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FLYING COLORS
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DU MINNEAPOLIS INSTITUE OF ART

Durant la Seconde Guerre mondiale, les Etats-Unis deviennent un refuge
et un espace de liberté pour de nombreux artistes européens désireux
d’inventer de nouvelles formes d'art et d'ouvrir d’autres horizons plastiques.
Parallélement, plusieurs artistes étatsuniens choisissent de s'installer a
Paris, nourris par I'héritage et I'effervescence de I'art moderne. Cette
dynamique d’échanges transatlantiques trouve un écho symbolique dans
I'image d'un avion éclatant de couleurs réalisé par Alexander Calder, Flying
Colors, qui donne le titre de I'exposition. Flying Colors. Dialogue avec les
collections du Minneapolis Institute of Art est larencontre entre deux col-
lections, celle du Minneapolis Institute of Art (Mia) et celle du Musée d’art
moderne et contemporain de Saint-Etienne Métropole (MAMC+). Dés les
années 1950, le directeur du musée Maurice Allemand s’intéresse a l'art
étatsunien, notamment avec I'achat d'un mobile de Calder en 1955. C’est
depuis le début des années 1970 sous la direction de Bernard Ceysson,
que des acquisitions d’'importances d’art étatsunien sont réalisées. A tra-
vers 160 ceuvres d'une quarantaine d’artistes, le dialogue entre ces deux
musées fait naitre une complémentarité permettant de raconter les grands
jalons de I'art étatsunien sur prés de 75 ans, entre 1950 et aujourd’hui.



L'HISTOIRE DU MAMC+
AVEC LES ETATS-UNIS

Depuis les années 1970, le MAMC+
est tourné vers la création artistique
aux Etats-Unis aussi bien en termes
d'acquisitions que d’expositions.

En 1973, sous la direction de Bernard
Ceysson, le musée bénéficie d'une
subvention exceptionnelle de

la municipalité de Saint-Etienne
pour compléter ses collections

et notamment acquérir l'ceuvre
Agbatana Il de Frank Stella pour

120 000 francs. En 1974, le MAMC+
accueille la premiére exposition

en France dédiée a Robert Morris.
Celui-ci a également été a I'hnonneur
en 2020 avec l'exposition Robert
Morris. The Perceiving Body.

En 2025, c’est 'artiste étatsunienne
Alison Knowles qui a été le sujet
d’'une exposition rétrospective.
Aujourd’hui le MAMC+ posséde

plus de 500 ceuvres des Etats-Unis,
réalisées entre 1881 et 2021.

C’est I'une des plus importantes
collections d'art étatsunien en France.

L'année 2026 est le 250° anniversaire
de la déclaration d'indépendance des
Etats-Unis. La participation de troupes
frangaises a la guerre d'indépendance,
notamment avec la figure du marquis
de Lafayette, lie I'histoire des deux
pays dés la fondation des Etats-Unis.
A l'occasion de cet anniversaire,

le MAMC+ organise une saison
étatsunienne, célébrant prés

de soixante ans de dialogue avec

la création outre-Atlantique.

Le MAMC+ et le Minneapolis Institute
of Art (MIA) font partie du réseau
FRAME (French American Museum
Exchange), qui joue le réle de pont
culturel entre la France et 'Amérique
du Nord (Etats-Unis et Canada).

Ce réseau de 32 musées existe
depuis 27 ans. Il a facilité, entre autres,
I'organisation de 37 expositions,

10 programmes en ligne et 15 projets
de médiation culturelle. Les collections
de ces deux institutions sont trés
complémentaires et permettent

de retracer 75 ans de créations aux
Etats-Unis entre 1950 et aujourd’hui.

Flying Colors est le premier volet
d'un échange franco-américain
des collections étatsuniennes qui
voyagent d'un continent a l'autre.
Le MIA présentera son exposition
des collections du MAMC+ dans
quelques années.

LA COULEUR

Au 20¢ siécle, la couleur s’émancipe progressivement de la représen-
tation pour devenir un sujet autonome. Peindre en aplats donne a la
couleur un statut équivalent a celui de la forme. Cela s'oppose avec
la tradition ou le dessin dominait et ou la peinture était avant tout au
service d'une représentation. Dans cette évolution, I'enseignement
de l'artiste allemand Josef Albers au Black Mountain College joue un
réle déterminant. A travers ses recherches sur les interactions chro-
matiques et leur perception, il affirme que la couleur trouve son indé-
pendance lorsqu’elle devient la premiére composante d'une ceuvre.

A partir des années 1950, l'apparition de la peinture acrylique
facilite le recouvrement de grandes surfaces. Ce nouveau médium
est rapidement exploité par les peintres abstraits étatsuniens tels
qu’Helen Frankenthaler, Frank Stella ou Morris Louis. Ce dernier
imprégne ses toiles en les trempant directement dans la peinture
colorée. La toile, disposée verticalement ou inclinée, laisse la peinture
s'écouler. La couleur ne se contente plus de recouvrir une surface, elle
crée de grands champs colorés, qui semblent pouvoir se prolonger
au-dela des chassis. La couleur propose un nouvel espace, elle est
le sujet de I'ceuvre. Cette approche traduit une utilisation a la fois
matérielle et autonome de la couleur, caractéristique de la peinture
abstraite étatsunienne.

RAPPORT A L'ESPACE

Dans les années 1960 nait le mouvement du minimalisme en oppo-
sition avec les images figuratives et ironiques du Pop Art. L'idée est
d’aller a I'essentiel, avec des gammes chromatiques réduites et des
formes géométriques simples. Les artistes veulent rompre avec I'illu-
sionnisme inhérent a la représentation. lls travaillent leurs ceuvres en
relation avec I'espace réel. Ainsi, ils repoussent les frontiéres tradition-
nelles entre peinture, sculpture et architecture. L'ceuvre d’art ne doit
pas s'imposer dans son environnement, mais modifier la perception
que le regardeur en a.

Donald Judd crée des ceuvres tridimensionnelles dont les
logiques de forme se basent sur des suites arithmétiques. Dan Flavin
utilise la lumiére pour donner forme al'espace. Sol LeWitt s'intéresse
au cube évidé, tel un module lui permettant de circonscrire un espace.
Les artistes du post-minimalisme ont une approche plus sensible.
Richard Nonas peuple I'espace de ses oeuvres aux formes irrégu-
lieres faites avec des matériaux bruts, contrairement a la géométrie
rigoureuse et aux matériaux industriels utilisés par les minimalistes.
Quand Robert Morris utilise le feutre, c’est pour ses qualités plas-
tiques plus aléatoires, en opposition a la sérialité stricte de certains
de ses contemporains. Lorsqu’il réalise sa série Earthwork, il fournit
les plans des transformations que ses ceuvres pourront produire a
I'échelle d'un paysage.



ELABORER UN RECIT

Chacun a leur maniére, les artistes font le récit de leur époque et de leurs vies.
Les artistes du Pop Art se font I'écho de la naissance de la culture de masse en
en reprenant ironiquement les codes dans leur travail. Ainsi, ils mélangent les
frontiéres entre une culture populaire et un art élitiste, puisque les codes de lI'un
apparaissent dans le monde de l'autre et inversement. Andy Warhol reprend
aussi les procédés industriels a son compte en créant sa factory, atelier ot les
images sont sérigraphiées jusqu’a épuisement. Roy Lichtenstein se réapproprie
aussi bien les codes de la bande dessinée que ceux de l'histoire de l'art et les
mélange. John Baldessari compile des images, les sort de leur contexte, c'est au
regardeur d'écrire son histoire. Il y a aussi des artistes voyageurs qui racontent
la diversité de leurs expériences. Robert Rauschenberg conduit de nombreux
ateliers et échanges artistiques dans plusieurs pays pendant la guerre froide,
persuadé que l'art peut véhiculer un message de paix. Sheila Hicks apprend les
techniques traditionnelles de tissage dans différents pays, et les synthétise dans
sa pratique, notamment a travers des petites tapisseries réalisées en itinérance.

Le récit des artistes peut étre également trés engagé. Donovan Durham par
exemple montre, a travers ses dessins, la persistance des inégalités. Catherine
Opie utilise quant a elle le médium photographique pour capturer avec sensi-
bilité le quotidien des communautés marginalisées et leur redonne une place
dans le récit culturel.

L'exposition met en lumiére la richesse de I'art étatsunien a travers la diversité
culturelle quile compose. Elle fait également écho a des enjeux toujours actuels
aux Etats-Unis: une quéte constante de liberté, des réactions face aux conflits
armés, ainsi que des luttes pour I'égalité et contre les formes de censure intel-
lectuelle et artistique. Ainsi, ces ceuvres témoignent de la capacité de l'art a
refléter, questionner et accompagner les transformations de la société.




PISTES PEDAGOGIQUES

QUELQUES PISTES D'EXPLORATION
DE L'ART CONTEMPORAIN ETATSUNIEN

L'exposition Flying Colors propose un parcours a travers |'art étatsu-
nien de I'aprés-guerre & aujourd’hui. A travers la couleur, les formes,
I'espace et I'’engagement des artistes, elle permet d’aborder des ques-
tions artistiques, historiques, sociales et culturelles adaptées a tous les
niveaux scolaires. Les ceuvres invitent les éléves a observer, ressentir,
comprendre et questionner le monde qui les entoure.

- MATERNELLE
Explorer les couleurs et les gestes
Les enfants découvrent l'art par

I'observation, le jeu et I'expérimentation.

Les ceuvres deviennent un terrain
d’exploration pour développer la
curiosité, I'imaginaire, I'expression
et le vocabulaire.

A explorer:

« Comment les couleurs et les
formes peuvent-elles exister
pour elles-mémes et ne pas
servir une représentation?

« Comment les images et leurs
combinaisons peuvent-elles
créer des récits?

« Comment le protocole, le jeu
et le geste permettent-ils de créer?

- ELEMENTAIRE

Observer, comprendre et créer

Les éleves découvrent que certaines
ceuvres sont le résultat de processus
et protocoles. Les couleurs, les
formes et les rythmes créent des
sensations visuelles qui peuvent
jouer sur la perception de I'espace.
L'exposition les invite a développer
leur regard et leur créativité.

A explorer:

« Comment les couleurs jouent
sur notre rapport a I'espace?
« Comment les répétitions et
les variations créent-elles des
compositions visuelles ou sonores?
» Pourquoi certains artistes inventent
des processus et protocoles pour
créer?

- COLLEGE

Comprendre I'art contemporain

et ses messages

Les éléves découvrent les grands
mouvements de I'art étatsunien et
leurs liens avec les évolutions de la
société. L'exposition permet d'aborder
les notions d'identité, de liberté,
d’engagement et de regard critique.

A explorer:

+ Comment les artistes témoignent-ils
de leur époque?

* Comment une ceuvre peut-elle
influencer notre fagon de voir
le monde?

» Pourquoi certaines créations
deviennent-elles des symboles
de liberté, de contestation
ou de changement?

- LYCEE

Analyser les liens entre art, société

et histoire

Les lycéens étudient les relations entre
création artistique, contexte historique,
économie et engagement social. Les
ceuvres deviennent des témoins des
mutations du monde contemporain.
A explorer:

» Dans quelle mesure l'art reflete-t-il
les transformations d'une société?

» Comment la création artistique
dialogue-t-elle avec les enjeux
politiques, économiques et culturels?

« L'art peut-il contribuer a faire évoluer
les mentalités et les représentations?

- QUELQUES PISTES TRANSVERSALES
L'exposition permet d’explorer les
liens entre art, histoire et société

a travers des thématiques comme

la guerre froide, la guerre du Vietnam,
les droits civiques ou la société de
consommation. Elle peut étre mise

en regard avec la Beat Generation
(Kerouac, Ginsberg, Burroughs),

les écrits de James Baldwin ou les
musiques répétitives de Steve Reich
et Philip Glass.

Les ceuvres invitent également a
réfléchir a I'engagement des artistes
en faveur des minorités, au réle du
mécénat privé dans le développement
de l'art étatsunien, ainsi qu'aux
notions de rythme, de répétition

et de progression présentes dans

de nombreux domaines de création.
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