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Karel Appel – Arman – Lynda Benglis – Norman Bluhm – Jean Fautrier – Sam Francis – Helen Frankenthaler – Arshile Gorky – Hans Hartung – Eva Hesse – Gerhard Hoehme – Hans Hofmann – Asger Jorn – Franz Kline – Willem de Kooning – Lee Krasner – Morris Louis – Roberto Matta – Joan Mitchell – Robert Motherwell – Ernst Wilhelm Nay – Jackson Pollock – Kazuo Shiraga – Pierre Soulages – Clyfford Still – Cy Twombly – Wols

Jackson Pollock qui, avec de grands gestes circulaires, presque chorégraphiques, fait dégouliner la peinture sur la toile posée par terre : cette image de l’« action painter » n’a pas seulement fait de Pollock le protagoniste majeur de l’une des avant-gardes les plus fécondes du xxe siècle — elle est devenue l’emblème incontournable de l’art moderne. L’exposition Action Painting se consacre au phénomène de la peinture abstraite gestuelle, qui s’est imposée en Europe et en Amérique après la Seconde Guerre mondiale. Malgré toutes les différences entre l’Informel européen et l’Expressionnisme abstrait américain, notre regard actuel se porte surtout sur leurs points communs. Les artistes ont pris hardiment un nouveau départ révolutionnaire, dépassant les frontières traditionnelles de l’art : la concentration sur le geste pictural spontané devait permettre à la personnalité de l’artiste d’apparaître directement sur la toile.

Dans ce voyage à travers un des mythes de l’art moderne, nous rencontrons, outre Pollock, d’autres peintres célèbres comme Willem de Kooning, Clyfford Still, Sam Francis, Roberto Matta et Pierre Soulages ainsi que des artistes, jadis réputés, mais qui ont connu une période d’oubli avant d’être aujourd’hui redécouverts. Les œuvres d’Ernst Wilhelm Nay, Arshile Gorky, Wols, Morris Louis et Kazuo Shiraga présentées dans cette exposition révèlent les multiples possibilités de représentation de la couleur et du geste pictural. La génération d’artistes suivante est représentée par des travaux d’Eva Hesse et de Cy Twombly, qui élargissent le concept de l’Action Painting. Cette exposition présente une centaine d’œuvres de 27 artistes d’Europe, d’Amérique du Nord et du Sud ainsi que d’Asie.

L’exposition portera essentiellement sur deux formes d’expression de cette peinture abstraite basée sur l’« action » : d’une part le geste pictural, dont la toile est en quelque sorte le « compte rendu », et d’autre part la couleur que le peintre laisse à ce que l’on pourrait appeler le hasard contrôlé. Ces deux principes sont souvent associés ; chez Jackson Pollock notamment, cela ne fait aucun doute. Plusieurs toiles majeures de Pollock, réalisées entre 1946 et 1953 et révélant tout l’éventail de ses expressions artistiques, constituent le noyau de l’exposition. On retrouvera là des œuvres comme Out of the web (1949 ; Staatsgalerie Stuttgart), Number 7 (1950 ; MoMA, New York) et Search de 1955, la dernière toile achevée de l’artiste (Courtesy Galerie Hauser & Wirth). Les toiles de Pollock sont l’expression de ses mouvements, mais ce qui fascine le plus dans sa technique – le « dripping » (égouttement) et le « pouring » (déversement) de la couleur sur le support pictural posé par terre –, c’est que la peinture, dans l’instant où elle se trouve entre la main de l’artiste et le support pictural, échappe à toute influence volontaire.

Cette technique a été reprise par divers artistes qui ont continué de la développer, ainsi Helen Frankenthaler, qui n’utilise plus la couleur comme moyen pictural mais la laisse pénétrer dans la toile, comme une teinture. La méthode sera élargie par Morris Louis : ses « stained paintings » grand format, expressions artistiques radicalement simplifiées, comptent parmi les attraits majeurs de l’exposition. Depuis longtemps, l’on n’avait plus vu en Europe un ensemble aussi important d’œuvres de cet artiste. Gerhard Hoehme et Eva Hesse, issus tous deux de la peinture gestuelle et représentés dans l’exposition par de grandes compositions, s’intéressent quant à eux au caractère tridimensionnel de la couleur et, d’une certaine manière, poursuivent le tissage des fils de peinture instauré par Pollock. Les sculptures de peinture coulée de Lynda Benglis ou les Accumulations de tubes de couleur écrasés d’Arman traitent l’« action painting » de façon particulièrement frappante et ironique pour en faire le résultat de tout un processus, voire d’une performance.

Les variations possibles pour représenter la ligne et la couleur comme un mouvement qui s’exprime sont inépuisables. L’exposition en est une riche illustration : de chaque artiste, elle montre un ensemble d’œuvres, agencées chronologiquement pour la plupart. Chaque artiste a, de fait, sa propre griffe picturale. Dans des formats plus petits, souvent influencés par l’idée surréaliste de l’« écriture automatique », des artistes comme Jean Fautrier, Wols ou Hans Hartung ont réalisé des dessins et des tableaux gestuels qui ne permettent plus de faire de distinction précise entre figuration et abstraction (chez Fautrier notamment). L’exposition consacrera toute une salle aux œuvres de Wols, qui aux yeux de Jean-Paul Sartre était l’archétype de l’artiste existentialiste. On ne peut parler de griffe picturale sans mentionner Cy Twombly, dont plusieurs œuvres seront également visibles à la Fondation Beyeler. À ces délicates inscriptions, les « orgies de couleurs » que Kazuo Shiraga a peintes avec les pieds offrent un contraste saisissant. Kazuo Shiraga, principal représentant du groupe d’artistes japonais « Gutai », s’adonnait à une intense méditation avant de réaliser ses toiles, qui sont surtout inspirées de Pollock.

Pour ces artistes, l’opposition entre figuration et abstraction, qui a fait l’objet de controverses dans la critique d’art, n’était pas vraiment impérieuse. L’exposition en atteste de façon convaincante par la mise en regard d’œuvres choisies de peintres comme Karel Appel et Asger Jorn, du groupe Cobra, avec des toiles importantes du célèbre Willem de Kooning : comme Pollock, tous ces artistes prirent la représentation de la figure comme point de départ de leurs compositions.
Il est particulièrement intéressant de souligner combien les relations entre l’Europe et l’Amérique étaient étroites. Arshile Gorky, survivant du génocide arménien et émigré aux États-Unis, s’appropria d’abord les œuvres de modèles européens comme Cézanne et Picasso ; s’en inspirant et s’en affranchissant à la fois, il se mit alors à développer son propre style gestuel. Arshile Gorky est hélas encore trop méconnu sous nos latitudes. Tout comme Hans Hofmann, originaire d’Allemagne : influencé à ses débuts par Henri Matisse, il émigra aux États-Unis et devint non seulement un pionnier de la peinture gestuelle, qui, bien avant Pollock, expérimenta la peinture gouttant sur la toile, mais il fut aussi le professeur de toute une génération d’artistes de la « New York School ». Citons ici aussi Lee Krasner, trop jugée à tort comme étant avant tout l’épouse de Jackson Pollock : ses peintures prouvent en effet sa maîtrise remarquable de la peinture abstraite. Des artistes comme Joan Mitchell et Sam Francis, qui vécurent longtemps en Europe, traitèrent eux aussi librement les inspirations reçues (Claude Monet, par exemple) et les mêlèrent à leurs expériences marquées par la New York School. La formidable toile de Sam Francis dans la Collection Beyeler, Round the World, constitue le noyau d’un impressionnant ensemble d’œuvres de cet artiste, datées de la fin des années 1950.

Aux États-Unis, mais surtout en Europe, le développement de l’art gestuel abstrait alla de pair avec l’affranchissement du petit format. À cet égard, Roberto Matta est un pionnier, sans être « action painter » au sens strict : avec ses « galaxies » grand format, il servit d’exemple à des artistes comme Jackson Pollock, Franz Kline et Clyfford Still. Des toiles saisissantes de Kline et des peintures merveilleusement fissurées de Still seront présentes dans l’exposition. Dans la tradition de Wassily Kandinsky et Paul Klee, trop peu considéré, à tort, aujourd’hui, Ernst Wilhelm Nay fut l’un des premiers en Europe à choisir le très grand format pour ses compositions de couleurs. Le monumental Tableau de Fribourg (1956), presque entièrement tombé dans l’oubli, est à l’origine une œuvre de commande de l’Université de Fribourg-en-Brisgau. En avoir obtenu le prêt pour l’exposition est véritablement sensationnel. L’œuvre d’art la plus récente au sein de l’exposition est de Pierre Soulages, le doyen de la peinture informelle française, qui connut ses premiers succès à la fin des années 1940 et au début des années 1950, soit sensiblement à la même époque que Jackson Pollock. De ce dernier représentant (encore vivant) de la première génération des « action painters » sont visibles cinq œuvres issues de toutes ses phases artistiques.

Il ressort nettement que la peinture gestuelle a été peinte pour un public actif et attentif ; toutes ces peintures requièrent un observateur qui, seul, leur fera trouver leur achèvement. Lorsqu’il s’attache à la personnalité de l’artiste, au geste, au matériau, l’art a besoin de cet observateur qui participe, qui scrute : L’« action painting » invite à l’« action viewing ».

Des films produits à la même époque que ces peintures, et qui proposent pour la première fois une vue authentique sur les méthodes de travail de ces artistes, joueront un rôle important dans l’exposition. Nous citerons ici en premier lieu les deux films de Hans Namuth, réalisés en 1950. Ils sont d’une valeur inestimable car extrêmement instructifs sur le processus de création des œuvres. Dans une installation spatiale spectaculaire, conçue par le bureau d’architectes new-yorkais Diller Scofidio + Renfro, seront montrés également d’autres films, parmi lesquels le documentaire (resté fragmentaire) qu’Alain Resnais a tourné sur Hans Hartung en 1947.

Des prêts ont été obtenus de musées de tout premier rang comme le MoMA et le Whitney Museum à New York, la National Gallery of Art et le Hirshhorn Museum à Washington, le Louisiana Museum for Moderne Kunst à Humlebæk ainsi que le Kunstmuseum de Bâle, le Kunsthaus de Zurich ou la Kunsthalle de Berne. D’autres prêts nous ont également été accordés par d’importantes collections particulières.
Cette exposition a été montée par Ulf Küster, conservateur à la Fondation Beyeler.
L’exposition sera accompagnée d’un catalogue publié par Hatje Cantz Verlag, Ostfildern, contenant une brève présentation de chacun des artistes, des reproductions de toutes les œuvres exposées et des essais de fond signés Gottfried Boehm, Robert Fleck, Pepe Karmel, Jason Edward Kaufman et Ulf Küster, qui éclaireront l’« action painting » dans ses aspects les plus divers. L’enchaînement des reproductions correspond approximativement à l’accrochage de l’exposition. (204 pages, 218 ill. dont 170 en couleurs, 68 CHF).
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