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Claude MONET, Cycle des Nymphéas, entre 1897 et 1926,

Huile sur toile, H : 1,97m L : environ 100m linéaire, surface environ 200m2
Paris, musée de I'Orangerie

Axe du programme limitatif :

Du projet a la réalisation d’une ceuvre monumentale Liens avec les programmes :
Questionnements plasticiens
> Rapport au réel : mimesis, ressemblance,
vraisemblance et valeur expressive de |'écart.
> Représentation de I'espace
e L > Figuration et construction de I'image

g \ > Passages a la non-figuration
= > Conditions et modalités de la présentation du

4 travail artistique

> Contextes d’'une monstration de I'oeuvre

T
‘"\
: > Projet de I'oeuvre
Questionnements artistiques transversaux :

> |‘artiste et la société : faire oeuvre face
a I’histoire et a la politique

Questionnements artistiques interdisciplinaires :
> Liens entre arts plastiques et architecture,

* Lien vers le site du musée de I'Orangerie paysage, design d'espace et d'objet

« Ce que je ferai, ce sera I'impression de ce que j'aurai ressenti. » : Claude Monet

Le cycle des Nymphéas occupe Claude Monet durant trois décennies, de la fin des
années 1890, a sa mort en 1926, a I'age de 86 ans. Ce cycle est inspiré du jardin d’eau
qu’il a créé dans la propriété de sa maison de Giverny en Normandie. Il aboutit aux
ultimes grands panneaux donnés par Monet a I'Etat en 1922 et visibles au musée de
I’Orangerie depuis 1927.

Lensemble est I'une des plus vastes réalisations monumentales de la peinture de la
premiére moitié du XXe siecle et représente une surface d’environ 200 m2. Les
dimensions et la surface couverte par la peinture environne et englobe le spectateur
sur prés de 100 metres linéaires ou se déploie un paysage d'eau jalonné de
nymphéas, de branches de saules, de reflets d'arbres et de nuages, donnant I’ “illusion
d'un tout sans fin, d'une onde sans horizon et sans rivage" selon les termes mémes
de Monet. Les peintures et leur disposition font écho a l'orientation du batiment
respectant les teintes de scenes de lever de soleil a I'est et de crépuscule a I'ouest
matérialisant ainsi la représentation d’'un continuum de temps dans lI'espace. De
maniére symptomatique également la forme elliptique des salles dessine aussi en
plan le signe mathématique de l’infini.

Offerts par Claude Monet a la France le lendemain méme de I'armistice du 11
novembre 1918, les Nymphéas sont installés selon ses plans a I'Orangerie en 1927,
quelques mois apres sa mort. Cependant, a cette date, I'ensemble ne rencontre pas
I'enthousiasme du public. En 1927, en effet, I'impressionnisme semble discrédité par le
renouveau de l'art préné par les avant-gardes qui jalonnent ce début de XXe siecle : le
fauvisme, le cubisme, le futurisme, dada, le surréalisme... Pendant plusieurs décennies
le public va bouder les salles des Nymphéas.

Ce n’est qu’aprés la seconde guerre mondiale et notamment avec l'apparition d’'un
nouveau foyer de I'art moderne a New York qu’un regard neuf est posé sur l'ceuvre du
dernier Monet. Dans les années 1950, les signes d’un regain d’intérét se multiplient,
André Masson publie un article en 1952 comparant les salles de I'Orangerie a "la
Sixtine de I'lmpressionnisme".

Questionnements en lien avec les programmes :

> Comment une ceuvre peut-elle immerger le spectateur ?

> En quoi est-il important pour l'artiste de penser a la présentation de I'oeuvre des sa
conception, des son projet ?

> Comment la subjectivité de 'artiste peut-elle apparaitre dans son ceuvre ?

> Quel rapport une ceuvre figurative entretient-elle avec le réel ?

> Comment le cycle des Nymphéas interroge les notions de temporalité et d’espace ?


https://www.musee-orangerie.fr/fr/collection/les-nympheas-de-claude-monet
https://www.youtube.com/watch?v=wzUvJIAbDnA

La démarche de I'artiste...

La démarche artistique de Claude Monet renvoie aux caractéristiques de
I'impressionnisme. Les impressionnistes ont d’une certaine fagon révolutionné la
maniére de peindre et de concevoir la réalité. En s’affranchissant des conventions,
ils ont inévitablement marqué leur époque.

> Capter l'instant présent et le rendre sur la toile comme le peintre le pergoit.
(idée de subjectivité et d’instantanéité)

> Peindre la lumiére et ses effets sur le paysage.

> Représenter la vie moderne. (Peindre la ville, les gares, les usines, symboles de
la modernité, mais aussi les loisirs de la société.)

> Peindre le motif (abandonner I'atelier pour peindre en plein air.)

> Peinture de paysage (urbains et ruraux)

> Touche rapide, en virgule. Elle correspond au caractére instantané de leur
peinture.

> Couleurs peu mélangées et utilisation des primaires et leurs complémentaires.
(principe de Chevreul : « loi du contraste simultané des couleurs »)

> Influence des estampes japonaises

De facon plus particuliére a Claude Monet :

> Travail en série (peint le méme motif en série afin de travailler I'effet de
différentes lumiéres sur I'atmosphére ou les matiéres.)

> Fascination par les changements de couleur en fonction des heures de la
journée, des saisons.

> Emerveillement par la lumiére, par les reflets chatoyants dans I'eau, par son
scintillement, par les rayons de soleil qui transpercent le feuillage des arbres. (Il
installera méme son atelier sur un bateau)

En quelques ceuvres !

Impression soleil levant, 1872
huile sur toile, 48 x 63 cm.
Musée Marmottan Monet.

La Liseuse, 1872, huile sur toile

. Gare Saint Lazare, 1877
: huile sur toile. (Musée d’Orsay - Paris)
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Bain a la Grenouillére, 1869, huile sur toile huile sur toile, 815 x 92 cm

Le Parlement de Londres, ciel orageux, 1904

CIaude onet, Autoportrait coiffé
d’un beret, 1886

Né a Paris, Claude Monet grandit
en Normandie dans la ville du
Havre. Il est connu comme 'un
des peintres les plus célebres du
mouvement impressionniste qui
tire son nom de l'une de ses
compositions : Impression, soleil
levant, daté de 1872.

Passionné par la nature et la
peinture, il fera de ses deux
passions sa vie et son ceuvre a la
fois. Il participe a la plupart des
expositions impressionnistes a
partir de 1874. En 1883, il
s’établit dans sa propriété de
Giverny en Normandie. C'est a
cette époque qu’il développe la
représentation de certains
sujets sous la forme de séries:

meules de foin, peupliers,
cathédrale de Rouen,
nymphéas...

Portant un grand intérét pour la
couleur dans sa peinture, elle se
fait sous ses brosses et ses
couteaux a peindre : matiéere. La
touche et le geste de [l'artiste
prend alors vie et se matérialise
sur la toile comme le
prolongement de la passion
communicative du Romantisme.

La bateau-atelier, 1876
huile sur toile


https://www.youtube.com/watch?v=-CoufpN2AC0
https://www.youtube.com/watch?v=KNo0ddaf-vE

B MONET et L'IMPRESSIONNISME I

Origine du terme d’impressionnisme * Articles sur I'impressionnisme

Impression soleil levant, 1872

Claude Monet avait initialement nommé cette toile Vue du Havre, puis Impression pour
I'exposition de 1874. Louis Leroy, critique d’art pour le Le Charivari, écrit en 1874 un article
mogqueur a propos de cette toute premiere exposition des futurs impressionnistes. Leroy y a
repéré une toile en particulier de Monet, et écrit : « Que représente cette toile ? Impression !
Impression, j'en étais sir. Je me disais aussi puisque je suis impressionné, il doit y avoir de
I'impression la-dedans. » Et intitulera son article L'exposition des impressionnistes. Claude
Monet aurait peint cette toile en quelques heures de la chambre de son hétel sur le Quai de
Southampton, un matin en novembre 1872.

e Peindre sur le motif

Cette expression signifie peindre d’aprés motif, le motif étant le paysage, car les artistes
quittent progressivement leurs ateliers grace a l'invention de la peinture en tube et au
chevalet pliable. Le peintre peut donc peindre directement face a son sujet qui est a I'époque
le paysage, pour un retour a la nature loin de 'académisme et des sujets idéalisés et imposés.
Peindre en plein air, face a la nature, sur le motif est bénéfique pour ces peintres qui se
confrontent a la réalité, la lumiére, le paysage changeant. Lartiste choisit son sujet, son
support, son format, son style aussi.

Le développement des chemins de fer a la méme époque permettra aux peintres de se
déplacer plus facilement dans les campagnes environnantes de I'fle de France mais aussi de la
Normandie.

Edouard Manet, Claude Monet
sur son bateau-atelier, 1874

N « La couleur est mon obsession de la journée,
® Un art de la couleur et de la lumiere la joie et le tourment. » : Claude Monet

Pour Claude Monet et ses camarades impressionnistes, la lumiére est la source de tout,
c’est le sujet. Le paysage, lui en est le prétexte. La lumiére en peinture se fait matiére et
couleur sous leurs pinceaux.

La lumiére varie en fonction des moments de la journée et des saisons, voila ce qui
intéresse Monet. Lartiste ne recherche pas le réalisme, la vérité, mais la lumiere, la
couleur, cette vérité la, celle du moment vécu, le ressenti et 'expérience en direct que
permet de peindre en plein air, directement sur le motif.

: = Eugéne Chevreul analyse les rapports entre la lumiere et la couleur dans son
Meules de foin & Giverny coucher de soleil, ~ ouvrage « La loi du contraste simultané des couleurs ». Toute couleur pergue

1888, huile sur toile, 65 x 92 cm appelle sa complémentaire pour exister. D’autre part, a partir de deux taches
Pour illustrer cette science des couleurs de couleurs différentes, I'oeil opére ce que I’'on appelle un mélange optique,
développée par le scientifique Chevreul, c’'est a dire que ces deux couleurs (ou plus), distinctes sont pergues
les ceuvres de Monet sont un parfait simultanément comme une combinaison, une fusion en une nouvelle couleur.
exemple. La lumiere dans ce tableau est Ce principe a notamment été utilisé par les impressionnistes et les pointillistes.

orange, on le voit dans le ciel a I'horizon,
sur les mottes de terre derriere les
meules et sur les meules elles-mémes.

Au lieu d’employer un vert mélangé sur la palette (mélange mécanique), ils
appliquent sur la toile une touche de jaune juxtaposée a une touche de bleu,

Par conséquent, afin de contraster au de fagon que la couleur se mélange par simple perception : d’ou le terme de
plus fort avec cet orange, Monet a utilisé mélange optique. C'est ainsi que l'on va voir chez certains artistes, la
le bleu cyan pour les ombres. disparition de la palette pour agir directement sur la toile.

e Travailler en série Claude Monet est un peintre-chercheur, c’est un peintre

paysager, un peintre contemplatif. Ainsi, il se questionne,
observe, cherche, re-cherche : la lumiere, la couleur |'effet
parfait. C'est ainsi qu’on peut expliquer son attrait pour la
série. Il en réalisera constamment.

En 1892, Monet cherche un nouveau sujet qui puisse faire
I'objet d’'une série et qui ne soit pas un élément naturel. Son
choix se porte sur la cathédrale de Rouen (ensemble de 30
tableaux). Pour chaque tableau, il a représenté la cathédrale
a un moment différent de la journée : au petit matin, a midi,
le soir, au crépuscule ou par temps de brouillard. Ce qui
intéressait, ce n’était pas de représenter la cathédrale pour

elle-méme, mais de mettre en avant les variations de la
Cathédrale de Rouen, Le portail et la tour Saint-Romain, 1893 lumiére sur sa fagade, préoccupation du moment, il en fut
huile sur toile de méme pour sa série sur la gare de Saint-Lazare.

1- plein soleil ; harmonie bleue et or Pour chaque tableau, il devait se dépécher de peindre, car la lumiére du soleil
2- effet du matin change vite. Il ne s’attardait pas sur les détails. Ces touches colorées
3- plein midi donnaient a ses toiles une vibration chromatique, matérielle et lumineuse.

« Je me dis qu’il ne serait pas banal d’étudier a différentes heures du jour le méme motif et de noter les effets de
lumiere qui modifiaient d’une facon si sensible, d’heure en heure, I'apparence et les colorations de I'édifice. » : Monet


https://www.lumni.fr/dossier/l-impressionnisme

Claude Monet, Nymphéas, 1897-1898,
huile sur toile, 65 x 100 cm

Claude Monet, Le bassin aux
nymphéas harmonie verte, 1899,
huile sur toile (Musée d’Orsay)

stoire sur I’oeuvre du programme

« Sachez que je suis absorbé par le travail. Ces paysages d’eau et de reflets sont devenus une
obsession. C’était au-dela de mes forces de vieillard (68ans), et je veux cependant arriver a rendre
ce que je ressens. J'en ai détruit, j'en recommence... / ... et j'espére que de tant d’efforts, il en
sortira quelque chose. » : Monet a Gustave Geffroy (ami de Monet, journaliste et critique d’art /
correspondance du 11 ao(t 1908.

>>> Le theme des nymphéas :

En 1883 Monet, comme beaucoup d’autres peintres impressionnistes, quitte Paris, il
part s’installer a Giverny. Il rachéte une propriété, va y remanier le jardin et fait
creuser un étang. Inspiré par ce «jardin d’eau», dés les années 1890, Monet travaille
sur sa série des Nymphéas.

Les Nymphéas : c'est une ceuvre titanesque composée de pres de 300 tableaux dont
plus de quarante panneaux de grands formats et trois tapisseries tissées a partir des
tableaux des Nymphéas.

L'ensemble des petits formats des Nymphéas, c'est a dire tous sauf ceux appartenant
au cycle des Nymphéas, a été réalisé a I'extérieur de I'atelier dans le jardin de Giverny,
d'aprés nature, en peignant sur le motif, en temps réel, tenant compte de la
luminosité, des couleurs et évidemment de son ressenti.

La série des Nymphéas avant le cycle, se décline a partir d'un premier projet datant de
1897, qui est un tres gros plan sur deux nymphéas en fleurs. Puis ce sont les bassins
aux nymphéas (1899-1900) ou le pont japonais en est le sujet central, s'en suit les
paysages d'eau (1903 a 1908). On répertorie des grandes études de 1914 a 1920
(tableaux de 2m sur 2.) Pour finir ce sont les grandes décorations (1914 a sa mort en
1926) dont huit panneaux seront offerts a la France apres la 1ére Guerre Mondiale.

Le cycle des Nymphéas : A la belle saison, Monet peint sur de trés grands panneaux,
dont il a I'ambition de composer un ensemble panoramique décoratif. Mais pour cela
il réalise au préalable des études préparatoires parfois de trés grandes études. Il
assure ainsi des va et vient entre le jardin et I'atelier, combinant ses études faites a
I'extérieur avec ses souvenirs qui viennent agrémenter sa facture au cceur de la
réalisation de son ensemble.

* Vidéo documentaire - Claude Monet — L'obsession des Nymphéas

>>> L'histoire de sa mise en exposition

Au lendemain du 11 novembre 1918, Monet écrit une lettre a Clemenceau, le Pére de
la Victoire, et son ami depuis de longues années, il souhaite offrir a I'état deux
panneaux décoratifs. Apres réception de la lettre de donation, Clemenceau, tres
enthousiaste, se rend a Giverny. Lors de cette premiére visite, ’homme d’Etat pousse
le peintre a élargir sa donation a I'ensemble des panneaux.

Cette lettre est le point de départ d’un vaste projet qui s’échelonne sur prés de dix
ans. Si le principe de la donation est rapidement accepté, sa mise en ceuvre se révéle
plus complexe. Les contraintes administratives, le caractére aussi indécis
gu’intransigeant du vieil homme et surtout les dimensions exceptionnelles des toiles
et la présentation singuliére imaginée par Monet expliquent ces difficultés.

Influence du grand atelier :

Lors de ses premiéres toiles, Monet travaillait directement d'apres nature, «sur le
motif». Seules quelques retouches ou ajustements étaient faits en atelier. Alors que
pour ses panneaux destinés a I'Orangerie, Monet décide de faire construire en 1915,
un nouvel atelier, immense, d'environ 300 m? d'espace lumineux, destiné au cycle
des nymphéas avec la particularité d'une lumiere zénithale arrivant par le toit
(verriére). Les panneaux sont posés sur un systéeme de chevalet a roulettes afin de
pouvoir constamment les déplacer et jouer de la lumiére et de la mise en scéne. Le
projet de grand décor est lancé.



https://www.arte.tv/digitalproductions/fr/claude-monet-lobsession-des-nympheas
https://www.youtube.com/watch?v=vk8b6TaEKYA

Le 17 mai 1927, dans I'ancienne Orangerie du jardin des’TuHé\nes.
inauguration en présence de Georges Clemenceau du musée abritant les
Nymphéas légués par Claude Monet a I'Etat. Photographie inédite de
I"lllustration.

Monet, qui a refusé de se séparer
de ses toiles avant sa mort, n‘aura
de cesse de les retravailler malgré
ses problémes de vue provoqués
par sa double cataracte et la fatigue
qui le gagne. Il suit de pres les
travaux de [I'Orangerie afin de
surveiller que tout soit fait selon
ses voeux. Monet meurt le 5
décembre 1926 sans avoir vu ses
ceuvres installées a I'Orangerie. Les
toiles sont rapidement marouflées
dans les premiers mois de 1927.
Linauguration officielle se déroule
le 17 mai 1927

Article - Un geste artistique inédit : la
mise en exposition des Nymphéas de
Monet a I'Orangerie des Tuileries

>>> l'installation au musée de I'Orangerie

Si I'idée d’un projet d’ensemble décoratif circulaire germe des 1897, c’est a partir
de I'année 1914 que le peintre consacre toute son énergie a la réalisation de sa
"grande décoration”. Celle-ci prend sa forme définitive dans le dispositif de
I'Orangerie.

Bien qu’il ne lait pas choisi directement, Monet a tout de suite senti la
concordance entre son oeuvre et |'‘Orangerie. Cette derniere offre un
environnement naturel qui correspond aux themes récurrents de son ceuvre : les
paysages naturels font écho au jardin des Tuileries qui en est le « modele réduit »
et la Seine, paysage d’eau tant aimé et représenté. L'Orangerie constitue donc un
écrin a la mesure des Nymphéas, poéme d’eau et de verdure. Ce choix fait sens.
L'adéquation avec le lieu se joue également au coeur du dispositif imaginé par
Monet : « Deux grands salons ovales, courant dans le sens de la Seine, deux lacs,
deux anneaux ingénieusement enchainés |'un a [lautre. Non seulement
I'architecture ne doit pas venir troubler la contemplation de ce spectacle d’eau,
mais en plus elle doit la souligner, étre en totale harmonie avec elle. A la fluidité
des ceuvres répond la fluidité des courbes et la sobriété du décor. »

Plan de I'architecte Camille Lefévre, 1922

>>> Penser l'espace d’exposition

Laménagement intérieur constitue une interprétation spatiale des idées de
Monet. Car bien avant d’avoir trouvé la destination de son grand décor, le peintre
avait déja congu l'idée générale de son dispositif. Cherchant a reproduire les
émotions ressenties au bord de son étang de Giverny, il veut plonger le spectateur
au ceeur de sa peinture, en I'entourant de ses toiles.

Monet imagine donc une salle aux murs arrondis (salle elliptique) pour accentuer
la continuité panoramique et chromatique des panneaux entre eux. Le choix de la
forme ovoide de la salle fait un écho formel a celle du bassin au sein duquel
Monet cherche a nous plonger, comme une immersion avant I'heure.

LES NYMFPHEAS
DE CLAUDE MONET

Les Deux 53ules

Le musée de I'Orangerie abrite huit compositions des grands
Nymphéas de Monet réalisées a partir de différents panneaux
assemblés les uns aux autres. Ces compositions possédent toutes
une hauteur égale mais sont de différentes largeurs afin d’étre
réparties sur les parois courbes de deux salles ovoides. Rien n‘a été

Le Matin clair aux sauies

laissé au hasard par I'artiste pour cet ensemble qu’il a longuement

Le Matin aux saufes

médité et dont l'installation s’est faite selon sa volonté en lien
avec l'architecte Camille Lefévre et avec I'aide de Clemenceau. ||

prévoit les formes, les volumes, la disposition, les scansions et les

res espaces entre les différents panneaux, le parcours libre du visiteur

Ndatin

Reflets verts

Les Nusges

par le biais de plusieurs ouvertures entre les salles, la lumiere
zénithale du jour qui inonde l'espace par beau temps ou au
contraire se fait plus discréte lorsqu’elle est voilée par les nuages
faisant ainsi vibrer la peinture au gré du temps... Au coeur du
dispositif intérieur I'éclairage naturel zénithal participe également
de l'adéquation entre I'ceuvre et le lieu. Lessence du travail de
Monet dans cette ceuvre est la transposition sur la toile de sa
perception des changements de lumiére a la surface de I’eau. Afin
de comprendre cette démarche et le travail du peintre, il est donc

Soleif cauchant

essentiel de bénéficier des mémes conditions de regard. Les toiles a
I'Orangerie, comme le jardin d’eau a Giverny n‘offrent pas au public

le méme visage le matin et le soir.

Les peintures et leur disposition font écho a l'orientation du
batiment fondé sur I'axe est-ouest, les scénes de lever de soleil se
situe a l'est et de crépuscule a I'ouest



https://www.musee-orangerie.fr/fr/collection/de-lorangerie-au-musee
https://www.revue-exposition.com/index.php/articles3/de-maupeou-exposition-nympheas-monet-orangerie

>>> SALLE 1

La salle N°1 présente 4
propositions différentes, nous
faisant passer des nuages a la
surface de I'eau aux reflets ou les
nymphéas émergent
ponctuellement par des touches
rapides et dynamiques. C'est la
variation de la lumiére qui
généere les effets chromatiques
et cela en lien avec le moment de
la journée. Ainsi l'idée du cycle
est visible a la fois par les
variations de sa palette et les
titres évocateurs indiciels. Les
titres sont essentiels pour
dissocier les différentes vues. Le
geste du peintre évolue au cours
des années et du traitement des
nymphéas. La matérialité de la
peinture (matiere physique de la
peinture) est visible a la surface
de la toile. La picturalité est ainsi
libérée progressivement de la
figuration pour des zones de
non-figuration annongant
I'abstraction lyrique et gestuelle.

Les Nymphéas: Reflets verts
(200x850cm)

Les Nympheas: Les Nuages
(200x1275cm)

Les Nympheas: Matin
(200x1275¢cm)

Les Nymphéas: Soleil couchant
(200x600cm)

* Visite virtuelle a 360° des Nymphéas

>>> SALLE 2

La salle N°2 présente 4 autres propositions, cette fois-ci Monet nous fait ressentir davantage les bords de I'eau avec la
présence de la végétation, notamment les saules pleureurs dont on distingue les troncs ou parfois leurs longues branches
tombant vers le sol. Il nous évoque aussi la terre par des zones plus sombres. La aussi le rapport au temps est également
sensible par les titres (matin, matin clair). La nature ne se limite plus aux reflets et aux nymphéas a leurs surfaces mais aussi
a lI'environnement, ses abords. Certaines parties sont tres travaillées, presque lisses, vaporeuses méme. A contrario, les
troncs des saules sont constitués d'une multitude de lignes colorées qui construisent la couleur finale.

Les Nymphéas : Les Deux Saules
(200x1700cm)

Les Nymphéas : Le Matin aux
saules (200x1275cm)

Les Nymphéas : Reflets
d'arbres(200x850cm)

Nymphéas : Le Matin clair aux
saules (200x1275cm)



https://artsandculture.google.com/streetview/musee-de-l-orangerie/wAHg2EZf7REqmQ?sv_lng=2.3228262&sv_lat=48.8637281&sv_h=152.7854781280276&sv_p=-1.7077720420664235&sv_pid=zKLcs3hGIyhQ_dkfMiObTA&sv_z=1
https://artsandculture.google.com/streetview/musee-de-l-orangerie/wAHg2EZf7REqmQ?sv_lng=2.3228262&sv_lat=48.8637281&sv_h=152.7854781280276&sv_p=-1.7077720420664235&sv_pid=zKLcs3hGIyhQ_dkfMiObTA&sv_z=1

Questionnements sur I’'oeuvre du programme

>>> Sur la notion de monumentalité
En quoi le cycle des nymphéas peut étre considéré comme une ceuvre monumentale :

- Monumentale par ses dimensions :

Lensemble est 'une des plus vastes réalisations monumentales de la peinture de la premiére moitié du XXe siéecle et
représente une surface d’environ 200 m2. Les dimensions et la surface couverte par la peinture environne et englobe le
spectateur sur 2m de haut et prés de 100 métres linéaires ou se déploie un paysage donnant «/’illusion d'un tout sans
fin, d'une onde sans horizon et sans rivage» selon les termes mémes de Monet.

- Monumentale par le sujet a cette époque : La hiérarchie des genres

par le passé, jamais une ceuvre traitant du Heritée de FAntiquité, codifiée en 1668 par André Félibien, secrétaire de I'Académie, la
paysage aurait pu SIOCtroyer un tel éspace de hiérarchie des genres consacrait la premiére place a l'invention dans la représentation d'une
représentation (tant dans la taille de la toile
que le lieu d'exposition réservé). C'est grace a
la fin de la hiérarchie des genres que peindre
un paysage sur un grand format est alors
possible. La hiérarchie des genres qui avait 1 Au sommet se trouvait la peinture d’histoire, appelée «le grand genre» : tableaux souvent
pour objectif depuis le XVII°’de classer les de grande taille, & sujets mythologiques, religieux ou historiques. lls avaient pour fonction
genres picturaux et les sujets traités par dinstruire et d’éduquer le spectateur.

catégories, du plus noble au moins important,
a volé en éclat permettant aux artistes de
choisir la taille de leur toile en lien avec le
sujet de leur choix et non plus en respectant
cette hiérarchie qui reléguait le paysage, la
nature morte et la peinture animaliére au plus 3 Puis les scénes de genre : représentations, généralement de petite taille, de scénes de la
bas de I'échelle. Ainsi progressivement le vie quotidienne attachées aux personnes ordinaires.

paysage trouve toute sa place auprés des

peintres‘ qui sortent de leur atel,ier, 'fc,mt un 4 |epaysage

retour a la nature pour sa véracité, son
émotion et son contact direct (peindre sur le
motif).

scéne d'histoire religieuse, mythologique ou profane, aux deépens de Iimitation dont se

contentaient portraitistes , peintres de paysages ou de natures mortes.

2 Venait ensuite le portrait, représentant des personnages importants du passé comme du

présent.

5 La nature morte.

- Monumentale par les deux salles d’exposition

Lensemble des deux salles correspond a 300m2 présentant
uniquement /e cycle des Nymphéas de Monet. Un tel espace
d’exposition aussi grand et réservé a un seul et unique artiste
ne s’était jamais vu auparavant. Par la suite, il y aura, la
commande en 1936 pour l'exposition universelle de 1937,
d’une grande fresque historique en hommage a I’électricité de
plus de 600m2, réalisée par le peintre francais Raoul Dufy, la ]
fée électricité. Raoul Dufy, La Fée Electricité, 1937 (Décoration monumentale

installée au Musée d’Art Moderne de Paris en 1964.)

- Monumentale par le projet a I'époque :

Le temps des grandes fresques épiques est passé depuis des siecles, cette tradition médiévale poursuivie a la Renaissance,
disparait au profit des décorations des chateaux... tres peu de fresques ont été réalisées par un seul artiste au-dela de ces
époques. Aujourd’hui, c’est le street art qui recouvre les murs de peinture mais cette fois-ci, non plus dans les espaces privés
comme les cillas ou chapelles d’autrefois, mais la rue afin de partager I'oeuvre en donnant un acces a l'art pour tous.

>>> Sur la notion de projet

Concernant le travail pour le cycle des Nymphéas, il y a une nuance importante
a faire :

> |e travail fait en amont, a I'extérieur de I'atelier

> le travail final réalisé dans l'atelier

Cela fait partie de la démarche de Monet, de son processus créatif.

La nuance est trés importante car les formats, le style et les conditions de
travail ne sont pas les mémes que pour la série des Nymphéas réalisée plus tot
et répartie sur des formats bien plus petits.

En effet a la belle saison, Monet peint a I'échelle de son projet, sur de tres
grands panneaux, dont il a 'ambition de composer un ensemble panoramique
décoratif. Mais pour cela, il réalise au préalable des études préparatoires dont :
de trés grandes études de 2m de haut. Il assure ainsi des va et vient entre le -

jardin et I'atelier, combinant ses études faites a I'extérieur avec ses souvenirs Nymphéas avec rameaux &e-sa-a_lé-1914-1919
qui viennent agrémenter sa facture au coeur de la réalisation de son ensemble. 104 x 180 cm (Lycée Claude Mone’t 3 Paris) ’




>>> Autres questionnements >>> « Un sanctuaire laic »

Le cycle des Nymphéas questionnent : Bien avant la donation, Monet poursuivait déja cette

- Yinfini, Pillimité et donc la notion de « all over», qui sera idée d’édifier un havre de paix ou se ressourcer - « le
reprise plus tard par les artistes Américains de I'expressionnisme  dispositif des Nymphéas aurait procuré [l'illusion d’un

abstrait. tout sans fin, d’une onde sans horizon et sans rivage ; les
- le temps qui passe, a travers le théme de I'eau ou de la nerfs surmenés par le travail se seraient détendus la,
végétation déja repris en poésie (Pont Mirabeau...) selon I'exemple reposant de ces eaux stagnantes, [...]

- les jeux de reflets qui perturbent nos repéres spatiaux entre le ~ C€tte piece ’auralt oﬁert / as:le' d’une méditation paisible
haut, le bas, le réel et I'insaisissable au centre d’un aquarium fleuri »

- les jeux de lumiére incontournables, jeux de couleurs et de

" Cette citation, datée de 1909, prouve a quel point le
matiéres, avec quelques coups de brosse, Monet superposent tat t inclus dans la réflexion d intre deés |
les couches qui construisent 'image ou tout se fait lumiére, SPEctateur estincius dans fa retiexion du peintre des fe

reflets... stade de la conception des toiles. Par le dialogue qu'il

- les relations de I'oeuvre avec Iespace, sa mise en exposition, institue entre les toiles, le lieu ou elles sont exposées et

son rapport au spectateur par la frontiere entre figuration et  © spectateur, « ce musee sans Preceden'g et sans pareil
abstraction. » constitue en fait un des premiers «environnements».

- la présentation muséal, en avance sur son époque Monet, fait M.onet .est dor’u:_ non seule.mept precurseur
construire le lieu en phase avec son ceuvre afin de créer un  d’innovations esthétiques mais aussi scénographiques.
rapport et non pas simplement une exposition frontale classique.

Ci-dessous : quelques détails du cycle des Nymphéas

&
LUMIERE

« Il n’y a plus de ciel, plus d’horizon, presque plus de perspective ni de
points de repere stables permettant de s’orienter mais des limites

ouvertement arbitraires entre 'espace réel et 'espace pictural. »

LES GRANDES NOTIONS is Gi i i ’
2N ARTS PLASTIQUES Louis Gillet, historien d’art.

Notions engagées : >>> VVocabulaire / Définition
> Notions plasticiennes > Orangerie : nom donné a la zone de stockage des orangers d’un jardin lors de I’hiver
afin de les protéger. C’est un abri clos souvent composé d’une verriere ou d’une
0 Lumieére ouverture afin de permettre a la lumiere d’entrer pour la photosynthese.
> Nymphéas : Le mot nymphéa vient du grec numphé, nymphe, et tient son nom de la
O Couleur mythologie antique qui attribue la naissance de la fleur & une nymphe qui mourut
d’amour pour Hercule. Il s’agit en fait du terme scientifique désignant un nénuphar.
O Matier s - . . . " ,
atiere > All over : procédé qui conduit a une représentation uniforme des éléments picturaux
0s t sur une surface totale du tableau qui semble se prolonger au-dela des bords, éliminant
uppor ainsi le probleme du champ. (terme apparu avec |I’Action painting et Pollock aspergeant
la toile posée a plat sur le sol)
O Corps » . N -
> Série : se dit d’'un ensemble d’oeuvres qui traduit une répétition, une variation, une
[ Temps suite sur un méme théme.
. > Matérialité : c’est ce qui fait matiére, on parle de la matérialité d’une ceuvre parce
O Outil gu’elle est au départ une matiere, elle existe physiquement. En peinture, la matérialité
est visible, physique (matérialité picturale / touche lisse ou épaisse)
O Forme > Geste : en peinture, le geste est le plus important, il est défini en fonction de son
E intensité, son mouvement mais aussi en fonction de l'outil utilisé, ce dernier change.
[l Espace Avec la rupture de la peinture dite de chevalet, les outils ont évolué mais ses effets

aussi. Lartiste implique son corps, il a donc un rapport physique a son ceuvre.



Joan MITCHELL, La Grande Vallée X1V, 1983
Huile sur toile, 280 x 600 cm

Monet a initié la « peinture gestuelle » c'est a dire une
peinture ou la trace du geste est assumée, voulue, il en est
de méme chez Mitchell. Tous deux peignent sur de trées
grands formats en utilisant toute la surface de la toile
sans définir de point central. Il y a dans leurs ceuvres une
pure liberté du geste, une appétence pour la couleur qui
trouvent leur influence dans la nature et le monde végétal.
Les titres des toiles de Mitchell sautent aux yeux comme
des évidences, "The sky is blue, the grass is green"(1972).

Elle disait en 1986 «Je peins, d’aprés des paysages remémorés que j'emporte avec moi et le souvenir des sentiments
qu’ils m’ont inspirés et qui, bien évidemment, sont transformés. Je préfére laisser la nature a elle-méme. Je n’entends
pas 'améliorer, je ne pourrai jamais la refléter. J'aime mieux peindre ce qu’elle me laisse en dedans.»

Miguel CHEVALIER, Extra-natural, 2018 *

ceuvre de réalité virtuelle générative et interactive,
8m de haut. Des fleurs imaginaires poussent, vivent
et meurent... et se courbent quand le mouvement
d'un spectateur est détecté.

Extra-Natural est un luxuriant jardin virtuel qui
plonge le public face a une nature réinventée. Ce
jardin se compose de fleurs imaginaires aux formes
stylisées : plantes filaires et luminescentes, légeres et
fluides, d’'une symphonie de couleurs éclatantes.
Cette ceuvre utilise des algorithmes qui permettent
de créer des univers de vie artificielle, des effets de
croissance, de prolifération et de disparition. Ce
principe génératif crée des fleurs virtuelles
autonomes, qui s'épanouissent, fleurissent, grimpent,
se surimpriment, meurent et renaissent en variation.
Le jardin évolue a linfini dans une constante
métamorphose. Les visiteurs sont transportés dans
un univers entre réve et réalité. Les formes qui
ondulent doucement, construisent une sensation
poétique et méditative.

Chapelle ROTHKO a Houston», 1971 (Etats-Unis) *
14 tableaux en nuances de violet sombre disposés dans un lieu
de culte trés sobre: une chapelle octogonale

Rothko recoit, en 1964, une commande pour la décoration
murale d’une chapelle dans [l'université Saint Thomas a
Houston. Lartiste voit dans cette commande l'opportunité de
réaliser un environnement total dans lequel il controle tout le
processus de création depuis la peinture des ceuvres jusqu’a
leur mise en exposition par la participation a sa conception
(puisque la chapelle n’est pas encore construite). Il participe
donc activement a I’élaboration du projet architectural. Rothko
a dans l'idée de plonger le spectateur dans un environnement
propice au recueillement. Les liens que Rothko tisse avec le
religieux se situent au niveau des sentiments que le peintre
veut faire naitre. C’est ce qu’il exprime quand il dit : « toute
bonne peinture est une expérience spirituelle. »

Cependant, le fondement de l'esthétique de Rothko differe
profondément de celui de Monet. Le contexte de création est
pourtant assez semblable mais il est ressenti et exprimé trés
différemment. En effet les deux artistes ont connu la guerre. En
réaction a sa violence et a sa barbarie, Monet proclame a
travers les Nymphéas I'avenement du beau et la victoire de
I'esprit sur la barbarie. Rothko au contraire exprime dans ses
ceuvres une métaphore de l'existence et de son impossible
échappement. || meurt avant d’avoir vu son ceuvre achevée et
installée.


https://www.youtube.com/watch?v=GvPcaLS8M_I
https://www.beauxarts.com/expos/en-images-la-chapelle-rothko/
https://www.youtube.com/watch?v=ULutk6Ly1J0
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