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LE CAS DE L’ABSTRACTION 
LYRIQUE :
 
Prenons l’exemple de Pierre 
Alechinsky avec “Lecture 
entre les lignes“. Pierre 
Alechinsky est un peintre 
belge qui a participé au 
mouvement COBRA dans 
les années cinquante. Il y 
a développé une peinture 
“spontanée”, c'est-à-dire 
une peinture non réfléchie, 
instinctive.

Il s’inspire de la calligraphie 
orientale et de son style 
très fluide. Dans ses 
tableaux, il choisit d’utiliser 
l’encre plutôt que la 
peinture. Comme elle 
est plus liquide, l’encre 
suit plus facilement les 
mouvements de la main.

QU’EN DIT L’ARTISTE ? 

“Il n’y a pas de règle. Le 
tout est de s’y mettre, 
même sans savoir par quel 
bout commencer. C’est 
ça peindre. Il faut faire (...) 
Quand je travaille, je tiens 
un bol de terre cuite, je 
me concentre seulement 
sur la surface du papier. 

Je connais le poids du bol 
au bout de mon bras. Je 
travaille librement. Et ma 
main gauche va sur le 
papier. “

CLÉS POUR SE SENTIR À 
L’AISE :

S'essayer à repérer le 
mouvement de la main 
de l’artiste ou du pinceau 
sur la toile, imaginer son 
geste et la liberté qu’il a pu 
ressentir…

CE QUE LES 
SPECTATEURICES EN 
DISENT :

“Ce qui m’intéresse dans 
l’art c’est ce que cela peut 
procurer aux personnes qui 
le font ou aux personnes 
qui le reçoivent.  La 
représentation parfaite ou 
précise dans un tableau, 
ça ne m’intéresse pas 
beaucoup.”
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Andres Serrano, “Piss Christ“, 1987
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Pierre Alechinsky, “Lecture entre les lignes“, 1970
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LE CAS DE LA 
PHOTOGRAPHIE :

Prenons l’exemple d’Andres 
Serrano avec “Piss Christ“.
Andres Serrano est un 
photographe américain qui 
réalise principalement des 
séries photographiques. 
Ses thématiques 
principales sont les 
problèmes sociaux comme 
le racisme, ou encore le 
sexe et la religion. 

Il souhaite explorer les 
tabous et aller vers des 
sujets moins traités par les 
artistes contemporain·es. 
Mais parce qu’elles 
touchent à des questions 
sensibles, certaines de ses 
photographies ont suscité 
des violentes réactions de 
rejet. 

“Piss Christ”, qui représente 
un crucifix immergé dans 
de l’urine, a même fait 
l’objet d’une destruction 
lors de son exposition en 
2011 en France.

QU’EN DIT L’ARTISTE ?

 “Je voulais rappeler ce 
qu’est vraiment une 
crucifixion. Parce qu’un 
crucifix, ce n’est qu’un objet 
en bois familier, dont on ne 
se rappelle pas vraiment le 
sens. Le Christ a été mis en 
croix, il a été battu, on lui 
a percé le flanc avec une 
lance, il a pissé, il a chié et 
il a saigné jusqu’à la mort... 
Je veux qu’en regardant 
“Piss Christ“, les gens se 
rappellent de ça.”

CLÉS POUR SE SENTIR À 
L’AISE :

Se rappeler que l’art est 
une invitation à regarder 
la réalité autrement, avec 
un autre œil, avec d’autres 
lunettes.

CE QUE LES 
SPECTATEURICES EN 
DISENT :

“Avec l’art contemporain, 
j’ai appris à regarder les 
images autrement… bref 
ces expériences ont élargi 
la perception que j’ai des 
choses, de la vie.”



-Oui, c’est vrai,
si on a un fils ou 
une fille on est 
probablement fier 
de ses œuvres et 
en même temps 
c’est souvent la 
spontanéité que 
les artistes veulent 
retrouver. Alors 
prêt.e à tout lâcher ?
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-L’art contemporain, 
c’est que de la 
provocation !



-L’art contemporain, 
mon fils de 4 ans 
pourrait faire pareil !
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-Oui, c’est vrai,
parfois c’est juste 
pour être 
remarqué, puis 
souvent c’est pour 
dénoncer quelque 
chose, alors il faut 
creuser !
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Lara Almarcegui, “Pavillon espagnol“, La Biennale de Venise, 2013

CE QUE LES 
SPECTATEURICES EN 
DISENT :

“J’ai adoré l'exposition 
aujourd'hui, c’était très 
intéressant. Je n’avais 
jamais eu de guide avant…
avec les explications, les 
réponses à nos questions, 
on comprend ce qui se 
passe.”

18
LE CAS DES 
PERFORMANCES :
Prenons l’exemple d’Orlan 
avec “ Omniprésence “. 
Orlan est une artiste 
française qui s’exprime 
sous différentes formes : 
peinture, sculpture, 
installation et performance. 

On parle de “performance” 
quand un·e artiste réalise 
une intervention dans 
un espace public. A la 
différence d’une peinture 
ou d’une sculpture, l'œuvre 
existe durant le temps de 
la performance (même si 
des photos et vidéos sont 
souvent prévues).

Orlan veut questionner le 
public sur les pressions 
sociales et culturelles qui 
pèsent sur notre corps et 
en particulier sur celui des 
femmes.

“ Omniprésence “ est une 
série de performances 
filmées lors desquelles, 
elle subira 7 opérations de 
chirurgie esthétique.

QU’EN DIT L’ARTISTE ?
“L’idée (de ce travail) 
était aussi que, en tant 
que femmes, nous ne 
pouvons jamais nous 
dénuder complètement, 
qu’il reste toujours quelque 
chose, que nous sommes 
habillées d’images qui 
nous précèdent, dont on 
nous enveloppe, qu’on 
nous fout sur le corps 
et sur la gueule, qui font 
écran. Qu’il n’y a donc 
jamais de nudité possible.“

CLÉS POUR SE SENTIR À 
L’AISE :
Se laisser emmener par les 
artistes dans ces univers 
pas habituels...la surprise 
est au rendez-vous, c'est 
garanti!

CE QUE LES 
SPECTATEURICES EN 
DISENT :
“Avant, j’avais des a 
priori. Au fil du temps, 
je me suis plus ouverte, 
je me suis laissée aller à 
ressentir. En fait, j’adore 
le côté imprévisible des 
performances, j’adore être 
tout près des artistes, être 
partie prenante…”
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QU’EN DIT L’ARTISTE ?
“La réflexion qui est au 
point de départ de mon 
travail est qu’il y a trop de 
plans, trop d’architecture 
et de construction 
partout; tous les espaces 
sont rationalisés et 
correspondent à un 
programme. Je cherche 
des manières d’échapper 
à cette rationalisation  :  en 
montrant la vérité derrière 
la construction d’un lieu 
ou en présentant des 
endroits qui échappent 
à cette logique comme 
des terrains non 
encore exploités, des 
espaces souterrains ou 
abandonnés.”

CLÉS POUR SE SENTIR À 
L’AISE : 
Se rappeler que même 
derrière des objets connus 
ou reconnus, il y a une 
volonté chez les artistes de 
dire quelque chose sur le 
monde qui nous entoure. 
Et puis se demander si on 
avait déjà vraiment bien 
regardé ces objets avant?  
Si on les avait déjà vus 
comme ça ?

LE CAS DE 
L’INSTALLATION :

Prenons l’exemple de Lara 
Almarcegui avec “Pavillon 
espagnol” à la Biennale de 
Venise. Lara Almarcegui 
est une artiste espagnole 
qui réalise ses créations 
directement dans des 
musées, galeries ou sites 
abandonnés. 

On parle d’”installation” 
quand le travail de l’artiste 
consiste à concevoir et 
à installer son oeuvre 
directement dans 
l’espace qui l’accueille. 
Parfois il peut s’agir d’un 
objet déposé, parfois de 
plusieurs (crées ou non 
par l’artiste), parfois d’un 
aménagement de l’espace  
tout entier.

Lara Almarcegui veut 
montrer ce qui passe 
inaperçu aux personnes 
qui fréquentent un lieu. 
Pour cela, elle dépose dans 
l’espace les matériaux qui 
ont été nécessaires à sa 
construction et quand c’est 
possible, parfois dans leur 
quantité réelle !
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Orlan, “Omniprésence“, 1993



-Oui, c’est vrai, 
parfois on peut se 
demander pourquoi 
on expose le tas de 
gravier du chantier 
d’à côté, 
en même temps 
c’est souvent une 
expression politique !

-L’art contemporain, 
on ne sait pas dans 
quel sens regarder !



-L’art contemporain, 
c’est toutes et tous 
des charlatans !

-Oui, c’est vrai,
ça nous change de 
l’art ancien et des 
scènes de chasse ! 
On peut regarder 
le tableau pour 
ses couleurs et 
l’apprécier même la 
tête en bas.
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participe au caractère 
étrange que j'apprécie. La 
possibilité de pouvoir faire 
dire à la peinture beaucoup 
plus.”

CLÉS POUR SE SENTIR À 
L’AISE :
Se laisser aller au jeu 
de l’interprétation des 
formes, à ressentir ou pas 
l’harmonie des couleurs, 
voir comment on pourrait 
en reproduire le motif, ...

CE QUE LES 
SPECTATEURICES EN 
DISENT  :
“Ce que j’aime dans l’art 
abstrait, c’est qu’on voit 
chaque oeuvre comme on 
l’ imagine.”

LE CAS DE L’ABSTRACTION 
GÉOMÉTRIQUE :
Prenons l’exemple de Léon 
Wuidar avec “Hexagone“.

Léon Wuidar est un peintre 
et illustrateur belge. 
Lui aussi est un peintre 
abstrait, mais un peintre 
abstrait “géométrique“. 

On parle d’abstraction 
géométrique quand un·e 
artiste choisit de s’exprimer 
avec des formes simples.
Les couleurs peuvent 
être pures ou mélangées 
comme dans cette 
peinture. 

En 1955, Léon Wuidar 
décide d’arrêter de 
représenter le monde de 
manière réaliste. Il décide 
de jouer avec les lignes 
et les courbes pour ouvrir 
vers un monde imaginaire.

QU’EN DIT L’ARTISTE ?
“Je donne des titres pour 
dérouter le spectateur, 
pour ne pas lui donner 
une indication trop précise 
de ce qui s’y trouve. Cela 
lui permet d'interpréter 
la forme abstraite et ça 
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 Léon Wuidar, “Hexagone“, 1975


