
Centre
Georges Pompidou



Sommaire

Centre Geor g es Pom p idou

Au seuil de l'an 2000

Les travaux de réaménagement intérieur

les expositions - Octobre 1998 - 1999

En chiffres et en bref

Un bâtiment et une institution
Chronologie et évolution

le Musée national d'art moderne/
Centre de création industrielle
(Mnam/Cci)

Le Département du développement culturel
(Ddc)

La Bibliothèque publique d'information (Bpî)

L'Ircam . Institut de recherche et de coordination
acoustique/musique

les éditions

la Société des Amis
du Musée national d'art moderne
l'Association des Amis du Centre national d'art
et de culture Georges Pompidou

Renseignements pratiques

Centre 6eorges Pompidou

Direction de la communication

octobre 1998

page 0

page 22



Centre Georges Pompidou - Au seuil de l'an 2000

145 millions de visiteurs - 23 000 personnes par

jour en moyenne . - ont fréquenté le Centre Georges

Pompidou depuis 1977. Ce succès a conduit

l'Etablissement à rénover son bâtiment et à adapter

ses moyens et structures aux exigences d'une réalité

sociale et culturelle en profonde mutation.

A sa réouverture, le 1er janvier 2000, le Centre

Georges Pompidou réaffirmera pleinement les

valeurs qui ont présidé à sa création : l'enrichisse-

ment du patrimoine culturel, l'information

et la formation du public, ta diffusion de ta création

moderne et contemporaine.

Pendant la période des travaux, ses activités restent

accessibles dans le bâtiment et ses environs immé-

diats, à Paris, en région et à l'étranger,

notamment par la présentation de ses collections

lors d'expositions réalisées en collaboration avec

d'autres institutions .

Le Centre national d'art et de culture Georges

Pompidou est un établissement public national

à caractère culturel.

Il comprend quatre départements, le Musée

national d'art moderne/Centre de création

industrielle (Mnam/Cci), le Département

du développement culturel (Ddc),

la Bibliothèque publique d'information (Bpi),

l'Institut de recherche et de coordination

acoustique/musique (Ircam), et des directions

et services.

Centre Geor es Pomiidou

Président

Jean-Jacques Aillagon

Directeur général

Guillaume Cerutti

Musée national
d'art moderne/Centre
de création industrielle

Directeur

Werner Spies
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Daniel Soutif
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Centre Georges Pompidou - Au seuil. de t'an 2000

Le Musée national d'art moderne/
Centre de création industrielle (Mnam/Cci)

Conserver le patrimoine
Diffuser la création artistique. ..

Riches de 45 000 oeuvres, les collections

du Musée national d'art modeme/Centre de

création industrielle (Mnam/Cci) couvrent

l'essentiel de l'activité artistique développée

au cours de ce siècle : arts plastiques, arts

graphiques, photographie, cinéma, nouveaux

media, architecture et design.

Le Mnam/Cci a pour mission, notamment,

de conserver ces collections qui sont parmi

les plus importantes collections publiques

existantes au monde sur la création moderne

et contemporaine, de les enrichir et de les

présenter au public.

Il programme aussi de nombreuses manifesta-

tions et mène une politique de prêts et d'expo-

sitions en France et à l'étranger.

Le Musée national d'art moderne/Centre de

création industrielle est issu de la réunion,

en 1992, de deux départements du Centre :

le Musée national d'art moderne et le Centre

de création industrielle.

Créé en 1947, le premier a été rattaché au

Centre Georges Pompidou en 1974 ; le second,

né en 1969 au sein de l'Union centrale des Arts

décoratifs, l'a été en 1972.

Le Détartement du dévelo ement culturel (Ddc)

A la croisée des disciplines. ..

Le Département du développement culturel

fédère l'ensemble des activités de l'établisse-

ment dans les domaines du spectacle vivant,

du cinéma et de l'audiovisuel, de la parole et

des débats.

Il a également pour mission de conduire la

réflexion sur les mutations culturelles de la

société contemporaine, notamment en initiant

de grandes expositions pluridisciplinaires sur

ces thématiques.

Ce département du Centre a été créé en 1992,

lors de la réunion du Musée national d'art

moderne et du Centre de création industrielle.

Sa nouvelle orientation, décidée en avril 1998,

accompagne le projet culturel de l'institution

pour l'an 2000 .
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La Bibliothè q ue lublieue d'information

(Bii)

Des collections multimedia
en libre accès à tous les publics...

Connue pour son corpus exceptionnel de

documents et son succès public (12 000 usagers

quotidiens, plus de 75 millions en vingt ans),

la Bibliothèque publique d'information est un

lieu à vocation expérimentale pour tout le

réseau de lecture publique en France.

A la pointe des nouvelles technologies de

l'information, elle offre à tous, en libre accès,

des collections encyclopédiques et multimedia

sur tous les supports imprimés, sonores,

visuels, informatiques et numériques. ._

Son catalogue est consultable sur Minitel

et Internet.

Pôle d'animation et de diffusion, elle propose

à son public et aux professionnels expositions,

débats, séminaire s_, festivals de films et

publications.

Conçue comme une bibliothèque nationale dès

1967, la Bpi, organisme associé du Centre

Georges Pompidou depuis son ouverture, est

un établissement public autonome, placé sous

la tutelle du ministère de la Culture et de la

Communication (Direction du Livre et de la

Lecture) .

1'Ircam
Institut de recherche et de coordination
acousti ' uelmusi ue

Un pôle international
pour la création musicale. ..

L7rcam est un centre international de

recherche et de création musicales. Les scien-

tifiques y développent des logiciels destinés

aux compositeurs invités à créer, dans ses

studios, des oeuvres données en concerts en

France et à l'étranger.

Des programmes pédagogiques et une média-

thèque complètent la sensibilisation et la for-

mation du public et des professionnels, tandis

qu'un Forum regroupe, à travers le monde, les

nombreux utilisateurs des techniques dévelop-

pées à l'Institut.

Enfin, dans le contexte pluridisciplinaire du

Centre Georges Pompidou, 17rcam suscite

l'émergence d'oeuvres où collaborent danse,

cinéma, vidéo, installations sonores.

L'Ircam a été conçu nana les années

soixante-dix par Pierre Boulez, à la demande

du Président Georges Pompidou. Organisme

associé du Centre Georges Pompidou, il béné-

ficie du statut d'association reconnue d'utilité

publique.
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Centre Georges Pompidou - Les travaux de réaménagement

Depuis le 1er octobre 1997, le Centre Georges

Pompidou s'est engagé dans d'importants travaux

de réaménagement intérieur destinés à agrandir,

restaurer ou redistribuer les espaces impartis à ses

activités, à rénover ses installations techniques,

et à améliorer l'accès et le confort pour l'ensemble

de son public.

Au terne de ces travaux, la présentation des collec-

tions du Musée national d'art moderne se déploie

sur la totalité des 4e et 5e niveaux ; trois espaces

réservés aux expositions temporaires se répartissent

sur le 6e niveau ; la Bibliothèque publique d'infor-

mation occupe les 2e et 3e niveaux et une partie de

la mezzanine nord et dispose d'un accès autonome ;

le Forum, entièrement restructuré, offre un accueil

de qualité et un accès facilité aux activités ; un Pôle

spectacles est créé au 1er sous-sot, consacré aux

spectacles vivants, aux débats et à l'audiovisuel.

Ces travaux comprennent également la rénovation

de la façade principale du bâtiment, qui surplombe

la Piazza, et des espaces logistiques et techniques

en sous-sot (niveau-2).

Les architectes Renzo Piano et Jean-François Bodin

sont les principaux maîtres d'muvre de ce réaména-

gement .

Les espaces consacrés aux collections

du Musée national d'art moderne/Centre

de création industrielle

et aux ex p ositions temporaires

Le Musée national d'art moderne/
Centre de création industrielle
Les espaces réservés aux collections

comprennent la totalité des 4e et 5e niveaux.

Superficie totale : 14 000 m2, soit plus de

4 000 m2. Les collections contemporaines se

déplAlent sur le 4e niveau, les collections

historiques sur le 5e.

Le 4e niveau

Ce niveau fait l'objet d'un renouvellement

muséographique complet . Il se décompose en

plusieurs ensembles : l'art contemporain, des

lieux spécifiques pour les collections design,

architecture, vidéo, auxquels s'ajoutent la

Salle d'art graphique (220 m2), une galerie

d'expositions (290 m2), des services dont un

accueil pédagogique.

Pour l'ensemble contemporain, salles '' plafon-

nées " et salles " libres " sont conçues en alter-

nance pour s'adapter aux différents supports

des collections. Un second rythme de volumes

intermédiaires permet de présenter des

oeuvres de petit format ou des compléments

d'information.

Ensembles et circulations en boucles s'ap-

puient sur une galerie transversale nord-sud

pour constituer un parcours cohérent et pluri-

disciplinaire de la création. L'éclairage est

repensé. Pour les " contemporains " : une

lumière fluo éclairant les murs de bas en haut

sans zones d'ombres.

Autres innovations, l'entrée est localisée à ce

niveau plongeant ainsi, dès l'abord, le visiteur

rians la création de son époque ; un escalier

et des ascenseurs vitrés mettent en relation

l'ensemble des espaces des collections.



Centre Georges Pompidou - Les travaux de réaménagement

La Bibliothè q ue sublisue d'information

La Bibliothèque publique d'information occupe

les 2e et 3e niveaux du Centre ainsi qu'une

partie de la Mezzanine Nord, niveau 1, où est

implanté son nouvel accueil général, bénéfi-

ciant ainsi d'un accès autonome dans le Forum

que justifie très largement le nombre de ses

usagers (12 000 visiteurs quotidiens).

Un axe de circulation intérieure

Reliant les trois niveaux de la Bpi, ce nouvel

axe contribue à rendre cohérent le cheminement

vers les différents espaces de consultation et

à maintenir l'espace disponible pour la lecture.

Le dégagement des façades permet une

inifleure utilisation de la lumière du jour.

Un ascenseur est réservé aux personnes à

mobilité réduite.

Les espacesetservices

La Mezzanine Nord (niveau 1) regroupe l'accueil

général de la Bpi, ses services de références

rapides et des espaces spécifiques pour les

personnes non voyantes . Les 2e et 3e niveaux

rassemblent les espaces consacrés aux différents

domaines du savoir et des services susceptibles

d'accueillir un public diversifié (espaces audio-

visuel et d'auto-formation, salle de presse. . .).

Les grands champs disciplinaires allient

documents imprimés et documents électroniques.

Des qualités de confort accrues

Pour un même nombre de places (1 800), la

bibliothèque va offrir des qualités de confort

accrues : mobilier rénové, lampes à la table,

accès facilité - grâce au câblage de nombreuses

places - aux ressources documentaires internes

et externes. Une attention particulière est por-

tée à la signalétique et aux banques d'accueil.

• Le 3e niveau accueille également la

Documentation du Musée national d'art

moderne/Centre de création industrielle.

Le 5e niveau

Les partis muséographiques et les aménage-

ments réalisés en 1985 par l'architecte Gae

Aulenti pour les collections historiques sont

conservés. Les travaux sur ce niveau compor-

tent sa rénovation complète, la conception d'un

nouvel éclairage, d'un nouvel accès par le 4e

(escalier et ascenseurs), l'entresolement des

anciennes salles de la Tour.

Les Galeries d'expositions temporaires

Les Galeries du 6e niveau

Grâce à un gain de 1 000 m2, Irais Galeries

de 2 100 m2 , 1 000 m2 et 300 m2 sont créées qui

permettront une programmation permanente.

Un parc de cimaises mobiles facilite le

montage rapide des manifestations.

L'espace d'accueil comprend un pôle d'infor-

mation (banque d'accueil et écrans vidéo) et

un comptoir de vente lié aux expositions.

La Galerie du Forum

Gardée dans son volume (1 250 m'), la Galerie

d'exposition, localisée au niveau 1 (Mezzanine

Sud), entièrement rénovée, sera ouverte à l'en-

semble des disciplines artistiques.

La maîtrise d'ceuvre architecturale

IMB

Renzo Piano

Reprise générale du Forum

(niveaux -1, 0, 1) ; réaménagement

des terrasses et des coursives

extérieures

Centre Georges Pompidou

Niveau -2, essentiellement les

espaces techniques de logistique et

les locaux de maintenance du bâti-

ment

Jean-François Bodin

Réaménagement de la Bibliothèque

publique d'int'ormation, du Musée

national d'art moderne et des

Galeries d'expositions temporaires.

mm
La maîtrise d'ouvrage

Elle est assurée par le Centre

Georges Pompidou.
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L'accueil et les services offerts au tublic

Le Forum

Le Forum est le lieu où convergent tous les

publics dès leur entrée dans le Centre.

Cet espace, qui se développe sur trois niveaux

(partie basse : niveau -1, nouveau Pôle spec-

tacles ; Piazza : niveau 0, entrée principale,

services et Pôle pédagogique ; partie haute :

niveau 1, mezzanines), est entièrement

restructuré pour offrir un ensemble d'activités

où se conjuguent services et offres pédago-

giques et culturelles.

Accueil et circulation

Le vide central du Forum (niveau 0) est en

partie comblé. Sa nouvelle configuration

permet d'obtenir un meilleur positionnement

de l'accueil général et des surfaces supplémen-

taires pour traiter les services : information,

billetterie, vestiaires, librairie, sanitaires et

circulations mécaniques adaptées (personnes

handicapées) . Des ascenseurs vitrés et des

escaliers mettent en relation les trois niveaux.

Le Pôle pédagogique iniveau 0)

Ce Pôle, entièrement nouveau, donne à voir,

dès l'entrée, l'ensemble des activités éduca-

tives proposées au public. Il regroupe sur

1400 m2 , l'Atelier des enfants, les accueils

des groupes et des abonnés, un centre de res-

sources, différents ateliers pour les animations

dont un atelier multimedia. ..

L'extension des deux mezzanines (niveau 1)

Les Mezzanines Nord et Sud sont agrandies.

La Mezzanine Sud comprend la Galerie d'ex-

positions temporaires et un nouveau café, la

Mezzanine Nord l'accueil général de la Bpi,

la Salle Garance et une boutique consacrée

au design.

Le Pôle spectacles

Le Pôle spectacles est situé au niveau -1

(voir page suivante) .

Entretien avec Kano Piano - Le Forum
sera la nouvelle ' cathédrale ' du Centre

Disons, d'emblée, que ce nouveau Forum

- lequel englobera Ies niveaux -1, 0 et 1, et par

endroit mesurera quinze mètres de hauteur -

sera un espace unique, un espace qu'il faut

considérer dans sa globalité. Il sera la nouvelle

' cathédrale ' du Centre. (._) Le Forum doit être

la place, lè lieu de rencontres, d'urbanité de

cette petite ville qu 'est le Centre Georges

Pompidou . („ .) Dès l'entrée, qui sera rendue plus
évidente, le visiteur trouvera, face à lui, toute
l 'information dont il aura besoin pour com-

prendre la diversité des mondes et des événe-

ments qui composent le Centre le monde du
musée et de la contemplation, celui de la

Bihrtothèque et de la connaissance, des spec-

tacles, des expositions... Immédiatement placés

derrière l'accueil, des ascenseurs transparents

et lumineux relieront les différents niveaux

Héritage, en ce qui concerne le traitement des

circulations, du concept de la " chenille "

(escalator extérieur du Centre), ces ascenseur;

auront aussi pour vocation de donner à cet

espace son unicité. Puisqu'il s'agit de faire de

ce Forum une place, tout autour s'y conjugueront

- sans, bien sûr, en exagérer la contamination -

des activités culturelles et des activités pro-

fanes : une librairie, une boutique, un café, un

guichet de banque, une poste, une billetterie,

des vestiaires, mais aussi l'Atelier des enfants

dont les activités vivantes et la population qu'il

attire concourront à cet air de liberté, de non

prévisible qui devra être celui de ce grand

Forum. A ces activités viendront, de plus,

s'ajouter celles du Pôle spectacles, du Pôle

pédagogique, de la Bpi, ou les expositions de la

Mezzanine Sud.

(...) Concevoir un tel outil (le Centre Georges

Pompidou) demande d'être assez humble pour

imaginer, qu'avec le temps, ses fonctions vont

se modifier. Nous avons construit un bâtiment

qui doit pouvoir s'adapter à une notion aussi

changeante que celle de culture . Et ce change-

ment intervient, déjà, un quart de siècle plus

tard. Te suis très fier d'être aujourd'hui au ren-

dez-vous pour le faire évoluer.

(Extrait d'un entretien réalisé avec Renzo Piano)
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Les espaces de restauration,

Le Centre Georges Pompidou a porté une

attention toute particulière au renouvellement

de ces services. Sont proposés, à sa réouver-

ture, différents espaces de détente et de

restauration, leur localisation ayant été

guidée par la réorganisation des activités.

Le restaurant au 6e niveau

Situé près des Galeries d'expositions tempo-

raires du 6e niveau, cet espace de restauration

est conçù par les architectes Dominique .1akob

& Brendan Mac Farlane. D'une surface de 900 m2

en intérieur (200 places) et 500 m2 en terrasse

(150 places), il pourra fonctionner de façon

autonome grâce à un accès organisé depuis

la porte Rambuteau/Brancusi. '

Le café de ta Mezzanine Sud niveau 1

Situé à proximité de la Galerie d'expositions

temporaires de la Mezzanine, ce café, d'une

centaine de places, est conçu par Renzo Piano.

Autres espaces de restauration

Un " bar-théâtre " au niveau -1 du Pôle

spectacles, et un kiosque de restauration

rapide au 2e niveau pour les usagers de la Bpi.

muas
Le réaménagement des abords du Centre

Avant d'entamer ses travaux de rénovation

intérieure, le Centre Georges Pompidou s

conduit d'importants travaux pour réaménager

ses abords (sait 17 000 ri d'espaces publics)

comprenant notamment la reconstruction de

l'Atelier Brancusi conçu par Renzo Piano

(inauguration le 28 janvier 1997 è l'occasion du

20e anniversaire du Centre), la seconde phase

d'extension de 17rcam : deux bâtiments

(1969 m') restructurés par Daniel Rubin et

Patrick Rabin (Atelier Canal) et consacrés à la

pédagogie et à la Médiathèque (inauguration

en juin 1996). La première extension de 17rcam

(728 n') est une tour conçue par Reno Piano

(inauguration en juin 1990).

Le Pôle s p ectacles

Regroupant au niveau -1 les salles de spec-

tacles qui étaient dispersées dans le Centre,

ce Pôle consacré au spectacle vivant (théâtre,

danse, musique), à l'audiovisuel (cinéma expé-

rimental, documentaire et vidéo) et à la parole

(Revues parlées, débats, colloques), est la

grande nouveauté fonctionnelle du Centre.

Ce regroupement des salles apportera, en

effet, une meilleure lisibilité de leur program-

mation, une logistique commune (équipement,

régies, loges) et la possibilité d'un fonctionne-

ment autonome vis-à-vis des horaires d'ou-

verture . Enfin, ce Pôle, doté de moyens tech-

niques performants et répondant aux exigences

d'une programmation contemporaine, va être

équipé pour permettre toute forme d'événe-

ment et de communication à distance.

La Grande salle

Pour le spectacle vivant, essentiellement.

440 places.

La salle "parole"

Pour les débats, conférences, colloques.

160 places.

Une nouvelle salle cinéma

Une salle destinée à l'audiovisuel (cinéma

expérimental, documentaire et vidéo).

150 places.

Le Foyer

n accueillera des expositions en rapport avec

les activités du Pôle et un point de restaura-

tion de type " bar-théâtre ".

La Salle Garance

La Salle Garance, bien connue des cinéphiles,

demeure installée dans la partie nord du

Forum. Outre sa rénovation, elle va disposer

d'un accès autonome (Mezzanine Nord) .
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A Paris

Le Centre Georges Pompidou poursuit

son programme d'expositions à la fais dans son

bâtiment et « hors les murs » en partenariat

avec de grandes institutions culturelles.

Centre Georges Pompidou, Galerie Sud

dijon/le consortium.coli

4 novembre - 14 décembre 1998

David Hockney. Espace / Paysage

27 janvier - 26 avril 1999

Musée d'art moderne de la ville de Paris

La Collection du Centre Georges Pompidou :

un choix

18 juin 1998 - 19 septembre 1999

Espace Electra

Fictions intimes

La collection photographique

du Centre Georges Pompidou

5 novembre 1998 - 17 janvier 1999

Galerie nationale du Jeu de Paume

Georges Pompidou et la modernité

23 février - 18 avril 1999

En rés ions

Le Centre Georges Pompidou organise, en

partenariat avec des musées et institutions

en régions, un programme de manifestations

sans précédent pour rendre accessibles au

public ses collections nationales, et faire

connaître la création du 20e siècle :

arts plastiques, arts graphiques, photographie,

nouveaux media, architecture et design.

Céret/Musée d'art moderne

Hantaï

21 juin - 31 octobre 1998

Cajarc / Centre d'art contem p orain-Maison
des arts Georges Pompidou

Alechinsky au pays de l'encre

ivres sur papier

21 septembre 22 novembre 1998

Marseille I Musée d'art contemporain
La Vieille Charité

50 Espèces d'espaces

28 novembre 1998 - 30 mai 1999

Rouen/Musée des Beaux-Arts

Duchamp-Villon sculpteur, 1876-1918

20 février - 24 mai 1999

Eainav-sur-Seine, Centre commercial Epicentre

Séjours d'ceuvres

6 mars - 5 juin 1999

Saint-Etienne / Musée d'art moderne-La Terrasse

Giacometti

13 mars - 13 juin 1999

Villeneuve-d'Ascg/Musée d'art moderne

Les années cubistes

14 mars - 18 juillet 1999

Hyères/Villa Noailles

Union des artistes modernes, 1929-1939

22 mai - 5 septembre 1999

Bordeaux / cape Musée d'art contemporain

Joan Miré

21 mai - 30 août 1999

Toulouse 1 Centre d'art moderne
et d'art contemporain

Gouaillez. Echanges avec Picasso

2 juin - 20 septembre 1999

Arles

La collection photographique

du Centre Georges Pompidou

Juillet - mi août 1999

Cajarc/Centre d'art contemporain-Maison
des arts Georges Pompidou

Titus-Carmel

Automne 1999
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A l'étranser

Dans le cadre de sa programmation interna-

tionale, le Centre Georges Pompidou conçoit

et produit des expositions à partir de ses

collections, et participe à l'élaboration de pro-

jets exceptionnels.

Ce programme manifeste l'engagement de

l'établissement en faveur du rayonnement de

la culture française et témoigne des liens qu'il

a su développer depuis vingt ans avec ses

partenaires étrangers.

Allemagne/Kunstsammlung Nordrhein-Westfalen,
Diisseldorf

Max Ernst

Sculptures, Maisons, Paysages

6 septembre - 29 novembre 1998

Japon / Living Design Center Ozone. Tokyo
Charlotte Perriand
3 octobre - 3 novembre 1998

Etats-Unis / The Solomon R . Guggenheim
Museum. New York

Rendezvous: Masterpieces

from the Centre Georges Pompidou and the

Guggenheim Museums

17 octobre 1998 - 24 janvier. 1999

The Guggenheim Museum Soho, New York

Premises: Invested Spaces in Visual Arts,

Architecture and Design from France,

1958-1998

17 octobre 1998 - 11 janvier 1999

Finlande/Nykytaiteen Museo-
Musée d'art contemporain. Helsinki

Bruce Nauman

Image/Texte 1966-1996

18 octobre 1998 - 24 janvier 1999

Etats-Unis / International Center of Photograohv
New York

Man Ray. La photographie à l'envers

16 novembre 1998 - 24 janvier 1999

Es pagne / Centro de Arte Reina Sofia, Madrid

Man Ray. La photographie à l'envers

16 février - 26 avril 1999

Suède/Arkitektur Museet . Stockholm

Architectures 1950-2000 (titre sous réserve)

Mi mai - mi août 1999

Allemagne/Kunsthalle, TUbingen

Kandinsky

2 avril - 27 juin 1999

Allemagne/Bundesaustellungenhalle, Bonn
David Hockney

26 mai - 19 septembre 1999

Italie/Triennale de Milan

Architectures 1950 — 2000 (titre sous réserve)

Mi septembre - mi novembre 1999

Programmation sous réserve de modification



Centre Georges Pompidou - En chiffres et en bref

Le Centre national d'art et de culture Georges

Pompidou est un établissement public sous tutelle

du ministère de la Culture et de ta Communication.

Créé en 1975, il a été inauguré le 31 janvier 1977.

Ses 'résidents

Depuis 1996: Jean-Jacques Aillagon

1993-1996: Francois Barré

1991-1993 : Dominique Bozo

1989-1991: Hélène Ahrweiler

1983-1989:Jean Maheu

1980-1983: Jean-Claude Groshens

1977-1980 : Jean Millier

1970-1977: Robert Bordaz

(Délégué à la réalisation du Centre en 1970. Robert Bordai

préside l'Etablissement public constructeur de 1971 à 1976)

Le bâtiment

Selle : au sol 1 ha (sur les 2 ha du pla-

teau Beaubourg)

7 500 m2 par étage

7 étages dont 5 en superstructure

Surfaces vitrées : 11 000 m2

Poids : ossature métallique : 15 000 t

Longueur : 166 m

Hauteur 42 m

Largets : 60 m

Volume : 413 320 m3

Les couleurs : bleu : climatisation, vert :

ranal;sation d'eau, jaune : circuit électrique,

rouge : ascenseurs, escaliers roulants.

Les architectes : Renzo Piano, Richard Rogers

et Gianfranco Fratellini, assistés du bureau

Ove Arup and Partners.

Les travaux de réaména ement :
octobre 1997 décembre 1999
Réouverture le 1er 'anvier 2000

Ces travaux sont destinés à agrandir, restaurer

ou redistribuer les espaces dévolus à toutes

les activités, à rénover les installations tech-

niques et à améliorer l'accès et le confort pour

l'ensemble du public.

Les architectes Renzo Piano et Jean-François

Bodin sont les principaux maîtres d'oeuvre de

ce réaménagement.

Les activités tendant les travaux

Pendant les travaux, le Centre déploie ses

activités dans et hors ses murs.

• Dans le bâtiment : Galerie sud (expositions)

et Documentation du Mnam/Cci

• Sur le site : Tipi (Centre d'animations sur la.

Piazza), Atelier Brancusi, Bpi-Brantôme, Ircam

• « Hors les murs », Paris, région, étranger :

expositions, cinéma, débats, colloques. . .



Centre Georges Pompidou - En chiffres et en bref

1997/1998
Quel ues chiffres

La fréquentation :
septembre 1997 - septembre 1998

• Expositions « hors les murs » :

1,2 million de visiteurs

• Centre Georges Pompidou, Galerie sud :

227 500 visiteurs

• Bpi-Brantôme : 687 528 visiteurs

Le budget du Centre en 1997

637,541AF dont :

• Budget de fonctionnement : 454,9 MF

comprenant les subventions de fonctionnement,

les acquisitions d'aeuvres d'art et les recettes

propres

• Crédits d'équipement : 182,6 MF

Les collections

Œuvres entrées dans les collections en 1997

Achats, dons, dations, toutes disciplines

confondues :

• 279 oeuvres pour la période 1905-1960

• 546 pour la période 1961-1997

• Budget d'acquisition : 11,8 MF

Nombre d'ceuvres prêtées en 1997

• En France : 861 pour 86 lieux

• A l'étranger : 1 513 pour 24 pays et 158 lieux

Le personnel

• Centre Georges Pompidou :

910 agents permanents

• Bpi : 241 agents permanents

• Ircam : 68 agents permanents

1977-se p tembre 1997
Les activités

Principales expositions

• Grande galerie : 65 expositions thématiques

ou monographiques

• Galeries sud et nord, Forum : 156 expositions

d'art contemporain

• Galerie nord et Forum : 106 expositions

consacrées à l'architecture, au design et è. la

communication visuelle

• Galerie de la Bpi : 74 expositions sur des

thèmes littéraires ou de société

Expositions les plus visitées
depuis l'ouverture

Dali (1980) : 840 662

Matisse (1993) : 734 896

Bonnard (1984) : 488 093

Paris-Paris (1981) : 473 103

Vienne (1986) : 450 000

Brancusi (1995) : 431 764

Paris-Moscou (1979) 425 013

Paris-Berlin (1978) : 407 524

Magritte (1979) : 368 313

Bacon (1996) : 363 215

Le cinéma

• 51 cycles de fiction (200 à 300 film '

par cycle)

• 3 festivals : Cinéma du Réel (20 éditions),

la Biennale internationale du film sur l'art,

Vidéodanse

• Programmations régulières de cycles de

documentaires, de filma d'artistes et de films

sur l'art.

La création musicale

• 200 oeuvres créées dans les studios de

17rcam

• 1 564 concerts Ircam (France et étranger)



Centre Georges Pompidou • En chiffres et ea bref

Danse, théâtre, spectacles, débats

• 2 000 représentations environ (danse,

théâtre, spectacles)

• Plus de 4 000 rencontres et débats (littérature,

philosophie, histoire de l'art, design, architec-

ture, histoire, société. . .)

Editions

• 900 ouvrages publiés

• Plus de 500 films coproduits

la fréquentation

145 millions de visiteurs, dont :

• Musée : 21 millions

• Bpi : 75 millions

• « Abonnés » du Centre :

40 000 par an en moyenne

Qui fréquente le Centre ?

• Etudiants : 40%

• Cadres et professions intellectuelles : 24%

• Professions intermédiaires : 15%

• Employés, ouvriers, artisans, agriculteurs : 10%

• Autres : 11%

Quel est leur âge ?

• Moins de 35 ans : 65%

• 35-49 ans : 22%

• Plus de 50 ans : 13%

D'où viennent-ils ?

• France : 72 %

• Etranger : 28%



Centre Georges Pompidou

Un bâtiment et une institution - Chronologie et évolution

1969-1977 . La construction du Centre

1969

Georges Pompidou, Président de la République,

décide de construire, sur le plateau Beaubourg,

un centre culturel voué aux expressions artis-

tiques contemporaines et à la lecture publique.

1970

Le concours international d'architecture est

lancé . Robert Bordai est nommé délégué pour

laréalisation du Centre. A la demande du

Président Pompidou, Pierre Boulez accepte de

créer et de diriger un institut de recherche

musicale (futur Ircam).

1971

Un jury international, placé sous la présidence

de Jean Prouvé, choisit pour lauréats ;_ parmi

les 681 équipes qui ont répondu, Renzo Piano,

Richard Rogers et Gianfranco Franrhini,

assistés du bureau Ove Arup and Partners.

« La Délégation pour la réalisation du Centre

Beaubourg » prend le titre d' « Etablissement

public constructeur du Centre Beaubourg »

(EPCB). Robert Bordai est nommé président du

Conseil d'administration de l'Etablissement

1972

Début des travaux. Les institutions futures du

Centre sont définies. Le Centre de création

industrielle, créé en 1969 au sein de l'Union

centrale des Arts décoratifs, lui est rattaché

(juillet).

1974

Début de la construction de la charpente

métallique du Centre.

Le Musée national d'art moderne, créé en 1947

(et installé au Palais de Tokyo), est rattaché au

Centre (fin décembre).

19~7r

La loi portant création du Centre national d'art

et de culture Georges Pompidou est votée le 3

janvier.

II est créé, sous forme d'étahliseernent public

nntinnwi à caractère culturel doté de la person-

nalité morale et de l'autonomie financière, un

Centre national d'art et de culture portant le

nom de Georges Pompidou.

Cet établissement public favorise la création

des oeuvres de l'art et de l'esprit ; II contribue

à l'enrichissement du patrimoine culturel de la

nation, à l'information et à la formation du

public, à la diffusion de la création artistique et

à la communication sociale. Il conseille sur leur

demande, notamment dans le domaine architec-

tural, les collectivités locales ainsi que tous

organismes publics ou privés intéressés

B assure le fonctionnement et l'animation, en

liaison avec les organismes publics on privés

qui lui sont associés, d'un ensemble culturel

consacré à toutes les formes de la création

artistique, notamment dans le domaine des arts

plastiques, de la recherche acoustique et musi-

cale, de l'esthétique industrielle, de I'art ciné-

matographique, ainsi qu'à la lecture publique.

(Lai n75-1 du 3 janvier 1975 - Art1)

Début des travaux du bâtiment de l'Ircam,

conçu par Renzo Piano et Richard Rogers, et

situé au pied de l'église Saint-Merri.

1976

Promulgation des décrets portant statut du

Centre national d'art et de culture Georges

Pompidou et de la Bibliothèque publique

d'information, le 27 janvier :

« Le Centre comprend deux départements :

le Musée national d'art moderne et le Centre

de création industrielle ainsi que des services

communs ; il peut s'associer avec la.

Bibliothèque publique d'information et un

Institut de recherche et de coordination acous-

tique-musique . »

Le décret constituant l'Ircam, sous forme

d'association régie par la loi de 1901, est pro-

mulgué le 24 décembre .
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AVANT-PROPOS

Nouvelle présentation des collections du Centre Pompidou

Depuis sa réouverture après travaux, et parallèlement à la programmation dense
et variée qu'il continue de proposer tout au long de l'année au public -
expositions, débats, spectacles, cinémas, concerts . . . - le Centre Pompidou s'est
attaché à réaffirmer la place essentielle qu'occupe, dans son activité, la mission
permanente de présentation au public de la collection nationale d'art moderne et
contemporain, conservée par le Musée national d'art moderne/Centre de
création industrielle.

Au cours des 15 derniers mois, le Musée est ainsi parvenu à reconquérir la place
qui lui appartient dans l'espace culturel du Centre Pompidou . De 700 000
visiteurs par an avant les travaux, la fréquentation du Musée sera passée, en
2000, à 1 600 000 visiteurs.

C'est, je le crois, le résultat conjugué de l'extension du Musée sur deux étages
complets du bâtiment, de sa meilleure signalisation dans le « menu culturel » du
Centre et d'un dispositif tarifaire pertinent qui privilégie la souscription d'un
Laissez-passer annuel aux activités du Centre Pompidou (50 000 titulaires d'un
laissez-passer annuel en 2000) et intègre la possibilité de se rendre au Musée
pour tout visiteur ayant acquis une entrée à une exposition temporaire.
Rappelons également que le Musée demeure d'accès gratuit ou à des conditions
tarifaires privilégiées à nombre de visiteurs, soit en raison de leur âge ou de leur
situation sociale ou scolaire et qu'il est désormais ouvert gratuitement à tous,
chaque 1 ef dimanche du mois.

La raison principale de ce succès tient cependant essentiellement à la
conscience qu'a désormais le public français et étranger de l'importance, de la
magistralité de la collection dont le Centre a la garde, de son formidable
accroissement au cours des dernières années, dans les domaines des arts
plastiques, de l'architecture et du design et de son caractère de collection de
référence internationale, seule, peut être, celle du Museum of Modern Art de
New York pouvant prétendre à l'égaler.

C'est pourquoi la mise en place d'une nouvelle présentation de la collection
constitue un événement significatif .



Un événement significatif parce qu'il manifeste un nouveau regard sur la
collection, après celui de Werner Spies, celui d'Alfred Pacquement, Directeur du
Musée national d'art moderne/Centre de création industrielle, depuis le 1 er

septembre 2000 . Un événement significatif parce que cette succession de
présentations - d'autres suivront, en effet - met en relief l'ampleur, la diversité
de notre collection et permet de développer, d'années en années, des points de
vues et des choix différents . Cette faculté est tonique pour l'institution,
passionnante pour le public dont elle renouvelle l'intérêt pour le Musée.

J'ajouterai, pour conclure ce propos liminaire, que la nouvelle présentation,
comme la précédente, souligne la richesse de la personnalité de notre musée :
musée d'art moderne et d'art contemporain, musée de la création plastique mais
aussi de la création dans les domaines de la photographie, de l'architecture et du
design, comme dans celui des Nouveaux Médias.

Jean-Jacques AILLAGON
Président du Centre Pompidou
Mars 2001



INTRODUCTION

Une nouvelle présentation de la collection du Musée

Une collection d'oeuvres comme celle du Musée national d'art moderne/Centre
de création industrielle ne peut rester figée par une présentation statique et
définitive.

Nombreuses sont les raisons qui conduisent à un renouvellement périodique de
l'accrochage des oeuvres exposées. Le fonds du Musée est riche de près de
50 .000 oeuvres et l'espace dévolu aux collections permanentes au sein du Centre
Pompidou ne peut toutes les accueillir. Le pourrait-on qu'un tel rassemblement
n'aurait guère de sens, tant cet ensemble qui couvre la totalité du )(Xe siècle est
divers.

Le déroulement du parcours doit répondre à des logiques visuelles, thématiques
et pédagogiques, permettant une véritable approche de l'art moderne et
contemporain . Au fur et à mesure, les accrochages successifs de la collection
construisent et reconstruisent une histoire du siècle mettant tantôt l'accent sur
tel artiste, tantôt tel mouvement, tandis que, régulièrement de nouvelles
acquisitions permettent d'approfondir le déploiement d'un courant esthétique ou
de donner place à des artistes jusque-là absents de la présentation.

En 1947, l'année même de l'inauguration du musée, Jean Cassou, premier
Directeur, déclarait : "Un musée d'art vivant est un musée qui bouge " . A l'heure
où d'autres grands musées d'art moderne proposent des parcours largement
renouvelés de leurs collections, le Musée national d'art moderne reste fidèle à
quelques grands principes de présentation :

- La chronologie du siècle, qui constitue la colonne vertébrale du parcours,
désormais installé sur deux niveaux du Centre ;
- Les ensembles monographiques uniques, souvent réunis grâce aux artistes
ou à leurs familles, qui permettent de voir l'ceuvre de certains grands créateurs
du XXème siècle d'une façon incomparable, et qui constituent les points d'appui
de la présentation ;
- La présence récente de disciplines longtemps écartées de la collection du
musée, tels que l'architecture et le design, qui renforce désormais le caractère
exhaustif du parcours ;
L'art le plus contemporain, enfin, auquel est consacré un niveau à part entière,
car la mission d'un tel musée est précisément de conduire le visiteur jusqu'aux
tendances les plus actuelles . Ceci prend aussi son sens, grâce à un éclairage
apporté sur les figures iconiques de l'art moderne auxquelles les oeuvres



contemporaines sont ici confrontées . En outre, leur présentation requiert un
rythme plus dense de propositions renouvelées, afin de demeurer ouverte à la
diversité des tendances esthétiques qui animent la création contemporaine.
Le nouvel accrochage de la collection, proposé en ce printemps 2001, élargit la
présentation du fonds conservé au musée, essentiellement pour la seconde
moitié du siècle . Le Niveau 5 s'ouvre sur un hommage à Balthus dont le Musée
conserve quelques peintures essentielles . L'espace dévolu aux artistes actifs
après 1945 est enrichi, permettant ainsi une distribution nouvelle des espaces et
l'attribution de quelques salles à un seul artiste (Soulages, Hantaï) ou à deux
artistes dont les oeuvres seront ainsi mises en regard pour la circonstance (De
Staël/Hartung ; Alechinsky/Saura ; Newman/Kelly . . .).

Ce nouvel accrochage, qui coïncide avec l'exposition rendant hommage à
l'engagement de la Galerie Denise René qui défend l'Abstraction construite et
l'Art cinétique, permettra un large déploiement des courants de l'art d'après-
guerre, tout particulièrement en Europe.

Au niveau 4, le parcours se propose de renouveler largement l'accrochage
antérieur . Fort de l'expérience de la présentation 2000, qui inaugurait la nouvelle
architecture intérieure créée par Jean-François Bodin, les articulations de salles
en salles sont redistribuées, architecture et design étant réinstallés dans un
parcours parallèle à l'ouest de la grande galerie de déambulation . Cette dernière
est, par ailleurs, traitée comme un espace homogène qui se traverse avec sa
propre logique d'accrochage.

Le parcours privilégie un certain nombre de nouvelles acquisitions dont
certaines occupent une salle entière. Le visiteur découvrira ainsi de nombreuses
oeuvres nouvelles et inédites . Un nombre plus important de salles sera consacré
à un seul artiste ce qui amplifiera, par exemple, la présentation des oeuvres
d'Yves Klein, de Boltanski, Beuys, du groupe Superstudio, ainsi que des travaux
de Sophie Calte, Absalon, Rondinone, Orozco . . . Des courants esthétiques, absents
jusqu'ici, sont largement représentés (Minimalismes, Supports-Surfaces,
Performances. . .) tandis que d'autres manquent, provisoirement, à l'appel.

Un accrochage d'art contemporain ne saurait jamais être complet et chacun
pourrait évidemment y regretter des absences . Qu'il soit donc une nouvelle fois
affirmé, ici, que cette présentation n'a aucun caractère définitif mais qu'elle est
une proposition qui s'inscrit dans un travail à long terme . Tous les conservateurs
et leurs équipes, qui se sont largement impliqués dans cette nouvelle
présentation, ainsi que moi-même, envisageons de renouveler cette proposition
chaque année afin que d'autres oeuvres, d'autres artistes et de nouvelles
acquisitions y trouvent, à leur tour, une juste place.

Alfred PACQUEMENT
Directeur du Musée national d'art moderne/Centre de création industrielle



Centre Georges Pompidou

tin billaient et ne Institution - Cloeneteok et Mea»

1977-1997

Vintt ans d'activités

et d'évolution lermanence

Au cours de ses vingt années d'activités,

le Centre Georges Pompidou a reçu plus de

145 millions de visiteurs. Parmi ses principales

manifestations, il a réalisé 65 expositions thé-

matiques ou monographiques sur les grands

artistes du siècle, plus de 150 expositions

consacrées à la création contemporaine et plus

de 100 autres à l'architecture, au design, à la

communication visuelle, une cinquantaine de

cycles de films de fiction (cinématographies du

monde, acteurs essentiels du 7e art . ..) . Il a aussi

créé deux biennales : la Bifa (Biennale inter-

nationale du film sur l'art) et Vidéodanse, le

Festival Cinéma du Réel, organisé de nombreux

débats, colloques, A nimations pédagogiques ...

Le Musée a enrichi ses collections de façon

remarquable (28 000 oeuvres acquises en vingt

ans), l'Imam, outre l'organisation de ses saisons

musicales, a favorisé la création de plus de

200 oeuvres dans ses studios . La Bpi, attachée

à maintenir constant et à jour un corpus de

500 000 documents, a amélioré, régulièrement,

ses offres de services pour ses usagers. ..

Dans ce contexte d'activités, le Centre Georges

Pompidou a, en permanence, fait évoluer son

organisation ainsi que son cadre immobilier

dont sont donnés ici les jalons essentiels .

1977

Le Centre Georges Pompidou est inauguré le

31 janvier. Il ouvre au public avec un ensemble

exceptionnel de manifestations : la première

rétrospective en Europe de Marcel Duchamp ;

une rétrospective Gerhard Richter ; A propos

de Nice ; Archéologie de la ville... ; les pre-

miers concerts Passage du 20e siècle réalisés

par l'Imam ; des rencontres, des spectacles...

Au cours de la même année sont présentés

La Ville et l'enfant, Le Crocrodrome de Zig et

Puce de Jean Tinguely et Nild de Saint-Phalle

et aussi. . . Paris-New York

1978

Le 1er août, le Centre Georges Pompidou fête

son 10 millionième visiteur.

En septembre, ouverture de l'Imam.

1983

Inauguration, en mars, de la Fontaine Igor

Stravinsky, réalisée par Jean Tinguely et Niki

de Saint-Phalle. Le 20 novembre, le Centre

reçoit son 50 millionième visiteur.

1984

Inauguration, en décembre, de la Salle

Garance (espace pour le cinéma et la vidéo),

réalisée par Renzo Piano.

1985

Inauguration, en juin, des Galeries contempo-

raines agrandies par Renzo Piano (1 800 m2

environ au lieu de 1 000 te) et, en décembre,

des nouveaux aménagements du Musée

national d'art moderne réalisés, au 4e étage,

par l'architecte Gae Aulenti.

1986

Réaménagements à la Bpi : ouverture de la

salle Jean Renoir destinée à des projections et

débats, de la salle George Gershwin pour la

musique et le vidéodisque, de la salle Borges

équipée pour les malvoyants et les non-voyants.



Centre Georges Pompidou

Un bâtiment et eue Institution - Chronologie et évolution

1987

10e anniversaire du Centre.

Nouveaux espaces Cci : la Galerie des Brèves

et le Point de Mire consacrés à l'actualité du

design, la Galerie des dessins d'architecture,

le Centre d'information.

1988

Création, à la Bpi, de la Logithèque ;

au Cci, de la Salle Jean Prouvé réservée à des

débats et colloques.

1990

Inauguration, en juin, de la tour conçue par

Renzo Piano, première phase d'extension des

bâtiments de l'Ircam (728 m2 ).

Projet de réaménagement des abords du Centre.

1992

Promulgation, le 24 décembre, d'un nouveau

décret portant statut et organisation.

Les deux départements du Centre Georges

Pompidou sont : le Musée national d'art

moderne/Centre de création industrielle, et le

Département du développement culturel ;

les deux organismes associés : la Bibliothèque

publique d'information et l'Ircam.

Début d'une série d'études en vue de la réor-

ganisation des espaces intérieurs du bâtiment.

1995

Début des travaux de rénovation des abords

du Centre . La maîtrise d'oeuvre est confiée à.

Renzo Piano Building Workshop (soit 17 000 m2

d'espaces puerç comprenant les rues bordant

le Centre, les places Georges Pompidou et Igor

Stravinsky ; la reconstruction de l'Atelier

Brancusi ; la création d'un parc de stationne-

ment souterrain pour autocars).

Début des travaux de réhabilitation des

façades ; la rénovation des équipements tech-

niques, entamée depuis 1992, se poursuit.

Création du site Internet du Centre .

1996

En juin, inauguration de la deuxième phase

d'extension de llrcam : les bâtiments Jules-

Ferry et Bains-Douches (1969 m2), réaménagés

par les architectes Daniel Rubin et Patrick

Rubin (atelier Canal), sont destinés à la péda-

gogie et à la documentation (salles de confé-

rences, Médiathèque, studios d'enregistre-

ment . ..).

1997

A l'occasion du 20e anniversaire du Centre,

inauguration, le 28 janvier, du nouvel Atelier

Brancusi conçu par Renzo Piano, et des abords

du Centre rénovés . Trois Journées Portes

ouvertes accueillent plus de 100 000 visiteurs.

Le 29 septembre, au terme de manifestations

exceptionnelles : Made in Fiance : 50 ans de

création en France, Fernand Léger et l'Art de

l'ingénieur, le Centre Georges Pompidou

s'engage dans d'importants travaux de réamé-

nagement.

Octobre 1997-2000

Pré tarer le lassa e du siècle

Les travaux de réaménagement
intérieur du Centre
Octobre 1997-décembre 1999

Ces travaux sont destinés à agrandir, restaurer

ou redistribuer les espaces dévolus à toutes

les activités, à rénover les installations tech-

niques et à améliorer l'accès et le confort pour

l'ensemble du public. Les principaux maîtres

d'ceuvre sont Renzo Piano et Jean-François

Bodin.

L'activité du Centre pendant tes travaux

A partir d'octobre 1997, et ce jusqu'à fin 1999,

le Centre maintient une activité dans le bâti-

ment (expositions à la Galerie sud, Documen-

tation générale du Mnam/Cci) et met en place

un programme d'activités « hors les murs » :

ouverture de lieux nouveaux sur son site
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Un bithent et une institution - Chronologie et évolution

(le 'Bpi, espace d'information et d'animations

sur la Piazza ; la Bpi-Brantôme) ; réalisation,

en partenariat avec d'autres institutions cultu-

relles, tant à Paris, en région qu'à l'étranger,

d'une trentaine d'expositions à partir des

collections du Mnam/Cci, et de cycles cinéma-

tographiques, débats, colloques, programmes

pédagogiques ...

Une organisation nouvelle

En avril 1998, le Centre réaménage son mode

d'organisation qu'il adapte à son projet culturel

pour l'an 2000.

Les objectifs :

• .Améliorer l'organisation du Musée national

d'art moderne/Centre de création industrielle

pour lui permettre de mieux remplir ses mis-

sions liées aux collections et d'affirmer plus

encore son action en faveur de la création

contemporaine.

• Confier au Département du développement

culturel l'ensemble des activités du Centre

dans les domaines de la parole, du spectacle

vivant et du cinéma.

• Placer l'action éducative et la politique des

publics au cour des missions prioritaires du

Centre Georges Pompidou.

• Renforcer les activités telles que l'éducation,

l'édition, la production, la communication. . . en

les regroupant au sein de Directions.

1999

Suite de la. programmation « dans » et « hors

les murs », des travaux de réaménagement

intérieur du bâtiment et réinstallation des

activités . Préparation des événements de réou-

verture.

2000

Le 1er janvier, réouverture du Centre au

public.



Le Musée national d'art moderne/Centre de création industrielle

(Mnam/Cci)

Conserver le patrimoine
Diffuser la création artistique . ..

Riches de 45 000 oeuvres, les collections du Musée

national d 'art moderne/Centre de création industrielle

(Mnam/CcI) couvrent l'essentiel de t'activité

artistique développée au cours de ce siècle : arts

plastiques, arts graphiques, photographie, cinéma,

nouveaux media, architecture et design.

Le Mnam/Cci a pour mission, notamment, de conser-

ver ces collections qui sont parmi les plus impor-

tantes collections publiques existantes au monde sur

ta création moderne et contemporaine,

de les enrichir et de les présenter au public.

Il programme aussi de nombreuses manifestations

et mène une politique de prêts et d'expositions en

France et à l'étranger.

Le Musée national d'art moderne/Centre de création

industrielle est issu de la réunion, en 1992, de deux

départements du Centre : le Musée national d'art

moderne et le Centre de création industrielle .

Les étaies d'un déveloi'ement

Le Musée national d'art moderne (Mnam)

Le Musée national d'art moderne est né en

1947 . Issu de la fusion du Musée d'art moderne

créé en 1937, dont il prend la succession au

Palais de Tokyo, et du Musée du Jeu de

Paume, il regroupe les grands artistes et les

mouvements internationaux de la première

moitié du 20e siècle.

Rattaché en 1974 au Centre Georges Pompidou,

le Musée national d'art moderne s'installe

dans le bâtiment en 1976. Outre l'enrichisse-

ment de ses collections, il s'ouvre à de nou-

velles disciplines : la photographie, le film

d'artiste, les nouveaux media et devient, grâce

à. celles-ci et à ses nombreuses expositions,

le lieu de la découverte de l'art du 20e siècle.

Le Centre de création industrielle (Cci)

Créé, en 1969, par l'Union centrale dés Arts

décoratifs, le Centre de création industrielle

est intégré, en 1972, au Centre Georges

Pompidou. Sa mission : présenter l'histoire

et l'évolution, au 20e siècle, des composantes

du cadre de vie et de la création industrielle

(architecture, urbanisme, design, communica-

tion visuelle, nouvelles technologies, innova-

tion sociale).

Ses activités se développent dans un ensemble

de manifestations (expositions monographiques

et thématiques, débats, colloques, publications).

Le Mnam/Cci

La réunion du Mnam et du Cci, décidée par

Dominique Bozo alors Président du Centre

Georges Pompidou, est engagée par le décret

du 24 décembre 1992. Elle marque l'entrée de

l' architecture et du design dans les collections.

L'accrochage présenté, en 1997 (à l'occasion du

cinquantième anniversaire du Mnam), dans les

espaces du Musée et intitulé Made in France :

50 ans de création en France, est le témoi-
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Les 9 collections du Mnam/Cci

45 000 oeuvres de 4 245 artistes, architectes et

designers (hors collections de la Documentation

générale du Mnam/Cci).

La collection historique, riche de 4 080 pein-

tures et 1853 sculptures réalisées entre 1905 et

1960, constitue aujourd'hui la collection de

référence en Europe.

La collection contemporaine s'ouvre avec les

années 60. Elle rend compte de la réalité

artistique française et des principaux jalons

des courants internationaux. A l'actif de cette

collection constituée de peintures, sculptures,

oeuvres en trois dimensions, textiles et objets :

1 571 oeuvres.

Créé en 1975, le Cabinet d'art graphique

rassemble aujourd'hui 18 000 oeuvres réalisées

à partir de 1905 . Il est, avec le Département

des arts graphiques du Louvre, le plus impor-

tant Cabinet, en France, dévolu au dessin.

En 1976, la photographie, en tant que telle,

entre dans les collections du Musée.

Aujourd'hui, avec plus de 12 500 oeuvres, la

collection du Cabinet de la photographie se

situe au niveau des premières dans le monde.

Le secteur des Nouveaux media bénéficie

d'une expérience d'une quinzaine d'années tant

sur le plan des arts plastiques contemporains

(vidéo, montages audiovisuels, hypermedia)

que sur celui de la recherche dans le domaine

des technologies nouvelles (réseau, réalité vir-

tuelle) . 700 bandes vidéo, 35 installations et

oeuvres multimedia, 2 CD-Rom.

730 films d'artistes retracent l'histoire de

l'avant-garde au cinéma, depuis 1919.

gnage de cette ambition : montrer l'osmose

des différents domaines de la création et

affirmer la vocation pluridisciplinaire de ses

collections.

Les collections

Leur constitution

Le fonds des collections comprend :

en 1977 : 15 967 oeuvres,

en 1986 : 25 700 oeuvres,

en 1997 : 45 000 oeuvres.

En 1974, l'attribution au Musée d'un budget

d'acquisition propre a permis de mettre en

place une véritable politique d'achat autour de

trois rnisainn5 : une mission patrimoniale sur

la première moitié du 20e siècle, une mission

sur la création des années cinquante et

soixante, une rniaaïnn de réflexion et de pros-

pection pour retenir le meilleur de la création

contemporaine.

Les collections se sont également enrichies,

depuis vingt ans, grâce à l'aide continue que

lui apportent de grands donateurs, les artistes

eux-mêmes ou leurs proches . Les collections

Architecture et Design reçoivent, quant à elles,

le soutien des professionnels, architectes,

designers et entreprises.

Enfin, grâce à la procédure de dation mise en

place par l'Etat français en 1968, qui permet

de s'acquitter de droits de succession ou de

mutation et de l'impôt sur la fortune, est entré

au Musée l'essentiel de grandes successions

d'artistes, de marchands et de collectionneurs .
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Née en 1992, la collection Architecture est

dotée de 2 246 dessina et 331 maquettes, que

complètent un important fonds photographique

et des films documentaires. Cette collection

vise à retracer l'histoire de l'architecture du

20e siècle.

Née en 1992, la collection Design compte

1 554 oeuvres dont plus de 300 dans le domaine

du graphisme. D'abord attachée à constituer

des ensembles de l'histoire du design jusqu'aux

années 70, autour du Bauhaus, du Mouvement

Moderne et de l'école d'Ulm, elle s'est ouverte

en 1997 à la jeune génération des designers.

Le fonds de la Documentation du Mnam/Cci

recouvre un million de documents (parmi

lesquels 75 000 catalogues d'exposition,

12 000 livres précieux, 6 000 titres de pério-

diques), 200 000 documents d'archives, 600 000

documents iconographiques.

Les eXtositions

Le Musée national d'art moderne/Centre de

création industrielle conjugue la présentation

des collections et la programmation d'exposi-

tions temporaires qui constituent l'un des élé-

ments forts du rayonnement et du succès de

l'établissement. Le public le plus large doit y

trouver les moyens de mieux comprendre notre

époque, de mieux percevoir l'évolution de la

création artistique. Leur programmation s'ins-

crit dans plusieurs perspectives :

• donner à voir les grands créateurs de l'his-

toire de l'art du 20e siècle dans les différents

domaines dont le Musée national d'art moderne

/Centre de création industrielle a la charge ;

• recenser les grandes questions qui ont tra-

vaillé l'art de ce siècle par des cycles théma-

tiques pluridisciplinaires ;

• rendre compte de la vitalité de la création

contemporaine .

Octobre 1997 - 1999

Une activité et une diffusion excettionnelles

Dans le cadre de la politique « hors les murs »

mise en place par l'institution, le Mnam/Cci

organise, pendant la période des travaux, un

programme de manifestations sans précédent

pour rendre accessibles au public les collec-

tions nationales et faire connaître la création

du 20e siècle : arts plastiques, arts graphiques,

photographie, nouveaux media, architecture et

design. Soit une trentaine d' expositions réali-

sées à Paris (Galeries nationales du Grand Palais,

Galerie nationale du Jeu de Paume, Musée d' art moderne

de la Ville de Paris, Espace Electra), en régions

(Colmar, Nice, Nantes, Mantes-la-Jolie, Cbalon-sur-Saône,

Lyon, Céret, Nîmes, Biot, Cajarc, Ma rsei lle , Rouen, Saint-

Etienne, Epinay-sur-Seine, Vlfeneuve-d'Ascq, Bordeaux,

Toulouse, Hyère, Arles) et à l'étranger (Osaka, Tokyo,

Milan, Mexico, New York, Stockholm, Tiibingen).

Interlocuteur incontournable des concepteurs

et organisateurs de manifestations, le Mnam/Cci

poursuit également, pendant cette période, son

activité de prêts d'ceuvres à des partenaires

français ou étrangers ; ses expositions itiné-

rantes continuent de circuler.

Marquée par le début de la programmation

« hors les murs •, l'année 1997 a atteint un

chiffre inégalé de mouvements des collections :

6% du corpus, soit quelque 2 400 oeuvres.

Enfin, le Mnaml Cci soutient, par des dépôts,

l'action des musées en région. Après le dépôt

effectué à l'occasion de l'inauguration du nou-

veau Musée d'art moderne et contemporain de

Strasbourg, d'autres dépôts seront effectués

au Musée des Beaux-arts de Rouen, au Musée

des Beaux-arts de Nancy pour sa réouverture,

ainsi qu'à l'occasion de l'inauguration du Musée

des Années 30 de Boulogne-Billancourt et de

celle de l'Espace d'art moderne et contemporain

de Toulouse. Fin 1999, près de 3 000 oeuvres des

collections nationales seront en dépôt.
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Demain, te Musée

La présentation des collections

Les collections seront présentées sur la totalité

des niveaux 4 et 5, les collections contempo-

raines au 4e, les collections historiques au 5e.

Agrandi (plus de 4 000 mrsupplémentaires,

soit une surface totale de 14 000 m2), réamé-

nagé (le 4e niveau, consacré à l'art contempo-

rain et à certains aspects des collections : arts

graphiques, vidéo, architecture, design, aura

fait l'objet d'un renouvellement muséogra-

phique complet), unifié (un escalier et des

ascenseurs vitrés mettront en commrnication

les deux niveaux), rénové (dispositifs tech-

niques, éclairage .. .), le Musée de demain sera

le parcours pluridisciplinaire de la création

moderne et contemporaine.

800 oeuvres environ seront présentées selon un

accrochage renouvelé chaque année.

Les expositions

A la réouverture, le Musée reprendra ses

activités d'expositions dans le Centre avec :

• des expositions réalisées à partir des collec-

tions dans des espaces spécifiques, au 4e

niveau (arts graphiques, architecture, design,

nouveaux media) ;

• des expositions consacrées à l'ensemble des

disciplines artistiques, dans la Galerie de la

Mezzanine Sud, niveau 1 ;

• des monograpbies sur les grands créateurs

du siècle et sur les artistes contemporains

- plasticiens, photographes, architectes, desi-

gners. . . - dans la maturité de leur oeuvre, des

expositions bilans sur les mouvements artis-

tiques, des expositions pluridisciplinaires,

dans les galeries du niveau 6.

Publications et nouveaux supports

Le Mnam/Cci rend également accessibles

ses collections par des publications et des

catalognes de référence, et sur les nouveaux

supports d'information.

Cinq publications patrimoniales minantes :

• La collection. Acquisitions 1986-1996 (tome 2)

• L'Atelier Brancusi, la collection

• La collection de photographies du Musée

national d'art moderne. 1905-1948

• L'art du mouvement cinématographique.

Collection du Musée national d'art moderne

• Projets d'architecture 1905-1998. Collection

d'architecture du Centre Georges Pompidou.

Sur les nouveaux supports d'information

• Sur Internat en consultation sur le serveur du

Centre : le catalogue de la Documentation

générale et de nombreuses pages consacrées

aux collections du Musée : plus de 250 oeuvres

présentées, illustrations et notices d'oeuvres ;

« l'Encyclopédie Nouveaux media • :

une sélection des collections Nouveaux media

du Musée national d'art moderne, du Museum

Ludwig de Cologne et du Centre pour l'Image

Contemporaine de Saint Gervais, Genève.

Projet réalisé avec le soutien de la Communauté

européenne.

http ://www.centrepompidou.fr

• CD-Rom. La Collection du Centre Georges

Pompidou, publié en novembre 1997,

propose un choix de 300 oeuvres des collections

et 2 000 documents d'archives.
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A la croisée des disciplines. ..

Le Département du développement culturel fédère

l'ensemble des activités de l'établissement dans les

domaines du spectacle vivant, du cinéma et de l'au-

diovisuel, de la parole et des débats.

Il a également pour mission de conduire la réflexion

sur les mutations culturelles de la société contempo-

raine, notamment en initiant de grandes expositions

pluridisciplinaires sur ces thématiques.

Ce département du Centre a été créé en 1992,

lors de la réunion du Musée national d'art moderne

et du Centre de création industrielle. Sa nouvelle

orientation, décidée en avril 98, accompagne le

projet culturel de l'institution pour l'an 2000 .

De nouvelles missions

Créé en 1992, le Département du développe-

ment culturel avait pour missions initiales

d'incarner la vocation interdisciplinaire du

Centre Georges Pompidou, de rassembler, croi-

ser et diffuser les disciplines, à travers une

politique novatrice dans les domaines de l'édi-

tion, de l ' audiovisuel, de la pédagogie et de

l'actualité éditoriale et culturelle.

Son orientation nouvelle témoigne de l'évolu-

tion des pratiques culturelles et de la place

prise progressivement par certaines disciplines

au Centre.

Gardant pour fondement de son identité

l'interdisciplinarité, il a désormais en charge

les spectacles, le cinéma et l'audiovisuel.

En fédérant l'ensemble de ces activités, jus-

qu'alors dispersées, de l'établissement,

le Département du développement culturel

leur donnera cohérence et visibilité.

Une nouvelle dynamique qui, à. la réouverture,

se concrétisera notamment par l'apparition

d'un véritable Pâle spectacles, situé au niveau -1

du Centre, et dont l'autonomie d'accès

et d'horaires ne sera pas le moindre atout.

Lieu du débat et de l'actualité culturelle,

il poursuit l'organisation des activités liées à

la parole et au débat, qu'il a pour tâche

d'élargir à une réflexion sur les mutations de

la société contemporaine, notamment en ini-

tiant de grandes expositions pluridisciplinaires

sur ces thématiques.

Il contribue ainsi à revivifier la dimension

culturelle, anthropologique et sociologique des

activités du Centre, quel que soit le mode

d'expression .
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Le spectacle vivant

Qu'il s'agisse de la danse, de la musique

ou du théâtre, le spectacle vivant se situe

aujourd'hui à la croisée des disciplines.

Que ce soit par ses pratiques, ou par ses thèmes,

il apparaît aujourd'hui comme l'une des

expressions les plus novatrices de la création.

Depuis plusieurs années, le Centre Georges

Pompidou s'est attaché à rendre présent dans

sa programmation l'art du métissage et du

dialogue entre les disciplines.

On a pu, entre autres, y voir, les Events de

Meure Cunningham, les chorégraphies de

Thierry Niang et de Nadine Hernu, l'une inspi-

rée de l'ouvre de Matisse, l'autre réalisée

conjointement avec le compositeur Patrick

Marcland. On a pu y découvrir, au cours de

cycles, la jeune danse contemporaine française

et étrangère. Ou encore les écritures théâ-

trales de Tacleusz Kantor ou de Valère

Novarina.

Le Département du développement culturel

développe dès aujourd'hui une réflexion

tournée vers la programmation de la jeune

création en l'an 2000 .

Le cinéma

Fictions, documentaires, films d'artistes ou sur

les artistes, cycles ou festivals, le cinéma est

présent sous toutes ses formes au Centre

Georges Pompidou. II sera, sans aucun douté,

l'un des moyens privilégiés de ce département

pour étayer son activité.

Le cinéma de fiction

Le cinéma de fiction est présent au Centre

depuis 1978 par la programmation de grands

cycles consacrés à des cinématographies

nationales du monde entier ou rendant hom-

mage à des personnalités emblématiques,

metteurs en scène, acteurs, producteurs et

scénaristes. Le succès rencontré conduisait à

ouvrir, en 1984, la Salle Garance afin d'élargir

encore l'audience de cette programmation.

Plus de cinquante cycles ont été organisés au

cours de ces vingt années.

Le cinéma documentaire sur l'art

La Biennale internationale du film sur l'art
et Vidéodanse

Le Centre Georges Pompidou a largement

contribué à la recornFIi çance du film sur l'art

par sa collection (plus de 250 documentaires

sur des artistes modernes et contemporains

comme Masson, Hartung, Picasso, Soulages, ...

réalisés par des cinéastes tels que Grémillon,

Resnais, Emmer, Mitrani.. .) et ses manifesta-

tions. Outre l'organisation régulière de cycles,

il propose, depuis 1987, une Biennale interna-

tionale du film sur l'art (Bifa), comportant une

compétition et une programmation thématique.

Ces biennales sont également présentées dans

de grandes institutions en Europe, aux Etats-

Unis, au Japon. . ., ainsi que dans de nombreux

Instituts français à l'étranger.

La 7e Biennale se tiendra à. l'automne 2000

et réintégrera le bâtiment après avoir

été accueillie en 1998 par la Vidéothèque

de Paris/Forum des images.
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Toujours dans cette perspective de l'enrichis-

sement mutuel des disciplines, le Centre

Georges Pompidou coproduit des films sur la

danse et a été l'initiateur de la biennale

Vidéodanse, consacrée aux rapports de l'image

et de la danse contemporaine.

Les Revues p arlées

Rencontres directes avec tous ceux qui font

l'actualité culturelle, et moyen privilégié de

porter à la connaissance du public les interro-

gations principales qui parcourent les diffé-

rents champs de la culture, les débats et col-

loques occupent une place prépondérante au

Centre Georges Pompidou.

Les Revues parlées - instituées depuis .1993 -,

proposent, chaque année, une centaine de

débats dans les champs et les disciplines les

plus divers - littérature, philosophie, histoire,

architecture, design, graphisme, esthétique et

histoire de l'art, actualité.

Sur le fonds d'une activité structurée autour

de cycles thématiques, elles s'attachent, par

ailleurs, à mettre en place des collaborations

avec des institutions vouées à l'élaboration et

à. la diffusion de la création et des savoirs.

Ainsi se sont-elles associées avec l'IIVIEC

(Institut mémoire de l'édition contemporaine)

pour la présentation de manifestations conjointes,

et avec le Canal du Savoir pour des émissions

sur la chaîne câblée Paris Première.

Les Revues parlées ont lieu, pendant la période

des travaux, dans le Tipi, au rythme de trois

rendez-vous hebdomadaires .

Les ex p ositions

A la réouverture du Centre, le Ddc program-

mera de grandes expositions pluridisciplinaires,

sur des thèmes de culture et de société, réali-

sées en collaboration avec les . autres départe-

ments (Mnam/Cd, Bpi, Ircam).

0



La Bibliothèque publique d'information (Bpi)

Des toilettions multimedia
en libre accès à tous les publics. ..

Connue pour son corpus exceptionnel de documents

et son succès public (12 000 usagers quotidiens,

plus de 75 millions en vingt ans), la Bibliothèque

publique d'information est un lieu à vocation expéri-

mentale pour tout te réseau de lecture publique

en France.

A la pointe des nouvelles technologies de l'informa-

tion, elle offre à tous, en libre accès, des collections

encyclopédiques et multimedia sur tous tes supports

imprimés, sonores, visuels, informatiques et numé-

riques. Son catalogue est consultable sur Minitel et

Intemet.

Pôle d'animation et de diffusion, elle propose à son

public et aux professionnels expositions, débats,

séminaires, festivals de films et publications.

Conçue comme une bibliothèque nationale dès 1967,

organisme associé du Centre Georges Pompidou

depuis son ouverture, la Bpi est un établissement

public autonome, placé sous ta tutelle du ministère

de la Culture et de la Communication (Direction du

Livre et de ta Lecture) .

Un lieu ouvert à tous

La Bpi est ouverte à tous sans formalités . Son

accès libre et gratuit est l'une des raisons de

son succès.

Les documents doivent être consultés sur place

mais tous les types de documents y coexistent,

sous différents supports.

Novembre 1997-1999, la Bol-Brantôme

Pendant la période des travaux, la Bpi est

installée dans l'immédiate proximité du Centre,

au 11, rue Brantôme, poursuivant ainsi ses

missions de service public.

Les collections de la Bpi-Brantôme

Sur 3 000 ne, la Bpi-Brantôme propose 600 places

de lecture et 75 000 documents.

On y trouve plus de 2 500 périodiques (principaux

quotidiens nationaux, régionaux et étrangers,

revues) sur papier, sur microfilms ou reliés,

tous les volumes de références dans tous les

domaines de la conne;ssance et les ouvrages

acquis pendant les cinq dernières années,

500 films documentaires sur vidéo,

des cédéroms, des logiciels d ' auto-formation,

des postes de consultation Internet et des

dossiers de presse.

Réactualisé par rapport à l'offre temporaire,

le catalogue en ligne du fonds de la Bpi-Brantôme

est consultable sur les écrans répartis dans

ses locaux, sur Minitel et sur Internet.

Le site Web de la Bpi

Ce site propose des informations permanentes

sur la bibliothèque et ses activités. II offre éga-
lement l'accès à une sélection d'autres sites ;

le but étant de créer un fonds cohérent en rela-

tion étroite avec le fonds existant de la Bpi

Adresse du serveur Bpi : http ://wwm.bpi.fr
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Centre de ressources

et service de réponses à distance

Dans le cadre d'un accord récent avec le
ministère des Affaires étrangères, la Bpi sert

de centre de ressources pour les Centres

culturels français à l'étranger sur toutes les

questions concernant la France contemporaine.

Par ailleurs, la réduction des espaces et de

l'offre des collections est compensée par un

service de réponses par courrier, téléphone,

Minitel et Intemet, qui fournit au grand public

des références, des adresses ..., et réoriente

vers d'autres lieux d'information.

Bpi-Bzaatôme

11, rue Brantôme - 75003 Paris

Horaires : lundi-vendredi : 12h-22h

samedi, dimanche : 10h-22h . Fermé le mardi

Centre de ressources

Par fax : 01 .44.78.1215.

Par Interne : Hubert - bpi.fr

Réponses à distance

Par coursier : Bpi info - 75191 Paris cedex 04

Par téléphone : lundi au vendredi,

de14hà18h : 01 .44.78.12.75

Par fax : 01 .44.78.45.10.

Par Intemet : bpi-info4dbpi.fr

l'animation et ta diffusion

Lieu d'échanges et d'échos sur les problèmes

contemporains d'information et de culture,

la. Bpi organise plus que jamais de nombreuses

manifestations dans le cadre de la politique

« hors les murs ». Cycles de débats sur des

thèmes autour des livres, de l'écriture et des

problèmes de société, conférences sur des

oeuvres littéraires ou de sciences humaines,

cycles de filma documentaires, organisés en

partenariat avec le Centre Wallonie-Bruxelles,

le Théâtre de la Colline, le Centre national des

arts et métiers (Cnam) ..., promenades litté-

raires hebdomadaires, séminaires profession-

nels en France et à l'étranger. ..

Dans le cadre de ces collaborations nouvelles,

la Bpi propose un espace de langues dédoublé :

d'une part, dans ses locaux rue Brantôme,

d'autre part à la Bibliothèque Trocadéro

(6, rue du Commandant Schlaesing, Paris

75016).

La Bpi continue, par ailleurs, de louer ses

expositions à des organismes culturels.

Le festival Cinéma du Réel

Créé en 1978 à l'initiative de la Bibliothèque

publique d'information avec le concours du

Crus audiovisuel et du Comité du film ethnogra-

phique, Cinéma du Réel est devenu, en vingt

ans, le rendez-vous annuel des professionnels

et du public pour le documentaire.

11 attire chaque année plus de 15 000 specta-

teurs Chaque édition comporte trais sections :

une compétition internationale, un panorama

français de la production récente, une rétros-

pective de documentaires qui permet d'appro-

fondir la connaissance d'un pays

Cette manifestation a été présentée en 1998 au

Cinéma des Cinéastes, à Paris, et le sera à nou-
veau en mars 1999.
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Un lieu de formation et d'écoute

Permettre l'autonomie du plus grand nombre

face à la complexité croissante des outils

documentaires est un enjeu majeur pour les

bibliothèques et la Bpi en particulier qui pro-

pose de nombreuses initiations gratuites aux

logiciels d'auto-formation, aux réseaux de

cédéroms et à Internet.

Des recherches individualisées sur bases de

données spécialisées peuvent être effectuées

sur rendez-vous par des spécialistes (au prix

coûtant).

Son service « Etudes et recherche » réalise,

par ailleurs, en permanence des enquêtes sur

les publics.

Enfin, la Bpi, au sein d'un réseau de parte-

naires, échange savoirs et expériences sous

forme de publications ou en organisant de

nombreux colloques et séminaires en France

et dans le monde.

Les éditions

Tirant parti de ses activités et expériences,

la Bpi édite trois types de documents : des

documents de bibliothéconomie (collection Bpi

Pratique), des actes de colloques ou de débats

(collection Bpi en actes), des analyses sur les

pratiques de lecture et le rôle du livre dans la

société menées par son service Etudes et

recherche (collection Etudes et recherche)

et des documents de complément à. ses mani-

festations.

Le Service Etudes et recherche

Une enquête récente a permis de mettre en

évidence une modification des profils et pra-

tiques des usagers . Une seconde enquête, qui

portait sur l'utilisation du poste multimedia

dans un travail d'acquisition et de connaissance,

a largement contribué à. la réflexion pour

déterminer les outils et les formations qui

seront proposés au public à la. réouverture .

Le public de la Bpi

(Enquéte Service Etudes et recherche, en cours

d'analyse)

• Le nombre de primo-visiteurs diminue nette-

ment au profit des visiteurs réguliers

• Les trois-quarts du public sont composés

d'étudiants.

• Un quart des lecteurs est de nationalité

étrangère, proportion qui s'affirme en baise.

• On constate une féminisation des usagers.
• Lieu de résidence : Paris et la région pari-

sienne.

• niveau d'études : sans modification depuis

vingt ans, un niveau supérieur au baccalauréat

(90%), pour la majorité dans la catégorie

Bac +3 et +4

• Domaines principalement consultés : le droit-

économie-gestion et les beaux-arts.

• L'utilisation des livres et supports imprimés

reste prépondérante (près des trois quarts des

lecteurs), malgré le développement des écrans.
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La B p i 2000

En l'an 2000, la bibliothèque retrouvera son

fonctionnement habituel, répartissant 1 800

places de lecture sur trois niveaux, permettant

la consultation directe par le public des

500 000 documents installés sur les rayon-

nages.

Permanence donc, mais nouveauté aussi.

• Nouveauté de son mode d'accès. La Bpi dis-

posera d'une entrée autonome dans le Forum.

• Nouveauté de ses circulations . Un axe inté-

rieur reliera ses trois niveaux. Un ascenseur

sera réservé aux personnes à mobilité réduite.

• Nouveauté, enfin, de ses espaces et de ses

services.

Les nouveaux espaces et services,

A côté d'espaces consacrés aux différents .

domaines du savoir, des services particuliers

susceptibles d'accueillir un public diversifié

ont été étudiés. Les grands champs discipli-

naires, mieux circonscrits, allieront documents

imprimés, documents électroniques, revues et

magazines.

Les espaces spécialisés associeront différents

supports : l'espace audiovisuel réunira 10 000

CD et 2 400 films documentaires ; l'espace d'au-

to-formation des méthodes pour l'apprentissa-

ge d'environ 130 langues et dialectes ainsi que

pour la pratique de logiciels didactiques.

Une salle de presse offrira la lecture des quo-

tidiens français et étrangers et de magazines

d'information.

Sur le 1er niveau (entrée, Forum), un espace

de références rassemblera la documentation

bibliographique et les dictionnaires, encyclo-

pédies et annuaires. Des espaces significatifs

seront réservés à la mise en valeur des nou-

veautés et des fonds.

Un programme d'animations complétera les

activités par des expositions, des manifesta-

tions orales - débats, colloques, conférences -

et des projections de filme . Les partenariats

développés au cours des deux dernières

années se prolongeront à Paris, en région et à

l'étranger.

Enfin, la Bpi sera toujours présente dans les

manifestations du Centre Georges Pompidou et

continuera d'organiser, en France et à l'étran-

ger, des séminaires ou des voyages d'étude

autour de questions bibliothéconomiques.

Leconfort des usagers

Des améliorations auront été apportées à

l'accueil et au confort des usagers . Ils y trou-

veront un mobilier nouveau, des sièges plus

confortables, un éclairage étudié sur les tables

- dont certaines seront câblées au réseau

informatique -, une signalétique entièrement

refaite.

La Bpi 2000

• 3 niveaux

• Accès : entrée autonome par le Forum

• 1 800 places de lecture

• 500 000 documents

• 2 500 périodiques

• I salle de presse internationale de 400 titres

• 10 000 CD

• 2 400 filma documentaires

• Méthodes d 'auto-apprentissage pour 130

langues et dialectes, et la pratique de plusieurs

centaines de logiciels didactiques (bureautique,

comptabilité, remise è niveau, PAD. . .)

• plus de 200 titres de cédéroms de référence en

réseau

• plus de 400 terminauxpour la consultation du

catalogue, d7nternet, de cédéroms, de logiciels .
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L'Institut de recherche et de coordination

lin pâle international
pour la création musicale . ..

L'Ircam est un centre international de recherche et

de création musicales . Les scientifiques y dévelop-

pent des logiciels destinés aux compositeurs invités

à créer, dans ses studios, des oeuvres données en

concerts en France et à l'étranger.

Des programmes pédagogiques et une médiathèque

complètent ta sensibilisation et la formation du

public et des professionnels, tandis qu'un Forum

regroupe, à travers le monde, les nombreux utilisa-

teurs des techniques développées à l'Institut.

Enfin, dans le contexte pluridisciplinaire du Centre

Georges Pompidou, l'ircam suscite l'émergence

d'oeuvres où collaborent danse, cinéma, vidéo,

installations sonores.

Organisme associé du Centre Georges Pompidou,

il bénéficie du statut d'association reconnue d'utilité

publique.

L'Ircam, d'hier à au . ourd'hui

Les fondements de 1'lrcam, pensés en concomi-

tance avec le projet du Centre Georges

Pompidou, ont été posés dans les années

soixante-dix par Pierre Boulez et un groupe de

compositeurs désireux d'explorer les relations

entre musique, science et technique . Tout en

conservant cet objectif : élaborer un langage

commun aux scientifiques et musiciens, mais

tenant compte des larges mutations survenues

au cours des deux décennies précédentes,

l'Ircam a ouvert, ces dernières années,

des voies nouvelles en menant des activités

pédagogiques tournées vers les jeunes généra-

tions et en initiant des projets en phase avec

les nouveaux réseaux informatiques.

A cet effet, il inaugurait notamment, en juin

1996, ses nouveaux locaux consacrés à . la

pédagogie et à ]a Médiathèque.

Pendant la période de travaux du Centre,

1'lrcam poursuit l'ensemble de ses activités.

1a recherche

Les recherches sur les apports de l'informa-

tique et de l'acoustique à la problématique

musicale ont pour vocation principale la mise

au point d'outils logiciels, conçus comme l'une

des voies du dialogue avec les musiciens.

6 équipes, 6 pôles de recherche

L'Acoustique instrumentale étudie le fonc-

tionnement des instruments de l'orchestre. Elle

vise à étendre leurs possibilités techniques et

sonores, à améliorer leurs méthodes de fabri-

cation, à fournir des modèles pour la simula-

tion d'instruments existants.

L'Acoustique des salles développe des outils

d'aide à la conception acoustique destinés

notamment aux architectes, et des systèmes

pour simuler l'effet de salle et le mouvement

des sources sonores.



Ilrcam

La psychoacoustique a pour domaine les

mécanismes perceptifs et cognitifs mis en jeu

dans l'écoute musicale . Elle fournit des repères

pour l'élaboration de structures sonores

complexes et des méthodes pour le contrôle

des sons de synthèse.

L'analyse-synthèse étudie les stratégies de

modélisation des sons. Elle débouche sur des

logiciels permettant l'analyse, la transforma-

tion et la combinaison des sons existants, la

synthèse de sonorités nouvelles.

L'équipe Représentations musicales réunit

chercheurs et musiciens autour de la repré-

sentation visuelle des signes musicaux . Ces

activités débouchent sur le développement

d'outils de composition assistée par ordinateur.

Enfin, l'équipe Systèmes temps-réel a pour

tâche d'rnifier et de rendre durables les outils

nés de la recherche, notamment en perfection-

nant les plates-formes existantes (telle la

Station d'informatique musicale), et d'étendre

leurs possibilités d'interaction aux dispositifs

multimedia.

Valoriser la recherche

Outre ses échanges avec les grands orga-

nismes scientifiques et les universités fran-

çaises et étrangères, l'Ircam développe des

liens étroits avec les firmes industrielles.

Cette valorisation constitue une forme de

validation de ses travaux. Elle a débouché sur

des contrats et collaborations nombreux et

variés :

• contrats de développement avec des indus-

triels : son Spatialisateur est utilisé par le

CIVET pour ses services de téléconférence, par

Renault-SA pour la. définition d'un nouveau

confort d'écoute dans l'habitacle des futures

automobiles.. .,

• collaborations avec des producteurs artis-

tiques, pour le cinéma notamment : création

d'une voix de castrat pour le film Farinelli, par

exemple.

C'est également dans ce cadre que l'Ircam

réalise, avec le soutien des ministères de

l'Industrie et de la Culture, un serveur musical,

le projet Studio en ligne, pour rendre acces-

sibles aux professionnels, à distance, les outils

de la recherche musicale. Enfin, un Forum

offre à tous ses adhérents de par le monde

l'accès direct aux logiciels et à. leur documen-

tation. Cette structure permet de développer

une large communauté d ' utilisateurs.

Création musicale et diffusion

L'ircam se définit comme la maison des

compositeurs . C'est en effet cette vocation

- être un lieu de création ouvert - qui donne

sens aux recherches qui y sont menées.

Chaque année, vingt à. vingt-cinq compositeurs

sont invités. Plus de 200 partitions ont ainsi

été créées à. l'Ircam depuis son ouverture.

la création

Depuis 1997, cette activité de création s'orga-

nise autour de quatre pôles.

• La création d'ceuvres nouvelles. Des compo-

siteurs sont accueillis dans les studios de

l'Institut pour écrire une oeuvre.

• L'expertise . Des compositeurs donnent leur

expertise musicale sur les développements en

cours.

• L'adaptation des oeuvres aux nouveaux

outils . Un pôle a été introduit afin d'adapter

les oeuvres, créées avec des outils désormais

obsolètes, à. la nouvelle Station d'informatique

musicale.

• Vers le tout numérique . L'évolution de l'au-

dio professionnelle vers le tout numérique est

intégrée au matériel utilisé pour les concerts

et les enregistrements .
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Quelques créations récentes

• Metropolis . Film de Fritz Lang.

Musique de Martin Matai= pour 17 musiciens

et • Electronique live », 1995.

Création Théâtre du Châtelet.

• Philippe Manoury : 60e Parallèle, 1996.

Opéra créé au Théâtre du Châtelet.

Mise en scène : Pierre Struesser.

Livret : Michel Deutsch

• Magnus Lindberg : Related Rocks, pour

2 pianos, 2 percussions et électronique, 1997.

Œuvre pour concert, reprise par Anne Teresa

de Heersmaeker pour le ballet 7ust Before.

• Pierre Boulez : Anthèmes II, pour violon et

électronique, 1997.

• Ivan Fedele : Dunois Ambra, pour flûte,

clavier et dispositif électronique, 1997.

Diffuser la création

Réalisées dans les studios, les ouvres sont

données en première audition au cours des

saisons musicales de l'Institut, et inscrites

ensuite au répertoire de ses tournées

nationales et internationales. En 1997, elles

ont été présentes dans 60 programmes à . Paris

et 23 à l'étranger.

Ces oeuvres sont interprétées le plus souvent

par le partenaire privilégié de l'Ircam,

l'Ensemble Intercontemporain, mais également

par d'autres formations (ensembles Court-circuit,

Ictus, Itinéraire, Nouvel Ensemble Moderne,

London Sinfonietta, Orchestre de Paris.. .) .

Transmettre

Disposant d'un savoir et d'outils de création,

l'Ircam en assure la **•~smission et la pra-

tique. Outre ses formations pédagogiques,

il met à la disposition du public un important

fonds musical (la Médiathèque) et diffuse ses

activités sous forme de livres, de revues, de

disques compacts, de cédéroms, ainsi que par

le réseau Internet.

La pédagogie

• Des formations expertes pour les composi-

teurs. Un cursus de composition et d'informa-

tique musicale (une année complète d'étude

réservée à une dizaine de jeunes sortis des

conservatoires nationaux et internationaux),

un stage d'informatique musicale (pour dix

professionnels souhaitant se familiariser avec

les techniques offertes par l'ordinateur pour la

composition musicale) et une Académie d'été

(une semaine pour une centaine de jeunes

musiciens).

• Des formations destinées aux universitaires

du 3e cycle . Deux formations doctorales sont

organisées dans les murs de l'Institut en col-

laboration avec de grandes écoles et universi-

tés, l'une musicologique, l'autre scientifique.

• Un programme d'initiation tout public. Des

stages de week-end et des ateliers découverte

de l'informatique musicale sont proposés aux

adultes, des ateliers jeux aux enfants.

La Médiathèque

En collaboration avec le CNRS, l'Ircam a

acquis progressivement un fonds documentaire

spécialisé sur le 20e siècle musical, et plus

particulièrement sur la relation entre musique,

sciences et techniques.

En 1996, une Médiathèque a été ouverte au

public, aux étudiants et aux professionnels,

mettant à leur disposition la base de ce fonds
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: 15 000 livres et revues et plus de 8 000 par-

titions.

Une autre partie de ce fonds est totalement

numérisée. Ainsi, des postes de consultation

permettent d'écouter les archives sonores de

l'Imam et de l'Ensemble Intercontemporain

(2 500 enregistrements issus des concerts)

ainsi que des vidéos et des cédéroms musi-

taux.

De plus, la Médiathèque propose des services

à distance : accès au catalogue, actualités

technologiques, articles scientifiques, biogra-

phies de compositeurs et notices musicolo-

giques. Chaque jour, 3 000 utilisateurs se

connectent au serveur de la Médiathèque.

Les publications

Revues (les Cahiers de 17rcam), magazine

(Résonance), monographies (collection

Compositeurs d'aujourdhui), cédéroms, collec-

tions discographiques, l'Ircam diversifie son

activité éditoriale sur la musique d'aujourd'hui,

notamment dans le cadre de partenariat pour

diversifier ses moyens de diffusion.

Internet

Outre le serveur de la Médiathèque et le projet

Studio en ligne, I7rcam propose un serveur Web

sur le son instrumental, un autre sur la route

des orgues consacré sur orgues restaurées par

le ministère de la Culture. Le ForumNet, auquel

ont adhéré 900 utilisateurs de ses produits, offre

un accès direct aux logiciels et à leur documen-

tation.

Adresse du serveur Ircam

http :I/www.ircam.fr

L'espace Imam

Sous la fontaine de la place Igor-Stravinsky,

imaginée par Nild de Saint-Phalle et Jean

Tinguely, le Volume recherche et création,

conçu par les architectes Renzo Piano et

Richard Rogers en 1974, réunit les espaces

occupés par les scientifiques et les musiciens :

centre de calcul regroupant les différents ser-

veurs de l7rcam ; laboratoire d'électronique et

atelier de mécanique pour la réalisation de

maquettes et prototypes d'équipements spécia-

lisés ; chambre anéchoique pour les travaux
d'acoustique instrumentale ; studios de

recherche, d'enregistrement et de production ;

salle expérimentale destinée à la recherche, aux

enregistrements et aux concerts : l'Espace de

projection.

La tour ; réalisée par Renzo Piano et inaugurée

en 1990, signale dans le tissu urbain la présence

de 17nstftut Elle est destinée à ses services

généraux

La seconde phase d'extension, confiée à l'Atelier

Canal (Daniel Rubin et Patrick Rubin) et ache-

vée en juin 1996, a permis de réunir deux bâti-

ments contigus à la tour : l'ancienne école

Jules-Ferry et les Bains-Douches. Ces espaces

sont consacrés à la pédagogie et à la

Médiathèque.



Centre Georges Pompidou - Les éditions

La production éditoriale et audiovisuelle du Centre

Georges Pompidou est l'un des outils privilégiés de

diffusion de la culture moderne et contemporaine,

et ce dans tous ses domaines d'activités : arts

visuels, architecture, design, cinéma, musique, litté-

rature, philosophie, sciences humaines ...

Le Centre Georges Pompidou a ainsi publié plus de

900 ouvrages, et participé à la production de plus

de 500 films.

Il est, aujourd'hui, l'un des premiers éditeurs

d'art de notre pays, et un acteur majeur de la

production audiovisuelle française dans le domaine

du documentaire culturel.

Les éditions du Centre

Accompagnement des manifestations organi-

sées par l'établissement ou initiatives spécifi-

quement éditoriales, ce sont quelque 60 titres

par an qui sont édités par le Centre Georges

Pompidou.

Ouvrages de référence, monographiques ou

thématiques, sur la création au 20e siècle,

catalogues patrimoniaux, études critiques,

publications d'archives, essais scientifiques

ou historiques, revues spécialisées, livres à

caractère éducatif et pédagogique, ils concer-

nent l'ensemble des disciplines dont le Centre

a la charge, et s'adressent à toute la diversité

de ses publics (grand public, public spécialisé,

jeune public . . .).

Parmi les succès récents :

Man Ray, Bacon, Brancusi, Matisse,

Féminin-Masculin.

Derniers prix obtenus

Le Cinéma japonais, l'Art de l'ingénieur.

Les artenariats

L'activité d'édition amène le Centre à collabo-

rer avec de très nombreux partenaires,

institutionnels (comme la Réunion des Musées

Nationaux ou Paris Musées) ou privés (comme

Gallimard Flammarion, Carré, Adam Biro,

le Moniteur . . . .), français ou étrangers (comme

Thames and Hudson, Prestel Verlag, Dumont,

Hatje Cantz, Abrams, Electra, Octavo, Fabbri

Editori. . .) . Il conduit, dans le même temps, une

politique de diffusion internationale de ses

productions éditoriales (en 1997, Bruce

Nauman en Allemagne, Grande-Bretagne et

Finlande, LEmpreinte en Allemagne, L'Informe

aux Usa, La Ville au Japon, en 1998, Man Ray

en Allemagne et aux Usa. . .) .
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Le Multimédia

Le Centre développe également l'édition multi-

média, autour de trois axes principaux :

• la diffusion de la culture du 20e siècle, avec

l'édition de cédéroms monographiques ou thé-

matiques (notamment l'édition du cédérom

La collection du Centre Georges Pompidou).

• la création contemporaine, avec l'édition

d'une série de cédéroms d'artistes contempo-

rains (citons, en 1998, Immemory de Chris

Marker).

• la publication en ligne, sur le site internet

du Centre, de la revue Tr®verses

Les iroduits dérivés

Autour de ses collections et de ses expositions

temporaires, le Centre édite cartes postales,

affiches, objets, labellisés ou créés à son ini-

tiative par des artistes ou des designers.

La t roduction audiovisuelle

Outre la réalisation d'outils audiovisuels liés

aux activités propres de l'établissement (expo-

sitions, communication . . .), et la production de

filma et de vidéos d'artistes contemporains,

la politique audiovisuelle du Centre Georges

Pompidou répond à trois objectifs principaux :

• la mémoire des grandes figures de l'art du

20e siècle, à travers la production de

documentaires liés aux expositions du Centre

(Man Ray, de Jean-Paul Fargier, ou Fernand

Léger, d'Alain Bergala), ou celle d'entretiens

avec des artistes contemporains (Christian

Boltanaki, Jochen Gerz . . .).

• la diffusion, auprès du grand public, des

références de la culture moderne, à. travers la

participation à des séries comme Palettes,

Architectures ou Piano du 20e siècle.

• la diffusion, enfin, de la création contempo-

raine, dans des disciplines comme la danse,

avec Vidéodanse, ou la littérature, avec

l'Atelier d'écriture.

Ces productions sont diffusées sur les chaires

de télévision françaises - principalement sur

Arte, la Cinquième, Paris Première, Canal +,

France 2 et France 3 - et étrangères.

Elles font également, dans certains cas (Man

Ray, Fernand Léger, l'Atelier d'écriture .. .),

l'objet d'édition en cassettes vidéo.

Nombre d'entre elles ont été sélectionnées

par des festivals internationaux, et plusieurs y

ont été récompensées comme Françoise .Dolto,

Grand prix de l'Académie Charles Cros 1997

dans la catégorie édition vidéographique ;

Pierre Klossowski, prix du meilleur portrait au

15e FIFA, Montréal, 1997 ; Fernand Léger,

sélectionné au FIFA 1997 ; Joseph Kosma, prix

1997 du meilleur documentaire musical de la

SACEM ; Ousmane Sow, nominé aux Emmy

Awards de New York en 1997 ; Nadro, d'Yvana

Massetti, prix du meilleur essai au FIFA,

Montréal, 1998 .



La Société des Amis du Musée national d'art moderne

L'Association des Amis du Centre national d'art et de culture Georges Pompidou

Les actions du Centre Georges Pompidou sont soutenues par deux associations, ta Société des Amis du Musée

national d'art moderne et l'Association des Amis du Centre national d'art et de culture Georges Pompidou.

La Société des Amis du

Musée national d'art moderne

La Société des Amis du Musée national d'art

moderne, attachée à la collection du Musée

depuis sa création, a pour vocation de

soutenir le développement de la collection

et de réunir ceux - collectionneurs, amateurs,

etc . - qui souhaitent participer à l'activité du

Musée.

Elle est présidée par M. François Trèves

depuis 1995.

Une de ses missions essentielles est d'établir

et de pérenniser les liens privilégiés entre

collectionneurs, artistes et responsables

culturels et scientifiques du Musée.

A cet effet, elle organise des activités telles

que des visites d'ateliers d'artistes en France

et à l'étranger, des visites commentées

d'expositions et des voyages à l'étranger pour

maintenir les échanges amicaux avec les

collectionneurs.

Apportant son soutien aux missions de diffu-

sion du Centre Georges Pompidou, elle accom-

pagne sa programmation « Hors les murs »

en organisant des voyages en France et à

l'étranger.

P.nfin, elle contribue, en étroite collaboration

avec le Musée, à l'enrichissement et à la mise

en valeur des collections par des acquisitions

et des donations.

Coordonnées:

Adresse postale : 75191 Paris cedex 04

Téléphone : 01 .44.78 .12 .76.

Fax : 01 .44.78 .12 .22 .

L'Association des Amis du Centre national

d'art et de culture Geor es Pom,idou

L'Association des Amis du Centre national

d'art et de culture Georges Pompidou,

reconnue d'utilité publique, a été créée en 1976.

Après des années de présidence commune

avec la Société des Amis du Musée national

d'art moderne, l'Association a retrouvé son

autonomie.

Elle est présidée par M. Jean-Pierre Marrie-

Rivière depuis 1997.

Sa mission est de développer, en coordination

étroite avec le Centre, la recherche de parte-

nariat et de mécénat d'entreprise.

Ainsi a-t-elle constitué un Club international

des Amis du Centre Georges Pompidou, très

restreint, réunissant des personnalités liées au

monde économique et culturel - chefs d'entre-

prise, collectionneurs, amateurs - lesquelles

sont un précieux relais entre le Centre et leur

pays ou leur région.

L'Association poursuit, actuellement, son action

en incluant, dans sa mission, la recherche de

participations financières pour le réaménage-

ment du Centre Georges Pompidou.

Coordonnées:

Adresse postale : 75191 Paris cedex 04.

Téléphone : 01 .44 .78 .16 .81.

Fax : 01 .44.78 .16 .82.
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catie 3
niveau 4

Yves Klein

Libérée des tendances abstraites des années 50, l'ouvre

d'Yves Klein ouvre de nouvelles perspectives dans le champ
de l'art contemporain . Avec le monochrome, point ultime de
la peinture, et ses actions spectaculaires, Klein incarne les
grandes préoccupations artistiques des années 60.

Les Monochromes
Yves Klein est à l'origine du tableau monochrome, toile recouverte

d'une seule et même couleur. Les premiers exemplaires qu'il réalise
sont destinés à la décoration de ses salles d'entraînement de judo ou

à l'ornement d'objets de culte rosicruciens. Ils sont uniformément
orange, vert, violet, blanc ou jaune . Ils varient selon différentes tailles
et formats. La réduction de la peinture à une seule couleur par toile

procure à Yves Klein le moyen d'atteindre ce qu'il nomme une «sen-
sibilité pure », libérée de l'interprétation psychologique qui résulte de

ta confrontation des couleurs . À partir de 1957, il précise son projet
et limite sa peinture au seul bleu, car : «Le bleu n'a pas de dimen-

sion, il est hors dimension, tandis que les autres couleurs, elles, en
ont . Ce sont des espaces prépsychologiques [ . . .] . Toutes les couleurs

amènent des associations d'idées concrètes [ . . .] tandis que le bleu
rappelle tout au plus la mer et le ciel, ce qu'il y a de plus abstrait dans
la nature tangible et visible» . En 1960, Klein dépose le brevet d'une
formule de peinture bleue, l'International Klein Blue (lKB1. Revêtu
d'IKB appliqué au rouleau pour une uniformité parfaite, le
Monochrome bleu de 1960 est par conséquent emblématique.

Les Anthropométries
À côté des célèbres Anthropométries dites «statiques» qui présen-
tent des empreintes de corps féminins alignées, Yves Klein a orches-
tré la réalisation d'anthropométries «dynamiques» . C'est le cas de

la Grande anthropophagie bleue. Hommage à Tennessee Williams
(ANT 761 Cette oeuvre a été exécutée selon la même technique des
«pinceaux vivants», procédé breveté par Klein en 1960 . Des modèles

enduits de peinture s'appliquent sur te support pictural sous ta direction

Musée national d'art moderne

Centre de création industrielle

Yves Klein (1928-19621

Yves Klein, dont les parents sont

peintres, a été très tôt familiarisé

avec le monde de l'art . Toutefois,

il s'oriente d'abord vers une

formation de judoka et atteint un

très haut niveau après un séjour

au Japon en 1952 . Cette pratique,

liée au bouddhisme, le forme à la

maîtrise de soi.

Yves Klein adhère en même temps

à l'ordre ésotérique de Rose-Croix

qui lui permet d'entrevoir la

puissance de l'imagination et la

connaissance de l'immatériel.

IL présente ses travaux artistiques

à partir de 1954, en publiant un

livre de planches monochromes.

Il organise sa première exposition

personnelle en 1955 . Il rencontre

alors le critique d'art Pierre

Restany. En 1960, ils fondent

ensemble le Nouveau Réalisme,

groupe d'artistes qui se

caractérise par l'appropriation

d'objets érigée en oeuvre d'art .
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À partir des années 50, un courant esthétique se développe
Musée national d'art moderne

	

en Europe autour du monochrome, notamment en Italie, et en
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France. Ces artistes sont préoccupés par le dépassement de
la peinture traditionnelle.

niveau 4

Monochromes

Les artistes présentés dans cette salle vont centrer leurs recherches sur
la matière et sur la pure couleur. Par la mise en valeur de ta couleur
seule, du plan du tableau ou de ses éléments constitutifs, ils poursuivent

le travail de Klein commencé au cours des années 55-60.

Lucio Fontana (1899-1968)
Longtemps figuratif, Lucio Fontana se tourne au début des années 30

vers l'abstraction . En 1947, il publie le Manifeste blanc. Il y énonce
les principes d'un «art spatialiste» résolument engagé à renoncer

aux principes classiques de ta peinture et de la sculpture . Concetto
Spaziale, de 1949, est un agglomérat de céramique polychrome.
Ce tableau échappe au critère classique de la peinture et de la sculp-
ture, et traduit ta pensée de l'artiste où l'espace devient matière et la
matière, énergie pure.

C'est aussi ta matérialisation de l'espace dans la toile que l'on
retrouve dans Concetto Spaziale-Attese (T 7041, 1958. Les Attese,
fentes dans la toile, forment deux coupures nettes qui stigmatisent
l'uniformité de la surface picturale rose. S'ouvre ainsi dans t'espace
monochrome et neutre un lieu physique, devenu autre . Le Concetto
Spaziale de 1960 propose une exploration plus complexe de la toile.
Sur la surface qui s'est rétractée en séchant, des incisions dans la
matière délimitent deux espaces aléatoires . Les Attese, évoquant des
coups de stylet qui entaillent la toile dans sa profondeur, s'unissent à

la couleur pour créer un espace sans limite.
Avec La Fine de Dio, de 1963-1964, les entailles se transforment en
trous constellant l'intégralité de la surface de la toile . Ce tableau
appartient à une série de 38 tableaux identiques . Cette série synthé-
tise de nombreuses composantes du travail de Fontana : la perfora-

tion de la toile, la monochromie, et l'utilisation de la toile comme sa
matière même .
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«Ces images sont choisies en raison de leur aptitude
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particulière à l'équivoque de ce qu'elles représentent et
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fractionnées à la limite de l'identification de la chose
représentée .» Bernard Réquichot

calte 5
niveau 4

La prolifération organique

L'après-guerre est marqué en France par une remise en cause de la
peinture et par la quête de nouveaux modes de représentation . Mais
l'intérêt pour la matière, l'organique, le désordre élémentaire, n'est
pas une tendance exclusivement française . Des artistes européens

s'y rattachent, comme Robert Malaval ou Bernard Réquichot, mais
aussi des artistes japonais, comme Testumi Kudo ou Yayoï Kusama,
et américains, comme Louise Bourgeois . Le désordre du monde
engendré par les destructions de la guerre a mis fin au rapport

harmonieux entre l'homme et la nature. À la destruction répond
l'abondance et sans doute faut-il aussi voir dans la prolifération orga-

nique le symbole de l'abondance des débuts de la société de consom-
mation . Ainsi, Robert Malaval parle de cet «envahissement [ . . .], de ce
grouillement qui est le propre de notre société et contre lequel [il]
s'est toujours révolté» . Ce que tous ces artistes ont en commun,
c'est le caractère obsessionnel de leurs travaux, qui transpirent

d'une sourde angoisse et d'un malaise physique.

Bernard Réquichot (1929-19611
Réquichot commence par travailler d'une manière cubiste, puis se
tourne vers l'abstraction . Sans titre, de 1948, appartient à cette période.
Son oeuvre prend toute sa mesure au milieu des années 50 avec ses
premiers reliquaires et ses peintures en spirale . Le Reliquaire de
la forêt, de 1957-1958, est composé d'agglomérats de peinture et de
morceaux de toiles déjà peintes découpées et collées dans une caisse
en bois . La couleur et la matière prolifèrent, comprimées dans l'espace
asphyxiant de la boîte.
Avec Nekonk, Tanten Tank Mana, 1959-1961, la prolifération devient
plus organique . La boîte qui lui sert de cadre provoque un sentiment de
claustrophobie . Créées à partir d'anneaux de rideaux en polystyrène,
ces étranges spirales inspirent un sentiment de malaise .
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Pompidou «Avec Dado, nous sommes loin de l'esthétique, nous sommes

au centre de l'humanité qui saigne, sans littérature et sans
complaisance .» Daniel Cordier,1964

niveau 4

Dado et la Donation Cordier

Né en ex-Yougoslavie en 1933, Dado suit très tôt, et pendant près de
10 ans, les cours de l'École des Beaux-Arts de Belgrade . Il arrive à

Paris en 1956. Dans l'atelier de lithographie où il travaille comme

technicien, il est remarqué par Jean Dubuffet qui découvre ses dessins.
Une technique virtuose, un pouvoir visionnaire, certainement exacerbé

au contact des paysages désolés du Monténégro sur fond de guerre,
s'expriment dans ses dessins qui fascinent également Daniel Cordier.
Celui-ci lui offre de tenir une première exposition en 1958 dans sa galerie.

Dado s'installe dans un vieux moulin, près de Paris, à Hérouville.
Il n'en bougera guère, hormis pour de brefs séjours à New York et

quelques rares voyages.

Le Massacre des innocents, 1958-1959

Restant toute sa vie fidèle à une thématique du fantastique, Dado a

élaboré une oeuvre singulière . Elle évoque en effet le surréalisme et
l'expressionnisme, mais sans s'y rattacher.
Œuvre de prolifération et d'autodestruction, Le Massacre des innocents

ressemble en effet à un jeu de massacre . En proie à l'usure lente et
inexorable, la matière craque . Ces enfants ont tous les faux-semblants

de la vie . Chacun est dessiné, peint et repeint . Pourtant leur identité
se perd dans cette masse confuse et pantelante, sous cette lumière

lunaire et implacable . Seule existe l'identité de la chair nue . Il n'y a

que peu de différences entre le vieillard et l'enfant, l'homme et l'animal.

Leurs contorsions, leurs gesticulations dérisoires les plongent inexo-
rablement dans le monde glauque des limbes . Les docteurs de

l'Église promettaient ces lieux incertains en dehors de l'enfer et du
paradis à toute la troupe innombrable des mort-nés, des foetus, des
faibles et des sacrifiés.

Musée national d'art moderne
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La Donation

Daniel Cordier

La Donation Daniel Cordier

constitue un ensemble

exceptionnel de plus de

500 oeuvres, où 64 artistes sont

représentés . Son importance

est le résultat d'une succession

de dons et de donations

au Musée national d'art moderne,

effectués de 1973 à 1989 ;

elle justifiait une présentation

de plus grande envergure

qui est réalisée aujourd'hui au

Musée des Abattoirs de Toulouse.

Pour son accrochage en 2001,

le Musée a choisi de représenter

cette donation par un ensemble

consacré à Dado, artiste

particulièrement cher

à Daniet Cordier.
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Pompidou «La Figuration Narrative s'emploie à prendre en compte les

informations contradictoires, les faux bruits journalistiques
qui font l'événement . Elle procède par galaxies d'images,
sans jugement moral ou politique .» Erré

niveau 4

La Figuration Narrative

Avec l'exposition «Mythologies quotidiennes», organisée à Paris par

Gassiot-Talabot en 1964, un nouveau type de figuration, polémique et

politique, est mis en évidence . En 1965, l'exposition «Bande dessinée
et Figuration Narrative» insiste sur l'aspect narratif de cette ten-

dance picturale . L'exposition «La Salle rouge pour le Vietnam» de

1969 met en évidence son engagement politique . Les principaux

représentants de cette tendance sont Valerio Adami, Eduardo Arroyo,
le groupe d'Equipo Cronica, Erré), Oyvind Fahlstriim, Gérard
Fromanger, Peter Stàmpfli, Hervé Télémaque et Bernard Rancillac.

Gérard Fromanger (1939)
À l'exemple du Pop Art américain, la Figuration Narrative reprend

une esthétique proche de celle de la publicité et de l'affiche . Elle y

introduit une dimension critique et polémique . Elle ne donne toute-

fois jamais d'interprétation idéologique unilatérale . C'est au specta-
teur de dégager le sens, souvent contenu dans la juxtaposition de

références historiques et sociales, et propagé par l'esthétique neutre
propre aux moyens de communication de masse . Ainsi, En Chine à
Hu-Xian, 1974, de Gérard Fromanger, représente une scène forte-
ment idéologisée de l'univers communiste chinois . Une foule de
paysans et peintres amateurs pose devant l'entrée de son exposition,

sous l'inscription «servir le peuple» . Mais l'intention de l'artiste
reste indéchiffrable . Le tableau peut aussi bien être lu comme une

apologie de l'accès à la culture que favorise la Chine populaire, que
comme une critique de l'aspect démagogique du procédé.

Musée national d'art moderne
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Le terme de Figuration Narrative

ou Nouvelle Figuration est formulé

pour la première fois en 1964 par

le critique d'art Gérald Gassiot-

Talabot. IL désigne une tendance

qui apparaît en France au début

des années 60 . IL s'agit . d'une part,

d'un retour à la figuration, en

réaction à l'abstraction de la fin

des années 50 et, d'autre part,

d'une iconographie du monde

contemporain dans tout ce qu'il

peut avoir de contradictoire,

stimulée par une prise de

conscience politique. C'est enfin

une réponse à l'essor du Pop Art

américain.
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Pompidou En cherchant à immerger te spectateur dans «l'espace-

temps» de l'oeuvre. Yaacov Agam l'invite à explorer librement
les rythmes variés d'une orchestration complexe de formes
et de couleurs.

S	alto1 0
niveau 4

Agam et l'art cinétique

Yaacov Agam (1928)

L'intuition du temps
Après une enfance partagée entre la culture hébraïque et le dessin,
Yaacov Agam fréquente l'Académie d'art Bezalel à Jérusalem . Après

un court séjour à Zurich où il rencontre les professeurs Siegfried
Giedion, Johannes Itten et Max Bill, il arrive à Paris en 1951.
En renonçant à la notion d'image fixe, il cherche un moyen de créer

une image plus près de la réalité . L'intégration du temps dans l'art lui
permet d'échapper à la fixité de l'image . Il s'oppose ainsi à ta culture

de la mort et de l'immobilité de ta civilisation égyptienne et rejoint
le commandement de Moïse interdisant toutes représentations qui

figent le réel.

La création d'un art cinétique
Fort d'un projet qui renouvellerait l'art, Agam quitte la Suisse pour
Paris en 1951 . Il commence à réaliser des Objets tactiles que le
spectateur doit toucher pour animer leur surface d'un mouvement

ondulatoire . Puis il conçoit les Peintures transformables composées

d'éléments mobiles que te spectateur assemble à sa guise . Ce travail

le fait connaître des surréalistes et en particulier de Max Ernst . Il met
au point une série de tableaux qui devient emblématique de son

oeuvre, les Polymorphes. Il s'agit de peintures réalisées sur relief

que l'on voit différemment selon le point de vue adopté . Ainsi, on ne

perçoit jamais la totalité et l'infinité des images possibles . Le specta-
teur établit ainsi sa propre vision de l'oeuvre d'art en fonction de son

mouvement . Grâce à sa participation, la quatrième dimension, le
temps, est constitutive de l'image perçue . En 1953, Agam présente

Musée national d'art moderne
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Art cinétique

Cette expression désigne des

recherches plastiques fondées sur

l'intégration du mouvement réel et

du temps. L'émergence de l'art

cinétique date de 1953 avec

l'exposition personnelle de Yaacov

Agam à la galerie Craven suivie

des expositions de Pol Bury en

1953 à Bruxelles et de Jean

Tinguely en 1954 à Paris . L'art

cinétique prend son élan en 1955

avec l'exposition «Le mouvement»

à la galerie Denise René . Elle

rassemble entre autre Yaacov

Agam, Pol Bury, Jesiis Rafael Soto

et Jean Tinguely. Leurs démarches

montrent une volonté commune

d'introduire le temps et le

mouvement dans l'art . Cari

cinétique préconise l'unité entre

l'art, la technologie et la science.

Il se distingue de la notion d'art

optique qui est une expression de

la deuxième dimension figée

malgré l'illusion de vibration

visuelle .
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Pompidou Le début des années 70 voit en France l'avènement d'une

nouvelle génération qui remet en question le statut de la
peinture et qui offre un parallélisme avec certaines recher-
ches menées par les minimatistes américains.
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Supports I Surfaces

Les recherches plastiques de Supports / Surfaces se caractérisent

par une volonté d'interroger l'acte pictural à partir de ses composants
élémentaires : toile, châssis, surface, plan, composition, application

du geste et de ta couleur.

La peinture libérée

Dans Châssis avec feuille de plastique tendue, 1967, Dezeuze pro-

cède par déconstruction en dissociant la toile du châssis . Sur la toile

désormais libre, mobile, toute vision de perspective est exclue . Dans

Hexagones collés, 1969, de Pincemin, la répétition du motif permet
une composition neutre . Cette volonté de neutralité est l'un des
aspects essentiels chez les artistes de Supports / Surfaces . Ils pro-

clament que «l'objet de la peinture, c'est la peinture elle-même» . Ils

excluent ainsi de leurs oeuvres, en réaction à l'art des années 50,

toute forme de subjectivité . Les moyens picturaux traditionnels sont

remis en question par la diversification des techniques d'application
de la couleur et du geste.
Meurice dans Pénélope IV, 1973, et Viallat dans Sans titre, 1966, uti-
lisent des colorants, en référence à l'artisanat . Le même Viallat se

sert du marquage répété d'empreintes de couleur au pochoir ou au
pinceau dans Blanche et bleue, de 1967 . Dans Tampons, 1968, Cane

utilise l'impression de tampons . Enfin, dans Sans titre, 1968, Saytour
emploie la technique du pliage. Toutes ces pratiques témoignent de
La volonté d'un retour au geste primitif.

Le support en question

Le support est également remis en question par l'emploi de matériaux
de récupération . Ainsi, dans Filet, 1970, Viallat utilise des toiles de

bâche, des parasols, des tissus imprimés, mais aussi de la corde
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Le groupe

Supports / Surfaces

L'histoire agitée de Supports /

Surfaces s'étend entre

1969 et 1972.

Originaires du Sud-Est de la

France, ses principaux membres

sont Daniel Dezeuze, Patrick

Saytour et Claude Viallat. D'autres

artistes les rejoignent au rythme

de la dizaine d'expositions qui

jalonne son histoire : Marcel

Alocco, André-Pierre Amal,

Vincent Bioulès, Louis Cane, Marc

Devade, Noël Dolla, Toni Grand,

Bernard Pagès, Jean-Pierre

Pincemin et André Valensi.

L'exposition organisée à l'ARC, en

1970, est une étape décisive . Le

groupe apparaît pour la première

fois dans le circuit officiel de l'art

sous le nom de Supports / Surfaces.

Mais surgissent rapidement

des dissensions idéologiques qui

vont déboucher sur une scission

du groupe .
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Jean-Pierre Raynaud

Né à Courbevoie en 1939, Jean-Pierre Raynaud est d'abord formé
dans une école d'horticulture d'où il sort jardinier diplômé en 1959.

En 1962, il réalise des assemblages à partir de panneaux de signali-
sation routière et de matériaux de rebut . Ces oeuvres et quelques
pièces de la série des Psycho-Objets sont présentées pour la pre-
mière fois à Paris en 1964 dans l'exposition collective « Mythologies

quotidiennes». En 1965, dans le catalogue de sa première exposition

personnelle, Raynaud est associé par le critique Alain Jouffroy à
d'autres «objecteurs», comme Daniel Pommereulle et Tesumi Kudo.
Il se lie également avec les Nouveaux Réalistes, notamment avec

Jean Tinguely et Arman. Privilégiant le motif du pot, qu'il reprendra
sans cesse, il en change la couleur et ta taille, l'associe à d'autres

objets et le multiplie jusqu'à des milliers d'exemplaires . Il introduit
aussi dans son oeuvre des objets plus connotés, particulièrement
autour du thème de la mort (cercueils, pistolets) . Son travail se déve-
loppe également en liaison avec l'architecture . En 1974, il ouvre les
portes de sa maison, dont les constantes transformations en font le
laboratoire de son évolution artistique . À partir des années 80, il crée
de nombreuses installations de sculptures dans la nature, tel le
Grand Pot doré sous la verrière, érigé en 1985 pour le parc de la
Fondation Cartier. Cette sculpture se trouve depuis 1998 sur la Piazza
du Centre Georges Pompidou . De cette même époque datent ses
contributions d'espace intérieur réalisées, comme sa propre maison,

en carreaux de céramique blanche.

Psycho-Objet, 3 pots 3, 1964
Cet assemblage est l'un des tout premiers Psycho-Objets. Il contient

déjà plusieurs des éléments que l'artiste utilisera tout au long de son
parcours, le pot de fleurs en étant l'élément majeur. Ici les pots sont
remplis de ciment, laqués en rouge et marqués du chiffre 3 en blanc .
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Christian Boltanski

Christian Boltanski est né

	

Dans la méditation que Christian Boltanski développe durant les

en 1955 ; il vit et travaille

	

années 80 sur le destin et la mort, une référence à l'holocauste va

à Malakoff (France).

	

progressivement s'insérer. L'installation Réserve est un des principaux

témoignages de cette période.
Dès les débuts de son oeuvre, Christian Boltanski s'attache aux

matériaux humbles. Ces photographies de famille, objets domes-

tiques et autres souvenirs sont empruntés au domaine de la vie ordi-
naire et porteurs d'une dimension de mémoire . Dans les vêtements

usagés, il trouve un nouveau matériau de prédilection, vecteur à

la fois d'une dimension anodine et d'une charge émotionnelle que

décuple le dispositif de l'entassement.

Réserve est une installation polymorphe . Christian Boltanski l'a décli-

née plusieurs fois depuis 1990, en fonction du lieu de l'installation.
Mur recouvert de vêtements, elle conclut la réflexion sur te tableau

qu'il a développée au cours des années 80 . La tension entre le visuel

et le vécu est alors à son plus haut degré.
Chambre totalement tapissée de vêtements, dans une configuration

choisie cette fois par l'artiste, elle se propose comme une ambiance
chargée d'humanité et d'une forte présence à la fois visuelle, physique
et olfactive, au caractère éminemment dramatique.

Chapelle ardente pour une commémoration anonyme, cette oeuvre

résonne des blessures du 20 e siècle, tout en restituant, sur un plan
plus individuel, la puissance d'évocation des objets les plus anodins.

Ces kilos de vêtements achetés aux puces renvoient chacun de nous à
la conscience tragique, contenue dans nos plus infimes possessions,

d'une disparition programmée . On retrouve le sentiment de finitude
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Renouer le lien de l'art et de la vie, tel est te but de la performance.
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Elle s'affirme au tournant des années 50 et 60 comme ta
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forme d'art la plus inclassable, conjuguant arts plastiques.
théâtre, danse, musique et poésie.
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Performances, l'art dans la vie

On l'appelle Happening ou Event chez les artistes américains, Action

ou performance en Europe. Ce nouveau genre artistique se reven-

dique de la filiation iconoclaste du mouvement Dada . Il se distingue

avant tout par son caractère unique, éphémère et lié à la trivialité du
monde réel . S'affirmant « hors limites», il se place au-delà des caté-
gories et des disciplines constituées.

Les signes précurseurs
Parmi les premiers signes annonciateurs, on compte les photogra-

phies de Hans Namuth montrant Jackson Pollock au travail dansant
sur la toile, tes peintures réalisées avec les pieds de Kazuo Shigara

et les actions spectaculaires réalisées par Georges Mathieu peignant
d'immenses toiles face au public . Toutes ces oeuvres sont autant

d'affirmations, au sein même de la peinture, de la prééminence du

mouvement et du corps de l'artiste.
En abandonnant les supports ordinaires de l'art, tes 4'33"de silence

de John Cage, pour accueillir les bruits du monde, les premiers
Happenings de Atlan Kaprow ou le saut dans le vide d'Yves Klein,
introduisent l'oeuvre dans une dimension artistique nouvelle . Elle trouve

son développement dans les Happenings organisés par les artistes
américains dans le sillage de Kaprow. En Europe, les manifestations de

Fluxus ou du Festival de la libre expression s'inscrivent dans le même
mouvement.

Lad corporel
Développant l'acquis des performances, un recentrage s'effectue sur
le corps de l'artiste durant les années 70 . Au travers de l'art corporel,

Vito Acconci, Dennis Oppenheim, Bruce Nauman, Gina Pane ou
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«Sophie Calte est une aventurière [ . . .] ; elle nous raconte
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des histoires avec des photos et des légendes . des vérités et
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des mensonges. des usurpations d'identité, des déguisements
[ . . .] . Sophie Calte invente des postures romanesques contem-

poraines .» Hervé Guibert, 1991

A8
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Sophie Calle
Sophie Calle est née en 1953 .

	

Les enquêtes
Elle vit et travaille à Malakoff.

	

Après une enfance parisienne et de nombreux voyages, Sophie Calle

France. entame sa carrière artistique au début des années 80. De retour à

Paris après sept ans d'absence, pour renouer avec cette ville devenue
étrangère, elle invente des programmes d'actions qui ta déchargent

de toute décision quant à son emploi du temps. Ainsi prend forme une

série d'enquêtes et de filatures, qu'elle relate par la photographie et

l'écriture . Elle réalise entre autres la Suite vénitienne en 1980,

ensemble de documents qui retracent l'itinéraire d'un inconnu qu'elle

suit jusqu'à Venise . Sans jamais le rencontrer, elle photographie les

lieux qu'il visite et interroge ses interlocuteurs.
Les absences

Avec L'Homme au carnet de 1983 (Collection du Fonds National d'Art

Contemporain, en dépôt au CNAC-GP, Mnam), série de rapports
publiée en feuilleton dans le quotidien «Libération », la démarche de

Sophie Calte se précise . S'étant approprié le carnet d'adresse d'un

homme, elle tente de reconstituer sa personnalité grâce aux témoi-
gnages de ceux dont il a noté les coordonnées . L'enquête devient un
moyen de s'interroger sur le décalage qui s'opère entre la réalité
accessible et l'intériorité, éternelle absente qu'on ne peut que sup-

poser.
La série des Aveugles de 1986 (Collection du Fonds National d'Art
Contemporain, en dépôt au CNAC-GP, Mnam) porte cette probléma-

tique à son paroxysme. Marquée par la description qu'un aveugle fait

du miroir dans la Lettre sur les Aveugles de Diderot, Sophie Calle

décide d'interroger des non-voyants de naissance sur l'image qu'ils

se font de la beauté . Recueillant dix-huit témoignages, elle photogra-
phie en noir et blanc le visage de chacune des personnes interrogées,
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oeuvre à ta fois soumise à la nature et complice avec elle . Ces
dernières réalisations introduisent une dimension plus
poétique.
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Giuseppe Penone

Giuseppe Penone est né en 1947 à Garessio Ponte, un petit village du

nord de l'Italie . Il a toujours été proche de la nature et en particulier

de la sensibilité paysanne : «Mon grand-père paternel a produit de

magnifiques oeuvres d'art à son époque . Par exemple : une route

creusée dans le roc sur une longueur de 500 mètres, le long du Rio

Del Manico, pour rattacher un bois au réseau routier municipal . . . ».

Ses premières expériences artistiques, directement liées et conçues

dans la nature, témoignent de l'extrême attention que l'artiste porte
aux phénomènes de croissance, d'équilibre et d'érosion.
En 1968, ses débuts dans l'Arte Povera se manifestent de manière

originale . Penone utilise certaines pratiques de l'agriculture . Il inter-
vient sur des arbres pour en modifier la croissance, déforme un tronc

à l'aide de clous ou d'un filet métallique, en le comprimant par une
main en bronze. Loeuvre est à la fois soumise à la nature et complice

avec elle.
Dans les réalisations qui vont suivre te corps de l'artiste devient par-
tie et outil de l'objet créé comme dans l'empreinte du Soffio 6, 1978,

une autre oeuvre du Musée.

Les deux oeuvres récentes présentées dans cette salle prolongent
ses recherches initiées dans les années 70.

Respirer l'ombre, 2000
Cette importante installation a été créée pour l'exposition «La

Beauté», au Palais des Papes à Avignon . Donnée par l'artiste au

musée, elle a été adaptée pour sa présentation dans cette salle.

Cette oeuvre est l'évocation poétique de la forêt mystérieuse et de
Laure, l'amour perdu de Pétrarque . L'ombre, le mouvement,

l'odeur réveillent le souvenir de l'être aimé, dont il ne reste que le
parfum du nom.
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Arte Povera

Sous le nom d'Arte Povera,

le critique d'art Germano Celant

a réuni à la fin des années 60

une jeune génération d'artistes

italiens : Giovanni Anselmo,

Alighiero e Boetti, Pier Paolo

Calzolari, Luciano Fabro, Jannis

Kounellis, Mario Merz, Marisa

Merz, Giulio Paotini, Pino Pascali,

Giuseppe Penone, Michelangelo

Pistotetto et Gilberto Zorio . En

utilisant des matériaux naturels

et quotidiens comme le bois,

la pierre, ta terre, le charbon,

la laine et le verre, les artistes de

l'Arte Povera délivrent un message

qui renvoie à la nature.

Ces confrontations imprévues de

matériaux cherchent à provoquer

la sensibilité du spectateur.
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Ugo Rondinone s'impose sur la scène artistique actuelle par
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l'atmosphère déstabilisante qui émane de ces installations.
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Il construit un monde peuplé d'antihéros, accablés et léthargiques.

catin2 1
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Ugo Rondinone

Ugo Rondinone est né en 1963 à Brunnen, en Suisse . Entre 1986 et
1990, il étudie à l'École des Beaux-Arts de Vienne . Tout au long des

années 90, il participe à un très grand nombre d'expositions en
Europe . En 1999, il expose dans le Pavillon suisse de la Biennale de
Venise . Il s'impose alors sur la scène internationale par l'atmosphère
très personnelle qui habite ses réalisations.

Ugo Rondinone crée des installations multimédias, qui combinent
vidéos, bandes-son, paysages dessinés, peintures abstraites et
sculptures . Artiste, mais aussi cinéphile averti, Rondinone travaille

en outre la musique : il réalise en effet les bandes-son de ses instal-
lations. Mélancolie, inertie, ennui existentiel, autodérision, telles

sont les caractéristiques de l'univers de l'artiste. Le personnage du
clown, alter ego d'Ugo Rondinone, est un motif récurrent de son

oeuvre. La critique Elizabeth Janus écrit : «Le bouffon de Rodinone
est un monsieur-tout-le-monde tragique, coincé entre la banalité de
sa propre existence, et son métier qui consiste à nous faire oublier la

banalité de la nôtre » . Dans Dog Days are over, de 1995, une projec-
tion vidéo présente la figure d'un clown avachi, complètement passif.
Prenant le contre-pied des valeurs prônées par ta société contempo-
raine, telles que la combativité, l'efficacité et l'énergie, Rondinone
prend le parti de l'indolence, de la léthargie.

« The evening passes like any other. Men and women float atone

through the air. They drift past my window like the weather . I close
my eyes. My heart is a moth fluttering against the watts of my chest.

My brain is tangle of spiders wriggling and raoming around . A wrig-
gling tangle of wriggling spiders. » (Stil( Smoking Part IV), 1999
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nouvelles problématiques : les façades se dématérialisent,
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les enveloppes muent, les espaces s'interpénétrent . En
refusant la séparation, elle entre dans l'ordre du continu et
mêle les fonctions.

%allé25
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La fin des séparations, 1990-2001

Du plan libre à la dématérialisation des façades et des surfaces
Historiquement, l'architecture s'organise comme un acte de séparation

de l'intérieur et de l'extérieur par le mur et d'isolation du sol.
L'architecture moderne pense la construction comme une structure

libérant les murs et les façades de leur fonction architectonique.
Le plan libre permet donc de penser différemment l'organisation des
surfaces. La façade peut s'effacer jusqu'à devenir un «mur-rideau»,
un simple appareillage de métal ou de verre.

Aujourd'hui, il semble que l'architecture contemporaine s'est empa-
rée de l'ensemble de l'objet bâti . En incluant les procédures, les
matériaux de constructions, les usages et les paramètres du

contexte , elle pense le tout en simultané comme des éléments
du programme . Avec la Médiathèque de Sendai; 1995, Toyo Ito atteint
un degré ultime de dématérialisation . Les cylindres traversent les six
niveaux du bâtiment et assurent une fonction porteuse . Ce dispositif
laisse les surfaces et les façades s'estomper presque totalement.
On retrouve la même tentation chez Dominique Lyon avec la
Médiathèque de Troyes, 2000. Ici, l'architecture s'efface pour laisser
paraître, derrière des façades totalement ouvertes sur la ville,
un texte à grande échelle de l'artiste Lawrence Wiener.

Quelques réalisations exemplaires récentes
La façade se mue en enveloppe. Elle définit l'unité du bâtiment,

une texture en perpétuelle mutation, à l'exemple des lais de cuivre
qui constituent la surface de Signal Box, 1992-1995, d'Herzog et
De Meuron.

Pour Dominique Perrault, l'architecture doit s'effacer. Elle ne se défi-
nit plus par sa forme . Elle n'est plus un objet . Dans le Vélodrome et
Piscine olympique de Berlin, 1992-1999, elle s'empare du sol pour
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Reprenant dans un premier temps une iconographie issue du
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Pop Art et de ta musique, Superstudio joue de façon ironique
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avec tes symboles du modernisme.
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Superstudio, un groupe radical italien
1966-1978	

Comme Archizoom, Superstudio est un groupe d'architectes qui s'est
constitué à Florence en 1966 avec l'exposition «Superarchitettura ».
On compte parmi ses membres Gian Piero Frasinelli, Alessandro et
Roberto Magris, Adolfo Natalini, Alessandro Poti et Christiano

Toraldo di Francia . La banquette ondulée de la salle de bains de la
Villa Savoye de Le Corbusier devient dans leur production initiale un
motif «décoratif» critique de la rectitude du plan moderne (affiche

Superarchitettura et lampe Onda Italiana, de 19661.

Le Monument continu
Ce projet de 1969 étend à l'infini le principe de la grille rationnelle qui

recouvre ta totalité de la planète en un modèle d'urbanisation globale.
Il constitue une interrogation critique sur le rationalisme italien de ta
période moderne et celui plus sociologique d'après-guerre. Les nom-

breux photomontages, tel Monument continu, New York, laissent
paraître la nature ou les villes existantes comme de simples paysages
face au déploiement de cette infrastructure rationnelle qui intègre
toutes les dimensions fondamentales de la vie.

Les Histogrammes d'architecture
Les Istogrammi d'architettura, de 1969, sont un catalogue de dia-
grammes de référence. Ce catalogue est conçu en «référence à une
grille réticulaire transposable dans des lieux ou des échelles variés
pour l'édification d'une nature à la fois sereine et immobile [. ..J.

Toutes les questions relatives à l'espace et à la sensibilité ont été

précisément supprimées . Les Histogrammes étaient aussi appelés
les tombes des architectes» (La Surface neutre, 1972) . L'unique
module de base de ce quadrillage architectural systématique
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Cette salle met en regard deux questions essentielles posées
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au designer d'aujourd'hui : d'une part le renouvellement des
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formes qui protègent et aident notre corps, suppléent à ses
défaillances et métamorphosent ses capacités : d'autre part
ta création de formes concrètes pour le monde virtuel de
l'image et de l'informatique.

cafte2 9
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Performances technologiques et
mutations contemporaines, 1976-2001

Corps et formes du vivant
Magistralement mis en oeuvre par le designer allemand Luigi Colani,

le «bio-design» crée de nouvelles formes suggestives dérivées du
monde vivant . L'objet technique n'est plus conçu seulement comme
une prothèse du corps . Il fait un avec celui-ci . Le carénage intégral
profilé de la moto enveloppe le pilote d'une gangue protectrice . La moto

Yamaha présentée ici a remporté en 1986 le record du monde de
vitesse en atteignant 336 km/h.

Par ses formes sculpturales incurvées dans les trois dimensions, par
son évocation du corps dans le resserrement entre l'assise et le dos-

sier comme dans le galbe des bordures, le siège Alufelt, 1993, de

Marc Newson, rend compte de préoccupations esthétiques analogues.
Par ailleurs, le traitement de la «peau» de cet objet, un derme lisse
sans aucun rembourrage, sans aucune densité rapportée, associe
des sensations inédites de résistance et de fragilité combinées . Les

lignes de la Chaise basse en aluminium courbé proposée par
Maarten Van Severen en 1993-1995, décrivent un volume plutôt
qu'elles ne le façonnent . La Lampe dingo Maurer, le rangement

Universal de Jasper Morrison et la chaise Hole de Ronan Bouroullec

pour Cappellini, ou encore la bibliothèque CD Shelf et la chaise
Double-Layer Chair dessinées par Arik Lévy pour Roset, soulignent
la pérennité de ces recherches contemporaines sur l'objet-plan.

Quelles formes pour l'informatique ?
Depuis l'invention du microprocesseur en 1971, les progrès effectués
dans la miniaturisation des composants électroniques et informa-

tiques ont vulgarisé l'usage des micro-ordinateurs et autres objets
de plus en plus divers, tels que les calculatrices, Dictaphones, télé-

phones ou agendas. Le rôle des designers devient déterminant dans
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le cinéma fait de l'Histoire . Ce travail avec la vidéo réalisé à
partir de fragments mémorisés, découpés et sélectionnés
aboutit à un acte de création à la manière d'un peintre ou
d'un écrivain.
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Jean-Luc Godard,
Histoire(s) du cinéma

Histoirels) du cinéma est une oeuvre réalisée de 1988 à 1998 . Elle est

composée de quatre chapitres, qui se découpent chacun en deux par-
ties . Elle est née d'un projet envisagé par Godard dans les années 70.

Le propos de cette œuvre est de présenter le cinéma comme moyen
privilégié de faire de l'Histoire, parce qu'avec son invention, «c'était
la seule fois depuis tes quatre cents millions d'années qu'une cer-

taine manière de raconter des histoires était de l'histoire ».

Le cinéma, parce qu'il permet, grâce au montage, de faire des
rapprochements entre les images et les idées apparemment loin-
taines, révèle un sens de l'histoire qui demeure caché aux autres
modes de réflexion. La vidéo, en particulier, permet d'effectuer des

séquences qui mêlent les bandes-son et les images de différents films.

Chapitre 1 :

la Toutes les histoires (51 mn) et lb Une histoire seule (42 mn)
Ce premier chapitre a connu plusieurs versions . Il consiste à démon-
trer que le cinéma «s'est tout de suite emparé de tout», telle la
Babylone antique, dont Godard montre la reconstitution hollywoo-
dienne dans le film Intolérance de Griffith . Mais le cinéma s'appro-
prie toute chose d'une manière singulière par rapport aux autres
modes de pensée : il permet d'établir des rapprochements entre dif-
férents événements, artistiques, culturels ou politiques . Cette thèse
est prolongée par la première partie du second chapitre . *

Chapitre 2 :
2a Seul le cinéma (26 mn) et 2b Fatale beauté (28 mn)
Seul le cinéma montre que non seulement le cinéma est la seule

manière véritable de faire de l'Histoire, mais que « c'est la seule qu'il
y aura et qu'il y ait jamais eu» explique Godard.

Musée national d'art moderne
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Jean-Luc Godard est né à Paris en

1930. Il découvre le cinéma au

début des années 50 et rédige des

critiques, notamment pour la

revue «Les Cahiers du cinéma».

En 1960, il réalise son premier

long-métrage, À bout de souffle,

oeuvre majeure de la Nouvelle

Vague . Au sein de ce courant qui

propose un cinéma réfléchi,

exploitant les spécificités de son

médium, Godard se concentre sur

le montage et la relation de la

fiction au réel . Il se dirige alors

vers un cinéma plus proche du

documentaire, comme le montre

Deux ou trois choses que je sais

d'elle en 1966 . Dans tes années

70, il s'empare de ta vidéo qui lui

offre une grande liberté de travail.

Il l'utilise pour des publicités, des

documentaires ou des oeuvres

comme JLG/JLG et Histoire/si du

cinéma, véritables aboutissements

de sa réflexion.
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La flexibilité est l'un des maîtres mots de l'innovation dans
Musée national d'art moderne

	

les espaces habitables . Elle doit permettre une adaptabilité
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aux besoins changeants des habitants devenus acteurs de
la conception et des transformations de leurs modes de vie.

salle34
niveau 4

Les habitacles à vivre
conçus durant les années 60

Alors que les années 50 étaient encore dominées par une vision uti-

litaire ou fonctionnaliste du mobilier, un autre courant voit le jour au
tournant des années 60, inspiré par de nouvelles pratiques de vie.
Des éléments modulaires mobiles, appelés «boîtes», «cellules»,

«containers» ou «blocs », abritent des fonctions spécifiques de l'habi-
tat . Ils donnent désormais la liberté de varier L'aménagement intérieur
en fonction des besoins quotidiens individuels ou communautaires.

La «surface mobilière», comme l'a définie alors Roland Barthes,
renouvelle le rapport du corps humain au meuble autant qu'à l'es-
pace d'habitation. Avec des surfaces planes et lisses caractéristiques

du plastique moulé, ces «non-meubles» font oublier les murs de
l'immeuble.

Ettore Sottsass, Joe Colombo et le design italien
Les Italiens Ettore Sottsass et Joe Colombo sont les premiers à for-

muler cette problématique . Dès 1966, Ettore Sottsass conçoit une
série d 'armoires Superbox, réalisées en maquettes et présentées
dans cette salle . Ce projet précède l'invention d'un environnement
composé de containers indifférenciés . Ces «boîtes ordinaires»,
d'après la propre définition d'Ettore Sottsass, ont été présentées
dans l'exposition événement organisée par Emilio Ambasz à New
York en 1972 et intitulée «Italy : The New Domestic Landscape —

Achievements and Problems of Italian Design».

Les réalisations du design français
En France, de nombreux projets réalisés entre 1968 et 1971 restruc-
turent les espaces publics et privés . En 1968, Annie Tribel conçoit une
série de coques en plastique pour l'aménagement de la cafétéria du
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salle3 4
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Figures de la densité, 1950-1960	

Les immeubles de grande hauteur, les tours, mais aussi tes grands
ensembles, les barres de logement sont devenues l'image symbolique
de la ville . Cette image de la barre de béton, de l'immeuble industriel
de verre et de métal est répulsive.

En effet, la réalité construite avec sa grande part de normalisation,
fait oublier ce qu'il y a eu de singulier, d'original et de spécifique dans
la conception architecturale . Les maquettes, dessins et documents,
réalisés de 1950 à 1980, présentent une image de la densité urbaine,

qu'il s'agisse de l'habitat ou de l'immeuble de bureau . Il est donc
nécessaire de faciliter une meilleure lecture d'une architecture

novatrice et créative qui a nourri le vocabulaire de tous les architectes
jusqu'à devenir une évidence, pour ne pas dire une banalité.

Un nouveau modernisme

Aux objets clos du premier modernisme s'opposent de nouvelles
techniques de construction : ta forme du bâtiment est susceptible
d 'engendrer son propre territoire en intervenant à l'échelle de la
grande dimension et dans l'ordre de la complexité urbaine . Ainsi en
va-t-il des structures tridimensionnelles de la Tour municipale de
Philadelphie, 1952-1957, de Louis Kahn, des façades en résilles de
tubes de la Rue Croulebarbe, 1957-1960, d'Édouard Albert, et du vide
intérieur du Ministère de l'Éducation nationale, 1970, de Joseph
Belmont et Jean Prouvé.

Des constructions ouvertes

Les constructions peuvent s'ouvrir sur la ville comme à Robin Hood
Gardens, de 1963-1973, avec le programme de logement social d'Alison

et Peter Smithson qui déploie des voiries de circulation en étages .
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Les collections contemporaines

Salle 1

	

Xavier Veilhan

Salle 2

Salle 3

	

Yves Klein

Salle 4

	

Monochromes

Salle 5

	

La prolifération organique

Salle 6

	

Dubuffet

Salle 7

	

Dado et la Donation Cordier

Salle 8

	

La Figuration Narrative

Salle 9

Salle 10

	

Agam et l'art cinétique

Salle 11

	

Supports/ Surfaces

Salle 12

Salle 13

	

Jean-Pierre Raynaud

Salle 14

	

Christian Boltanski

Salle 15

	

Beuys

Salle 16

	

Performances, l'art dans la vie

Salle 17

Salle 18

	

Sophie Calte
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Salle 19

	

Absalon

Salle 20

	

Giuseppe Penone

Salle 21

	

Ugo Rondinone

Salle 22

	

Peter Fischli et David Weiss

Salle 23

Salle 24

	

Gabriel Orozco

Salles 25-26-27 Architecture et Design
La fin des séparations, 1990-2001
Superstudio, un groupe radical italien, 1966-1978

Salle 28

Salle 29

	

Performances technologiques et mutations
contemporaines, 1976-2001

Salle 30

Salle 31

	

Jean-Luc Godard, Histoires) du cinéma

Salles 32/33

	

Architecture et Design

Salle 34

	

Architecture et Design
Figures de la densité, 1950-1980
Les habitacles à vivre conçus durant les années 60
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NIVEAU 5
Les collections modernes

Salle 1

	

Balthus, Picasso

Salle 2

	

L'heure fauve

Salle 3

	

La naissance du cubisme

Salle 4

	

Georges Rouault : la peinture comme acte de foi

Salle 5

	

Le cubisme des années 1912-1915 :
la synthèse des formes

Salle 6

	

Braque et Picasso : les papiers collés

Salle 7

	

Dada : l'art de la provocation

Salle 8

	

La recherche de l'expression

Salle 9

	

Matisse entre 1914 et 1917 :
la forme réduite à son essence

Salle 10

	

Vassily Kandinsky, les prémisses de l'abstraction

Salle 11

	

Kandinsky, Klee, Kupka : une abstraction spirituelle

Salle 12

	

L'art constructif, entre utopie et intégration

Salle 13

	

De Stijl : un esprit nouveau

Salle 14

	

Vers un rationalisme du mobilier

Salle 15

	

L'architecture des années 1920-1940 :
une modernisation internationale

Salle 16

	

Sonia et Robert Delaunay : les vibrations de la couleur
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Salle 17

	

Fernand Léger : la beauté plastique du monde moderne

Salle 18

	

Hélion, Herbin, Magnelli : entre figuration et abstraction

Salle 19

	

Julio Gonzéles et Pablo Picasso, un dialogue

Salle 20

	

Les peintures de rêve

Salle 21

	

Buiiuel

Salle 22

	

Mire), Giacometti, Picasso : la période surréaliste

Salle 23

	

L'atelier d'André Breton

Salle 24

	

Le surréalisme entre t'Europe et l'Amérique

Salle 25

	

Joan Mirô, les années 30

Salle 26

	

Au coeur de la constellation surréaliste

Salle 27

	

Autour de la nature morte

Salle 28

	

Néo-classicismes

Salle 29

	

Autour du nu

Salle 30

	

Nicolas de Staël et Hans Hartung, la genèse de
l'abstraction

Salle 31

	

Le corps déformé

Salle 32

	

Étienne-Martin et Kemeny : sculptures

Salle 33

	

L'Abstraction gestuelle

Salle 34

	

Pierre Soulages
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Salle 35

	

Pierre Alechinsky, Antonio Saura

Salle 36

	

Simon Hantaï

Salle 37

	

Les peintres non-figuratifs et la Nouvelle École de Paris

Salle 38

	

Autour du Color Field Painting

Salle 39

	

L'Expressionnisme abstrait

Salle 40

	

Architecture et Design
Ranger, ordonner, classer, 1945-1960

Salle 41

	

Constantin Brancusi, Henri Matisse :
la simplification des formes

La rénovation des salles de présentation des collections modernes du Musée a été
réalisée avec te soutien de Pierre Bergé, Yves Saint Laurent et la Maison Yves Saint
Laurent.

La rénovation des terrasses a été réalisée avec le soutien du Groupe Pernod Ricard .
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A Paris, au Salon d'automne de 1905 un groupe de peintres
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fait scandale par sa façon d'utiliser la couleur pure. Brève,
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mais passionnée, l'aventure fauve annonce l'expressionnisme

européen.

niveau 5

L'heure fauve

« C'est Donatello dans la cage aux fauves », s'écrit le critique Louis

Vauxcelles à la vue d'une oeuvre du sculpteur Marque, présentée au
milieu des tableaux de André Derain, Othon Friesz, Henri Matisse,
Manguin, Jean Puy, Louis Valtat, Georges Rouault et Maurice de

Vlaminck, exposés dans la même salle à l'occasion du Salon

d'automne de 1905. Le qualificatif fauve est resté pour désigner ces

toiles qui portent l'utilisation de la couleur pure à son paroxysme.
Pour ces peintres, il s'agit autant d'un programme plastique -
réinventer le sujet par la couleur - que du désir d'exprimer leurs

sensations de la façon la plus immédiate possible.
Sous l'influence de Van Gogh, dont ils ont vu la rétrospective à Paris
au printemps 1905, Matisse, Derain et de Vlaminck travaillent la

couleur pure par aplats . L'été de la même année, Matisse et Derain

font un séjour décisif à Collioure . Impressionnés tout à la fois par la

violence de la lumière du Sud et par les oeuvres d'Océanie de Paul
Gauguin qu'ils découvrent au même moment chez le collectionneur
Daniel de Monfreid, ils rejettent le système divisionniste que
développa Seurat, et mettent en oeuvre leurs intuitions communes . Il

s'agit, comme l'explique Derain, « d'exalter toutes les couleurs

ensemble sans en sacrifier aucune ». L'apparente violence des

couleurs, leur utilisation arbitraire (eau jaune et verte), la liberté de
la facture et la touche couvrant partiellement la toile sont
caractéristiques de l'époque fauve de Derain, et particulièrement

remarquables dans Les Deux Péniches, 1906.
De retour à Paris, Matisse peint le portrait de sa femme . La célèbre

Femme au chapeau, 1905, aujourd'hui au musée de San Francisco,

fait scandale au Salon d'automne de 1905 . « Le fauvisme, précise

Matisse, est venu du fait que nous nous placions tout à fait loin des



couleurs d'imitation et qu'avec les couleurs pures nous obtenions
des réactions plus fortes. »

De son côté, Raoul Dufy travaille avec Albert Marquet au Havre.
Il saisit toutes les occasions de fêtes pour traduire, comme dans
La Rue pavoisée, ou les Affiches à Trouville, de 1906, de nouveaux
rapports de formes, de couleurs et de mouvements.
Georges Braque découvre les nouvelles peintures fauves de Derain
et Matisse à l'automne 1905 . R passe l'hiver 1906 dans un petit port
proche de Marseille, l'Estaque, dont il rapporte une série de toiles.
La rigueur de ses constructions et le raffinement de ses couleurs lui
confèrent une place à part dans le mouvement.

Les liens qui unissent les oeuvres des fauves à celles des groupes
expressionnistes allemands Die Brücke et Der Blaue Reiter qui sont
postérieurs, confirment la portée internationale du fauvisme .
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Le cubisme constitue la plus grande révolution des formes
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dans l'histoire de la peinture depuis la Renaissance . On
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divise traditionnellement l'histoire du mouvement en deux

périodes : analytique et synthétique . Il est dominé par les
personnalités de Pablo Picasso et Georges Braque.

«ue3
niveau 5

La naissance du cubisme

C'est autour du tableau peint par Picasso au printemps 1907,

Les Demoiselles d'Avignon, conservé au musée d'Art moderne de

New York, que s'enracine le mythe d'origine du cubisme . Le peintre

simplifie les formes et accentue les volumes : révolution qu'il doit
autant à l'influence de l'oeuvre de Cézanne qu'à celle des arts

primitifs (ibériques, océaniens, ou africains) . Le visage du Buste

de femme, 1907, étude pour Les Demoiselles d'Avignon, accuse la

ressemblance avec les masques africains : ovale crayeux aux

ombres nettes et scarifiées.
L'histoire du cubisme est intimement liée aux recherches de

Picasso et de Braque . L'exposition, en novembre 1908, des

paysages peints par Braque à L'Estaque près de Marseille, marque
le coup d'envoi du « cubisme » . Ce terme est employé par dérision

par le critique Louis Vauxcelles pour dénoncer la « simplification
terrible » des paysages et la réduction de tous « les sites, figures et
maisons à des schémas géométriques, à des cubes » . En 1910 des

oeuvres de Picasso sont pour la première fois qualifiées de «cubiques».

Dans Le Viaduc à l'Estaque, 1908, Braque reprend la formule de
Cézanne, révélée à la rétrospective du Salon d'automne de 1907,

consistant à construire les formes par assemblages de plans
ouverts . Selon l'expression de leur marchand Kanweiler, Picasso et
Braque « font éclater la forme homogène ».

L'année 1909 marque une transition entre la période primitiviste et
cézannienne et la phase analytique qui suit . La couleur s'efface au

profit d'un camaïeu d'ocre et de gris, la forme est pulvérisée en
facettes imbriquées comme dans Femme assise dans un fauteuil, 1910.

A Céret en 1911, Braque et Picasso travaillent ensemble formant
selon leurs propres termes, « une cordée en montagne » . Ils

élaborent un langage visuel complexe et hermétique où, comme



dans Nature morte au violon, 1911, les objets sont réduits à des
repères réalistes (pied de table, cordes et crosse de violon).
La surface de la toile est entièrement traitée en plans feuilletés et
miroitants. Si les objets nous échappent dès que l'on croit les
reconnaître, la référence au réel ne disparaît jamais complètement
du cubisme même quand il frôle l'abstraction . Bien que fragmentée

en plans larges, et abstraits, la silhouette du Guitariste, 1910, de

Picasso, reste lisible grâce à la disposition des arêtes . En 1912, le
cubisme analytique évolue vers une phase dite « synthétique » où la

référence au réel réapparaît .
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mouvements artistiques de son époque . Son approche de la
peinture passe par une expérience personnelle du
christianisme à l'o;uvre dans chaque tableau, véritable fruit
d'une vision intérieure.

niveau 5

Georges Rouault
la peinture comme acte de foi

Né en 1871 Georges Rouault passe sa jeunesse dans un climat où
les relents de la guerre civile se mêlent à la pauvreté des faubourgs

de Belleville . En 1892, il entre à l'Ecole des beaux-arts dans l'atelier

de l'artiste symboliste Gustave Moreau . Auprès de lui il apprend à

porter toute son attention sur le monde réel et découvre

l'importance de la couleur.
Ses oeuvres exécutées autour de 1906 puisent la vivacité de leur
trait dans ses souvenirs de jeunesse et dans un intense sentiment
de révolte . Les aquarelles peintes en tonalité bleue froide
accentuent la dureté expressive de scènes sordides ou violentes

comme Jeu de massacre, 1905, Fille au miroir, 1906, Parade,

1907-1910, ou Clown au tambour, 1903-1907. Pour Rouault fêtes

foraines, clowns et prostituées sont à ses yeux les seules figures

tangibles de son monde contemporain.
Le clown est devenu l'une de ses figures emblématiques . Il incarne

un personnage qui, après avoir fait son numéro et quitté
l'effervescence du cirque et de la foule, abandonne son habit « riche
et pailleté » pour retrouver une vie d'une « tristesse infinie ».
Pendant les années 10 Rouault retrouve un certain calme . Sa

peinture s'apaise en devenant progressivement plus épaisse . Il
développe un vocabulaire plastique en simplifiant le dessin du

visage et du corps humain mais en diversifiant considérablement sa

palette chromatique.
L'Apprenti-Ouvrier, vers 1925, est un autoportrait symbolique, mais

aussi le reflet du regard que l'artiste porte sur lui-même. Ce jeune

ouvrier au front haut et au regard baissé, porte un chapeau de

clown . Il est l'artiste-amuseur public, le chantre d'un idéal détruit

par la société d'après-guerre.
Vingt ans plus tard, un petit tableau de 1944, Homo Homini

Lupus (l'homme est un loup pour l'homme), sera l'un des rares
commentaires artistiques sur les atrocités de la Seconde Guerre

Musée national d'art moderne
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Révolte

Autour de 1900, il existe un esprit

de révolte sociale chez

de nombreux écrivains et artistes.

La société industrielle leur semble

de plus en plus inapte à répondre

aux besoins spirituels de l'individu.

Par une attitude idéaliste qui

ne cherche pas à tourner le dos

au monde réel, mais à en montrer

toute la brutale vérité,

ils inventent une nouvelle forme

de Réalisme, soutenu par

une réligiosité intense,

une attention quasi franciscaine

pour les objets modestes

et tes être humiliés.

Il trouve son expression chez des

écrivains comme Kart-Joris

Huysmans ou Léon Bloy et chez

un peintre comme Rouault, qui fut

d'ailleurs leur ami.

Dans son implacable recherche

de l'homme dans l'homme.

Rouault, au terme de « toute

une vie d'effort », parviendra à y

trouver l'image d'un Dieu

personnel et rayonnant dont

la couleur est le verbe .



mondiale . Il semble représenter le même homme se balançant à
une potence sur fond de ciel éclairé par les incendies.
Des peintures de ses dernières années émanent une lumière plus
vive encore. L'artiste parvient à leur donner un rayonnement
presque intérieur comme dans Nocturne chrétien, 1952 . Les formes
sont plus souples et la matière s'est épaissie en couches
translucides. Rouaul semble être parvenu à proximité de son
sentiment personnel du sacré autant par le traitement du sujet que
par celui de la matière .
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Après avoir procédé à l'éclatement de la forme et du volume
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en plans ouverts et transparents, les cubistes recomposent,
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stylisent et simplifient. Ils réintroduisent dans leurs oeuvres
des indices de réalité . La couleur réapparaît pour définir tes

matières et les surfaces.

Salle5
niveau 5

Le cubisme des années 1912-1915
la synthèse des formes

Jeux de mots, jeux d'images, calembours visuels et mise en cause

de la représentation constituent désormais la base du vocabulaire

formel de Pablo Picasso . L'ambiguité entre peinture et papier collé

apparaît d'autant plus évidente dans le cas du Portrait de jeune

fille, 1914, que certains détails, ici peints, comme la flamme du
foyer ou les mains, existent réellement en papiers découpés . Ce

tableau est une véritable anthologie des motifs décoratifs du

cubisme : faux marbre, franges de fauteuil, moulures en papier et

pointillisme qui se retrouvent dans d'autres compositions . Après

l'expérience des collages, Picasso revient à la peinture avec des jeux

de trompe-l'oeil qui soulignent la planéité du support.
Fernand Léger reconstruit la forme décomposée par le flou

atmosphérique des impressionnistes . « Cézanne, dit-il, m'a appris

l'amour des formes et des volumes, il m'a fait me concentrer sur le

dessin . » Léger reconnaît en Cézanne celui qui invitait les peintres à

traiter la nature par le cylindre, la sphère et le cône . Dans les

Contrastes de formes, 1913, des traits noirs dessinent un réseau de

formes cylindriques ou coniques répétées, tandis que seules sont
utilisées les couleurs pures, le bleu, le vert et le rouge alternant

avec le blanc.
Juan Gris donne au cubisme synthétique toute son expression

géométrique . Il est le seul, parmi les cubistes, à faire entrer l'air du

dehors dans l'espace confiné de la nature morte . Dans Le Petit

Déjeuner, 1915, la clarté bleue du ciel découpé par la fenêtre et
l'intimité du dedans, suggérée par la chaleur du faux bois et du

rouge profond à droite, se rencontrent sans rupture.
Inspiré par les constructions de Pablo Picasso, Henri Laurens
associe volumes et plans obliques, vides et pleins, bois et tôles



peintes. Avec La Bouteille de Beaune, 1917, il propose une réflexion
sur le volume « intérieur » des objets, ici ta bouteille et le verre.

Dans le Personnage debout, 1916, Jacques Lipchitz décompose le
volume des corps en plans qu'il agence comme une construction
architecturale abstraite. Il explore ainsi les possibilités
d'agencement des formes et se dégage du sujet . Cette exploration

renforce son sens du monumental et poursuit la recherche de
conceptualisation amorcée après la découverte du cubisme .
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En 1912 . Picasso et Braque élaborent de nouvelles
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techniques décisives pour l'évolution du cubisme : collages.
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constructions et papiers collés . Des procédés qui
démultiplient les possibilités de jeux sémantiques
ou plastiques.

niveau 5

Braque et Picasso: les papiers collés

Lors d'une première phase dite analytique, le développement du
cubisme, entre 1908 et 1911, a mené Picasso et Braque aux limites
de l'abstraction . En automne 1909, Braque introduit des éléments
typographiques dans la peinture . En 1912, Picasso exécute le

premier collage, Nature morte à la chaise cannée . L'oeuvre est

encadrée d'une corde ; un morceau de toile ciré reproduit le cannage

d'une chaise : le tableau-objet est né.
En 1911 et 1912 les deux peintres multiplient les innovations : lettres

tracées au pochoir sur la peinture, assemblages en papier,
utilisation du papier collé. En septembre 1912, Braque crée le
premier papier collé, Compotier et verre, en combinant l'armature

dessinée et les morceaux de papier faux-bois : formes et couleurs

sont séparées . Picasso utilise des couleurs mélangées à du sable.
Il exécute sa première construction de forme éclatée en carton,
Guitare, 1912, et en réalise une autre en tôle découpée.

Jusqu'en 1914, Braque et Picasso réalisent plusieurs séries de
papiers collés et épinglés en conjuguant dessin, papier journal,
papier peint, partition de musique, paquet de tabac . Ces éléments

renvoient à de multiples réalités comme dans La Bouteille de

Vieux-Marc, 1913, où le morceau de tapisserie évoque à la fois le
mur du fond, la table et le contenu du verre.
En 1914, les papiers collés sont traités de façon plus picturale grâce
à l'utilisation de matériaux plus colorés et à des techniques comme

le pointillisme, visibles dans Nature morte sur une table de 1914.

Entre 1915 et 1919 le sculpteur Henri Laurens va également réaliser

des papiers collés et des constructions en bois, vivement colorées,

et en métal . Bouteille et verre, 1918, est la version en trois

dimensions du collage homonyme de 1917 . Têtes ou natures mortes



se distinguent par rapport aux constructions de Braque et Picasso
par le dynamisme de leurs constrastes de formes ouvertes et

synthétiques.
En 1917, Picasso avait mis le cubisme sur scène en créant décors,

rideau et costumes pour le ballet Parade, présenté au théâtre du

Châtelet en collaboration avec Jean Cocteau, Erik Satie et les ballets

russes de Diaghilev. En 1924, le rideau du ballet mythologique

Mercure, commandé par le comte de Beaumont, est l'aboutissement

du cubisme : les couleurs et le dessin des figures de Pierrot et
Arlequin sont indépendants comme dans les papiers collés .



Centre
Pompidou A travers différentes manifestations et productions

« subversives » ou provocatrices, tes dadaïstes expriment
leur révolte contre les codes de l'esthétique bourgeoise en
inventant de nouveaux modes d'expression.

lln7
niveau 5

Dada: l'art de la provocation

La révolte dada contre l'art officiel et l'ordre établi, l'appel au non-

sens, s'exprime à Zurich en plein conflit mondial, notamment lors
des « soirées dada » organisées au cabaret Voltaire . Poètes et

peintres récitent des poèmes absurdes, créent des spectacles

musicaux, des pièces de théâtre et des ballets : toutes sortes

d'interventions volontairement loufoques destinées à faire scandale.
Après la fermeture du cabaret Voltaire en 1917, les artistes ouvrent

une galerie dada où ils organisent des manifestations et des

expositions, dans lesquelles ils tournent en dérision les catégories

artistiques traditionnelles.
L'oeuvre de George Grosz, Remember Uncle August, the Unhappy

lnventor de 1919, reflète le cynisme et la violence de l'esprit

dadaïste . Qu'il s'agisse d'utiliser des typographies inhabituelles, des
matériaux ordinaires (plâtre, broderie, carton, papier déchiré, bois

flotté) comme le fait Jean Arp dans Trousse d'un Da, ou qu'il
s'agisse d'organiser des spectacles, les dadaïstes jouent les
agitateurs et se font connaître par leurs publications, leurs tracts,

leurs manifestes, leurs affiches et leurs revues provocatrices.
Sophie Taeuber et Jean Arp, des artistes du groupe zurichois,
réalisent des collages aléatoires et utilisent des matériaux bruts

comme le bois . Tous tes moyens sont bons pour remettre le

spectateur et ses certitudes en question . L'absurdité,

l'irrationalisme, le hasard, la recherche de scandale sont affirmés

comme l'expression de la liberté totale.
L'aspect hétéroclite de l'assemblage d'objets dans l'oeuvre Der Geist

unserer Zeit, 1919, et la radicalité de l'image montrent la volonté de

Raoul Hausmann de faire de l'anti-art . Cette tête est présentée à

diverses reprises dans les expositions du Novembergruppe, le
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Dada

Dada est un mot trouvé

par hasard dans le dictionnaire

et choisi pour son insignifiance.

Le mouvement est fondé à Zurich

le 5 février 1916 autour des poètes

Hugo Ball. Tristan Tzara,

Richard Hüelsenbeck,

et des artistes Marcel Janco,

Hans Richter, Christian Schad,

Jean Arp et Sophie Taeuber.

Assez rapidement, ce qui refusait

d'être un mouvement

d'avant-garde de plus fait des

émules dans quelques grandes

villes [Barcelone, Berlin . Cologne,

Paris et New York) et devient

dès lors le dadaïsme .



groupe dadaïste berlinois qui incarne la tendance la plus politisée
du mouvement.

Le petit groupe formé, à New York, autour de Picabia, Duchamp et
Man Ray fait connaître le dadaïsme Outre-Atlantique grâce en partie
à la publication de New York Dada dès 1921.
C'est pendant cette période que Marcel Duchamp réalise la plupart de
ses célèbres ready-mades, comme Roue de bicyclette (1913-1914) ou
Porte-bouteilles (1914) . A la même époque, Man Ray imagine certains
de ses étranges objets, comme Cadeau (1921-1963), qui annoncent
« les objets à fonctionnement symbolique » des surréalistes.
A Paris dada est surtout représenté, à partir de 1919, par la revue de
Picabia : 391 . Un festival dada a lieu en 1920 . Le Salon dada,
organisé à la galerie Montaigne l'année suivante, marque l'apogée
et la fin du dadaïsme parisien . En effet, Tristan Tzara s'écarte du
cercle parisien après une discorde avec André Breton . Le goût de la
provocation et du non-sens est aussi de mise à Paris . En témoigne
la phrase placée en oblique par Picabia dans le Chapeau de paille ?
(1921-1922) : « M. . . pour celui qui le regarde !» Interrogé par les
autorités du Salon parisien auquel elle était destinée, il déclare
qu'elle signifie « merci » .
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une même veine expressionniste et un intérêt commun
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pour les arts populaires réunissent Chagall . Larionov.
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Gontcharova, Kirchner et Kupka . Soucieux de libérer la
peinture du joug des conventions, ces artistes ont associé
l'apport des avant-gardes à leur culture propre.

niveau 5

La recherche de l'expression

Les Porteuses et L'Automne (1911) illustrent le néo primitivisme

dont Natalia Gontcharova et Mikhaïl Larionov sont les acteurs

principaux . Ce mouvement naît à Moscou en 1907 lors de

l'exposition « Stephanos ». Le rejet radical de tout académisme se

traduit aussi bien par le choix des sujets, souvent triviaux, que par
une facture délibérément rudimentaire . S'ils retiennent de Gauguin
et de Matisse le pouvoir expressif de la couleur, c'est dans la

tradition populaire russe que les deux artistes trouvent le ferment

d'un renouvellement formel . Broderies, jouets, enseignes, dessins

d'enfants, icônes et surtout loubki (gravures sur bois) leur inspirent

l'économie de moyens et l'expressivité obtenue par la déformation et

la densité de la couleur. Cette assimilation de formes d'art

jusqu'alors méprisées engendre L'Automne, toile qui appartient à

un quadriptyque des saisons. Reprenant la composition des

broderies, l'artiste a divisé l'espace en quatre champs monochromes
sur lesquels se détachent personnages, arbres et animaux stylisés.
L'intégration d'un texte fait référence aux gravures populaires.

Les Porteuses font partie d'un cycle important de peintures

monumentales (Vendanges) qui témoigne de l'attachement de

Gontcharova au thème paysan. L'influence de l'icône est sensible

dans la claire ordonnance et le hiératisme des figures peintes sur

des aplats colorés.
Marc Chagall participe aux expositions organisées à Moscou par

Larionov et Gontcharova . Le Poète Mazin (1911-1912), réalisé alors

que l'artiste réside déjà à Paris, se caractérise par la simplification

des formes et les jeux de contrastes colorés . La réduction du corps à

des volumes simples dénote l'influence du cubisme, tandis que te

recours à un chromatisme arbitraire rappelle la période fauve de
Matisse . Référence qui est aussi celle de Kupka dans Le Rouge à

lèvres (1908) . Chagall se donne pour but l'expression de l'intériorité



de son modèle et conçoit un portrait intense où la vision subjective
l'emporte sur l'impératif de réalisme.

Cette démarche est également celle de Ernst Ludwig Kirchner,
représentant majeur du groupe expressionniste allemand Die Brücke
(le pont) . La Toilette de 1912-1913 est exécutée à Berlin où les

membres du groupe, quittant Dresde, s'installent en 1911 . Cette
seconde période se caractérise chez Kirchner par une réduction de
la palette et un recours à des formes anguleuses . La Toilette n'est
pas une représentation réaliste . Le motif du miroir s'accorde
explicitement à l'ambition du peintre d'élaborer une peinture qui
soit le reflet des sensations et de la psychologie de son auteur. Le
déséquilibre spatial, les lignes aiguës, la touche instinctive et le
chromatisme violent dessinent une sorte d'autoportrait détourné .
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Pompidou Procédant de la simplification du motif et de la réduction de

la palette, ces tableaux de Matisse s'éloignent du réalisme
pour aborder la lisière de l'abstraction.

niveau 5

Matisse entre 1914 et 1917
la forme réduite à son essence 	

Marquées par les troubles de la Grande Guerre, les années 1914-

1918 occupent une place à part dans l'oeuvre de Matisse.
L'exubérance colorée qui donne le jour au fauvisme et l'idylle
lumineuse des tableaux réalisés à Tanger en 1912 et 1913, cèdent le

pas à des oeuvres où le noir joue désormais un rôle majeur.
L'assombrissement de la palette s'accompagne d'une géométrisation

du motif et d'une simplification des compositions.
Tel un leitmotiv, la fenêtre, déjà présente dans des oeuvres

antérieures, permet au peintre de traduire ses préoccupations sur
l'espace. « Pour mon sentiment l'espace ne fait qu'un depuis

l'horizon jusqu'à l'intérieur de ma chambre-atelier », confiera-t-il

plus tard . Donnant corps à cette perception, Intérieur, bocal de
poissons rouges, 1914, s'organise autour de la fenêtre qui abolit ici
toute distinction entre intérieur et extérieur : la luminosité bleutée

de l'aquarium et celle du paysage urbain du quai Saint-Michel sont
intimement mêlées . Ce tableau est souvent associé au Peintre dans

son atelier, 1917. Réduits à de simples silhouettes sans visage, le
peintre et son modèle se font face dans un espace indistinct où mur
et sol s'unissent dans un aplat de noir. La fenêtre ouverte fait écho à

la toile qui dédouble l'image du modèle . Ce jeu d'espaces imbriqués
se retrouve dans Le Violoniste à la fenêtre, 1918, élaboré lors d'un
séjour à Nice. La disposition strictement frontale évoque celle de

Porte-Fenêtre à Collioure, 1914, oeuvre majeure retrouvée après la
mort de l'artiste . La baie occupe ici la totalité de la composition
qu'elle structure en quatre bandes verticales . Toute perspective est

abolie, toute distinction entre dehors et dedans disparaît au profit
d'une unification de l'espace et d'une simplification radicale de la

peinture. Cette simplification guide la réflexion constante sur le
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portrait et le nu (Nu couché 1, 1907, et Deux Négresses, 1907-19081.
Jeannette IV, 1911, fait partie d'une série où l'artiste métamorphose
peu à peu son modèle. Dans Portrait de Greta Prozor, 1916, et
Auguste Pellerin Il, 1917, comme dans tous les portraits de cette
série, Matisse a la volonté de traduire l'essentiel . Les figures et les

fonds traités sur un même plan comme l'absence de volume
contribuent à renforcer l'effet de planéité .
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Pompidou Vassily Kandinsky réalise ces oeuvres à une période

importante de sa carrière . Elles sont déterminantes dans
['histoire de l'art du XXe siècle . En se détachant
progressivement du sujet pour n'exprimer que sa seule
sensation, Kandinsky est de ceux qui inventent l'art abstrait.

AO
niveau 5

Vassily Kandinsky,
les prémisses de l'abstraction

De Improvisation Ill, 1909, à Composition à la tache rouge, 1914, se
reconstituent les étapes qui conduisent la peinture à s'émanciper

définitivement du réel . Kandinsky procède par soustraction, épurant
peu à peu le motif jusqu'à se libérer de tout sujet . Ce processus
s'élabore dès 1908 quand les paysages de Murnau, en Bavière,

inspirent au peintre des oeuvres lyriques, aux coloris violents et aux
motifs simplifiés . L'année suivante, il réalise ses premières
Improvisations, titre générique d'une série exprimant, par les

moyens de la couleur, des « impressions de la nature intérieure » . Si
les éléments d'Improvisation Ill, 1909, demeurent identifiables, ils
sont réduits à leurs lignes essentielles . Et le chromatisme arbitraire

- cheval vert, arbre bleu, ciel rougeâtre - souligne le rôle expressif
que l'artiste accorde à ta couleur. Dans Improvisation XIV, 1910,

seules subsistent des masses colorées dont l'agencement suggère
un paysage.
Avec le peintre Franz Marc, Vassily Kandinsky fonde en 1911, à
Munich, le groupe expressionniste Der Blaue Reiter [le cavalier

bleu] . La série des Impressions . Impression V (Parc) de 1911 fait
franchir au peintre un pas supplémentaire vers l'abstraction . La
peinture, composée de zones de couleurs librement apposées, se
déploie indépendamment des lignes rythmiques noires qui la

traversent. Seul le sous-titre allusif permet de recomposer le motif
réduit à sa trame : un couple de cavaliers, silhouettes schématiques,
traverse le paysage sous le regard de deux personnages assis sur

un banc à l'arrière-plan. L'artiste libère lignes et couleurs de leur
fonction descriptive . Toutefois le tableau n'est pas l'objet d'un simple

jeu formel. « Le fait d'appauvrir l'extérieur amène un enrichissement
intérieur», écrit Kandinsky dans son ouvrage théorique Du spirituel
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Der Blaue Reiter

Vassily Kandinsky et Franz Marc

fondent te groupe Der Blaue Reiter

Ile cavalier bleu] lors d'une

exposition-manifeste organisée

en 1911 à la galerie Thannhauser

de Munich . Leur projet est de

rénover le langage artistique en

préférant l'expression subjective

à la représentation du monde réel.

La spontanéité propre à l'enfance

et l'art des primitifs sont pour eux

les manifestations d'un rapport

direct et plus profond

avec la nature.

Jean Arp, Robert Delaunay,

Paul Klee, August Macke . Ernst

Ludwig Kirchner, Malevitch

et Arnold Schoenberg participent

aux expositions de 1911 et 1912 .



dans l'art, 1911 . Désormais la peinture n'emprunte plus ses formes
au monde extérieur mais se développe sur les bases de ce que
l'artiste nomme la « nécessité intérieure ».

Avec l'arc noir, 1912, oeuvre majeure de Kandinsky, concentre ses
recherches sur l'autonomie de la peinture . Libérés de toute

référence au réel, seuls demeurent ici des éléments purement

plastiques . Dans un format presque carré, des masses colorées
flottent dans un espace sans perspective . Des signes noirs scandent
la surface, insufflant un rythme à cet univers en apesanteur.
Fasciné par la musique, art suggestif et « immatériel », Kandinsky

cherche à en élaborer l'équivalent plastique . Symphonie de couleurs
et de formes libres, Composition à la tache rouge, 1914, témoigne
de ses recherches sur le mouvement et le rythme visuel .
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L'un des principaux enjeux de l'art du début des années dix
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porte sur la problématique toute récente de l'abstraction.
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Kandinsky et Kupka y jouent le rôle prépondérant
d'inventeurs . Les couleurs, les lignes et les formes sont

désormais libérées des contraintes de la représentation
d'une réalité conventionnelle pour retranscrire le plus
directement possible les sensations de l'artiste.

cade	

niveau 5

Kandinsky, Klee. Kupka
une abstraction spirituelle

Avec la publication en 1911 de son essai Du Spirituel dans l'art,
Kandinsky affirme que le rôle de l'art est de tendre vers un idéal.
Il conçoit une théorie de l'art centrée sur une vision intuitive

comparable à une quête spirituelle . Malgré d'évidentes différences

formelles, les oeuvres des principaux artistes de cette salle -

Kandinsky, Klee, Kupka - ont en commun un regard lyrique qui
rompt avec la vision objective de leur époque . Par un usage

abondant de couleurs et de lignes, leurs tableaux cherchent à
donner la sensation d'une réalité que le regard conventionnel n'est
pas en mesure de percevoir. Chaque tableau est construit comme un
monde indépendant et autonome, et non plus comme un fragment

de la réalité . Selon la célèbre formule de Paul Klee : « L'art ne

reproduit pas le visible, il rend visible » (1920) . Les artistes

s'inspirent explicitement de la musique pour essayer de produire

chez le spectateur des sensations qui n'avaient jamais été explorées
dans le domaine des arts plastiques . Kandinsky, Klee et Kupka

établiront régulièrement des ponts entre leurs oeuvres et la
musique, Klee s'étant même longtemps demandé s'il ne préférait
pas devenir musicien.
Lorsque Kandinsky devient enseignant en 1922 au Bauhaus - école
d'arts appliqués fondée par l'architecte W . Gropius en 1919 -, il
entreprend une nouvelle phase de son travail pictural . En
introduisant des figures géométriques, et des couleurs primaires, il

épure son vocabulaire plastique . Puis il mélange des éléments

géométriques et des formes aléatoires, ainsi que le montre Jaune-

Rouge-Bleu (1925) . A partir de cette date, Kandinsky élabore un

ensemble de formes, de lignes et de couleurs, leur conférant
différentes significations au gré de leurs agencements . Le jaune est



ainsi une couleur qui repousse le spectateur, alors que le bleu

t'attire, le jaune est associé à une sonorité stridente, le rouge à une
sonorité enveloppante.

Paul Klee entre en 1921 au Bauhaus pour y enseigner. Il met au point
une théorie de l'art moderne fondée sur l'expérimentation pratique
du dessin et de la peinture . Ce système de signes graphiques aux
connotations symboliques repose sur des éléments simples tels que
la ligne, les directions, la recherche de l'équilibre et de l'harmonie.
Flèche dans le jardin (1929) est représentatif de cette réflexion.

En 1911 Kupka réalise ses premières oeuvres abstraites et entreprend
une série de compositions qui sont des déclinaisons de structures
élémentaires comme dans Plans verticaux l (1912) et Autour d'un
point (1925-1934) . Dans ces deux oeuvres apparaissent clairement
les préoccupations spirituelles de Kupka . En transposant des
éléments inspirés de formes minérales ou végétales, il cherche à
établir un vocabulaire formel universel fondé sur la répétition de
motifs fondamentaux .
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Pompidou Au cours des années 10, la Russie joue un rôle essentiel dans

le développement de l'art abstrait . Les recherches des
artistes russes ont revêtu une apparence d'autant plus
radicale que leur histoire est intimement liée à celle de la
révolution soviétique.

, calte1 2
niveau 5

L'art constructif,
entre utopie et intégration

Les peintres Vladimir Tatline et Casimir Malévitch, qui l'heure venue
participeront aux activités révolutionnaires, vont devenir les chefs de
file du constructivisme et du suprématisme.

En 1915, à Petrograd, dans l'exposition « 0,10. Dernière exposition
futuriste », Malévitch présente 38 toiles (ses premières oeuvres
abstraites) qu'il appelle « suprématistes » dont le Carré noir sur fond
blanc (ici exposé dans sa version de 1923-1930), aujourd'hui

considéré comme une oeuvre emblématique du XXe siècle . Souvent

perçue comme une manifestation iconoclaste ou nihiliste, cette toile
qui semble faire table rase du passé annonce, aux yeux de son auteur,
la naissance d'un nouvel art libéré de la « tyrannie des objets ».

Dès 1919-1920, Malévitch conçoit ses premiers volumes « les
architectones » . Gota 2a, 1923-1927, fait partie d'un ensemble unique

envisagé par l'artiste comme des modèles utopiques, concrétisant
ses théories sur l'architecture et l'espace . Après plusieurs années de
silence, Malévitch renoue avec la peinture et reprend les thèmes

anciens de la paysannerie qu ' il célébrait déjà au cours des années 10.
Le souffle de la mort lié au climat politique de terreur imposé par
l'ordre stalinien hante ses dernières oeuvres, telles L'Homme qui
court, 1933-1934, ou Homme et cheval, 1933.
Jean Pougny participe avec Malévitch à la rédaction du Manifeste du
suprématisme . Dans sa Boule blanche, 1915, seules sont retenues
comme éléments plastiques des formes géométriques minimales et
des couleurs pures : une syntaxe inédite, point de départ de la

nouvelle peinture . Conçu la même année, Coiffeur, 1915, révèle ce
que l'avant-garde russe doit au cubisme, mais aussi aux reliefs

constructivistes.
En 1931, des artistes regroupés à Paris autour du peintre Auguste
Herbin et du sculpteur Georges Vantongerloo, créent te groupe

Abstraction/Création . Leur but est la défense et l'approfondissement
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Le constructivisme

Créé en Russie dans les années

1917-1918 le constructivisme

défend un art fonctionnel, construit,

orienté vers la production d'objets

utilitaires et au service du peuple.

Tatline, Rodtchenko, Pevsner

et Gabo en sont les principaux

représentants.

Le mouvement aura des

répercussions auprès des artistes

du Bauhaus par l'intermédiaire

de El Lissitsky et Moholy-Nagy.

Ses principes se diffusent

jusqu'aux Etats-Unis.

Le suprématisme, avec Malévitch

pour chef de file, adepte d'un art

pur et plus subjectif, constitue

l'une des tendances

du constructivisme .


