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Exposition Questions de couleurs, 2008-2009










III. Fonctions figuratives des couleurs

Fiche pour les enseignants

Références

Fiches pédagogiques,  chapitre 4

Exposition: villa Bechler, 1er étage, salles c 

Référence,  fiches pédagogiques antérieures: 

Sur les éléments du langage artistique: Art Texto, 2004

Sur les différents genres dans la peinture: Promenade thématique à travers la collection, 2000.

Cadre thématique

Pour mieux faire de leur tableau une « fenêtre ouverte sur le monde », selon la célèbre formule de L.B. Alberti (XVe siècle),   les peintres ont donné, à partir de la Renaissance, un rôle figuratif aux couleurs. Ils ont développé des méthodes d'imitation en distinguant la teinte de leur modèle des effets dus à l'éclairage. Ils ont aussi découvert que la couleur pouvait créer une illusion de volume ou d’espace sur un support en deux dimensions. En résumé, ils ont distingué: 

1. La couleur locale: 

La couleur propre d'un objet vue dans une lumière neutre (diffuse et incolore) et sans ombre. Elle correspond donc à notre conception courante des teintes que nous attribuons à ce qui nous entoure, lorsque nous disons que les citrons sont jaunes, cette encre est bleue, ou telle pomme est rouge. 

2. Le clair-obscur et les effets de lumière: 

La distribution de la lumière et des ombres sur cet objet (clair-obscur), et la coloration de la lumière (en particulier pour les  paysages). Le clair-obscur crée également une impression de volume qu’on appelle le  « modelé ». Il a été un principe dominant suivant les mouvements picturaux, par exemple au XVIIe siècle chez Rembrandt, ou au XIXe siècle chez Gustave Courbet. La teinte des ombres a subi un changement radical durant le dernier quart du XIXe siècle. Les impressionnistes, suivis par de nombreux mouvements picturaux, ont abandonné les teintes traditionnelles des parties ombrées d'un tableau (bruns, gris ou mélange des couleurs locales avec du noir) pour adopter des bleus et des violets. Grâce à cette coloration, les ombres rejoignent la suite des couleurs « pures », au lieu d’appartenir à une échelle dite « rabattue » qu’on distinguait des couleurs. 

3. Le rôle spatial des couleurs et la perspective atmosphérique : 

Les couleurs créent par elles-mêmes des effets spatiaux : les couleurs chaudes, dites « saillantes », paraissent avancer ; tandis que les teintes froides, dites « fuyantes » semblent reculer. Ces effets optiques sont parfois utilisés par les peintres pour situer spatialement les différents plans de leurs compositions. Ils expliquent aussi en partie les tons bleutés des lointains dans les paysages. Ce bleuissement, qui fait partie de la perspective aérienne ou atmosphérique, a été introduit en premier lieu par Léonard de Vinci (XVe siècle).

Scénographie des deux salles

Ces trois fonctions figuratives sont sensibles dans les deux salles d'exposition,  à des degrés divers. Même si certaines oeuvres frôlent l'abstraction, les artistes ont utilisé ces fonctions pour évoquer un sujet et / ou une ambiance colorée. 

La scénographie est articulée autour de  trois thèmes (ou « genres ») traditionnels dans l'histoire de la peinture:

· la nature morte, accompagnée par des œuvres traitant du domaine végétal

· le paysage

· le portrait, accompagné par des oeuvres traitant de la scène de genre.

A l'intérieur de ces grands thèmes, les oeuvres ont été choisies et accrochées par rapport à leur proximité ou au contraire par rapport à leur différence chromatiques.

III.1. Questions générales

Buts: 

faire remarquer ou deviner aux élèves la scénographie des salles :

· du point de vue des sujets (genres)

· du point de vue des couleurs.

Plonk & Replonk, Nain, 2007 :

Cette œuvre a été placée dans la section des peintures de paysages à cause de son coloris : des teintes de camouflage, imitant la couleur de la terre, des feuillages, etc.

III.2.Questions par sujets (genres)

Buts:


Les questions visent à faire apparaître les différences entre les artistes qui sont figuratifs dans le sens traditionnel du terme - et qui utilisent donc un coloris naturaliste ou réaliste – et les artistes qui tendent vers une plus grande abstraction, une plus grande liberté d'invention chromatique et formelle. 

Structure des questions

Les questions sont organisées par sujets (genres): 

a. nature morte (et thème du jardin)

b. paysage

c. portrait (et scène de genre)

III.2.a. Nature morte (et thème du jardin) 

Oeuvres

Obrist, Jardin, n.d., huile sur carton.

Daniel Schmidt, Composition, n.d., collage.

Fritz Boegli, Végétation rouge, 1965, huile sur toile.

Antonio Erba, Sans titre, 1967, huile sur bois.

Robert Boinay, Le Tapis rouge, 1940, huile sur toile.

Charles Robert, Nature morte, 1940, huile sur toile.

Alain Nicolet, Géranium, 1936, huile sur toile.

Bendicht Fivian, Lactaire sanguin, 1996, huile sur toile (coton).

Emplacement

1ère salle, deux murs depuis la gauche en entrant.

Commentaire

Le thème de la nature morte à proprement parler occupe le deuxième de ces murs (mur long).

Le premier mur en entrant à gauche présente des oeuvres plus distanciées de la nature morte, qui ont été réunies pour deux raisons:

· leur proximité thématique avec la nature morte, un genre qui comprend souvent des bouquets de fleurs (cf. Obrist, Jardin )

· Leur coloris, fait de camïeux de verts et de teintes froides.

C'est son coloris qui a justifié également l'accrochage sur ce mur du collage de Daniel Schmidt, sur le thème de Chopin. La musicalité délicate (allusion aux sonates pour piano du compositeur) qui habite cette oeuvre la rapproche d'ailleurs du Jardin d'Obrist. Obrist a créé – par son « harmonie » colorée (un terme commun à la peinture et à la musique) -  une ambiance, une atmosphère qui évoque la sensation de calme qu'on peut ressentir dans un jardin. De plus, il a distribué les teintes par plans, loin d'un effet de perspective colorée traditionnelle. Certaines ruptures au sein de ce tissu coloré renvoient à la méthode du collage, utilisée concrètement par Daniel Schmidt. 

III.2.b. Paysage

Oeuvres

Serge Voisard, Paysage, 1958. Huile sur pavatex

Serge Voisard, Paysage, 1953. Huile sur toile

Antonio Erba, Chômage, 1932. Huile sur toile

Jules Blancpain, Marine, n.d. Huile sur toile

Romolo Esposito, Elsass (Alsace), 1978. Aquarelle et encre de chine sur papier

Roger Tissot, Marine, 1968. Huile sur pavatex

Jean-François Comment, Venise rouge, 1958. Aquarelle sur papier

Janvier (René Houriet), Sans titre, 1987. Huile et collage

Emplacement

Dans les deux salles

Commentaire

Les questions portent sur des comparaisons entre des œuvres d’artistes différents, ou du même artiste (Serge Voisard). Elles concernant non seulement le coloris, mais aussi la technique (différences entre huile et aquarelle, ou spécificité du collage). Elles interrogent également les informations données par le titre des œuvres, en relation avec le coloris. Enfin, elles proposent aux élèves de regarder certaines œuvres à différentes distances, pour observer la perception qu’ils peuvent avoir d’un coloris, suivant qu’ils le regardent de près ou de loin. 

Cette question de la distance du spectateur par rapport à l’œuvre est essentielle dans l’histoire de l’art depuis les néo-impressionnistes. Le mélange optique créé par leurs oeuvres grâce à de petites touches ou des points juxtaposés ne peut en effet être perçu qu’à une certaine distance. A ce sujet, voir le chapitre 2 des Fiches pédagogiques. 

III.2.c. Portrait (et scène de genre)

Oeuvres

Armand Schwarz, Portrait de Gottlieb Glauser, 1934. Huile sur toile

Hubert Theurillat, Forains, n.d. Huile sur toile

Jacques Sé (Guggenheim), Sans titre, n.d. Huile sur pavatex

Max Kämpf, Indien, 1976. Dispersion (caséïne) sur carton

Philippe Robert, Portrait de Nelly Bechler, 1919. Huile sur toile

Emmanuel Wüthrich, Ronces, 2004. Héliogravure et aquatinte

Emplacement

2ème salle (avec cheminée)

Commentaire

Relations entre modèle et fond

Les questions poussent à observer les relations entre les modèles peints et les fonds. Ce type de relation est essentiel dans le genre du portrait. Du point de vue chromatique, le peintre choisit le plus souvent un fond qui mette en valeur le modèle, c’est-à-dire qui le fasse bien ressortir par contraste. Ainsi, dans le tableau d’Armand Schwarz, la chair et l’habit sombre de Gottfried Glauser se détachent sur un fond de verdure. Ce décor semble d'ailleurs artificiel par rapport au modèle, un notable assis sur une chaise à accoudoir. Cette impression est encore renforcée par la facture différente utilisée par Schwarz pour la chair et pour le feuillage, le feuillage étant  brossé par larges coups de pinceau. 

Le même type d’observations peut s’appliquer au portrait de Nelly Bechler par Philippe Robert. Toutefois, le fond de feuillage décoratif prend plus d’importance ici que dans l’œuvre d’Armand Schwarz.

Chez Max Kämpf ou Jacques Sé, modèle et fond ont au contraire tendance à se confondre. Tandis que dans les Forains d’Hubert Theurillat, qui appartient au domaine de la scène de genre, les figures humaines sont inclues dans une mise en scène. Des couleurs intenses – les trois primaires des peintres, rouge, jaune, bleu – y scandent la composition chromatique. Enfin, les deux teintes choisies par Emmanuel Wüthrich pour son estampe ne servent pas à désigner la chair, l’habit ou le décor, mais à créer une ambiance, qui peut faire penser à la polarité entre la nuit (le bleu) et le jour (le jaune). Cette polarité accompagne une oeuvre qui suggère la douleur, autant par son titre (Ronces) que par le sujet photographié, un adolescent sur fond de fils de fer barbelés. 

III.3.Questions transversales 

Oeuvres

Daniel Schmidt, Composition, n.d., collage.

Janvier (pseud. de René Houriet), Sans titre, 1987, huile et collage.

Myrha (pseud. de René Pagnard), Oeuvre double, 1987, crayons de couleurs, collage, lithographie.

Emplacement

Dans les deux salles

Commentaire

Le but des questions est d'approcher la technique du collage qui remonte aux années 1910 (cubisme de Pablo Picasso, Georges Braque et Juan Gris). Il s'agit de faire remarquer aux élèves les effets  introduits par ces fragments de journaux ou de magazines dans le domaine de l'art pictural. Des effets qui sont:

· chromatiques, par rapport à des zones peintes

· novateurs (au début du XXe siècle du moins), dans le sens de l'intégration de l'image triviale, médiatique, dans le domaine des Beaux-arts

· thématiques, par l'introduction du texte, de la typographie des journaux, dans l'image artistique.

