilbert & George « de rendre visible ce qui 
se joue dans ce monde incroyablement dange-
reux ». L’œuvre Jesus Jack illustre cette propension 
à provoquer le regard du spectateur – ici le mo-
tif central de la crucifixion du Christ est détour-
né par l’apposition du drapeau de l’Union Jack ; 
telles des gargouilles de cathédrales ou des divini-
tés hindouistes, les figures déformées et démulti-
pliées des artistes encadrent le tableau. Et si, par 
l’abondance des éléments en présence, le message 
du tableau peut sembler évasif ou brouillé au spec-
tateur, c’est que tel est le but recherché du duo qui 
use et abuse des contradictions. La narration est 
absente, le titre énigmatique ou emblématique, les 
images dépeignent uniquement un état d’esprit. 
Au spectateur est laissé le soin de réagir et d’inter-
préter à sa guise. 

Q

72 ARTPASSIONS 61/mars 2020 ARTPASSIONS 61/mars 2020

L’EXPOSITION 
UNIVERSELLE DE
GILBERT & GEORGE
La Kunsthalle de Zurich expose les œuvres choc du duo artistique 
anglais dans le cadre d’une grande rétrospective retraçant près de 
cinquante ans de production artistique. Décoiffant! Ingrid Dubach-Lemainque

L’EXPOSITION UNIVERSELLE DE GILBERT & GEORGE

Jesus Jack, 2008
Courtesy Gilbert & George

City Drop, 1991
Courtesy Gilbert & George
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El Che, après 2005, reproduction peinte sur carton d’invitation de la Rétrospective 2005-2010 à Rotterdam
© René Burri / Magnum Photos. Fondation René Burri, courtesy Musée de l’Élysée, Lausanne

Habana, 2006
© René Burri / Magnum Photos. Fondation René Burri, courtesy Musée de l’Élysée, Lausanne
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L’ART DE LIRE L’ART DE LIRE
Bérénice Geoffroy-Schneiter
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HARTUNG, AU-DELÀ 
DE L’ABSTRACTION
En histoire de l’art comme dans toute discipline, il est 
des clichés tenaces. Trop longtemps résumé à son sta-
tut de « pionnier de l’abstraction lyrique », le peintre 
allemand Hans Hartung (1904-1989) fut un artiste 
prolifique et complexe, obsédé par le poids du passé 
et par le désir de tout conserver, de tout consigner. 
« Impression de toujours tout perdre », note-t-il ainsi 
en 1948 parmi des annotations biographiques. Cette 
peur frénétique de voir les êtres et les choses dispa-
raître trouve sans doute son explication dans le par-
cours même de celui qui vivra des exils volontaires ou 
contraints entre la France et l’Espagne, loin de son pays 
natal contre lequel il choisira de combattre au point 
d’y sacrifier une jambe en 1944… Autorisé à puiser 
dans le fonds vertigineux des archives de la Fondation 
Hartung-Bergman, à Antibes, l’historien de l’art Pierre 
Wat livre un magnifique essai sur cet artiste autodi-
dacte qui se prit de passion pour le Greco, Rembrandt, 
Munch, Nolde et Kokoschka, avant de croiser sur son 
chemin des compagnons de route picturale tels Jean 
Hélion et Pierre Soulages. Remarquablement illustrée, 
cette ample monographie retrace ainsi de façon chro-
nologique le parcours foisonnant et expérimental du 
peintre, depuis ses premières aquarelles abstraites de 

1922 au chromatisme flam-
boyant, jusqu’à ces dernières 
toiles peintes à la sulfateuse 
de jardin en 1989, en passant 
par ces éclaboussures d’encre 
et acrylique sur métal.
Hans Hartung. La peinture 
pour mémoire, Pierre Wat, 
Hazan, relié sous coffret, 
26 x 31 cm, 280 pages, 170 
illustrations.

PATCHWORKS 
ONIRIQUES DE 
PETER BEARD
« Au fil des ans Peter Beard m’a donné 
un grand nombre de ses photographies ; 
pour moi les plus fortes sont celles d’élé-
phants en décomposition, sur lesquelles 
les carcasses se transforment progressi-
vement en de grandioses sculptures, qui 
au-delà des simples formes abstraites 

portent l’empreinte de la vanité et du tragique de la vie », rapportait son 
ami et compagnon de beuverie, le peintre Francis Bacon. Loin d’être 
un simple dandy séduisant les plus beaux mannequins du monde et fré-
quentant les pubs chics de New York ou de Londres, Peter Beard a fait 
de sa vie une œuvre d’art totale, comme en témoigne l’impressionnant 
volume des éditions Taschen qui lui est consacré. Collectionneur, photo-
graphe et écrivain, il a côtoyé toutes les plus grandes grandes stars de son 
époque (d’Andy Warhol à Truman Capote, en passant par Salvador Dali 
et les Rolling Stones), tout en promenant ses appareils photos aux quatre 
coins de la planète. Mais le choc émotionnel de sa vie sera, sans conteste, 
l’Afrique dont il magnifiera les paysages grandioses et la faune sauvage. 
Lié d’amitié avec l’écrivaine danoise Karen Blixen, il témoignera ainsi 
avec force de la disparition tragique des éléphants du Tsavo, au Kenya, 
décimés par la famine, dans un livre bouleversant intitulé The End of 
the Game (La Fin d’un Monde). Offrant une parfaite synthèse entre ses 
recherches esthétiques et son cheminement personnel, ses diaries (jour-
naux) dans lesquels se mêlent coupures de presse, billets d’avion, col-
lages, dessins, écritures et palimpsestes, sont des petits bijoux d’une rare 
sophistication.

Peter Beard, par Peter Beard et Nejma Beard, Taschen, relié, 
25,8 x 37,4 cm, 770 pages.

À L’OMBRE DES 
JEUNES FILLES 
EN FLEURS
Hors du temps et des diktats du goût, le peintre 
Jean-Pierre Cassigneul n’a jamais cessé de brosser 
des portraits de femmes évanescentes, silhouettes 
longilignes nonchalamment accoudées sur une 
balustrade, le regard rêveur tourné vers un horizon 
marin ou un jardin fleuri. Adulé au Japon dès les 
années soixante-dix, ce peintre qui a résolument 

tourné le dos à l’abstraction triomphante s’inscrit davantage dans la lignée d’un Kees van Dongen ou, plus proche de nous, d’un Chapelain-
Midy dont il fut l’élève. Orchestrée par sa fille Anne-Charlotte et ponctuée d’entretiens intimes, cette ample monographie parue aux éditions 
Méroé revient sur la carrière féconde de ce portraitiste sensible, chroniqueur d’une société élégante aux accents proustiens qui partage ses 
loisirs entre Deauville et Monte-Carlo, entre les rivages enchanteurs du lac Léman et la fièvre des hippodromes et des casinos. À contrecourant 
des modes, la cote de Jean-Pierre Cassigneul ne cesse de s’envoler auprès des collectionneurs suisses, asiatiques et américains. 
Cassigneul, entretiens par Anne-Charlotte Cassigneul, Méroé, 24,6 x 32 cm, 210 pages. Expositions à venir au Japon dès mai 2020
et à Londres à la Malat Gallery dès le 11 juin.

LA RÉSURRECTION 
DE L’AGNEAU MYSTIQUE
Étrange destinée que celle de ce somptueux triptyque peint en 1432 
par deux peintres flamands, les frères Van Eyck… Après avoir mira-
culeusement survécu à la furie iconoclaste qui sévit au XVIe siècle, 
puis à sa confiscation par les troupes françaises révolutionnaires, 
L’Agneau mystique subit de la part des responsables de la cathédrale 
Saint-Bavon un découpage impie ! L’œuvre fut alors cédée en plu-
sieurs volets pour des sommes dérisoires, avant d’être dispersée. 
En guise de dommages de guerre, le traité de Versailles rapatria en 
Belgique les panneaux autrefois vendus, puis ceux-ci furent abrités 
dans les Pyrénées françaises pendant la Seconde Guerre mondiale…, 
avant que le régime de Vichy ne permette aux nazis d’entrer en leur 
possession ! Il faudra tout le courage des Monuments Men pour or-
chestrer leur retour en Belgique sous la direction du professeur gan-
tois Paul Coremans. Au terme de ces épisodes rocambolesques, une 
première campagne de restauration se tint au tout début des années 
cinquante. Plus d’un demi-siècle plus tard et grâce à l’apport des 
dernières avancées techniques, L’Agneau mystique renaît dans toute 
sa splendeur métaphysique. Accompagné de textes de spécialistes 
et de magnifiques photos de détail, l’ouvrage publié aux éditions 
Flammarion décrypte le symbolisme religieux de cette œuvre d’une 
virtuosité sans égale, tout en éclairant le contexte historique et socio-
logique qui l’a vu naître. Et c’est passionnant !
L’Agneau mystique - Van Eyck, collectif, Flammarion, 368 pages, 
24,3 x 32 cm, 200 illustrations, poster de l’œuvre inclus. ©
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ctobre 1971. Dans un hôtel luxueux 
parisien. Francis Bacon retrouve son 
compagnon George Dyer, mort sur 
la cuvette des toilettes. Une over-

dose d’alcool et de médicaments aura raison de son 
amant. Deux jours plus tard – tiré à quatre épingles, 
cravaté, la soixantaine sonnée – le peintre britan-
nique inaugure de son vivant, comme Picasso, 
une immense rétrospective au Grand Palais. Le 
triomphe est total et tragique. 

1971-1992. C’est la période choisie par le Centre 
Pompidou pour montrer les dernières années de 
la production de Francis Bacon, soit soixante ta-
bleaux. L’exposition « Bacon en toutes lettres » met 
en relation le peintre avec des sources littéraires is-
sues de la bibliothèque de l’artiste. Il faudra tra-
verser six salles et se confronter à une douzaine de 
triptyques pour tenter de comprendre le lien entre 

texte et image, littérature et tableau. On devine 
une bibliothèque de l’artiste très vaste. Un millier 
de titres conservés par le département d’histoire 
de l’art de la Trinity College, dans sa ville natale 
à Dublin.

Bacon est un grand lecteur. Un artiste qui re-
garde et voit. Il ne copie pas Goya, Muybridge, 
Vélasquez, Van Gogh. Il retient chez eux les sensa-
tions capables d’ébranler ce qu’il appelle son « sys-
tème nerveux ». L’autodidacte cultive un esprit 
curieux qui va des guides Michelin à l’art préhisto-
rique, de l’Égyptologie aux œuvres de Racine, des 
ouvrages photographies aux catalogues d’exposi-
tions. Vélasquez, Brassaï, les lettres de Van Gogh, 
les poèmes de Lorca, Freud, Cartier-Bresson, 
Agatha Christie, apparaissent en vrac et orches-
trés, selon un agencement chaotique – à l’image 
de son atelier londonien à South Kensington.
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Les peintures des vingt dernières années de l’artiste exhibées 
au Centre Pompidou. « Bacon en toutes lettres » ou l’influence 
de la littérature sur sa peinture. Inédit. Agnès Vannouvong

PASSION BACON

Study for Portrait 
(Michel Leiris), 1978

Huile sur toile, 35,5 x 30,5 cm
Centre Pompidou, Paris

Donation Louise et Michel Leiris
© The Estate of Francis Bacon /All rights 

reserved / Adagp, Paris and DACS, London 
2019. Photo © Centre Pompidou, MNAM-

CCI/Bertrand Prévost/ Dist. RMN-GP

Vue de l’exposition 
Bacon en toutes lettres 

Centre Pompidou, Paris 
© Photo : Philippe Migeat
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