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PRÉSENTATION

Art Absolument, l’art d’hier et d’aujourd’hui, revue d’art 
bimestrielle a été créée en mai 2002 par Pascal Amel 
et Teddy Tibi. En février 2009, avec l’arrivée de Marie et 
Charles-Henri Filippi, collectionneurs d’art contemporain, 
la société Subjectile Art a été créée. Cette dernière édite 
entre autres la revue Art Absolument. En 16 ans, elle est 
devenue une publication de référence et d’influence.

UNE REVUE ATYPIQUE : La revue haut de gamme Art Absolument 
aborde aussi bien le “choc esthétique” ressenti pour le 
patrimoine artistique des civilisations que les liens entre 
l’art du passé et l’art d’aujourd’hui, ou encore la pluralité 
et la diversité des artistes français ou résidant en France. 
Ajoutons à cela une libre parole accordée aux artistes, 
écrivains et autres critiques d’art ; les conservateurs 
de musée sont invités à donner leur point de vue et 
les collectionneurs mettent l’oeuvre au coeur de leur 
préoccupation. Art  Absolument conjugue culture avec 
partage de valeurs communes et reconnaissance de 
la spécificité de l’autre  : un parti pris éditorial hors des 
sentiers battus.

UN LIEU DÉDIÉ, L’ESPACE ART ABSOLUMENT : Situé au 11, rue Louise 
Weiss dans le 13e arrondissement de Paris, en face de la 
Station  F, L’Espace Art Absolument a été inauguré en 
septembre 2017 dans la continuité du travail mené par la 
revue depuis 2002. Il amplifie ses orientations éditoriales, 
notamment quant à la diversité esthétique et une présence 
de la littérature consacrée à  l’art, avec une sélection 
d’ouvrages sur place.

UNE PÉRIODICITÉ BIMESTRIELLE  : Art Absolument est une revue 
bimestrielle depuis le 20 février 2009. Son tirage flirte dé-
sormais avec les 20 000 exemplaires et la revue est dis-
ponible en kiosque, librairie et librairie-papeterie. Elle est 
vendue 10 euros. 
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PROFIL DU LECTORAT 
   

Professions Artistiques : Artistes, Collectionneurs, Galeristes, Musées, Bibliothèques…
Professions de l ’enseignement : Professeurs , étudiants…
Chefs d ’entreprise et professions libérales : PDG, DG, Avocats, professions médicales, notaires...

REVENU DU FOYER 

39 999 € ou moins 38%
40 000 € - 69 999 € 14%
70 000 € - 99 999 € 27%
100 000 € ou plus 21%

TEMPS DE CONSERVATION :
La revue Art Absolument est un “objet” de qualité conservé par ses lecteurs.

PROFESSIONS ARTISTIQUES
23 %

CADRES ET EMPLOYÉS
14 %

CHEFS D’ENTREPRISE / PROFESSIONS LIBÉRALES
26 %

ÉTRANGER
4,3 %

PROVINCE
55,3 %

PARIS / RÉGION PARISIENNE
40,4 %

PROFESSIONS DE L’ENSEIGNEMENT
20 %

RETRAITÉS
17 %

> À 60 ANS
22 %

18-25 ANS
3 %

26-36 ANS
7 %

36-45 ANS
17 %

46-60 ANS
51 %
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POSITIONNEMENT
 

NUMÉROS BIMESTRIELS
Force est de constater que, depuis la création de 
notre revue, en mai 2002, les thèmes que nous avons 
principalement développés  : “choc esthétique” ressenti 
pour le patrimoine artistique d’autres civilisations ; liens 
entre l’art du passé et l’art d’aujourd’hui ; prise en compte 
de Paris (et de la France) comme l’une des villes-monde 
(l’une des nations) où, à l’instar de New York, de Londres 
ou de Berlin, des expositions de référence ont lieu et où 
l’art se crée ; promotion de la pluralité et de la diversité 
des artistes français ou des artistes qui résident en France 
et ce, quels que soient leur médium, leur esthétique, leur 
génération ou leur origine ; prise de paroles des artistes, 
textes d’écrivains et de critiques d’art talentueux, points 
de vue de conservateurs de musée et de collectionneurs 
mettant l’oeuvre au coeur de leurs préoccupations afin de 
contribuer à l’histoire de l’art qui va toujours se faisant ; 
mise en avant de regards singuliers ou prospectifs ; 
défense de la culture comme partage de valeurs 
communes et reconnaissance de la spécificité de l’autre… 
Force, disions-nous, est de constater que tous ces thèmes 
sont brûlants d’actualité !

NUMÉROS SPÉCIAUX ET HORS-SÉRIE
Art Absolument s’attache à rendre compte des grandes 
expositions qui jalonnent la scène culturelle française et 
à offrir la plus large visibilité possible aux artistes qu’elle 
soutient. C’est pourquoi sont créés régulièrement des 
numéros spéciaux tels que “Institut du Monde Arabe  – 
25  ans de créativité arabe”, “Pleine Nuit à l’Opéra-
Comique”, “Art Caribéen – l’heure de la reconnaissance”… 
De cette façon, le magazine vendu sur les lieux d’exposition, 
devient un partenaire privilégié de découverte et de 
compréhension. 

PRÉSENCE SUR DIFFÉRENTS SALONS ET FOIRES
Art Paris, Drawing Now, Art Elysées, AKAA, SOON Paris, Réalités 
Nouvelles, Révélations, Lille Art Fair, Outsider Art Fair… 

DIFFUSION AUPRÈS DES AMIS D’ART ABSOLUMENT
Les Amis d’Art Absolument forment un Cercle de 
collectionneurs et d’amateurs d’art contemporain qui ont 
souscrit un abonnement annuel. Il propose à ses membres 
d’entretenir un dialogue régulier autour des trois thèmes 
suivants : Aimer et Découvrir ; Penser et Débattre ; Choisir 
et Collectionner. L’Espace Art Absolument reçoit chaque 
mois un artiste qui y présente son travail, son univers, son 
parcours. Cet artiste est invité à y rencontrer et à converser 
avec les Amis d’Art Absolument de manière informelle ou 
à l’occasion d’échanges avec des personnalités pouvant 
éclairer et commenter son approche. Le complément de 
ces rendez-vous in situ est organisé lors d’événements 
hors-les-murs, pendant lesquels les Amis d’Art 
Absolument se retrouvent lors d’une exposition partenaire 
ou d’une visite particulière.
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CARACTÉRISTIQUES 

Périodicité : bimestrielle
Diffusion : 20 000 exemplaires 
Réseau MLP, Librairies, Musées, Abonnements
Diffusion internet : Tous les 10 jours, une newsletter 
est envoyée à plus de 70 000 adresses.

PUBLICITÉ 

Ils nous font confiance…36 37

Icônes de l’Art moderne. 
La Collection Chtchoukine
Fondation Louis Vuitton, Paris
du 22 octobre 2016 au 20 FéVrier 2017
Commissariat : Anne Baldassari

mosCou-paris, allers-retours

la collecTion 
chTchoukine,

Un rêve se réalise à la Fondation Vuitton : celui de voir à Paris – et hors Russie… – un ensemble 
exceptionnel d’Icônes de l’Art moderne réuni par un riche marchand moscovite, Sergueï 
Chtchoukine. 130 chefs-d’œuvre venant de l’Ermitage et du musée Pouchkine, signés Monet, 
Cézanne, Gauguin, Van Gogh, Rousseau, Derain, Matisse ou Picasso, que Chtchoukine a achetés 
à Paris et exposés au public en son palais à Moscou, suscitant l’émergence de l’avant-garde 
russe cubo-futuriste, suprématiste ou constructiviste.

« Il est des peintres dont l’œil ne se trompe jamais. 
Bien que marchand et non pas peintre, Chtchoukine 
avait cet œil », raconte Matisse, qui redoutait même 
certaines visites à l’atelier de son mécène russe 
car il balayait ses réserves pour conserver une toile 
importante : « Je prends celle que vous qualifiez de 
ratée. » Entre 1898 et 1914, Sergueï Chtchoukine a 
construit une collection de plus de 250 œuvres, pour 
l’essentiel dans l’école française de son temps. Soit 
une concentration d’une qualité inégalée qui le pose 
en « collectionneur-héros doublé d’un chercheur-
expérimentateur » de stature internationale. D’autant 
plus que dès 1908, l’ouverture de ses collections au 
public fait de son Palais Troubetskoï à Moscou le pre-
mier grand musée d’art moderne privé au monde. Ce 
qu’apprécient Larionov, Bourliouk, Gontcharova et 
d’autres jeunes artistes russes, en quête d’une esthé-
tique en accord avec le profond bouleversement de 
ces temps porteurs de la Première Guerre mondiale 
et de la grande révolution d’Octobre 1917.

Paul Cézanne. Mardi Gras (Pierrot et Arlequin). 1888-1890, huile sur toile, 
102 x 81 cm. Musée d’État des Beaux-Arts Pouchkine, Moscou.

Christian Cornelius (Xan) Krohn. Portrait de Sergueï Chtchoukine.
1916, huile sur toile, 191 x 88 cm. Musée d’État de l’Ermitage, Saint-Pétersbourg.

par pasCale lismonde
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mappleThorpe,
un Classique sCandaleux

par françois salmeron

Robert Mapplethorpe. Focus : Perfection
musée des beaux-arts de montréaL
du 10 sePtembre 2016 au 22 janVier 2017

Soutenue par la Fondation Mapplethorpe, cette rétrospective regroupe au 
musée des Beaux-Arts de Montréal près de 250 œuvres du plus controversé des 
photographes. De ses premiers polaroïds à sa consécration en tant que maître 
du noir et blanc, Robert Mapplethorpe déclenche en effet de nombreuses polé-
miques. Jugé tout d’abord immoral pour le contenu explicitement sexuel de 
ses clichés, auxquels il apporte un grand soin formel, l’artiste a désormais 
tendance à être présenté comme un classique, trente ans après sa disparition. 
Retour sur un étonnant paradoxe.

Né en 1946 dans une famille catho-
lique installée dans le Queens, le jeune 
Mapplethorpe ne se prédestine pas vrai-
ment à la photographie : son père, ingé-
nieur, dispose d’une chambre noire au 
sous-sol de sa maison, mais l’adolescent 
ne s’y aventurera jamais. Il suit d’abord 
des cours de design publicitaire au Pratt 
Institute avant de privilégier les arts plas-
tiques en 1965. Il mène alors une vie de 
bohème et s’installe avec la poétesse Patti 
Smith au Chelsea Hotel de New York, lieu de 
la contre-culture américaine, où le loyer se 
monnaye en échange de quelques œuvres. 
Influencé par le surréalisme et le collage, 
il confectionne des assemblages d’objets et 
d’images cheap, qui prennent la forme de 
petits retables, d’autels ou de reliquaires. 
Si ses premières œuvres trahissent son 
éducation religieuse, ou son goût pour la 
symétrie (qu’il conservera tout au long de 
sa carrière), elles dévoilent bientôt sa fas-
cination pour l’iconographie érotique des 
revues culturistes qu’il découvre, émer-
veillé, dans les kiosques de New York. Dans 
ses compositions, il intègre dorénavant des 
photographies de corps nus, préalablement 
découpées dans des magazines gays, qu’il 
couvre de pastilles colorées, comme pour 

annoncer la future censure qui frappera 
son œuvre, et instaurer les termes de sa 
propre quête artistique : la dialectique du 
désir et du tabou.

Le Polaroïd,  
premier contact avec la photo

Avec ses boucles brunes et son look hippie, 
Robert Mapplethorpe se forge une image 
de jeune éphèbe, et connaît de nombreux 
amants à un moment où la communauté 
homosexuelle, suite aux émeutes de 
Stonewall en 1969, revendique ses droits et 
s’affirme publiquement. Il rencontre alors 
deux hommes qui auront une influence 
décisive sur sa carrière : John McKendry 
et Sam Wagstaff. Le premier, conserva-
teur des dessins et des photographies 
du Metropolitan Museum, lui offre un 
Polaroïd et lui ouvre les archives du musée 
afin de parfaire sa culture. Avec sa faible 
profondeur de champ, le Polaroïd mène 
Mapplethorpe à réaliser des clichés de son 

Derrick Cross. 
1983, épreuve à la gélatine argentique, 48,5 × 38,2 cm.
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populaire. De même, Raimund Hoghe opère 
un renversement des normes en n’hésitant 
pas à mettre en scène son propre corps, si 
éloigné des canons traditionnels du « corps 
de danseur ». Dans ces différents travaux 
peut être repérée une dimension politique.
Ces influences à rebours des représen-
tations classiques révèlent la porosité et 
l’hétérogénéité de ce champ artistique. 
Les extraits filmés des travaux maîtres 
de Maguy Marin ou de Kader Attou en 
témoignent. Ces chorégraphies séduisent 
toutes, même si elles pâtissent parfois 
de présentations bien frontales et un peu 
superficielles. Quelle a été l’influence de 
la danse hip-hop sur la suite du parcours 
de Merzouki ? Quelles sont les potentia-
lités chorégraphiques de la spécificité du 
corps de Hoghe ? On demeure un peu sur sa 
faim. Sans doute était-ce le prix à payer de 
tant de pédagogie et d’attention portée au 

Le Lyonnais Mourad Merzouki conte son 
itinéraire, de la danse hip-hop aux choré-
graphies contemporaines, avec le marbre 
du parvis de l’opéra de Lyon comme « pre-
mier plateau de danse ». Mettant l’accent 
sur le cirque comme formation (« son 
conservatoire »), il rejoint en cela Raphaëlle 
Delaunay, héritière des danses nées dans 
les périphéries culturelles. L’attention de 
cette chorégraphe « à la transhumance 
des danses » d’Afrique aux chorégraphies 
contemporaines new-yorkaises prouve 
les circulations actuellement à l’œuvre. 
On ne s’étonnera donc pas de la présence 
de François Chaignaud, passé par des 
structures académiques avant de faire des 
emprunts au voguing ou au twerk, venus 
des communautés afro-américaines ou 
LGBT. Son objectif de « dialogue avec dif-
férentes histoires de danse » rompt avec les 
dichotomies entre haute culture et culture 
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le visiteur peut danser Joe, pièce impor-
tante du Québécois Jean-Pierre Perreault. 
Il suffit de suivre les instructions préenre-
gistrées par l’assistante du chorégraphe. 
Quoiqu’il en soit, en se concentrant sur des 
artistes soucieux de dépasser les frontières 
disciplinaires, le musée des Confluences 
s’est montré fidèle à ses objectifs, dix-huit 
mois après son inauguration.

De confluences, il est aussi question à la 
Petite Galerie du Louvre, qui réunit Jean-
Luc Martinez et le chorégraphe Benjamin 
Millepied pour l’exposition Corps en 
mouvement. La danse au musée. La taille 
modeste du lieu correspond bien à sa 
fonction explicitement pédagogique, à des-

public. Une seule vraie réserve : le traite-
ment homogène des six thèmes produit un 
effet d’uniformisation certain. Quant à l’uti-
lisation systématique de la vidéo, elle finit 
par donner la sensation d’être à une expo-
sition  de vidéo ! Or la danse, en générant 
matérialité et déploiement dans l’espace, 
devrait être un remède à l’actuelle profu-
sion d’écrans  L’exposition pallie en partie 
cet aspect grâce à un espace interactif où 

Vue de l’exposition Corps rebelles, musée des Confluences, Lyon, 2016. Atelier Danser Joe, d’après une chorégraphie de Jean-Pierre Perreault.

Le Sacre du printemps.
Chorégraphie originale de Vaslav Nijinski, Ballet et 
Orchestre du Théâtre Mariinsky, musique d’Igor Stravinsky.
Chorégraphie, décor et costumes reconstitués par Millicent 
Hodson et Kenneth Archer, Théâtre des Champs-Élysées, 
Paris, le 28 mai 2013.
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premierS paS 
de danSe au muSée
(sur un air de pédagogie)

Corps rebelle
musée des conFLuences, Lyon
du 13 sePtembre 2016 au 5 mars 2017

Corps en mouvement – La danse au musée
musée du louvre – petite galerie, paris
du 6 oCtobre 2016 au 3 juillet 2017
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par ulysse baratin

De plus en plus, l’idée d’exposer de la danse 
fait son chemin et paraît moins paradoxale 
qu’auparavant. L’irruption de la performance 
et sa généralisation ainsi que les décloison-
nements tous azimuts des dernières années 
ont contribué à ce processus. Si l’exposition 
Danser sa vie au centre Pompidou en 2012 
présentait encore la danse en lien avec les 
arts plastiques, les œuvres chorégraphiques 
sont à présent accueillies pour leur valeur 
intrinsèque. Sans doute faut-il voir dans cette 
évolution une manière pour les musées de 
renouveler leur image autant qu’une volonté 
des chorégraphes de toucher un public autre, 
et plus large. Un seul exemple ? Le musée 
Picasso accueillait le chorégraphe Rémy Yadan 
dans le courant du mois d’octobre. Sans comp-
ter la fondation en 2015 du musée de la danse 
de Rennes sous la direction du chorégraphe 
Boris Charmatz, qui a eu valeur de révéla-
teur autant que d’impulsion. Deux récentes 
expositions à Lyon et à Paris témoignent de la 
volonté croissante de démocratisation de cet 
art affligé d’une tenace réputation d’élitisme. 
Face à l’épineux problème de l’exposition 
de la danse, le Louvre comme le musée des 
Confluences mettent l’accent sur la pédagogie.

Lyon, avec sa Biennale dédiée et sa Maison 
de la danse est donc une ville de danse, la 
chose semble entendue. Fidèle à son projet 
d’ouverture, le musée des Confluences 
participe de cette dynamique en accueil-
lant Corps rebelles, un panorama des 
chorégraphies contemporaines en colla-
boration avec le musée de la Civilisation de 
Québec. Parler ici de « rébellion » semble 
bien publicitaire, tant les artistes présentés 
sont aujourd’hui choyés par les institutions. 
En revanche, tous portent à divers degrés 
un propos venant des marges. Dans six 
espaces thématiques faits de panneaux 
défilent des vidéos où s’alternent interviews 
de chorégraphes et séquences dansées. 

Self Unfinished.
Chorégraphie et interprétation de Xavier Le Roy, musique 
de Diana Ross. Centre Pompidou, Paris, mars 2000.

Institut du Monde Arabe
Musée Guimet 
Musée des beaux arts, Rouen
Musée des beaux arts, Lille
Musée des beaux arts, Arras
Musée des beaux arts, Tourcoing 
Musée des beaux arts, Nantes
Musée des beaux arts, Angers
Musée Malraux, Le Havre
Musée Marmottan-Monet 
Musée d’art moderne de Céret 
Musée de Gravelines
Centre Pompidou
Musée de Besançon
Musée de Caen
Musée de la Poste
Musée de l’école de Nancy
Musée de Montbéliard
Musée de Mulhouse
Musée de Picardie
Musée de Sens
Musée de Soissons
Musée de Thonon
Musée de Tours
Musée de Vannes
Musée d’Epinal
Musée des beaux arts, Bordeaux
Musée des Sables d’Olonne
Musée d’Orléans
Musée du Quai Branly
Musée Fabre
Musée Fernet Branca
Musée Gadagne
Musée de Yerres
Musée des Abattoirs de Toulouse
Centre d’Art de l’Yonne
FRAC Lorraine
FRAC Languedoc Roussillon
Musée de Béziers
Musée des Ulis
Musée de Honfleur
Musée d’Evreux
Musée de Brest
Musée de Poitiers
Musée Maillol
…

Galerie Gounod
Galerie Horizons
Galerie Odile Ouizeman
Galerie municipale de Vitry
Galerie des Ormes 
Galerie Darthea Speyer
Galerie Berthet Aittouares
Galerie Bruno Mory
Galerie Est Ouest
Galerie Vieille du temple
Galerie Laurent Strouk
Galerie Polad Hardouin
Galerie Lelong
Galerie Guillaume
Galerie Prodromus
Galerie Guy Pieters
…

Fondation Salomon
Fondation Ecureuil
Conseil Général du Var
Conseil Général de Yvelines
CG de l’Aube
EAC Colmar
Espal
Fondation Pierre Gianadda
Fondation Salomon
Fondation zervos
Forteresse de Salses
FRAC Basse Normandie
Région Centre
Villa Tamaris
Fonds Hélène et Édouard Leclerc
…

Hermès
Heineken
Affligem
Chanel
Toyota
Lexus
Pelforth
Neuflize OBC
Schweppes
Piasa
Jean Perzel
Ligne Roset
Groupe EAC
HSBC
Champagne Louis Roederer
Emerige
Orange expo
…
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PUBLICITÉ DANS LA REVUE-PAPIER 

PLANNING DE REMISE DES ÉLÉMENTS 

Remise 
des éléments Parution

N° 81 26/12/17 12/01/18
N° 82 28/02/18 13/03/18
N° 83 20/04/18 04/05/18
N° 84 22/06/18 06/07/18
N° 85 24/08/18 07/09/18
N° 86 27/10/18 09/11/18

FORMATS : 

Pleine page : L = 210 x H = 270 
> prévoir une matière à la coupe de 5 mm et des marges gauches 
 et droites de 20 mm minimum

1/2 page hauteur : L = 95 x H = 260 mm (sans matière à la coupe)

1/2 page largeur : L = 193 x H = 128 mm (sans matière à la coupe)
1/4 de page : L = 95 x H = 128 mm (sans matière à la coupe)

Emplacement préférentiel + 20 %
Éléments techniques : PDF à 300 dpi minimum + sortie couleur

TARIFS 2018 HT 

Double page  6 500 €  Pleine page  3 900 €
4e de couverture 8 500 €  3e de couverture 5 000 €
2e de couverture 6 500 €  1/2 page  2 100 €
1/4 page  1 300 €

TARIFS DÉGRESSIFS (EN CUMUL, APPLICABLE SUR LE CA NET HT)

Nouvel annonceur  5%
Jusqu’à 1 page   5%
2 et 3 pages   8%
4 et 5 pages   10%
6 pages et plus   12%
Cumul des mandats  3%

Remise professionnelle  15%

Couplage newsletter + print : nous consulter 
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L = 728 x H = 90 pixels

L = 300 x H = 200 pixels

L = 690 x H = 80 pixels

PUBLICITÉ WEB : SITE ET NEWSLETTER 

LE SITE ARTABSOLUMENT.COM

– 2 formats possibles :
  un bandeau : L = 728 x H = 90 pixels 

un pavé : L = 300 x H = 200 pixels
– Tarifs : 
 nous consulter

LA NEWSLETTER ART ABSOLUMENT

Présence sous forme de bandeau sur la newsletter 
qu’Art Absolument envoie à 70 000 adresses
 Format du bandeau: 690 X 80 pixels
 Tarif : nous consulter

LES PARTENARIATS

Échange d’envoi de newsletters et de visibilité 
avec d’autres titres-partenaires.
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en peinture avec son Carré noir sur fond 
blanc. » La case entièrement noire de Tintin 
au pays des Soviets, pourrait bien s’afficher 
comme une référence à Malevitch. Du 
début à la fin, les citations pullulent. Dans 
L’Oreille cassée, les paysages symbolistes 
du maître de l’école de Laethem-Saint-
Martin, Valerius De Saedelee, ornent les 
murs de l’appartement de Tintin (comme 
ils ornent ceux d’Hergé). Tout aussi préoc-
cupé d’art premier, c’est en voyant, en 1935, 
au musée du Cinquantenaire à Bruxelles, 
une statuette précolombienne de la culture 
Chimú, datant du XIIe-XIIIe siècle et tout 
juste rapportée du Pérou, qu’il a l’idée du 
vol du fétiche Arumbaya – qui prélude aux 
aventures sud-américaines et à l’évoca-
tion de la meurtrière guerre du Chaco qui 
oppose le Paraguay à la Bolivie entre 1932 
et 1935 dans cette même Oreille cassée. 
Quant aux ombres projetées sur les colon-
nades des rues de Las Dopicos, elles font 
référence à la peinture métaphysique de 
De Chirico. Dans Coke en stock, l’infâme 
Rastapopoulos s’offre un Picasso au mur 
de la cabine de son yacht. Et en guise de 
clin d’œil, Hergé réalise un portrait cubiste 
de Haddock dans une vignette de la page de 
garde de l’album.

Les contemplations
Si l’aventure d’Hergé avec l’art a été 
constante, elle aura été la grande aventure 
de sa deuxième vie, dans les années 60, 
après la rupture avec sa première femme, 
restée très conservatrice et proche d’une 
droite dure dont il cherche à s’extirper. 
Amoureux d’une jeune femme de presque 
30 ans sa cadette – la coloriste Fanny 
Vlamynck (un nom prédestiné) – qu’il vient 
de faire entrer dans les Studios qu’il a créés 
autour de lui, il finit par l’épouser en même 
temps que son mode de vie. Pierre Sterckx, 
un critique d’art qui devient son conseiller 
en art contemporain en 1965, a analysé 
comme personne l’évolution de la sensibi-
lité d’Hergé. Sa disparition il y a un peu plus 
d’un an ayant empêché sa collaboration à 
l’exposition du Grand Palais, j’aimerais citer 
les précieux souvenirs de Sterckx, recueil-
lis à chaud auprès d’Hergé. Ainsi, l’amateur 
d’art se souvient : « Germaine ne s’inté-

revêtu d’un poncho pour Tintin et le Temple 
du Soleil, comme il fait construire une 
maquette de fusée par Arthur Vannoeyen, 
avant de la faire valider par le militant des 
voyages astronautiques Alexandre Ananoff, 
pour On a marché sur la Lune. De la même 
manière, l’illustration de couverture du 
Crabe aux pinces d’or, réalisée à l’aquarelle 
et à la gouache en 1942 – en collaborant, 
en pleine guerre, avec le journal Le Soir, 
ce qu’on ne manquera de lui reprocher à 
la Libération – résume de manière excep-
tionnelle cette esthétique ultramoderne : 
incrustés sur trois grands plans abstraits 
bleu, gris et jaune, le blanc des chèches, 
le rouge de la selle et le brun des droma-
daires éclatent comme des coups de fusil. 
Si Matisse disait être né pour simplifier la 
peinture, Hergé pourrait donc être né pour 
simplifier le dessin. Jean-Pierre Raynaud – 
qui rencontra le dessinateur en 1974 – ne 
s’y est d’ailleurs pas trompé : « Hergé est 
un auteur référentiel qui a eu des audaces 
formidables : tout ce travail sur le blanc, 
cette spatialité travaillée sur les arché-
types. Il a un grand goût pour l’abstraction, 
le silence, cette pensée après la mort, 
peut-être son goût pour l’Asie. C’est his-
toriquement un héros, comme Malevitch 

Statuette, porteur d’offrande. 1100-1450 (Culture Chimu, 
Pérou), sculpture en bois avec restes de peinture 
et «bitume» pour éléments d’incrustation, 
53,3 x 17 x 15 cm. Musées royaux d’art et d’histoire – 
Musée du Cinquantenaire, Bruxelles.
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trait. Il est acéré, il coupe l’espace. Pour 
moi, Miró dessine avec des hameçons. C’est 
la ligne claire au service du surréalisme. 
C’est un tracé net et en même temps des 
tas de petits bonshommes qui rigolent, 
enfantin donc, apparemment bande des-
sinée. » On retrouve ces variations ecto-
plasmiques dans une grande planche sans 
texte de L’Affaire Tournesol, en 1955, où une 
voiture traversant à toute allure un marché 
crée la panique. « Dans les années soixante, 
raconte Sterckx, Hergé maîtrise son métier 
à fond… et il découvre tout à coup qu’il n’est 
jamais arrivé sur un autre versant que 
celui de la narration, versant qui le fascine 
et qu’il nomme souvent le versant de la 
contemplation. Hergé voit chez Stal de plus 
en plus de peinture abstraite et il entame 
sa métamorphose. Il achète Fontana assez 
rapidement. Il va à l’Art “difficile” parce 

ressait pas du tout à la modernité. Alors 
qu’en mai 1977, quelques jours après son 
mariage avec Fanny, il achète un triple por-
trait de lui-même par Warhol, qui vient le 
voir à Bruxelles. Mais la rupture s’était déjà 
faite entre 60 et 63. À ce moment-là, il com-
mence à fréquenter la Galerie Carrefour 
de son ami Marcel Stal, avenue Louise à 
Bruxelles, tous les midis, pour l’apéritif. 
Il a besoin d’un passeur comme Stal pour 
s’approcher de cette peinture abstraite 
non pas en amateur collectionneur, mais 
en dessinateur créateur. Jusqu’alors, il n’a 
eu de véritable passion que pour Miró : “En 
1938, j’ai eu le choc Miró”, m’avait-il confié. 
Mais ce choc n’a pas eu de conséquences 
immédiates (il n’a accroché l’Intérieur 
Hollandais du peintre catalan sur les murs 
des Studios que bien plus tard). Ce qu’il 
aimait dans Miró, c’est la cruauté de son 

Hergé. Les Aventures de Tintin - L’Oreille cassée. 1956, bleu de coloriage des planches 1 et 62, aquarelle et gouache 
sur épreuve imprimée, 29,7 x 21 cm. Collection Studios Hergé.
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en peinture avec son Carré noir sur fond 
blanc. » La case entièrement noire de Tintin 
au pays des Soviets, pourrait bien s’afficher 
comme une référence à Malevitch. Du 
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Vue de l’atelier de Gaëlle Chotard.

77

entretien avec 
amélie adamo

habiter le vide

gaëlle 
Chotard,

Pour sa programmation artistique 
de l’année 2017, Drawing Lab Paris, 
nouveau centre d’art dédié au dessin 
contemporain, a sélectionné quatre 
projets d’exposition proposant des 
expérimentations autour du médium. 
De juin à septembre 2017 sera ainsi 
présenté au public le troisième projet 
de cette sélection, celui proposé par 
Gaëlle Chotard. L’occasion de reve-
nir sur le parcours de l’artiste et sur 
son rapport au dessin. Une pratique 
singulière qui habite poétiquement 
l’espace par des structures de fil 
sur lesquelles l’œil funambule file 
jusqu’au vertige. Là des lignes, là 
des trames, dessinées sur la page 
blanche du mur, comme des chemins 
menant du réel à l’abstrait, du pay-
sage à l’intériorité, de la présence 
à la perte. Autant de filets énigma-
tiques, au minimalisme habité, dans 
lesquels l’artiste recueille la vibra-
tion fragile de l’instant.
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