« Traces du sacré »

Beaubourg

7/05/08 – 11/08/08

commissariat : Jean de Loisy

Avant l’entrée de l’exposition, dans le couloir terrasse vitrée qui fait face à l’esplanade, des haut-parleurs diffusent une œuvre sonore de :

Valère Novarina, "Au dieu inconnu, une séquence de La Chair de l’homme", 2000

Enregistrement sonore, 59’20’’

Texte interprété par Laurence Mayor

Production : P.O.L Éditeur et Dernière Bande.

Puis dans le passage qui conduit à l’entrée de l’exposition, une autre œuvre sonore  de Christian Boltansky égraine le temps moderne de l’horloge parlante. 

Et juste avant d’entrer dans l’exposition, à même  le mur, un grand dessin de Mounir Fatmi, « Tête dure » (2005-2008) qui représente une tête humaine en coupe avec un cerveau dessiné avec des caractères arabes qui reprennent un fragment d’une sourate du Coran : « Sont-ils égaux ceux qui savent et ceux qui ne savent pas ? Seuls les doués d’intelligence se rappellent » . La question que pose l’artiste est en fait la suivante : « Est-ce qu’ils se ressemblent ceux qui savent et ceux qui ne savent pas ? ».  

Plan de l’exposition :

1.Trace des dieux enfuis / 2. Nostalgie de l’infini / 3. Les grands initiés / 4. Au-delà du visible 
5. Absolu / 6. Révélations cosmiques / 7. Élévation / 8. Homo Novus / 9. Éden / 10. Eschatologie 
11. Apocalypse I / 12. Danses sacrées / 13. Spiritualités païennes / 14. Éros et Thanatos 
15. Offenses / 16. Apocalypse II / 17. Homo homini lupus / 18. Art sacré / 19. Malgré la nuit 
20. Résonances de l’archaïque / 21. The Doors of perception / 22. Sacrifice / 23. Sagesses orientales
24. L’ombre de Dieu 


1) Trace des dieux enfuis

A gauche, immédiatement après l’entrée, une toile noire et trouée de Lucio Fontana de 1963 : « Concetto spaziale : la fine di Dio », annonce d’emblée le sujet. Cette toile a une forme ovoïde qui renvoie à l’œuf cosmique dont les trous ouvrent vers l’infini de l’espace. 

A droite un petit dessin de Goya, faisant partie de la série des « Désastres de la guerre » et qui s’intitule « Il vous le dira : « nada » » et qui représente un cadavre tenant dans sa main une feuille de papier où est écrit « nada ». Il n’y a rien au-delà semble vouloir dire l’artiste qui fut [image: image1.jpg]


témoin des espoirs déçus de la révolution napoléonienne en Espagne.

Caspar David Friedrich, Ruinen in der Abenddämmerung (Kirchenruine im Wald) [Ruines au crépuscule (Ruine d’église dans la forêt)], vers 1831
Huile sur toile, 70,5 x 49,7 cm
Bayerische Staatsgemäldesammlungen, Neue Pinakothek, Munich
Les  toiles de Gaspar Friedrich et de Carl Gustav Carus ( « Ruine au clair de lune ») des années 1820 représentent des églises en ruine . Ce serait faire un contresens que de penser qu’elles représentent la ruine du religieux. En fait, elles représentent la persistance de celui-ci à l’extérieur de l’Eglise. La nature envahit la ruine et sans dans ce lien panthéiste que le sacré demeure. C’est plus l’idée d’un éloignement du père, d’un déplacement du divin au profit du fils et donc du monde. 

Une toile de Victor Hugo, « Le Phare des Gasquets » de Guernesey, où l’on voit un bateau dans la tempête et un phare qui éclaire la mer.  

Une toile d’un autre grand écrivain, August Strindberg, « Golgotha », qui est la représentation d’un rêve où trois croix deviennent trois bateaux.
L’exposition s’ouvre sur un grand néon en forme de spirale  que de Bruce Nauman nous délivre un message ambigu : « le véritable artiste vient en aide au monde en révélant les vérités mystiques » (comme une enseigne publicitaire que l’artiste avait mis à l’entrée de son atelier). Ce texte est un cliché mais, pour beaucoup, il comporte une vérité.

Bruce Nauman

- "The True Artist Helps the World by Revealing Mystic Truths (Window or Wall Sign)"

["Le véritable artiste vient en aide au monde en révélant les vérités mystiques (Fenêtre ou signe mural)"], 1967

Verre, tubes en néon, transformateurs

150 x 140 x 5 cm
L’artiste fait une publicité, comme pour de la bière, et vente ses mérites. En même temps, le message est ambivalent car on peut penser que l’artiste  croît un peu en la vérité de ce slogan . 

 Il est ironique mais correspond à une image de l’artiste construite à l’époque romantique, à la période où le génie inspiré surgit de sa confrontation à l’éloignement de Dieu. Ce sentiment provoqué par l’épanouissement de la raison avec les Lumières culmine dans la figure de Nietzsche.

Un grand portrait de Nietzsche par Munch. Ce portrait est situé au-dessus de l’entrée d’un court passage où des hauts parleurs diffusent un rire de Gino de Dominicis en référence à la volonté de Nietzsche d’apprendre aux hommes à rire et à son Zarathoustra. L’œuvre s’appelle « D’Io », jeu de mots qui veut dire à la fois « Dieu »et « de moi » en italien.

De Munch également « La croix vide » qui est une sorte d’autoportrait désespéré du peintre qu’entoure d’un côté des hommes et des femmes qui se livrent à la débauche et de l’autres des personnages qui se noient dans la mer avec à l’horizon une croix vide qui symbolise l’absence de Dieu.

Nietzsche  dit « Dieu est mort et c’est nous qui l’avons tué ». Son livre, « Ainsi parlait Zarathoustra » fut pour beaucoup d’artistes et d’écrivains comme Munch, Strindberg, De Chirico, Duchamp, un véritable bréviaire.  

Un livre de Mme de Staël présentant « Le Songe » de Jean-Paul, cet écrivain romantique allemand qui décrit un songe où le Christ  mort se retrouve en enfer et cherche désespérément son père qu’il ne trouve pas. Dans le texte original, l’écrivain se réveille et se jette au pied de son crucifix pour remercier Dieu de son cauchemar,  mais dans sa traduction française, Germaine de Staël a coupé la fin. Ce texte a eu un grand retentissement en Europe au début du XIX e siècle. 

Un triptyque qui ressemble à trois monochromes noirs de Damien Hirst, « Forgive me father for I have sinned » (2006) qui ont été réalisés avec  des mouches et des larves, évoque la corruption de la chair.  Il n’y a plus que le monde des larves qui répond à notre désir d’éternité.

Pour la petite histoire, Damien Hirst est un artiste anglais né en 1965 et qui a réalisé « For the love of God » un crâne en platine incrusté de 8601 diamants, réplique d’un crâne du XVIII, et qui a battu le record absolu des ventes avec 100 M USD.  

2) Nostalgie de l’infini

Une photo de Gina Pane où l’artiste est photographiée debout sur la ligne d’horizon, sorte de croix moderne.

Gina Pane, "Situation idéale. Terre-Artiste-Ciel", Écos (Eure), 1969

Photo couleur contrecollée sur bois peint

51,8 x 68 x 1,8 cm

Collection du Frac des Pays de la Loire, Carquefou
Cette composition situe la position géographique  de l’artiste précisément  entre la réalité et le cosmos. Le microcosme du corps est fondu dans le macrocosme

Elle reprend la position dans laquelle Hodler peint son fils debout sur une grosse pierre.

Deux tableaux de Giorgio De Chirico :

· « Le Grand Métaphysicien » (1916) : Un amas d’objets géométriques que surmonte un buste blanc. Cela pourrait être un portrait de Nietzsche.

· « La Nostalgia dell’infinito » (1912-1913) : une grande tour qui pourrait être la Mole Antonelliana de Turin très admirée par Nietzsche. Une tour qui se dresse devant un paysage dont l’horizon est caché met en évidence l’infini. L’infini conduit à la mélancolie.

De Chirico est influencé à la fois par Nietzsche et par le poète italien Giaccomo Leopardi auteur d’un célèbre poème sur l’infini. 

Un dessin d’Odilon Redon représente une œil regardant vers le haut. Une photographie de Brancusi de sa « Colonne sans fin ». Cette photo a été volontairement floutée comme pour faire apparaître une sorte de fluide, d’aura qui émanerait de cette colonne. 

Une vidéo de Pierre Huygue : « One million Kingdoms » (2001). Un dessin animé montre un personnage, style manga, qui marche dans un paysage lunaire dont les formes mouvantes sont celles de la bande son. En voix off: une bande son qui détourne les messages de l’astronaute Aldrin quand il marchait sur la lune. Ce qu’il dit se réfère au voyage au centre de la terre de Vernes à partir d’un cratère islandais.

3) Les grands initiés   
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František Kupka, Der Traum (Le Rêve), c.1906/9
Huile sur carton, 31,30 x 32 cm
Museum Bochum, Kunstsammlung
L’ « Asta d’oro » de Gino de Dominicis qui pointe vers le bas et serait tenue à la verticale par une force invisible. C’est un rayon de soleil qui descend du ciel, sorte de barre dorée aimantée.

Cette section fait apparaître l’influence décisive du spiritualisme sur la formation de l’abstraction dans l’art moderne.

Influence de la théosophie avec Leadbeater et Annie Besan qui a écrit « Les Formes-Pensées » en 1925. L’occultisme et l’ésotérie depuis Mesmer (1770) influencent les artistes. Mesmer théorise l’énergie fluidique et l’aura.

L’hypothèse de l’occultisme est que les trois sources de la connaissance que sont, la science, la religion et l’art n’étaient pas à l’origine séparées. L’artiste porte, autant que le religieux et le scientifique, la vérité du monde. Il est un initié.

Les nouvelles techniques comme la photographie doivent permettre de saisir l’invisible à la suite de la mise en évidence par Secondo Pia de la divine face sur le Saint Suaire. Louis Daget tentent de photographier des émanations de l’esprit.

L’invisible devient une évidence avec les rayons X. Il y eu à l’époque un concours pour photographier l’âme.

Les révolutions scientifiques (Freud, Einstein, imagerie scientifique) ont fait de l'invisible un domaine à explorer (--> Kupka, Malevitch, Klioune, Darget).

La photo qui fait l’affiche de l’expo est du savant russe Jakob von Narkiewicz-Jodko. C’est : « Effluves d’une main électrifiée posée sur la plaque photographique » (1896). L’auteur pensait que la plaque avait capté les forces transcendantales émanant du corps. Cette œuvre a influencé Marcel Duchamp. 

L’aura phénomène vibratoire, reflète les états affectifs et psychiques de l’être humain qui  se manifestent par des « formes-pensée ».

Cette théorie influence Kandinsky (« Drama in Moskau » 1912) et Van Doesburg dont le tableau « Jeune fille aux renoncules » (1915) illustre la forme de l’affection pensé.

On retrouve ici, dans cette partie de l’exposition, l’illustration de cette idée développée également dans une exposition des années 1980 à Los Angeles, « Spiritual in Art », que ces théories de la spiritualité ont eu une influence décisive sur la formation de l’art abstrait.

Autoportrait de Aleister Crowley de 1920. Celui-ci fonda une nouvelle religion, « thélémite » de thelema qui veut dire en grec volonté particulière. Sa méthode mêle les drogues et l’extase sexuelle. Considéré comme le plus pervers sur terre, il fut expulsé d’Italie dans les années 20. Il influença Henry Miller et Anaïs Nin et à travers eux, la beat generation.

La théosophie exerce une influence sur des artistes comme Mondrian ou Duchamp. 

Le terme de « théosophie » correspond également à un système de croyances moderne et a été spécialement utilisé par Helena Blavatsky pour définir thématiquement sa propre doctrine. Avec Henry Steel Olcott et William Quan Judge, elle a fondé la Société théosophique en 1875. Cette organisation spiritualiste s'apparente à d'autres mouvements initiatiques du même ordre, avec lesquels elle a entretenu de nombreux liens jusqu'à aujourd'hui (Franc-Maçonnerie, Rose-Croix, Martinisme).

Il s'agit d'une renaissance moderne du principe théosophique ancien. Il est fondé sur un syncrétisme à base des traditions de l'hindouisme et du bouddhisme, que les théosophes affirment reposer sur un « Corps de Vérité » commun à toutes les religions : la Tradition Primordiale. La théosophie, affirment-ils, représente un aspect moderne du Sanatana Dharma, « la Vérité Éternelle », comme religion en soi.

Le terme théosophie fait référence à une doctrine qui soutient que toutes les religions sont des projections et tentatives de l'Homme de connaître « le Divin », et que, par voie de conséquence, chaque religion possède une partie de la Vérité

Hugo Ball, cofondateur de Dada, récite « Karawane » au café Voltaire de Berne en 1916. Ce texte est construit comme un véritable charabia qui sonne comme un texte religieux ou magique. Il exprime à la fois :

· une volonté d’aller plus loin dans l’expression de sonorités inédites du langage humain,

· un retour à une sorte d’archaïsme primitif car ce texte sonne comme une langue sacrée.

Le portrait de l’initié pourrait être celui peint par Jean Deville en 1895 du Grand Maître des Rose Croix, Joséphin Péladan.

4) Au-delà du visible
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Franck Scurti, De l’origine du monde jusqu’à nos jours, 2005-2007
Techniques mixtes, 24 dessins, 47 x 36 cm (chaque)
Courtesy Franck Scurti et galerie Anne de Villepoix, Paris
Présentation du personnage du penseur théosophe Rudolf Steiner. Il fut secrétaire de Nietzsche et archiviste de Goethe.

 Steiner dit que celui qui possède l’art et la science possède aussi la religion, tandis que pour celui qui ne les possèdent pas, il faut la religion. Steiner est l’auteur d’une véritable cosmogonie avec un principe originel affirmant qu’à l’origine était la chaleur et que le monde s’est refroidi en 4 étapes :

	Saturne
	Soleil
	Lune
	Monde

	Rouge
	Vert
	Jaune
	Bleu

	Séparation de l’âme des hommes
	Séparation des oiseaux immortels
	Formation des âmes des oiseaux et des plantes
	Incarnation de toutes les âmes du monde


Cette cosmogonie est représentée dans un tableau qui relate une conférence prononcée par Steiner le 30/06/26.

 

5) Absolu

« L’oiseau de l’espace » de Brancusi (1936).

Le carré noir de Malevitch (1930), dont le premier exemplaire remonte à 1915. C’est le signe du suprématisme. 

Pourquoi « suprématisme » ? Parce que l'artiste pose en principe la suprématie du sentiment pur qui trouve un équivalent dans la forme pure, dégagée de toute signification symbolique ou rationnelle. Le vocabulaire de formes se limite au carré, au cercle et à la croix

Une toile de Mondrian de 1931 : « Composition avec deux lignes ». La tableau est encadré par l’artiste même en relief par rapport à son cadre comme pour le faire surgir dans une dimension transcendantale.

Il y a chez Malevitch comme chez Mondrian cette idée qu’en partant de ces formes et ces couleurs élémentaires ont est capable de générer toutes autres les formes. 

6) Révélations cosmiques

 « Composition symbolique sur le monde spirituel » de Augustin Lesage qui fut d’abord mineur de fond, puis médium et enfin peintre. Il entendit une voix au fond de sa mine qui l’enjoignit de peindre sous sa dictée : il peignit ainsi plus de 800 toiles.

Augustin Lesage, "Composition symbolique sur le monde spirituel", 1923-1925

Huile sur toile

205,5 x 145,8 cm

Collection de l’Art Brut, Lausanne

L’artiste suédoise Hilma Af Klint fut au début du siècle la première, avant même Kandinsky, à peindre des formes complètement abstraites. Medium, elle peignait sous la dictée d’un esprit. Ici est présenté un triptyque de trois grandes toiles abstraites : « De Tio Storsta » (1907).  

Hilma af Klint

- "Budhas Ståndpunkt I Jordelifvet" ["Le Regard de Bouddha sur sa vie terrestre"], 1920

Huile sur toile

36 x 27 cm

The Hilma af Klint Foundation, Stockholm

- "De tio största, n° 2 Barnaaldern" ["Les Dix Plus Grands, n° 2 Enfance"], 1907

Tempera sur papier contrecollé sur toile

328 x 240 cm

The Hilma af Klint Foundation, Stockholm

"De tio största, n° 7 Mannaaldern" ["Les Dix Plus Grands, n° 7 Âge adulte"], 1907

En face de ce  triptyque de Hilma af Klint, de façon ironique est présenté le tableau de Polke de 1969 : « Des êtres supérieurs m’ont ordonné de peindre en noir le coin supérieur droit » et de fait le coin supérieur droit du tableau est peint en noir.

7) Elévations
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Lyonel Feininger, Kathedrale [Cathédrale]
Couverture pour le Manifeste et programme du Bauhaus, avril 1919
Gravure pointe sèche, reproduction à l’échelle de la xylographie originale, 31,9 x 19,6 cm
Bauhaus-Archiv, Berlin
Corey Mac Corkey réalise une triple escalier inspiré de celui du minaret de la mosquée d’Edirne en Turquie de 1659. Il symbolise les diverses branches du mysticisme musulman.

Cette œuvre a été enlevée en cours d’exposition pour une raison que j’ignore.

8) Homo novus

Les conditions d’apparition d’un homme nouveau, sorte de Prométhée en rapport avec la technique nouvelle désirée et redoutée.

Une sculpture du futuriste de Boccioni « Forme uniche nella continuità dello spazio ». Une figure qui se développe dans l’espace telle une moderne « Victoire de Samothrace ». Son visage est formé d’une croix, ce serait celle d’un nouvel Adam qui s’inspire du Saint Jean de Donatello.

Différente de la révolte qu’inspire la figure prométhéenne, celle du nouvel Adam est porteuse  d’une nouvelle réconciliation avec l’univers. 

Un grand Chagall : « Hommage à Apollinaire » montre l’origine du temps comme lié à la différenciation sexuelle et la chute d’Adam et Eve. 

9) Eden

Le nouvel Adam va vivre dans un nouvel Eden qui va vivre dans la nature sans séparation. Le salut est recherché dans le retour à la nature. 

10) Eschatologie

Un grand cube en plexiglas transparent avec une forme de mollusque ou de galaxie au milieu de Anish   Kapoor : « Proposition pour un nouveau modèle de l’univers ». Il s’agit d’une forme auto produite par des bulles dans la coulée de résine dans un grand cube de plexiglas. C’est une nouvelle proposition d’univers, une manière dont un vide devient une forme. L’œuvre est proposée comme un objet auto généré  de méditation.

Une grande toile de Kandinsky : « Le Déluge ».

La guerre est vue dans un premier temps par les artistes comme une possibilité de renouveau que traduit le tableau d’Otto Dix « Autoportrait en Mars ». qui semble s’inspirer de la célèbre phrase de Nietzsche : « Il faut du chaos en soi pour donner naissance à une étoile qui danse ».

11) Apocalypse I

Ces artistes ne vont pas tarder à déchanter à l’instar du même Otto Dix qui peint par la suite un grand retable « La guerre ». L’artiste utilise les figures classiques de l’art religieux comme le crucifix, la descente de croix et la pietà qu’il réutilise pour illustrer les horreurs de la guerre.

 Un autre triptyque de Max Beckmann « L’obus », où l’obus éclate tel un soleil noir.

Et le grand bronze de Whilhelm Lehmbruck représentant un soldat nu et à genou : « Le soldat mourant » de 1916. Ce n’est plus le héros Siegfried , c’est un homme mort pour rien.

12) Danses sacrées
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Ernst Ludwig Kirchner, Die Negertänzerin [La Danseuse nègre], 1909
Huile sur toile, 81 x 95,5 cm
Collection E.W.K., Berne/Davos
Un bas relief antique du premier siècle après JC représente une danse de Ménades.

Anonyme, "Ménades dansant", Ier siècle après J.-C.

Réplique romaine d’après un original hellénistique s’inspirant d’un modèle classicisant créé à la fin du Ve siècle avant J.-C.

Marbre

42,5 x 56 x 16 cm

Musée du Louvre, Paris,

Département des antiquités grecques, étrusques et romaines

Vidéo de Mary Wigman dansant une envoûtante «Danse de la sorcière ». Elle fut avec son Maître, Rudolf Von Laban, considérée comme la fondatrice de la danse moderne.

Mary Wigman, "Hexentanz" ["Danse de la sorcière"], 1929

Film cinématographique 35 mm, noir et blanc, sonore, 2’

Extrait de Mary Wigman tanzt. Quatre solos de Mary Wigman

Musique Hanns Hasting et Meta Mentz

La Cinémathèque de la Danse, Paris

Bundesfilmarchiv/Transit Film GmbH
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Emil Nolde, Kerzentänzerinnen [Danseuses aux bougies], 1912
Huile sur toile, 100,5 x 86,5 cm
Nolde Stiftung Seebüll, Neukirchen
© Nolde Stiftung Seebüll
Photo : Nolde Stiftung Seebüll, Neukirchen / Autorisation gracieuse

La danse est un moment de salut comme mis en phase de l’extase de « ex-tasis »  se tenir hors de soi.

Dans son commentaire de l’exposition, Paul Ardenne dit qu’aujourd’hui,  la rave party s’inscrit dans cette logique comme  forme de danse cosmique. C’est le corps en mouvement et  non l’esprit qui détermine le geste . Il y a un  sentiment de l’inexistence à soi même,  comme extase.

Von Laban théorisait la danse sur le modèle des cristaux qui tiennent leur cohérence et leur solidité d’eux-mêmes. Le danseur est à l’image du cristal.

Les danses de Nijinski et leurs libertés érotiques provoquèrent un grand scandale dans le ballet « L’après-midi d’un faune ». 

Nijinski , qualifié de « clown de Dieu », utilisa son corps pour parvenir à l’absolu.

Vaslav Nijinski

- "Danseuse (ou le Dieu de la danse)", vers 1919

Crayon et craies de couleur sur papier

34,3 x 24,5 cm

Stiftung John Neumeier, Dance Collection, Hambourg

- "Figures géométriques", s. d.

Crayons de couleur noir, bleu, rouge et jaune sur papier

27 x 37 cm

Bibliothèque nationale de France, Paris

Bibliothèque-Musée de l’Opéra, Paris

Don de Romola Nijinski, 1975

· "Figures géométriques", s. d.

Révéler la dimension métaphysique de la chair, communier avec le divin est aussi ce que l’historien d’art Aby Warburg perçoit en 1896 dans les danses rituelles des Indiens Hopis du Nouveau-Mexique et ce que Kirchner (Danses de négresses, 1910-1911) et Nolde (Danseuses aux bougies, 1912) perçoivent dans les danses des peuples d’Afrique noire et du Pacifique. 
 

13) Spiritualités païennes  

Un vrai masque Fang témoigne de l’influence des masques africains sur l’art moderne auquel répond le masque fait de collages dadaïstes de Marcel Janco (1919). Hugo Ball dit que quand il met ce type de masque, il se sent transformé.

Picasso à la différence de Braque considérait que les masques africains avaient un pouvoir magique, une puissance d’exorcisme. Il voit là la possibilité de recharger le tableau d’une puissance sacrée.

14) Eros et Thanatos

Picasso développe dans une série de dessins le lien entre tauromachie, sexualité et crucifixion.

Un grand diptyque de Svajone et Paulius Stanikas (2008), « La chute » qui représente des corps nus en chute et faisant l’amour. Un bas de chacun des deux panneaux une série de photos représentant Mussolini et sa maîtresse Claretta Petacci du temps de leur splendeur et après leur exécution, leurs corps atrocement mutilés. Le même traitement est réservé aux époux Ceaucescu.    

15) Offenses

Les surréalistes sont marqués par la lecture de Nietzsche et la psychanalyse. La revue Acéphale fondée en 1937 et dirigée par Georges Bataille, George Ambrosino et Pierre Klossowski, est emblématique de cette influence puisqu’elle explore l’extase mystique associée à l’érotisme et aux pulsions de jouissance et d’autodestruction que Freud a désignées sous les termes d’Eros et de Thanatos. 
L’érotisme, l’inconscient mais aussi la transgression sont au cœur de l’œuvre littéraire de Bataille. Le blasphème y est compris comme une façon efficace de vider la religion de sa charge autoritaire et dogmatique. Mêlant érotisme et religion, La prière (1930) du surréaliste Man Ray va dans ce sens. La beauté et la pudeur de la photographie des fesses du modèle Lee Miller n’ont pour égal que l’offense qu’elles représentent pour la foi religieuse

Les grands blasphèmes surréalistes sont teintés d’anticléricalisme.
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Man Ray, La prière, c.1906/9 1968
Photographie sur toile, 32 x 23 cm
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Max Ernst, La Vierge corrigeant l’Enfant Jésus devant trois témoins : André Breton, Paul Eluard et le peintre, 1926
Huile sur toile, 196 x 130 cm
Museum Ludwig, Cologne
Souvenir d’enfance réveillé lors de séances d’hypnose, la scène peinte par Max Ernst La Vierge corrigeant l’Enfant Jésus devant trois témoins : André Breton, Paul Eluard et le peintre (1926), témoigne également de l’athéisme et de l’anticléricalisme érotiques des surréalistes. Comme l’indique le titre, l’enfant Jésus reçoit ici une fessée sous l’œil ravi et voyeur des amis du peintre. Celui par qui le scandale arrive ne peut qu’être scandalisé à son tour lorsque l’ironie et la critique l’emportent sur le dogme religieux.
« La Sainte Vierge II» de Picabia en 1920 avec ces taches d’encre noir sur le papier blanc.

Le très sacrilège « Piss Christ » (1987) d’Andrea Serrano où un grand crucifix est plongé dans un mélange de sang et d’urine.

Une émission radiophonique censurée d’Antonin Artaud (1947) : « Pour en finir avec le jugement de Dieu ». Celle-ci s’inscrit dans sa démarche du théâtre de la cruauté.

Il insulte Dieu en le traitant d’impuissant. Cela fait partie du travail de désenvoûtement opéré par Artaud qui considérait que nos malheurs viennent de nos croyances religieuses.  

Antonin Artaud

- "La Maladresse sexuelle de dieu", février 1946

Crayon, crayons de couleur et craies de couleur sur papier

63 x 49 cm

Centre Pompidou, Musée national d’artmoderne, Paris

Achat, 1997

- "Pour en finir avec le jugement de dieu", novembre 1947

Émission radiophonique de la RTF, 41’25’’

Censurée en 1947 et diffusée en 1973

Institut national de l’audiovisuel, Paris

16) Apocalypse II

La question du mal est centrale dans la problématique de l’exposition. Celle-ci est abordée frontalement dans le Faust, film expressionniste de Murnau (1926), dont le tout début est présenté ici.

Et de Maurizio Cattelan : « Him » (2001) représentant de dos un petit garçon agenouillé en train de prier. On fait le tour de la sculpture et on découvre qu’il a le visage d’Hitler. Cette sculpture fonctionne comme un piège. De derrière, c’est un petit garçon en prière, donc l’image même du bien et de face, Hitler, le figure du mal absolu, innommable que l’artiste appelle : « Him », Lui.

17) Homo homini lupus

Homo homini lupus, l’homme est un loup pour l’homme, d’après un tableau de Rouault qui représente un homme pendu. C’est le thème de l’homme douloureux qui est abordé dans cette section.

Un groupe d’artistes va exploré l’homme jusqu’à l’os, cet homme qui a causé les horreurs de la guerre. 

Une vidéo d’une mise en scène de Jerzy Grotowski , « Le Prince Constant » (son 1967 synchronisé avec un film de 1977), d’après une adaptation de Slowacki d’une pièce de Calderon. Cela me fait penser au théâtre de la cruauté d’Artaud. Le thème est l’histoire d’un prince chrétien prisonnier des musulmans durant les croisades que l’on torture pour le convertir.  Ses cris se transforment en un chant.

Grotowski en Pologne dans les années 50 crée un laboratoire  théâtral. Pour lui, la cathédrale du XX e siècle, c’est Auschwitz. Il parvient à une dramaturgie très forte. 

C’est le pendant occidental du Butho japonais.

Un tableau de Bacon de 1950 : « Sans titre (nu accroupi) ».
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Francis Bacon, Head I [Tête I], 1948
Photographie noir et blanc rehaussée de peinture, 20,4 x 15,2 cm 
Courtesy Faggionato Fine Arts, Londres et Tony Shafrazi Gallery, New York
Les œuvres de Francis Bacon sont emblématiques ici. Il s’agit de peindre le cri et le devenir-animal et viande de l’humain, comme le dira Gilles Deleuze dans Logique de la sensation. Tête I (1948) donne à voir une chair sans visage, forme à vague tête humaine, gueule ouverte qui hurle. Cette chair souffrante réduite à l’animalité évoque le Christ, sa passion et sa chair de souffrance.
Une photographie de Christer Strömhlom représente le visage d’une fillette brûlé par la bombe de Nagasaki et dont les pupilles sont devenues blanches comme aveuglées d’avoir vu l’innommable. 

18) Art sacré

Les grands récits religieux sont repris. Claudel s’était lamenté de la séparation entre l’Eglise et les artistes.

Une maquette de l’Eglise du Sacré-Cœur à Ronchamp (1954-1955) de Le Corbusier.

Passion (Ecce Homo) de Georges Rouault en 1946.

De Matisse un grand « Saint Dominique » (1949) pour la chapelle du Rosaire qu’il a conçu à Vence. Matisse est incroyant mais se dit croyant quand il travaille.

Léger, incroyant aussi, s’inscrit dans cette lignée.

19) Malgré la nuit
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Barnett Newman, The Gate [La Porte], 1954
Huile sur toile, 192 x 236 cm
Stedelijk Museum, Amsterdam
En face du tableau de Barnett Newman, une autre œuvre spirituellement inspirée de Mark Rothko « Untitled (Black, Red over Black on Red) » de 1964.

Une des premières grandes installations de Bill Viola de 1983 : « Pièce pour Saint Jean de la Croix » qui relate la captivité du saint. Il y a une opposition entre la petite cellule du saint et la vidéo qui projette des images des éléments naturels déchaînés. Le monde intérieur n’est pas ébranlé par les bourrasques du monde extérieur.

Bill Viola, "Room for St. John of the Cross"

["Pièce pour saint Jean de la Croix"], 1983

Installation vidéo, couleur, sonore

426,7 x 731,5 x 914,4 cm

The Museum of Contemporary Art, Los Angeles

Grand rideau métallique d’Eli Petel où le mot Yavé écrit en hébreux est légèrement changé par l’ajout d’un accent qui change son sens en “Pourrait-il être ? ». Par un accent le doute s’installe.

Les colonnes de fumée d’encens et une sourate est récitée face à cette colonne que les voix des orants transforment en des formes qui ressemblent  à une écriture sacrée. 

20) Résonances de l’archaïque

Il y a une transformation profonde de l’art américain dans les  années 40 qui cherchent à dépasser les références européennes des grands mythes grecs.

Il y a eu une recherche anthropologique sur les origines proprement américaines dans les cultes tribaux indiens, ou comme Jackson Pollock dans le comportement de l’artiste même en s’inspirant des danses des indiens Navajos.

La « Spiral Jetty », œuvre Land Art de Robert Smithson de 1970. Smithson fait construire une grande spirale dans les eaux rougeoyantes du Lac Salé de l’Utah. Ensuite il se fait filmer d’un hélicoptère en train de courir sur le sentier rocailleux de cette spirale. La spirale est le symbole du solaire et de l’infini. Elle donne une sensation permanente de décentrement. La spirale se retrouve également dans la forme de la pellicule du film même, embobinée et dans l’hélicoptère qui vient du grec helix et helikos qui veut dire spirale.   

Deux vidéos se côtoient :

· celle représentant une séance de dripping par Jackson Pollock, filmée en 1947 par Hans Namuth et Paul Falkenher.

· et celle représentant la performance de Joseph Beuys enfermé dans une cage à New York avec un coyote pendant trois jours en 1974. L’artiste arrivé en avion n’avait pas voulu visiter la ville et s’était fait transporter directement en taxi sur le lieu de la performance. Enveloppé dans un feutre, tel un chaman, il veut retrouver quelque chose d’originel du continent américain. L’œuvre s’appelle « I like America and America likes me ».   L’artiste travaille sur la réconciliation entre la civilisation moderne et ses origines archaïques. 

21) Doors of perception

Le but ici de transformer l’être intérieur en élargissant les portes de la perception (titre d’un livre d’Huxley). 

Dans cette tendance utopique, il y a beaucoup d’optimisme.

Allen Ginsberg

- "Footnote to Howl", 1956

Enregistrement sonore réalisé chez Lawrence Lipton, Los Angeles, 3’31’’

- "Nude portrait of Ginsberg in front of the Sea of Japan" ["Portrait de Ginsberg nu devant la mer du Japon"], 1963

Tirage numérique d’exposition

Courtesy Greenberg Howard Gallery and Allen Ginsberg Estate, New York

Allen Ginsberg

- "Portrait of Burroughs With Sphinx at Museum" ["Portrait de Burroughs avec Sphinx au musée"], 1953

Tirage numérique d’exposition

Courtesy Alle

Dans la démarche de Ginsberg, il n’y a pas de différence entre le monde et le spirituel. L’inspiration de la spiritualité orientale est marquée.

Le LSD joue un rôle important qui sera l’origine d’une esthétique nouvelle censée décrire les hallucinations que cette drogue provoque.

Brion Gysin

- "Dreamachine" ["Machine à rêver"], 1960-1976

Installation

Papier, peinture, Altuglas, ampoule électrique, moteur

H. : 120,5 cm ; diam. : 29,5 cm

Centre Pompidou, Musée national d’art moderne, Paris

Achat, 1978

- "I Am That I Am" ["Je suis ce que je suis"], 1961

Enregistrement sonore, 3’03’’

Brion Gysin Estate

- "I Am That I Am?" ["Suis-je ce que je suis ?"], vers 1961

Diapositive grattée

La « Dream machine » de Gysin est la première œuvre d’art que l’on ne regarde pas vraiment. En effet, on la regarde avec les yeux fermés. Le principe stromboscopique du « flickering » produit un effet incantatoire qui nous amènent à  regarder à l’intérieur de nous –mêmes et du monde. Paul Ardenne que cette œuvre met le monde à l’intérieur de notre corps  qui contient donc le microcosme e le macrocosme. Le corps existe sans l’instance dogmatique.

Brion Gysin est d’inspiration soufie. Il y aurait une correspondance entre la vitesse de la sculpture correspond au rythme de fonctionnement du cerveau.

Ardenne dit que l’ art ne peut pas sauver le monde mais donne l’impression qui le peut. 

Avec ces oeuvres psychadéliques, je suis en face d’une utopie corporelle politique.

22) Sacrifice

La vidéo montrant une longue performance de Marina Abramovic (1975/2008) : « Thomas Lips ». Où elle se fait scarifier une croix de David sur l’abdomen et elle se fouette le dos longuement puis s’étend sur une croix faite de blocs de glace. Le corps de l’artiste devient le médium.

Un grand tableau fait de projections de sang par Hermann Nitsch (1962).

Et « Messe pour un corps » (1969/1974) une vidéo d’une performance de Michel Journiac où celui-ci célèbre une messe avec des osties faites avec son sang. On l’entend dire : « prenez, ceci est mon sang, ceci est mon corps ».

Au-delà de l’offense, le sacrifice permet aussi d’atteindre le spirituel et la rédemption par la maltraitance du corps. En témoignent les performances de Michel Journiac, Marina Abramovic et celles de l’actionniste viennois Hermann Nitsch, à connotation souvent sexuelles. Chez ce dernier, les scènes orgiaques jouent avec la souffrance du corps, la cruauté, l’horreur, tout en cherchant l’accès à l’extase, la joie, la beauté et le rite sacré. Seul le sacrifice permettrait d’accéder, selon ses propres dires, à la libération, la guérison et l’exaltation de la vie. 
23) Sagesses orientales

Le bouddhisme a exercé dès la fin des années 40 une influence sur les artistes.

Une installation vidéo de Nam June Paik où une caméra vidéo filme une tête de Bouddha posée par terre.
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Robert Filliou, Eins, Un, One..., 1984
Dés en bois, peinture, dés : dimensions variables, diam. : 900 cm
Collection Mamco, Genève
Une installation de Robert Filliou de 1984 « Eins, Un, one » composée de plus de 5000 dés disposés comme un mandala de sable tibétain et faisant tous apparaître le numéro un. La forme est circulaire donc cosmique.  

Les photos qui représentent la création (non présentées dans l’exposition) de  l’œuvre montre l’ état joyeux de l’artiste lors du jet de ces dés. 

Robert Filliou a terminé sa vie dans un monastère bouddhique en Dordogne.

Un texte du compositeur John Cage : « Lorsque j’ai découvert l’Inde, ce que je disais c’est mis en changer. Et quand j’ai découvert la Chine et le Japon, j’ai changé le fait même de dire quelque chose : je n’ai plus rien dit. Silence : puisque tout communique déjà, pourquoi vouloir communiquer ?

John Cage a composé une œuvre totalement silencieuse qui s’appelle : « 4’ 33’’ ». Tout les sons du monde appartiennent à l’œuvre qui devient une sorte de bénédiction du monde.

24 – L’ombre de Dieu

« L’ombre de Dieu » est un titre qui rappelle la phrase de Nietzsche : « Il faut se débarrasser de l’ombre de Dieu ».

Une œuvre de Warhol de style abstrait : « Diamond Dust Shadow » (1979) qui appartient à la dernière période de l’artiste plus marqué par la spiritualité

De Moshe Ninio, « Avodath Ach » (1977), une sculpture composée d’une table tréteau sur laquelle repose deux plaques en forme de deux livres ouverts sur les pages desquels des photos qui ressemblent à des croix égyptiennes appelées « ankh » qui symbolise la vie. En fait ce sont des photographies prisent par en-dessous d’hélicoptères de guerre.  

. 
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Paul Chan, 1st Light, 2005
Installation avec vidéo projection numérique, 14’, dimensions variables
Astrup Fearnley Collection, Oslo
Une oeuvre de Paul Chan présente au sol pendant la durée d’un jour un théâtre d’ombres où un poteau télégraphique tel un Golgotha construit sur l’inversion de la croyance évangélique américaine : lors de la fin du monde, le monde des objets sera sauvé tandis que nous sombrerons dans l'abîme. Ici, ce sont les objets qui montent tandis que les corps descendent à l’image de notre société matérialiste.

L’expo se clôt par « Les mots se sont évanouis de Jonathan Monk (2000), exacte réplique de l’œuvre de Bruce Nauman qui ouvre l’exposition moins l’inscription , « le véritable artiste vient en aide au monde en révélant les vérités mystiques ». Comme si la mission de l'art demeurait, mais que son contenu était devenu indécis ou absent.

Jonathan Monk, "Sentence Removed (Emphasis Remains)" [Les mots se sont évanouis (mais l’emphase demeure)"], 2000

Néon rouge sur Plexiglas

160 x 160 cm

Collection particulière

Galerie Yvon Lambert, Paris, New York

Il y a également un petit néon de Jean-Michel Albérola où le mot « espérance » ne tient plus qu’à un fil, comme la fin de la société du spectacle.

Et finalement un panneau de John Giorno de 1990 sur lequel est écrit en couleurs : « We gave a party for the gods and the gods all came ». 

Les artistes présentés dans l'exposition
thèmes dont la succession décrit les principales préoccupations esthétiques et spirituelles du 20e siècle. Chacun des thèmes choisis est l'occasion d'exposer en regard une oeuvre contemporaine destinée à mettre en évidence la rémanence de ces sujets.

Introduction                                                
Francisco de Goya, Bruce Nauman, Christian Boltanski, mounir fatmi

 Trace des dieux enfuis
Caspar David Friedrich, Carl Gustav Carus, August Strindberg, Henry de Groux, Edvard Munch, Lucio Fontana, Gino De Dominicis, Damien Hirst

Nostalgie de l'infini
Ferdinand Hodler, Odilon Redon, Giorgio De Chirico, Kasimir Malevitch, Constantin Brancusi, Gina Pane, Pierre Huyghe

Les grands initiés
Akseli Gallen Kallela, Jean Delville, Charles Sellier, Paul Ranson, Rudolf Steiner, Piet Mondrian, Marcel Duchamp, Hugo Ball, Aleister Crowley, Hilma af Klint, Usco, Gino De Dominicis

Au-delà du visible
Louis Darget, František Kupka, Marcel Duchamp, Theo Van Doesburg, Vassily Kandinsky, Alberto Giacometti, Rudolf Steiner, Paul Sérusier, Ivan Klioune, Jean Crotti, Anish Kapoor, Frank Scurti

Révélations cosmiques
Hilma af Klint, Augustin Lesage, André Bély, Johannes Itten, Gulya Pap, Sigmar Polke, Matt Mullican

Élévations
Wenzel Hablik, Bruno Taut, Hans Scharoun, Kurt Schwitters, Constantin Brancusi, Lyonel Feininger, Robert Delaunay, Hermann Finsterlin, Wassili Luckhardt, Pablo Picasso, Pierre Huyghe, Corey McCorkle, Vyacheslav Akhunov

Homo novus
Jean Delville, André Bély, František Kupka, Paul Klee, Marc Chagall, Umberto Boccioni, Otto Dix, Alexej von Jawlensky, Adel Abdessemed

L'Absolu
Piet Mondrian, Kasimir Malevitch, Niele Toroni, Constantin Brancusi

Éden
Franz Marc, Vladimir Baranov-Rossiné, Erich Heckel, Jean Arp, Paul Klee

Danses sacrées
Auguste Rodin, Antoine Bourdelle, Léon Bakst, Adolphe de Meyer, Vaslav Nijinski, André Derain, Emil Nolde, Ernst Kirchner, Mary Wigman, Rudolf von Laban



Spiritualités païennes
Pablo Picasso, Emil Nolde, Marcel Janco, Victor Brauner, Aby Warburg et André Breton, Jan Matulka, Cameron Jamie

Éros et Thanatos
André Masson, Pablo Picasso, Eli Lotar, Salvador Dalì, Man Ray, Pierre Molinier, Paulius et Svajone Stanikas

Offense
George Grosz, Max Ernst, Francis Picabia, Salvador Dalì, Man Ray, Antonin Artaud, Thierry De Cordier, Andres Serrano, Gérard Garouste, mounir fatmi

Apocalypses
Wilhelm Lehmbruck, Vassily Kandinsky, Max Beckmann, Otto Dix, Friedrich Wilhelm Murnau, Maurizio Cattelan, Bruno Perramant

Homo homini lupus
Georges Rouault, Christer Strömholm, Francis Bacon, Robert Smithson, Jerzy Grotowsky, Bruce Nauman, Thierry De Cordier

L'art sacré
Maurice Denis, Georges Rouault, Fernand Léger, Henri Matisse, Le Corbusier, Germaine Richier, Jean Lurçat, Jacques Lipchitz, Joseph Beuys

Malgré la nuit
Alfred Manessier, Mark Rothko, Barnett Newman, Arnulf Rainer, Bill Viola, Emmanuel Saulnier, Pierre Buraglio, Jannis Kounellis, Jean-Michel Alberola, Yazid Oulab, Kris Martin, Eli Petel

Résonances de l'archaïque
Roberto Matta, André Masson, Wifredo Lam, Lee Mullican, Wolfgang Paalen, Jackson Pollock, Mark Rothko, Barnett Newman, Robert Smithson, Étienne-Martin, Joseph Beuys, Tobias Collier

Doors of perception
Henri Michaux, Allen Ginsberg, Brion Gysin, Wallace Berman, Bruce Conner, Jay DeFeo, John Giorno, William S. Burroughs, Jean-Jacques Lebel, Aldous Huxley, Robert Whitaker, Rick Griffin/Kenneth Anger, Cameron, Aleister Crowley, Harry Smith et Frieda Harris, Isaac Abrams, Jud Yalkut et Nam June Paik, Frédéric Pardo , Peter Sedgley, Paul Thek, Patrick O'Neill, Usco, Harry Smith, Joshua White

Sacrifice
Hermann Nitsch, Marina Abramovic, Michel Journiac, Rebecca Horn, Yazid Oulab, Christoph Schlingensief

Sagesses Orientales
Jean Degottex, Yves Klein, Ad Reinhardt, Nam June Paik, Robert Filliou, John Cage, On Kawara, James Lee Byars, Marc Couturier, Charwei Tsai

L'ombre de Dieu
Andy Warhol, Moshe Ninio, Paul Chan

Clôture
Jonathan Monk, Jean-Michel Alberola

