De l’œuvre d’art au livre, du livre à l’atelier

Par Sophie Curtil

Sophie Curtil est peintre et graveur .Elle expose régulièrement en France et en République tchèque. Après des études artistiques elle participe à la création de l’Atelier des enfants du Centre Pompidou.

Dès le milieu des années 80 elle conçoit la collection l’Art en jeu puis une collection sur l’art africain, Kitadi, pour le Musée Dapper. Suivront d’autres livres sur l’art destinés aux enfants réalisés en collaboration avec l’artiste Milos Cvach.

Quel esprit a animé mes livres ?
Je suis partie d’un postulat : l’art intéresse les enfants. 

Ce n’était peut-être pas une évidence pour tous mais moi je ne me suis pas posé la question : comment intéresser les enfants ?

Je suis partie de ma conviction première, l’art les intéresse, ce qui m’a permis d’aborder l’art en lui-même, frontalement, et non à partir de considérations extérieures, de discours ou de détours, voire d’anecdotes.

La seule question que je me suis posée c’est : comment faire pour amener l’enfant à regarder et ne pas simplement passer devant des œuvres.

Car «  Ce n’est pas en se promenant sans but dans un lieu où il y a des œuvres d’art qu’on les comprend, pas plus qu’on ne devient chirurgien en visitant des hôpitaux » (Barnes)

Regarder, c’est commencer à structurer sa vision, trier, hiérarchiser.

Et c’est là que j’ai vu l’intérêt du livre.

Le livre me permettait de canaliser le regard, d’amener l’attention des enfants sur un point ou sur un autre, de faire voir par des images ce que je voulais leur faire voir.

Mais il permettait aussi de me passer de la parole, de rester dans un langage visuel. Car 

l’image explique parfois ce que la parole ne peut pas toujours dire. Dans le livre je trouvais un espace qui me permettait d’articuler une « pensée visuelle » et de la dérouler progressivement.

C’est à  partir de 8 exemples pris dans mes livres, que je vais illustrer ma démarche.

Nous irons de l’approche la plus simple à la plus complexe : un peu de la vue du myope à la vue du presbyte….

1- La plus simple : c’est celle du jeune enfant dans son premier contact avec une œuvre.

On prend ici contact au sens propre : le toucher, la perception de très près. C’est celle que nous favorisons dans Le Musée en 10 couleurs ( Milan).
2- Dans les ouvrages de la collection l’Art en jeu ce sera une approche plus équilibrée, intermédiaire, un tête à tête avec l’œuvre, vue ni de trop près ni de trop loin.

3- Dans L’Art par 4 chemins en revanche, on suscitera une démarche plus complexe.

On amènera le regard à appréhender des relations entre des œuvres, ou à voir dans une œuvre plusieurs œuvres, ou encore à percevoir dans plusieurs oeuvres des correspondances, à s’immerger dans des familles de sensibilités. On incitera à des allers-retours proche/lointain.

1- Première approche

Comment donner envie aux tout petits de regarder des œuvres d’art ?

Comment stimuler leur regard ? Orienter leur attention ? 

1er exemple : Dans Le Musée en 10 couleurs on cherche à leur faire découvrir 10 œuvres monochromes contemporaines réalisées entre 1956 et 2000 à partir de matériaux synthétiques en 3 dimensions. Comment amener de très jeunes enfants à voir ces œuvres ?

Le procédé que j’ai employé s’inspire de Tana Haban. Il consiste à guider le regard, à stimuler l’enfant, à lui donner envie de tourner la page .

Un trou dans la page du livre va ouvrir sur une touche de couleur : Qu’est-ce qu’il y a derrière ? 

Puis dans un 2e temps il s’ouvre sur un détail de l’œuvre colorée : A quoi ça fait penser ?

Et enfin apparaît l’œuvre dans sa totalité, avec un texte qui se réduit juste à un minimum informatif.

Pour la couleur rouge, par ex., on part juste d’un rond de couleur pure, puis d’un détail, pour découvrir (oh ! surprise !) un «rhinocéros écarlate, brillant, comme une pomme d’amour ».

Le principe de ce livre est donc de créer une attente, d’aiguiser la curiosité de l’enfant.

De l’amener à éprouver des sensations de textures, de matières, de mat ou de brillance, de clair ou de sombre. C’est une approche simple, sensorielle, une invitation à regarder, à s’étonner et à ressentir. A voir la surface des choses. A regarder avant de nommer.

2- Vers une approche équilibrée

2e exemple :  Alberto Giacometti : Grande femme II (l’Art en jeu, 1985)

Ce livre a été un défi aux yeux de beaucoup. Comment Giacometti pouvait-il intéresser les enfants ? 

Car cette statue est une œuvre qu’il faut affronter. On en fait le tour mais on revient toujours devant elle, comme pour lui parler, l’interroger.

A l’Atelier des enfants du Centre Pompidou les enfants l’apercevaient de très loin, ils couraient vers elle mais lorsqu’ils en étaient à 3 ou 4 m, ils s’arrêtaient, impressionnés par ses dimensions (3 mètres), mal à l’aise, avec un rire moqueur et même une sorte de cruauté.

Ils s’adressaient à elle : D’où viens-tu statue ?

Alors, comment dans un livre faire sentir l’ immensité de cette œuvre ?

Après une double page introductive où elle apparaît dans une forêt de sculptures, c’est en partant du plus petit dessin et en allant à la représentation la plus grande possible dans l’espace du livre qu’on recherchera cet effet.

On présentera d’abord la statue dans une toute petite niche, à la façon d’une statuette égyptienne,(Isis peut-être, admirée à l’âge de 7 ans, lors d’une sortie scolaire ?)

Puis on l’agrandira progressivement jusqu’à ce qu’elle remplisse la totalité d’une double page. On va ainsi du très loin au très près.

On va s’en approcher encore pour en découvrir les détails, par ex. la texture, ressentir cette impression de lave qu’on a envie de toucher.

A ce niveau l’œuvre disparaît et il y a nécessité à nouveau d’un recul.

Et là, elle nous apparaît de nouveau, entière, dans sa famille de sculptures. 

Mais est-ce bien  la même ? L’œuvre que nous découvrons alors s’est enrichie de notre voyage dans l’imaginaire.

3e exemple : Tchibinda, le héros chasseur (Musée Dapper, 1991)

On n’est pas très loin de Giacometti car ce héros aux pouvoirs surnaturels est vraiment impressionnant.

Comment traduire son caractère imposant ?

Le livre va être réalisé à partir de 3 images, seulement 3 photos prises avant le départ de la sculpture pour son musée d’origine. 

On  présente Tchibinda d’abord selon 3 gros plans : d’abord sa tête, puis ses mains et ses pieds gigantesques, et enfin la partie intermédiaire de son corps. On attire ainsi l’attention sur les dimensions « hors normes » de ce héros.

Dans cet album les images de Tchibinda sont suivies d’un conte.

Pour ne pas tuer l’imaginaire, c’est volontairement qu’on n’a pas interféré texte et images. 

Si elles précèdent le texte, les images ici ne l’illustrent pas. Au contraire, et à l’inverse des habitudes de l’époque, elles occupent la première place !

Ce sont elles, ces images, qui ont pour fonction première de faire rêver, de provoquer un choc, une émotion. Ce sont elles qui parlent.

La légende, cantonnée au milieu du livre dans une ou deux double-pages, ne fait qu’éclairer ce personnage mythique.

Après le texte, on retourne à une présentation visuelle de Tchibinda, cette fois en pied et en entier, d’abord seul puis au milieu d’une famille de statues qui sont d’autres représentations du héros.

Le mini dossier de la fin, apporte seulement quelques repères techniques, géographiques ou historiques : autant de réponses aux questions que l’on s’est posées en regardant.

4e exemple : Les grands plongeurs noirs : Fernand Léger (L’Art en jeu , 1992)

Là encore, on va à la découverte d’une œuvre peu à peu :

Au début on ne voit pas l’œuvre mais seulement le fond.

Puis ce sont les éléments graphiques, ensuite les éléments colorés, couleur par couleur : le noir, le bleu, le jaune qui donne le mouvement et enfin seulement les contours noirs. Finalement on arrive à l’œuvre complète.

Cette présentation permet de comprendre comment elle est composée.

Le respect de l’œuvre n’exclut pas le jeu avec son image. Dans une dernière partie : A toi de jouer, on présente l’œuvre évidée qui donne envie à l’enfant de la compléter, de la découper, de la reconstituer…. Et de se l’approprier par une déconstruction/reconstruction.

5e exemple : N’tchak, en pagne de fête (collection Kitadi , 1999)

On adopte la même démarche. De ce pagne long de 6 mètres on présente les éléments( ces signes qui faisaient partie du répertoire du peuple Koubba). On obtient  8 petits tableaux. On les rassemble jusqu’à obtenir le labyrinthe.

Ici aussi on est obligé d’entrer dans le détail des choses pour comprendre comment c’est fait.

6e exemple : Joaquin Torrès-Garcia, composition universelle (L’Art en jeu, 1998)

C’est le dernier album de l’Art en jeu.

Le livre permet de passer en revue tous les éléments en sériant 3 groupes :

D’abord le triangle (qui correspond au domaine de la raison)

Ensuite le cœur (qui traduit l’émotion)

Enfin le poisson (qui symbolise l’instinct, la nature)

Cette catégorisation reprend la théorisation de Torrès-Garcia.

Ce n’est qu’ensuite qu’on dévoile le tableau dans sa totalité.

Et on pose la question : Comment représenter le monde ? Comment représenter les choses ?

On propose à l’enfant de refaire ce tableau à sa guise : on met à sa disposition une grille vide avec des cases de différentes tailles qu’il pourra  remplir de symboles en tenant compte de  la taille des cases.

3- Stade du regard complexe

7e exemple :  L’Art par 1001 mains (Milan, 2006)

Comment enrichir le regard, lui faire voir plusieurs œuvres en une seule œuvre ?

A travers ce livre il y avait le projet de faire découvrir des œuvres originales, peintes à la main (scribes, copistes, miniaturistes..), transmises par le support du livre ou de ce qui s’en apparente (ex. le  parchemin). Montrer des œuvres rarement exposées regroupées selon un fil directeur qui correspond aussi à la démarche des enfants : Dessiner, Peindre, Ecrire.

Dans chaque chapitre 2 œuvres sont confrontées sur une double page.

Le titre n’est qu’induit par l’image : ex. Quelques lignes ou Fourmillement ou encore Sur les flots, S’échapper du cadre, Ecritures et peintures s’entremêlent, Exubérances….

Le texte, réduit au minimum, n’est lui que de l’ordre du descriptif. Il apporte juste l’information nécessaire à la provenance des images.

Car l’essentiel du livre réside dans les images, dans le face à face des œuvres que l’on propose et qui peuvent mettre en regard des œuvres contemporaines et des œuvres très anciennes, comme par ex. une œuvre de Matisse et celle d’un artiste indien du 18e siècle !

Cette confrontation peut amener à voir des correspondances ou des différences, à percevoir des décalages entre le sujet de la scène (du moins tel qu’il est annoncé) et la façon dont ce sujet est traité. Par ex. les 2 œuvres illustrant le chapitre intitulé Sur les flots donnent au premier abord une impression d’atmosphère paisible, elles sont réalisées dans des teintes très douces. Et pourtant il s’agit d’épisodes dramatiques : Le Christ calmant la tempête !

8e exemple : L’Art par 4 chemins (Milan, 2003)

Ces 4 chemins ce sont ceux des 4 points cardinaux, peut-être des 4 couleurs fondamentales : le bleu, le rouge, le jaune, le vert. Dans cet ouvrage on se limite à l’Europe.

Certaines œuvres (peintures, architectures, « design ») semblent influencées par le climat, la lumière.

Dans le Nord, par ex. à Amsterdam, les paysages semblent faits de lignes horizontales et verticales qui s’entrecroisent.

Au Sud, ce qui frappe ce sont les contrastes ombre/lumière.

Dans l’Ouest, ce sont des images de nature, de pluie, la dissolution des formes.

Dans l’Est, la lumière s’obscurcit.

Dans ce livre nous avons distingué 4 familles qui correspondent à 4 sensibilités.

1ère famille : Pour le Nord, en peinture on associe par ex. Vermeer et Mondrian, un monde de fenêtres éclairées par le ciel bleuté. Même en architecture, les constructions semblent pleines de vide.

2e famille : Pour le Sud, « il fait chaud », c’est la joie et la simplicité liées au soleil (jaune) et à la chaleur . On fait se rencontrer Uccello et Fontana.
3e famille : Pour l’Est, pays de la terre couleur (rouge) sang, tout s’agite. On est dans la spirale. On retient 2 auteurs :Greco et Kokoschka.

4e famille : A l’Ouest, c’est le domaine des (verts) espaces baignés de pluie que traduisent des gouaches dégoulinantes, des encres ou des aquarelles liquides…Par ex. Magritte et Turner.
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