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L’identité visuelle du Centre Pompidou Provisoire 
offre à tous les lieux qui l’accueillent une 
corrélation très étroite avec le Centre Pompidou 
et une bonne visibilité de la « marque » originale. 
Elle associe étroitement, au même niveau 
d’importance, la ville d’accueil à l’institution.  
La charte graphique qui en découle est simple 
d’utilisation car elle obéit à des principes forts  
et des règles claires. Elle est aisément 
déclinable et s’adapte à tous les lieux d’accueil 
avec souplesse, comme à toutes les langues. 
	 La signature du Centre Pompidou provisoire 
est construite sur un principe géographique  
et une localisation intuitive. À la base de cette 
identité, les coordonnées géographiques  
du Centre Pompidou, à Paris, sont « 0° 0° »,  
son « méridien » est la couleur rouge, couleur 
identifiante de l’institution dans sa propre  
charte graphique. De ce méridien rouge émane 
un « mapping de couleurs ». À partir de cette 
position initiale, les villes d’accueil se placent 
— comme sur une « carte mentale » — en 
fonction de leur position géographique, Nord-Sud 
/ Est-Ouest. Le Logotype du Centre Pompidou est 
la base de cette signature, à laquelle s’ajoute  
le nom de la ville qui vient se placer sur une ligne 
Nord ou une ligne Sud en fonction de sa 
localisation. La Longitude défini le placement  
du nom de la ville sur cette abscisse. La couleur 
de la ville et sa gamme colorée sont déterminées 
aussi par ce placement.
	 Un vocabulaire graphique vient enrichir  
la signature, inspiré par le jeu des fuseaux, des 
déplacements, des trajectoires, des connections, 
des flux. Ce mouvement et ces influx dessinent 
un réseau coloré, dynamique, appelé le 
« wallpaper ». Il est utilisé en soutien de la 
signature. 

The visual identity offered by the Centre Pompidou 
Provisoire to all the locations welcoming  
it establishes a very strong connection with  
the Centre Pompidou and a good visibility  
of the “original” brand.  It narrowly associates,  
on the same level of importance, the host city  
and the institution. The graphic charter derived 
from this is simple to use because it obeys  
strong principles and clear rules. It is easily 
adjustable and can be adapted itself to all  
the host locationsand all languages, with flexibility. 
	 The signature of the Centre Pompidou 
Provisoire is constructed around a geographic 
principle and an intuitive localisation. The basis  
of this identity, the geographic coordinates  
of the Centre Pompidou in Paris are “0° 0°”  
and its “meridian” is the colour red, which is  
the identifying colour of the institution in its  
own graphic charter. From this red meridian  
a “mapping of colours” is born. From this initial 
position, the host cities place themselves  
– as if on a “mental map” – depending upon their 
geographical position, North-South / East-West. 
The logotype of the Centre Pompidou is the basis 
of this signature, to which is added the name  
of the city that places itself on a North line or  
a South line depending upon its location.  
The longitude defines the placing of the name  
of the city on this abscissa. The colour of the  
city and its colour scheme are also determined  
by this positioning.
	 A graphic vocabulary enriches the signature, 
inspired by the interplay of zones, displacements, 
trajectories, connections, flows. This movement 
and this influx create a colourful, dynamic 
network, called the “wallpaper”. It is used to 
support the signature.

Identité visuelle  
du Centre Pompidou  
Provisoire

Visual Identity  
of Centre Pompidou  
Provisoire
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Identité visuelle
Centre Pompidou Provisoire

The ignature of the Centre Pompidou provisoire relies upon  
a principle of intuitive positioning, as on an imaginary map whose 
central point would be the Centre Pompidou in Paris. 

La signature du Centre Pompidou provisoire s'appuie sur un principe 
de positionnement intuitif, comme sur une carte imaginaire dont le 
point central serait le Centre Pompidou à Paris.

LogotypeSignature



ABCDEFGHIJKLMNO 
PQRSTUVWXYZ
abcdefghijklmnopqrstu 
vwxyz•-—;?!(§èà&é
1234567890

ABCDEFGHIJKLMNO
PQRSTUVWXYZ
abcdefghijklmnopqrstu
vwxyz•-—;?!(§èà&é
1234567890

ABCDEFGHIJKLMNO
PQRSTUVWXYZ
abcdefghijklmnopqrstu
vwxyz•-—;?!(§èà&é
1234567890

ABCDEFGHIJKLMNO
PQRSTUVWXYZ
abcdefghijklmnopqrstu
vwxyz•-—;?!(§èà&é
1234567890

DIN OT regular

DIN OT medium

DIN OT bold

DIN Engschrift
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The typography used is Din OT and Din Engschrift.
No other typography should be used.

La typographie uilisée est Din OT et Din Engschrift. 
Aucune autre typographie ne doit être utilisée.

TypographyTypographie
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The Logotype of the Centre Pompidou forms the basis of this 
signature, to which the name of the city is joined. Its position 
“slides“on a North line or a South line depending upon its location. 

The longitude defines the placing of the name of the city on 
this abscissa. The colour of the town and its colour scheme are 
alsodetermined as well by the same positioning. 

Signature
Le Logotype du Centre Pompidou forme le socle de cette signature, 
à laquelle vient s’accoler le nom de la ville. Sa position « glisse » 
sur une ligne Nord ou une ligne Sud en fonction de sa localisation.

La longitude définit le placement du nom de la ville  
sur cette abscisse. La couleur de la ville et sa gamme colorée sont 
déterminées aussi par ce même placement.

Signature



Adelaïde

Stockholm

Los Angeles

165° 165°150° 150°135° 135°120° 120°105° 105°90° 90°75° 75°60° 60°45° 45°30° 30°15° 15°0°
118° 4°46° 18° 138°

Málaga

São Paulo

- - -
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Colour scheme
This diagram shows the principle of positioning of the name  
of the city around the logotype “Centre Pompidou”, depending on the 
longitude. This position also determines a colour. 

Gamme de couleurs
Ce schéma montre le principe de positionnement du nom de ville 
autour du logotype "Centre Pompidou", en fonction de la longitude. 
Cette position détermine également une couleur.

Gamme de couleurs 
retenue

Retained colour  
schemes



Centre Pompidou 		  48°N 2°E
Clermont-Ferrand 		 45°N 3°E
Lisbonne 							       38°N 9°O
Helsinki	 							       60°N 24°E
Málaga 								        36°N 4°O
Chicago		  						      41°N 87°O
Varsovie 							       52°N 21°E
Rome 									        41°N 12°E
Bilbao	  								        43°N 2°E
Zurich	 								        47°N 8°E
Minsk	  								        53°N 27°E

Centre Pompidou 		  48°N 2°E
Tokyo 									         35°N 139°E
Buenos Aires	  				    34°S 58°O
Pune 									         18°N 73°E
Abou Dabi 						      24°N 54°E
Bangkok 							       13°N 100°E
Mexico 								        19°N 99°O
São Paulo	 						      23°S 46°O
Los Angeles 					     34°N 118°O
Adelaïde 							       34°S 138°E
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The colours
The gradient defines the colour of the cities depending upon their 
longitude.

Ce schéma montre le principe de positionnement du nom de ville 
autour du logotype "Centre Pompidou", en fonction de la longitude. 
Cette position détermine également une couleur.

Les couleurs



Helsinki

Tokyo

Stockholm

Adelaïde

Los AngelesMálaga

Abou Dabi
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Composition 
of the signature 
A few examples of signaturesQuelques exemples de signatures

Composition  
de la signature 



Málaga
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Signature of the Centre Pompidou Málaga
(File annexed to the graphic charter)

For the black and white printing, and only on small formats,  
the name of the city is written in « outline ». (refer to page 19) 

Centre Pompidou 
Málaga

La signature du Centre Pompidou Málaga
(fichier annexé à la charte graphique)

Pour l’impression noir et blanc, et uniquement sur petits formats,  
le nom de la ville est écrit en « outline ». (voir page 19)

Centre Pompidou  
Málaga



Málaga

Málaga

Málaga

Málaga

Málaga

Málaga

Placement des logotypes de partenaires Placing of partner logotypes Placing of partner logotypesPlacement des logotypes de partenaires
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The diagrams illustrate the proportions and two configurations  
of the positioning of the logos, that of the Centre Pompidou 
provisoire and that of the main partner. Both are “meridians”,  
that is to say centered on the page, the poster or document 
concerned. A high positioning is also possible for the main partner. 

Les schémas présentent les proportions et les deux configurations 
de positionnement des logos, celui du Centre Pompidou provisoire  
et celui du partenaire principal. Tous deux sont « méridiens » ,  
c’est à dire centrés dans la page, l’affiche, ou le document concerné. 
Un positionnement haut est également possible pour le partenaire 
principal.

Voisinage  
et placement

Positions



Málaga

Málaga
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In black and white, the name of the city is outlined. This version is 
reserved for documents to be printed in black and white in small 
formats only. 

En noir et blanc, le nom de la ville est écrit en contours (outline).
Cette version est à réserver aux documents à imprimer en noir  
et blanc et en petits formats uniquement

Signature  
noir et blanc

Black and white  
signature
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Wallpaper
As a complement to the signature, the visual identity proposes  
a colourful graphic vocabulary inspired by networks, journeys, 
energy, flux and influx.This multicoloured motif is called 
“Wallpaper”.

By zooming into certain zones of the “Wallpaper” it is possible  
to create varied compositions which offer different complexities  
and allow to cover any surface with an almost infinite array  
of visuals. 

En complément de la signature, l'identité visuelle propose un 
vocabulaire graphique coloré inspiré du réseau, du déplacement,  
de l’énergie, du flux et d'influx. On appelle ce motif multicolore  
 « Wallpaper ».

En recadrant sur certaines zones du « Wallpaper », il est possible  
de créer des compositions très diverses et de différentes complexités 
qui permettent d'habiller une surface et de créer des visuels  
de manière presque infinie. 

Wallpaper
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This abstract map is a matrix into which it is possible to zoom  
in order to find background motifs for different media. 
(File annexed to the graphic charter)

Wallpaper influx 1
Cette carte abstraite est une matrice dans laquelle il est possible 
de recadrer pour trouver des motifs de fond pour les différents 
supports (fichier annexé à la charte graphique).

Wallpaper influx 1
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A second, airier wallpaper has been created (file annexed to the 
graphic charter). It can be used just as the first one, by zooming  
into the “Wallpaper”. 

Wallpaper influx 2Wallpaper influx 2
Un second wallpaper a été crée, plus épuré (fichier annexé  
à la charte graphique). Il peut être utilisé comme le premier,  
en recadrage
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This diagram shows how to zoom into the wallpaper in order  
to create different compositions. 

Zooming
Ce schéma montre comment recadrer à l'intérieur du wallpaper  
afin de créer des compositions toujours différentes.

Recadrage



Stockholm

Los Angeles
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The dominant colour for each city can also define a specific 
“wallpaper”. This allows to differenciate in a more pronounced 
manner each Centre Pompidou provisoire.  

Colour scheme
& wallpaper

La dominante colorée qui caractérise chaque ville peut également 
définir un "wallpaper" spécifique. Cela permet de différencier  
de façon plus marquée chaque Centre Pompidou provisoire.

Gamme de couleurs
& wallpaper

Dégradé de base Basic gradient
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Institutional posters 

Examples of posters with different wallpapersExemples d'affiches avec wallpaper variant

Affiches  
institutionnelles
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These different signature principles and graphic vocabulary apply to 
all of the communication materials related to the Centre Pompidou 
provisoire., The case of the Centre Pompidou Málaga is used as a 
prototype here. The “templates” are given with the Centre Pompidou 
Málaga signature.

Uses
Ces différents principes de signature et de vocabulaire graphique 
s'appliquent à l'ensemble des supports de communication liés au 
Centre Pompidou provisoire. Nous prenons, ici comme prototype,  
le cas du Centre Pompidou Málaga. Les "templates" fournies le sont 
avec cette signature.

Applications
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This document is subject to a template
(File annexed to the graphic charter)

Letterhead
Exemple de papier à en-tête, avec présence ou pas du wallpaper

Classique

Classic Classic BW

Colour letterhead

Classique NB

Papier à en-tête couleur

Papier à en-tête
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Examples of institutional posters applying the principle of framing 
of the wallpaper. 
(annex document of the graphic charter)

Institutional posters 

Exemples d'affiches institutionnelles en appliquant le principe  
de cadrage du wallpaper.
(fichier annexé à la charte graphique)

Affiches  
institutionnelles
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Examples of posters in vertical format adverstising events of the 
Centre Pompidou provisoire
(File annexed to the graphic charter)

Vertical event postersAffiches verticales
événementielles
Exemples d'affiches au format vertical pour les événements 
présentés par le Centre Pompidou provisoire
(fichier annexé à la charte graphique)
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Examples of institutional and event posters in horizontal format
(File annexed to the graphic charter)

Horizontal event and 
institutional posters 

Exemples d'affiches institutionnelles et événementielles  
au format horizontal
(fichier annexé à la charte graphique)

Affiches horizontales
événementielles et 
institutionnelles
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Examples of institutional and event posters in square format 
(annex document of the graphic charter)

Square posters
Exemples d'affiches institutionnelles et événementielles  
au format carré
(fichier annexé à la charte graphique)

Affiches carrées
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Examples of flyers in vertical format 
(File annexed to the graphic charter)

Flyers
Exemples de flyers au format vertical
(fichier annexé à la charte graphique)

Recto

Front side Back side

Verso

Flyers
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Examples of press releases in A4, A5, A6 horizontal and vertical 
formats
(File annexed to the graphic charter)

Press releases
Exemples d'annonces presse aux formats: A4, A5, A6 horizontal  
et vertical
(fichier annexé à la charte graphique)

Annonces presse

pleine page A4

1/2 page horizontale A41/4 page verticale A4

1/2 page verticale A5

pleine page A4

pleine page A5 full page A5 1/2 vertical A5 page

A4 full page

1/2 horizontal A4 page

full page A4

1/4 vertical A4 page



Fleur Pellerin
Ministre de la Culture et de la Communication

Alain Seban
Président du Centre Pompidou

Alfred Pacquement
Directeur du Musée national d’art moderne

11 H - 13 H
GALERIE 2, NIVEAU 6

ROBERT 
vous prient de bien vouloir 
assister au vernissage de 

l’exposition

DELAUNAY

En partenariat média  
avec LCI, artnet.fr,  
France Musique et FIP

Exposition présentée  
du 22 septembre 2010  
au 10 janvier 2011

Invitation valable 
uniquement ce jour,  
pour une personne,  
sur présentation  
de ce carton

YAYOI
KUSAMA

Fleur Pellerin
Ministre de la Culture et de la Communication

Alain Seban
Président du Centre Pompidou

Alfred Pacquement
Directeur du Musée national d’art moderne

11 H - 13 H
GALERIE 2, NIVEAU 6

Invitation valable uniquement 
ce jour, pour une personne, sur 

présentat

vous prient de bien vouloir 
assister au vernissage de 

l’exposition
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Examples of invitation cards of 2 and 4 pages
(File annexed to the graphic charter)

Invitation cards
Exemples de carton d'invitation 2 et 4 pages
(fichier annexé à la charte graphique)

1

Carton d'invitation, recto verso simple
Invitation card front and back

Carton d'invitation 4 pages
Invitation card 4 pages

4

2

1

3

1

2

2 3

2

4

Carton d'invitation

intérieur

extérieur exterior 

interior 

1
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21 x 29,7 cm format
(annex document of the graphic charter)

Folder
Format 21 x 29,7 cm
(fichier annexé à la charte graphique)

Pochette

1 2 3 4 extérieur

intérieur

exterior 

interior 
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Example of cover and of interior pages of a press kit
(File annexed to the graphic charter)

Press kit
Exemples de couverture et de pages intérieures d'un dossier  
de presse
(fichier annexé à la charte graphique)

Dossier de presse

couverture
cover index

interior

sommaire

intérieur
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Examples of web banners
(annex document of the graphic charter)

Web banner
Exemples de bannière web
(fichier annexé à la charte graphique)

Bannière web

300 x 250 px

728 x 90 px
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Poster and titling principle for mediation for children. 
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« Mon intention est de dessiner un territoire qui 
déborde d’existence, malgré les clichés 
médiatiques » dit-elle, ajoutant : « Je dois sans 
cesse prendre de la distance. Les images 
ne peuvent rien, si ce n’est peut-être continuer 
à porter des utopies qui me font vivre. » 
Dans l’entretien qui suit, l’artiste revient sur 
sa démarche si particulière, qui fait 
de la rencontre avec des individus la pierre 
angulaire de son travail.

Dans cette exposition au Centre Pompidou 
intitulée « En attente », vous présentez 
un ensemble de photographies prises 
notamment dans les territoires autonomes 
palestiniens. Vos projets engagent chaque fois 
une véritable expérience.  
Quelle est la spécificité de celle-ci ?
J’ai commencé en 2008 un travail sur le monde 
arabe. J’ai travaillé depuis vingt ans sur le monde 
de l’Ouest et ses marges qui m’ont menée vers le 
monde arabe. En ce qui concerne la dimension 
d’expérience à l’origine de mon travail, je peux 
répondre que chaque partie du monde appartient  
à la responsabilité de tous, et trouve ainsi 
une dimension universelle qui traverse toutes 
mes images. Dans cette série, je ne veux rien 
montrer du conflit, je traduis en image ce qu’est 
pour moi la Palestine. Ma relation à ce pays 
en est à ses débuts, c’est sans doute la raison 
pour laquelle les images expriment un rapport 
très immédiat et affectif à cette société. Je pense 
que si je continue à y travailler, les images vont 
évoluer et complexifier cette relation.

Parallèlement à cette exposition, vous avez 
conçu un livre-catalogue, dans lequel vous 
publiez un journal tenu entre 2008 et 2010. 
Comment envisagez-vous l’espace du livre 
par rapport à celui de l’exposition ?
Le livre est très différent de l’exposition,  
c’est un autre travail. Ce n’est pas le catalogue 
de l’exposition, ce sont quelques extraits  
d’un journal tenu au cours de différents voyages 
et résidences depuis novembre 2008. 

Son espace s’appréhende différemment de celui 
de l’exposition, du fait de la coupure que 
représente le passage d’une page à l’autre. 
L’exposition, elle, a un déroulement, le corps peut 
s’y promener. Elle se construit comme 
une composition visuelle plus abstraite que vient 
baigner l’espace d’un monde que l’on ressent. 

Vous travaillez beaucoup vos cadrages et utilisez 
parfois le montage. Si la photographie peut 
transmettre quelque chose du réel, est-ce en 
prenant une distance vis-à-vis de lui, à travers 
la construction d’images ?
Ma relation à la photographie a toujours été très 
conflictuelle, et il me semble que le réel - ou plus 
exactement ma relation au réel - passe par 
une relation plus vaste que la simple vision, 
la visibilité des choses. Le plus souvent dans mon 
travail, avec les moyens du bord très restreints que 
représente l’outil photographique, je tente 
de traduire mes sentiments (sensations, réflexions, 
relation au monde). C’est la plupart du temps une 
gymnastique, soit avec la chambre photographique 
grand format, soit avec le montage, mais aussi 
à travers la mise en espace, en relation, 
en résonance des éléments entre eux dans mes 
images. Ces moyens me permettent d’être au plus 
près de ce que je vis, de ce que je vois.

1.

2.

Dans vos photographies, le plus souvent, 
des hommes et des femmes sont présentés 
grandeur nature, comme suspendus dans 
l’espace et dans le temps. Vous parlez 
de « Personnages ». Quel sens donnez-vous 
exactement à ce mot ? 
Tirer les images grandeur nature vient du besoin 
que j’ai de placer le spectateur dans une relation 
physique et émotionnelle aux individus 
représentés. Pour revenir aux Personnages, 
ce qui crée leur statut, ce sont les rencontres 
avec des gens singuliers que j’essaie de traduire 
« avec » les images.  
Pourtant, depuis que je suis là-bas, je sens que 
mes images évoluent, j’ai moins envie de 
« scénariser » les poses. La dimension pudique 
liée à cette culture me demande une simplicité 
de pose, j’ai peut-être envie d’être plus simple 
aujourd’hui, de moins intervenir.

Ces hommes et ces femmes évoluent dans 
des villes en mutation. On identifie des murs, 
des grilles. Le thème de la  limite, récurrent 
dans votre travail, semble trouver dans cette 
série une résonance particulièrement forte...
Je me sens dans un monde sur lequel je travaille 
depuis longtemps mais qui prend ici toute 
sa mesure. Les problématiques sur lesquelles 
je travaille (ndlr : l’individu dans sa relation 
au monde, le territoire, la frontière) sont plus 
intenses et plus visibles dans ce point du monde 
que nulle part ailleurs. Je fais ici l’expérience 
de la ville arabe qui, bien que transformée 

par les nouveaux agencements urbains, reste 
pour moi une proposition de la ville/territoire. 
Son espace trouve un rythme différent, les vides 
et les pleins dialoguent dans une autre musique. 
C’est peut-être cela qui crée cette résonance 
si particulière. Mon travail se sent bien dans 
ces lieux, avec ces gens.

Dans votre journal, vous écrivez : « Mon travail 
tente de réhabiliter l’image de la marge, 
du singulier, qui sont pour moi des éléments 
d’ouverture de notre société. »  
C’est un positionnement politique.  
Pourriez-vous définir votre lien avec la question 
du politique ?
J’ai toujours refusé de parler du politique car 
les mots me semblent dangereux à l’égard 
de ce terme. Les images ont cette ouverture 
et une certaine abstraction qui me permettent 
de poser la question du politique. Cependant, 
en parler ne ferait que réduire la capacité 
de l’image à diffuser cette idée. Ce serait comme 
la mettre dans une boîte qui se refermerait sur 
elle-même. Ce terme doit rester en mouvement, 
pour ne jamais se figer.

Propos recueillis par Marion Daniel, mai 2010.

4.

3.

1. Sans titre 
(Les Personnages 
avec Mohamed Zidane), 
2009, 
C-print, 
102 x 132 cm

2. Sans titre 
(Les Personnages 
avec Mahmoud Abu al 
Hawa), 2008, 
C-print, 
102 x 131,5 cm

3. Sans titre 
(Les Personnages 
avec Cristine 
Hamameh), 2009, 
C-print, 
102,5 x 131,5 cm

4. Sans titre 
(Les Façades),  
2009, 
C-print, 
170 x 210 cm
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Visitor’s guidebook in a folded A5 format, black and white
(File annexed to the graphic charter)

Visitor’s guidebookAide à la visite

1 34 2

Aide à la visite format A5 plié, noir et blanc
(fichier annexé à la charte graphique)



I
COULEURS PRIMAIRES, 
NOIR ET BLANC 
Rouge, jaune, bleu : telles sont les 
trois couleurs primaires, les cou-
leurs à partir desquelles, en pein-
ture, il est possible de fabriquer 
toutes les autres. Pablo Picasso, 
František Kupka et Henri Matisse 
jouent tout à la fois de la puissance, 
de la présence de ces couleurs, 
mais aussi des multiples nuances 
ou variations qu’elles autorisent, 
tel le camaïeu ou la gamme. 
Jean Dubuffet, lui, joue avec le 
noir et le blanc. Couleurs ? Non 
couleurs ? Pour les physiciens, la 
lumière blanche réunit toutes les 
couleurs, tandis qu’une surface 
noire les absorbe toutes… 

FRANTIŠEK KUPKA
LA GAMME JAUNE, 1907
Réalisé en 1907, ce tableau affirme 
la couleur en jouant sur différentes 
nuances de jaune. Dans les yeux, pas 
de pupille, mais du bleu froid. L’homme 
regarde à l’intérieur de lui-même. Sur 
ses genoux, un livre, on ne sait pas 
lequel. Kupka exprime un état d’âme. 
Cet homme ressemble beaucoup à l’un 
des plus grands poètes français du XIXe  

siècle admiré par Kupka : Charles Bau-
delaire. Ce tableau est d’ailleurs proche 
d’un portrait photographique du poète, 
réalisé par Nadar. 
En nommant cette œuvre La Gamme 
jaune, le peintre – comme nombre 
d’artistes au début du XXe siècle – 
s’inspire de la musique pour créer des 
sensations. 

HENRI MATISSE
NATURE MORTE AU MAGNOLIA, 1941 
Pour réaliser ce tableau, Henri Matisse 
a préalablement exécuté un nombre très 
important de dessins préparatoires. Il 
s’est alors livré à un travail d’analyse de 
chaque élément. Ici, de cette observa-
tion minutieuse, il ne reste que l’essen-
tiel : sans support pour les accueillir, 
sans repères, les objets se trouvent dans 
un rouge à la fois dense et léger. Com-
ment, alors, préserver l’éclat de la fleur 
de magnolia ? En utilisant un blanc légè-
rement teinté de bleu. 
Si donc le peintre part du réel, il joue 
cependant avec les couleurs, il cherche 
à montrer les figures autrement. Pour 
lui, en effet, la couleur ne doit plus être 
seulement considérée comme un com-
plément du dessin. 

PABLO PICASSO
FEMME EN BLEU, 1944 
Un bleu, mais un bleu avec des tons dif-
férents. La femme est dessinée avec des 
lignes simples, tantôt courbes, tantôt 
géométriques. Le bleu, lui, vient unifier 
l’ensemble. 
Picasso alterne les points de vue. Face. 
Profil. À certains endroits, le visage 
paraît un masque. C’est que le peintre 
est influencé par les arts africains et 
océaniens découverts à Paris plusieurs 
décennies auparavant. Dans ces formes 
nouvelles pour les Européens, il trouve 
alors de quoi renouveler son travail. 
En peinture, le bleu est souvent lié à 
l’immatériel, à l’infini. Picasso, lui, s’en 
sert pour exprimer des sentiments. 
Dans ce tableau peint en 1944, comme 
dans ceux de la période bleue du début 
du siècle, la tristesse domine : celle que 
provoque la Seconde Guerre mondiale. 

JEAN DUBUFFET
PAPA GYMNASTIQUE, 1972 
Ici, le rythme est donné par la ligne noire 
dans son opposition au blanc. Dans un 
souci de simplicité, Jean Dubuffet réduit 
les couleurs. L’œuvre fait partie d’un 
ensemble constitué de 175 sculptures 
réalisées pour son spectacle nommé 

« Coucou Bazar », montré à New York, 
puis à Paris, en 1973. Certains person-
nages étaient déplacés par des comé-
diens cachés derrière. D’autres étaient 
mis en mouvement par des machines. 
Il y avait aussi des danseurs masqués, 
costumés. Ils se déplaçaient autour des 
statues, avec des gestes lents. Ce spec-
tacle était, selon l’artiste, « comme un 
tableau qui cesserait d’être une image 
à regarder, mais qui prendrait réelle 
existence et nous accueillerait en son 
dedans ».

GEORGES BRAQUE
L’ESTAQUE, (LE PORT DE LA CIOTAT), 
OCT.-NOV. 1906
En 1907, Georges Braque peint le port 
de la Ciotat. Pour saisir les couleurs, 
les lumières mouvantes, vibrantes, il 
procède par touches. Les dominantes 
rose et jaune se retrouvent en plusieurs 
points du tableau. Sur le sol. Dans les 
rochers. Dans l’eau de la mer au deu-
xième plan. Sur les façades des mai-
sons au troisième plan. Ainsi, notre œil 
relie d’un seul coup le premier et le der-
nier plan, sans même qu’on en prenne 
conscience. 
Couleurs douces ou violentes ? Á Mar-
seille, en automne, les lumières sont 
douces. Pourtant, ici, les couleurs 
apparaissent aussi comme excessives. 
Plus fortes que dans la nature. Georges 
Braque est influencé par les peintres 
fauves qui, en 1905, avaient libéré la cou-
leur, l’avaient rendue autonome. « C’était 
une peinture très enthousiaste, dira-t-il 
plus tard, et elle convenait à mon âge, 
j’avais vingt-trois ans ». 

YAACOV AGAM
DOUBLE MÉTAMORPHOSE, 1968-69  
Pour Yaacov Agam, l’image ne doit pas 
être une mais plusieurs, elle peut être 
transformée à chaque instant par le 
seul mouvement de celui qui regarde. 
D’abord, par des formes triangulaires 
parallèles, l’artiste crée une struc-
ture. Puis, par-dessus cette structure, 
il peint plusieurs thèmes. En se dépla-
çant devant, on peut voir ces thèmes se 
séparer, se recomposer. Ainsi, Agam 
joue avec les illusions optiques pour 
créer une image qui change en fonction 
de notre position, mais aussi de notre 
mouvement.

JOSEF ALBERS
AFFECTIONATE, HOMAGE TO THE 
SQUARE, 1945
À partir des années 1950, et jusqu’à sa 
mort, en 1976, Josef Albers crée des 
milliers d’ « hommages au carré ». Tous 
sont peints sur de l’isorel, un matériau 
dense, solide, qui se déforme peu. Au 
revers de chaque tableau, l’artiste écrit 
la recette des couleurs et les techniques 
utilisées.
Dans un seul carré, plusieurs carrés. 
Les couleurs ne se touchent que le long 
des contours extérieurs de chaque carré. 
Aucune couleur n’en recouvre une autre. 
Nous avons la sensation que le rouge 
est derrière, dans une sorte de pro-
fondeur. C’est que, par le jeu savant du 
rapport entre les couleurs, l’artiste crée 
l’impression de perspective. « J’aime 
prendre une couleur très pauvre, dit-il, 
et la rendre riche, belle en travaillant sur 
celles qui l’entourent. Transformer le 
sable en or, voilà mon travail. »

1. Pablo Picasso, Femme en bleu, 1944 – AM 2733P

5. František Kupka, La Gamme jaune, 1907 - AM 4165 P

8. Sonia Delaunay, Rythme, 1938 – AM 4093 P

3. Josef Albers, Affectionate (Hommage to the square), 
1954 - AM 1976-921 - AM 1971-DEP 4

2. Yaacov Agam, Double métamorphose III - Contrepoint et enchaînement, 1968-69 
AM 1976-920

7. Georges Braque, L’Estaque, oct.-nov 1906 – AM 4297 P 

6. Jean Dubuffet, Papa gymnastique, 1972 - AM 1975-DEP 38.

4. Bruce Nauman, Art Make Up,1967 - 68  – AM 1974-F0239

I
COULEURS PRIMAIRES, 
NOIR ET BLANC 
Rouge, jaune, bleu : telles sont les 
trois couleurs primaires, les cou-
leurs à partir desquelles, en pein-
ture, il est possible de fabriquer 
toutes les autres. Pablo Picasso, 
František Kupka et Henri Matisse 
jouent tout à la fois de la puissance, 
de la présence de ces couleurs, 
mais aussi des multiples nuances 
ou variations qu’elles autorisent, 
tel le camaïeu ou la gamme. 
Jean Dubuffet, lui, joue avec le 
noir et le blanc. Couleurs ? Non 
couleurs ? Pour les physiciens, la 
lumière blanche réunit toutes les 
couleurs, tandis qu’une surface 
noire les absorbe toutes… 

FRANTIŠEK KUPKA
LA GAMME JAUNE, 1907
Réalisé en 1907, ce tableau affirme 
la couleur en jouant sur différentes 
nuances de jaune. Dans les yeux, pas 
de pupille, mais du bleu froid. L’homme 
regarde à l’intérieur de lui-même. Sur 
ses genoux, un livre, on ne sait pas 
lequel. Kupka exprime un état d’âme. 
Cet homme ressemble beaucoup à l’un 
des plus grands poètes français du XIXe  

siècle admiré par Kupka : Charles Bau-
delaire. Ce tableau est d’ailleurs proche 
d’un portrait photographique du poète, 
réalisé par Nadar. 
En nommant cette œuvre La Gamme 
jaune, le peintre – comme nombre 
d’artistes au début du XXe siècle – 
s’inspire de la musique pour créer des 
sensations. 

HENRI MATISSE
NATURE MORTE AU MAGNOLIA, 1941 
Pour réaliser ce tableau, Henri Matisse 
a préalablement exécuté un nombre très 
important de dessins préparatoires. Il 
s’est alors livré à un travail d’analyse de 
chaque élément. Ici, de cette observa-
tion minutieuse, il ne reste que l’essen-
tiel : sans support pour les accueillir, 
sans repères, les objets se trouvent dans 
un rouge à la fois dense et léger. Com-
ment, alors, préserver l’éclat de la fleur 
de magnolia ? En utilisant un blanc légè-
rement teinté de bleu. 
Si donc le peintre part du réel, il joue 
cependant avec les couleurs, il cherche 
à montrer les figures autrement. Pour 
lui, en effet, la couleur ne doit plus être 
seulement considérée comme un com-
plément du dessin. 

PABLO PICASSO
FEMME EN BLEU, 1944 
Un bleu, mais un bleu avec des tons dif-
férents. La femme est dessinée avec des 
lignes simples, tantôt courbes, tantôt 
géométriques. Le bleu, lui, vient unifier 
l’ensemble. 
Picasso alterne les points de vue. Face. 
Profil. À certains endroits, le visage 
paraît un masque. C’est que le peintre 
est influencé par les arts africains et 
océaniens découverts à Paris plusieurs 
décennies auparavant. Dans ces formes 
nouvelles pour les Européens, il trouve 
alors de quoi renouveler son travail. 
En peinture, le bleu est souvent lié à 
l’immatériel, à l’infini. Picasso, lui, s’en 
sert pour exprimer des sentiments. 
Dans ce tableau peint en 1944, comme 
dans ceux de la période bleue du début 
du siècle, la tristesse domine : celle que 
provoque la Seconde Guerre mondiale. 

JEAN DUBUFFET
PAPA GYMNASTIQUE, 1972 
Ici, le rythme est donné par la ligne noire 
dans son opposition au blanc. Dans un 
souci de simplicité, Jean Dubuffet réduit 
les couleurs. L’œuvre fait partie d’un 
ensemble constitué de 175 sculptures 
réalisées pour son spectacle nommé 

« Coucou Bazar », montré à New York, 
puis à Paris, en 1973. Certains person-
nages étaient déplacés par des comé-
diens cachés derrière. D’autres étaient 
mis en mouvement par des machines. 
Il y avait aussi des danseurs masqués, 
costumés. Ils se déplaçaient autour des 
statues, avec des gestes lents. Ce spec-
tacle était, selon l’artiste, « comme un 
tableau qui cesserait d’être une image 
à regarder, mais qui prendrait réelle 
existence et nous accueillerait en son 
dedans ».

GEORGES BRAQUE
L’ESTAQUE, (LE PORT DE LA CIOTAT), 
OCT.-NOV. 1906
En 1907, Georges Braque peint le port 
de la Ciotat. Pour saisir les couleurs, 
les lumières mouvantes, vibrantes, il 
procède par touches. Les dominantes 
rose et jaune se retrouvent en plusieurs 
points du tableau. Sur le sol. Dans les 
rochers. Dans l’eau de la mer au deu-
xième plan. Sur les façades des mai-
sons au troisième plan. Ainsi, notre œil 
relie d’un seul coup le premier et le der-
nier plan, sans même qu’on en prenne 
conscience. 
Couleurs douces ou violentes ? Á Mar-
seille, en automne, les lumières sont 
douces. Pourtant, ici, les couleurs 
apparaissent aussi comme excessives. 
Plus fortes que dans la nature. Georges 
Braque est influencé par les peintres 
fauves qui, en 1905, avaient libéré la cou-
leur, l’avaient rendue autonome. « C’était 
une peinture très enthousiaste, dira-t-il 
plus tard, et elle convenait à mon âge, 
j’avais vingt-trois ans ». 

YAACOV AGAM
DOUBLE MÉTAMORPHOSE, 1968-69  
Pour Yaacov Agam, l’image ne doit pas 
être une mais plusieurs, elle peut être 
transformée à chaque instant par le 
seul mouvement de celui qui regarde. 
D’abord, par des formes triangulaires 
parallèles, l’artiste crée une struc-
ture. Puis, par-dessus cette structure, 
il peint plusieurs thèmes. En se dépla-
çant devant, on peut voir ces thèmes se 
séparer, se recomposer. Ainsi, Agam 
joue avec les illusions optiques pour 
créer une image qui change en fonction 
de notre position, mais aussi de notre 
mouvement.

JOSEF ALBERS
AFFECTIONATE, HOMAGE TO THE 
SQUARE, 1945
À partir des années 1950, et jusqu’à sa 
mort, en 1976, Josef Albers crée des 
milliers d’ « hommages au carré ». Tous 
sont peints sur de l’isorel, un matériau 
dense, solide, qui se déforme peu. Au 
revers de chaque tableau, l’artiste écrit 
la recette des couleurs et les techniques 
utilisées.
Dans un seul carré, plusieurs carrés. 
Les couleurs ne se touchent que le long 
des contours extérieurs de chaque carré. 
Aucune couleur n’en recouvre une autre. 
Nous avons la sensation que le rouge 
est derrière, dans une sorte de pro-
fondeur. C’est que, par le jeu savant du 
rapport entre les couleurs, l’artiste crée 
l’impression de perspective. « J’aime 
prendre une couleur très pauvre, dit-il, 
et la rendre riche, belle en travaillant sur 
celles qui l’entourent. Transformer le 
sable en or, voilà mon travail. »

I
COULEURS PRIMAIRES, 
NOIR ET BLANC 
Rouge, jaune, bleu : telles sont 
les trois couleurs primaires, les 
couleurs à partir desquelles, 
en peinture, il est possible de 
fabriquer toutes les autres. 
Pablo Picasso, František Kup-
ka et Henri Matisse jouent tout 
à la fois de la puissance, de la 
présence de ces couleurs, mais 
aussi des multiples nuances ou 
variations qu’elles autorisent, 
tel le camaïeu ou la gamme. 
Jean Dubuffet, lui, joue avec 
le noir et le blanc. Couleurs ? 
Non couleurs ? Pour les physi-
ciens, la lumière blanche réu-
nit toutes les couleurs, tandis 
qu’une surface noire les ab-
sorbe toutes… 

FRANTIŠEK KUPKA
LA GAMME JAUNE, 1907
Réalisé en 1907, ce tableau affirme 
la couleur en jouant sur différentes 
nuances de jaune. Dans les yeux, 
pas de pupille, mais du bleu froid. 
L’homme regarde à l’intérieur de 
lui-même. Sur ses genoux, un 
livre, on ne sait pas lequel. Kupka 
exprime un état d’âme. Cet homme 
ressemble beaucoup à l’un des 
plus grands poètes français du XIXe  

siècle admiré par Kupka : Charles 
Baudelaire. Ce tableau est d’ailleurs 
proche d’un portrait photographique 
du poète, réalisé par Nadar. 
En nommant cette œuvre La Gamme 
jaune, le peintre – comme nombre 
d’artistes au début du XXe siècle – 
s’inspire de la musique pour créer 
des sensations. 

HENRI MATISSE
NATURE MORTE AU MAGNOLIA, 
1941 
Pour réaliser ce tableau, Henri 
Matisse a préalablement exécuté un 
nombre très important de dessins 
préparatoires. Il s’est alors livré à un 
travail d’analyse de chaque élément. 
Ici, de cette observation minutieuse, 
il ne reste que l’essentiel : sans 
support pour les accueillir, sans 
repères, les objets se trouvent dans 
un rouge à la fois dense et léger. 
Comment, alors, préserver l’éclat 
de la fleur de magnolia ? En utilisant 
un blanc légèrement teinté de bleu. 
Si donc le peintre part du réel, il 
joue cependant avec les couleurs, il 
cherche à montrer les figures autre-
ment. Pour lui, en effet, la couleur 
ne doit plus être seulement consi-
dérée comme un complément du 
dessin. 

PABLO PICASSO
FEMME EN BLEU, 1944 
Un bleu, mais un bleu avec des tons 
différents. La femme est dessi-
née avec des lignes simples, tantôt 
courbes, tantôt géométriques. Le 
bleu, lui, vient unifier l’ensemble. 
Picasso alterne les points de vue. 
Face. Profil. À certains endroits, le 
visage paraît un masque. C’est que 
le peintre est influencé par les arts 
africains et océaniens découverts 
à Paris plusieurs décennies aupa-
ravant. Dans ces formes nouvelles 
pour les Européens, il trouve alors 
de quoi renouveler son travail. 
En peinture, le bleu est souvent lié 
à l’immatériel, à l’infini. Picasso, 
lui, s’en sert pour exprimer des 
sentiments. Dans ce tableau peint 
en 1944, comme dans ceux de la 
période bleue du début du siècle, 
la tristesse domine : celle que pro-
voque la Seconde Guerre mondiale. 

JEAN DUBUFFET
PAPA GYMNASTIQUE, 1972 
Ici, le rythme est donné par la 
ligne noire dans son opposition au 
blanc. Dans un souci de simplicité, 
Jean Dubuffet réduit les couleurs. 
L’œuvre fait partie d’un ensemble 
constitué de 175 sculptures réali-
sées pour son spectacle nommé 
« Coucou Bazar », montré à New 
York, puis à Paris, en 1973. Certains 
personnages étaient déplacés par 
des comédiens cachés derrière. 
D’autres étaient mis en mouvement 
par des machines. Il y avait aussi des 
danseurs masqués, costumés. Ils se 
déplaçaient autour des statues, avec 
des gestes lents. Ce spectacle était, 
selon l’artiste, « comme un tableau 
qui cesserait d’être une image à 
regarder, mais qui prendrait réelle 
existence et nous accueillerait en 
son dedans ».

GEORGES BRAQUE
L’ESTAQUE, (LE PORT DE LA CIO-
TAT), OCT.-NOV. 1906
En 1907, Georges Braque peint le 
port de la Ciotat. Pour saisir les 
couleurs, les lumières mouvantes, 
vibrantes, il procède par touches. 
Les dominantes rose et jaune se 
retrouvent en plusieurs points du 
tableau. Sur le sol. Dans les rochers. 
Dans l’eau de la mer au deuxième 
plan. Sur les façades des maisons 
au troisième plan. Ainsi, notre œil 
relie d’un seul coup le premier et le 
dernier plan, sans même qu’on en 
prenne conscience. 
Couleurs douces ou violentes ? Á 
Marseille, en automne, les lumières 
sont douces. Pourtant, ici, les cou-
leurs apparaissent aussi comme 
excessives. Plus fortes que dans 
la nature. Georges Braque est 
influencé par les peintres fauves 
qui, en 1905, avaient libéré la cou-
leur, l’avaient rendue autonome. 
« C’était une peinture très enthou-
siaste, dira-t-il plus tard, et elle 
convenait à mon âge, j’avais vingt-
trois ans ». 

YAACOV AGAM
DOUBLE MÉTAMORPHOSE, 1968-
69  
Pour Yaacov Agam, l’image ne doit 
pas être une mais plusieurs, elle 
peut être transformée à chaque 
instant par le seul mouvement de 
celui qui regarde. D’abord, par des 
formes triangulaires parallèles, 
l’artiste crée une structure. Puis, 
par-dessus cette structure, il peint 
plusieurs thèmes. En se déplaçant 
devant, on peut voir ces thèmes se 
séparer, se recomposer. Ainsi, Agam 
joue avec les illusions optiques pour 
créer une image qui change en fonc-
tion de notre position, mais aussi de 
notre mouvement.

JOSEF ALBERS
AFFECTIONATE, HOMAGE TO THE 
SQUARE, 1945
À partir des années 1950, et jusqu’à 
sa mort, en 1976, Josef Albers 
crée des milliers d’ « hommages 
au carré ». Tous sont peints sur de 
l’isorel, un matériau dense, solide, 
qui se déforme peu. Au revers de 
chaque tableau, l’artiste écrit la 
recette des couleurs et les tech-
niques utilisées.
Dans un seul carré, plusieurs car-
rés. Les couleurs ne se touchent 
que le long des contours extérieurs 
de chaque carré. Aucune couleur 
n’en recouvre une autre. Nous 
avons la sensation que le rouge est 
derrière, dans une sorte de profon-
deur. C’est que, par le jeu savant du 
rapport entre les couleurs, l’artiste 
crée l’impression de perspective. 
« J’aime prendre une couleur très 
pauvre, dit-il, et la rendre riche, 

belle en travaillant sur celles qui 
l’entourent. Transformer le sable en 
or, voilà mon travail. »

FRANTIŠEK KUPKA
LA GAMME JAUNE, 1907
Réalisé en 1907, ce tableau affirme 
la couleur en jouant sur différentes 
nuances de jaune. Dans les yeux, 
pas de pupille, mais du bleu froid. 
L’homme regarde à l’intérieur de 
lui-même. Sur ses genoux, un 
livre, on ne sait pas lequel. Kupka 
exprime un état d’âme. Cet homme 
ressemble beaucoup à l’un des 
plus grands poètes français du XIXe  

siècle admiré par Kupka : Charles 
Baudelaire. Ce tableau est d’ailleurs 
proche d’un portrait photographique 
du poète, réalisé par Nadar. 
En nommant cette œuvre La Gamme 
jaune, le peintre – comme nombre 
d’artistes au début du XXe siècle – 
s’inspire de la musique pour créer 
des sensations. 

HENRI MATISSE
NATURE MORTE AU MAGNOLIA, 
1941 
Pour réaliser ce tableau, Henri 
Matisse a préalablement exécuté un 
nombre très important de dessins 
préparatoires. Il s’est alors livré à un 
travail d’analyse de chaque élément. 
Ici, de cette observation minutieuse, 
il ne reste que l’essentiel : sans 
support pour les accueillir, sans 
repères, les objets se trouvent dans 
un rouge à la fois dense et léger. 
Comment, alors, préserver l’éclat 
de la fleur de magnolia ? En utilisant 
un blanc légèrement teinté de bleu. 
Si donc le peintre part du réel, il 
joue cependant avec les couleurs, il 
cherche à montrer les figures autre-
ment. Pour lui, en effet, la couleur 
ne doit plus être seulement consi-
dérée comme un complément du 
dessin. 

PABLO PICASSO
FEMME EN BLEU, 1944 
Un bleu, mais un bleu avec des tons 
différents. La femme est dessi-
née avec des lignes simples, tantôt 
courbes, tantôt géométriques. Le 
bleu, lui, vient unifier l’ensemble. 
Picasso alterne les points de vue. 
Face. Profil. À certains endroits, le 
visage paraît un masque. C’est que 
le peintre est influencé par les arts 
africains et océaniens découverts 
à Paris plusieurs décennies aupa-
ravant. Dans ces formes nouvelles 
pour les Européens, il trouve alors 
de quoi renouveler son travail. 
En peinture, le bleu est souvent lié 
à l’immatériel, à l’infini. Picasso, 
lui, s’en sert pour exprimer des 
sentiments. Dans ce tableau peint 
en 1944, comme dans ceux de la 
période bleue du début du siècle, 
la tristesse domine : celle que pro-
voque la Seconde Guerre mondiale. 

JEAN DUBUFFET
PAPA GYMNASTIQUE, 1972 
Ici, le rythme est donné par la 
ligne noire dans son opposition au 
blanc. Dans un souci de simplicité, 
Jean Dubuffet réduit les couleurs. 
L’œuvre fait partie d’un ensemble 
constitué de 175 sculptures réali-
sées pour son spectacle nommé 
« Coucou Bazar », montré à New 
York, puis à Paris, en 1973. Certains 
personnages étaient déplacés par 
des comédiens cachés derrière. 
D’autres étaient mis en mouvement 
par des machines. Il y avait aussi des 
danseurs masqués, costumés. Ils se 
déplaçaient autour des statues, avec 
des gestes lents. Ce spectacle était, 
selon l’artiste, « comme un tableau 
qui cesserait d’être une image à 
regarder, mais qui prendrait réelle 
existence et nous accueillerait en 
son dedans ».

GEORGES BRAQUE
L’ESTAQUE, (LE PORT DE LA CIO-
TAT), OCT.-NOV. 1906
En 1907, Georges Braque peint le 
port de la Ciotat. Pour saisir les 
couleurs, les lumières mouvantes, 
vibrantes, il procède par touches. 
Les dominantes rose et jaune se 
retrouvent en plusieurs points du 
tableau. Sur le sol. Dans les rochers. 
Dans l’eau de la mer au deuxième 
plan. Sur les façades des maisons 
au troisième plan. Ainsi, notre œil 
relie d’un seul coup le premier et le 
dernier plan, sans même qu’on en 
prenne conscience. 
Couleurs douces ou violentes ? Á 
Marseille, en automne, les lumières 
sont douces. Pourtant, ici, les cou-
leurs apparaissent aussi comme 
excessives. Plus fortes que dans 
la nature. Georges Braque est 
influencé par les peintres fauves 
qui, en 1905, avaient libéré la cou-
leur, l’avaient rendue autonome. 
« C’était une peinture très enthou-
siaste, dira-t-il plus tard, et elle 
convenait à mon âge, j’avais vingt-
trois ans ». 

YAACOV AGAM
DOUBLE MÉTAMORPHOSE, 1968-
69  
Pour Yaacov Agam, l’image ne doit 
pas être une mais plusieurs, elle 
peut être transformée à chaque 
instant par le seul mouvement de 
celui qui regarde. D’abord, par des 
formes triangulaires parallèles, 
l’artiste crée une structure. Puis, 
par-dessus cette structure, il peint 
plusieurs thèmes. En se déplaçant 
devant, on peut voir ces thèmes se 
séparer, se recomposer. Ainsi, Agam 
joue avec les illusions optiques pour 
créer une image qui change en fonc-
tion de notre position, mais aussi de 
notre mouvement.

JOSEF ALBERS
AFFECTIONATE, HOMAGE TO THE 
SQUARE, 1945
À partir des années 1950, et jusqu’à 
sa mort, en 1976, Josef Albers 
crée des milliers d’ « hommages 
au carré ». Tous sont peints sur de 
l’isorel, un matériau dense, solide, 
qui se déforme peu. Au revers de 
chaque tableau, l’artiste écrit la 
recette des couleurs et les tech-
niques utilisées.
Dans un seul carré, plusieurs car-
rés. Les couleurs ne se touchent 
que le long des contours extérieurs 
de chaque carré. Aucune couleur 
n’en recouvre une autre. Nous 
avons la sensation que le rouge est 
derrière, dans une sorte de profon-
deur. C’est que, par le jeu savant du 
rapport entre les couleurs, l’artiste 
crée l’impression de perspective. 
« J’aime prendre une couleur très 
pauvre, dit-il, et la rendre riche, 
belle en travaillant sur celles qui 
l’entourent. Transformer le sable 
en or, voilà mon travail. » FrantiŠek 
Kupka
LA GAMME JAUNE, 1907
Réalisé en 1907, ce tableau affirme 
la couleur en jouant sur différentes 
nuances de jaune. Dans les yeux, 
pas de pupille, mais du bleu froid. 
L’homme regarde à l’intérieur de 
lui-même. Sur ses genoux, un 
livre, on ne sait pas lequel. Kupka 
exprime un état d’âme. Cet homme 
ressemble beaucoup à l’un des 
plus grands poètes français du XIXe  

siècle admiré par Kupka : Charles 
Baudelaire. Ce tableau est d’ailleurs 
proche d’un portrait photographique 
du poète, réalisé par Nadar. 
En nommant cette œuvre La Gamme 
jaune, le peintre – comme nombre 
d’artistes au début du XXe siècle – 
s’inspire de la musique pour créer 
des sensations. 

HENRI MATISSE
NATURE MORTE AU MAGNOLIA, 
1941 
Pour réaliser ce tableau, Henri 
Matisse a préalablement exécuté un 
nombre très important de dessins 
préparatoires. Il s’est alors livré à un 
travail d’analyse de chaque élément. 
Ici, de cette observation minutieuse, 
il ne reste que l’essentiel : sans 
support pour les accueillir, sans 
repères, les objets se trouvent dans 
un rouge à la fois dense et léger. 
Comment, alors, préserver l’éclat 
de la fleur de magnolia ? En utilisant 
un blanc légèrement teinté de bleu. 
Si donc le peintre part du réel, il 
joue cependant avec les couleurs, il 
cherche à montrer les figures autre-
ment. Pour lui, en effet, la couleur 
ne doit plus être seulement consi-
dérée comme un complément du 
dessin. 

PABLO PICASSO
FEMME EN BLEU, 1944 
Un bleu, mais un bleu avec des tons 
différents. La femme est dessi-
née avec des lignes simples, tantôt 
courbes, tantôt géométriques. Le 
bleu, lui, vient unifier l’ensemble. 
Picasso alterne les points de vue. 
Face. Profil. À certains endroits, le 
visage paraît un masque. C’est que 
le peintre est influencé par les arts 
africains et océaniens découverts 
à Paris plusieurs décennies aupa-
ravant. Dans ces formes nouvelles 
pour les Européens, il trouve alors 
de quoi renouveler son travail. 
En peinture, le bleu est souvent lié 
à l’immatériel, à l’infini. Picasso, 
lui, s’en sert pour exprimer des 
sentiments. Dans ce tableau peint 
en 1944, comme dans ceux de la 
période bleue du début du siècle, 
la tristesse domine : celle que pro-
voque la Seconde Guerre mondiale. 

JEAN DUBUFFET
PAPA GYMNASTIQUE, 1972 
Ici, le rythme est donné par la 
ligne noire dans son opposition au 
blanc. Dans un souci de simplicité, 
Jean Dubuffet réduit les couleurs. 
L’œuvre fait partie d’un ensemble 
constitué de 175 sculptures réali-
sées pour son spectacle nommé 
« Coucou Bazar », montré à New 
York, puis à Paris, en 1973. Certains 
personnages étaient déplacés par 
des comédiens cachés derrière. 
D’autres étaient mis en mouvement 
par des machines. Il y avait aussi des 
danseurs masqués, costumés. Ils se 
déplaçaient autour des statues, avec 
des gestes lents. Ce spectacle était, 
selon l’artiste, « comme un tableau 
qui cesserait d’être une image à 
regarder, mais qui prendrait réelle 
existence et nous accueillerait en 
son dedans ».

GEORGES BRAQUE
L’ESTAQUE, (LE PORT DE LA CIO-
TAT), OCT.-NOV. 1906
En 1907, Georges Braque peint le 
port de la Ciotat. Pour saisir les 
couleurs, les lumières mouvantes, 
vibrantes, il procède par touches. 
Les dominantes rose et jaune se 
retrouvent en plusieurs points du 
tableau. Sur le sol. Dans les rochers. 
Dans l’eau de la mer au deuxième 
plan. Sur les façades des maisons 
au troisième plan. Ainsi, notre œil 
relie d’un seul coup le premier et le 
dernier plan, sans même qu’on en 
prenne conscience. 
Couleurs douces ou violentes ? Á 
Marseille, en automne, les lumières 
sont douces. Pourtant, ici, les cou-
leurs apparaissent aussi comme 
excessives. Plus fortes que dans 
la nature. Georges Braque est 
influencé par les peintres fauves 

III
LA COULEUR SEULE 
Expérience radicale, inaugurée par 
le peintre russe Malevitch en 1918 
avec son Carré blanc sur fond blanc, 
le monochrome – le tableau à une 
seule couleur - ne cesse, depuis, de 
hanter la peinture. Les motivations 
sont multiples : réduire le tableau 
à ses composantes essentielles 
pour inventer de nouvelles formes, 
pour rechercher de nouvelles sen-
sations... C’est qu’à partir du mini-
mum – une seule couleur – il est 
possible d’offrir des visions et des 
sensations tout à la fois riches, 
profondes et variées.

YVES KLEIN
MONOCHROME ORANGE, 1955  
Plus qu’au regard, c’est à la contem-
plation qu’appelle Yves Klein. C’est-à-
dire : à une manière de regarder tout à 
la fois lente et profonde. Pour lui, l’art 
s’adresse en effet à l’esprit et cherche à 
atteindre la sensibilité. Se confronter au 
tableau, c’est modifier, profondément, 
sa pensée. Afin d’être le plus neutre 
possible, il peint au rouleau. Entre 1955 
et 1962, date de sa mort, il réalise ainsi 
presque deux cents monochromes. 
Les supports, les formats, les textures 
et les couleurs varient. Ce tableau est 
l’un des premiers du genre réalisés par 
Yves Klein. Un an plus tard, en 1956, il 
invente sa propre couleur, un bleu pro-
fond qu’il baptise IKB. International 
Klein Blue. Immatérielle plus que toute 
autre, cette couleur devient sa couleur 
de prédilection. 

SONIA DELAUNAY
RYTHME, 1938
Des disques, des morceaux de cercle, 
exclusivement. L’œil ne se fixe pas. 
D’une forme à l’autre, d’une couleur 
à l’autre, il bouge, il se promène. À 
gauche, des couleurs vives. À droite, des 
couleurs plus douces. Pour construire ce 
tableau, Sonia Delaunay s’appuie sur des 
théories scientifiques. Mais pour cette 
artiste, nourrie du folklore russe et des 
bals parisiens, la couleur est aussi et 
surtout une passion : « La vraie peinture 
commencera quand on comprendra que 
la couleur a une vie propre », dit-elle.

OLAFUR ELIASSON
YOUR CONCENTRIC WELCOME, 2004
Grâce à un moteur, Olafur Eliasson fait 
tourner un verre optique jaune, un verre 
optique rouge magenta et un disque-
miroir auxquels il associe une lampe. 
Ce dispositif rappelle le cinéma : de la 
lumière projetée sur un écran. Mais s’il 
y a cinéma ici, c’est un cinéma sans his-
toire, sans personnage. 
Nous sommes dans une œuvre consti-
tuée de plusieurs éléments, dans un 
espace qui lui est propre. L’œuvre 
change en fonction de nos déplace-
ments. Désireux que le public participe, 
l’artiste souhaite que nous nous posions 
des questions : qu’est-ce que l’acte de 
voir ? Quels sont nos réflexes, nos habi-
tudes ? Comment regardons-nous ? 
Comment voyons-nous ? Avec les yeux ? 
Avec le corps ? Avec le cerveau ? 

BRUCE NAUMAN
ART MAKE UP, 1967-68
Au cinéma, avant de tourner, on se 
maquille. Mais avec ce film dans lequel il 
joue lui-même, l’artiste américain Bruce 
Nauman renverse les choses : c’est 
désormais le maquillage qui est le sujet 
du film. Ici, on le voit modifier la couleur 
de son visage. 
Il applique successivement quatre cou-
leurs sur sa peau : du blanc, puis du 
rouge (ce qui donne du rose), puis du vert 
(ce qui donne du gris), enfin du noir, un 
noir très profond. « Être artiste, dit Bruce 
Nauman, c’est aussi se présenter, pré-
senter un “moi” à travers son travail. Si 
vous ne voulez pas que le public voit ce 
moi, vous vous maquillez. » 

ALEXANDER CALDER
DEUX VOLS D’OISEAUX, 1954
Alexander Calder ne cherche pas à 
figurer, plutôt à évoquer. Les couleurs 
sont simples. Les formes sont presque 
abstraites. L’artiste emprunte au végé-
tal, à l’animal, mais il simplifie. Ce qui 
compte, c’est le mouvement, la légèreté. 
Ici, l’œuvre est simplement animée par 
le déplacement de l’air. Parfois, il joue 
aussi avec des moteurs ou des mani-
velles. Ici, il ajuste le poids, les forces de 
l’acier afin de trouver l’équilibre. 
Une vingtaine d’années plus tôt, dans 
les années 1930, à Paris, il invente un 
nouveau type d’œuvre. Sculpture ? Pein-
ture ? Ou bien, comme on l’a souvent 
suggéré, dessin dans l’espace ? Quoiqu’il 
en soit, l’artiste transforme la sculpture 
traditionnelle jusqu’alors fondée sur le 
poids, la masse, le socle, l’immobilité. 
Pour ces œuvres d’un nouveau type, 
il faut donc inventer un nom. C’est un 
autre artiste, Marcel Duchamp, qui trou-
vera ce nom : « mobiles ». 

FERNAND LÉGER
LES GRANDS PLONGEURS NOIRS, 1944
Les corps chutent, plongent, dansent, 
nagent. Ils sont cernés de lignes noires. 
Et les couleurs aussi sont en mouve-
ment. Du moins, les oppositions colo-
rées favorisent cette impression. Pour 
Fernand Léger, ces contrastes tra-
duisent la vivacité du monde moderne. 
En octobre 1940, il quitte la France pour 
New York où il peint ce tableau. Plu-
sieurs visions sont venues le nourrir : 
celle de jeunes nageurs dans le port, à 
Marseille, puis, plus tard, à New York, 

des projecteurs balayant les rues, les 
visages dans la nuit. Enfin, une foule de 
baigneurs nageant en tous sens dans 
une piscine. « À qui la tête, dit-il, à qui 
les jambes, les bras, on ne savait plus, 
on ne distinguait plus. Alors j’ai fait les 
membres dispersés dans mon tableau. » 

NIKI DE SAINT PHALLE
L’AVEUGLE DANS LA PRAIRIE, 1974
Il y a là deux sculptures distinctes, 
pourtant destinées à être montrées 
ensemble, pour signifier deux mondes 
différents entre lesquels toute ren-
contre est impossible. L’homme est gris, 
aveugle, absorbé dans la lecture du jour-
nal, incapable de voir les motifs colorés 
dont la paisible vache est emplie, fleurs, 
taches, rayures. Homme moderne, trop 
moderne, pressé, inattentif à la beauté 
qui l’entoure, quand bien même cette 
beauté se déploie de façon monumen-
tale, quand bien même on ne peut pas 
la manquer. Un hommage à la couleur, 
donc. Un appel à ouvrir les yeux sur le 
monde, aussi, à lever la tête du quotidien 
pour contempler un autre quotidien : 
celui de la nature. Tout à la fois comique 
et monstrueux, ce travail nous propose 
d’être attentif à ce qui nous entoure. 

SONIA DELAUNAY
RYTHME, 1938
Des disques, des morceaux de cercle, 
exclusivement. L’œil ne se fixe pas. 
D’une forme à l’autre, d’une couleur 
à l’autre, il bouge, il se promène. À 
gauche, des couleurs vives. À droite, des 
couleurs plus douces. Pour construire ce 
tableau, Sonia Delaunay s’appuie sur des 
théories scientifiques. Mais pour cette 
artiste, nourrie du folklore russe et des 
bals parisiens, la couleur est aussi et 
surtout une passion : « La vraie peinture 
commencera quand on comprendra que 
la couleur a une vie propre », dit-elle.

OLAFUR ELIASSON
YOUR CONCENTRIC WELCOME, 2004
Grâce à un moteur, Olafur Eliasson fait 
tourner un verre optique jaune, un verre 
optique rouge magenta et un disque-
miroir auxquels il associe une lampe. 
Ce dispositif rappelle le cinéma : de la 
lumière projetée sur un écran. Mais s’il 
y a cinéma ici, c’est un cinéma sans his-
toire, sans personnage. 
Nous sommes dans une œuvre consti-
tuée de plusieurs éléments, dans un 
espace qui lui est propre. L’œuvre 
change en fonction de nos déplace-
ments. Désireux que le public participe, 
l’artiste souhaite que nous nous posions 
des questions : qu’est-ce que l’acte de 
voir ? Quels sont nos réflexes, nos habi-
tudes ? Comment regardons-nous ? 
Comment voyons-nous ? Avec les yeux ? 
Avec le corps ? Avec le cerveau ? 

ALEXANDER CALDER
DEUX VOLS D’OISEAUX, 1954
Alexander Calder ne cherche pas à 
figurer, plutôt à évoquer. Les couleurs 
sont simples. Les formes sont presque 
abstraites. L’artiste emprunte au végé-
tal, à l’animal, mais il simplifie. Ce qui 
compte, c’est le mouvement, la légèreté. 
Ici, l’œuvre est simplement animée par 
le déplacement de l’air. Parfois, il joue 
aussi avec des moteurs ou des mani-
velles. Ici, il ajuste le poids, les forces de 
l’acier afin de trouver l’équilibre. 
Une vingtaine d’années plus tôt, dans 
les années 1930, à Paris, il invente un 
nouveau type d’œuvre. Sculpture ? Pein-
ture ? Ou bien, comme on l’a souvent 
suggéré, dessin dans l’espace ? Quoiqu’il 
en soit, l’artiste transforme la sculpture 
traditionnelle jusqu’alors fondée sur le 
poids, la masse, le socle, l’immobilité. 
Pour ces œuvres d’un nouveau type, 
il faut donc inventer un nom. C’est un 
autre artiste, Marcel Duchamp, qui trou-
vera ce nom : « mobiles ». 

5. František Kupka, La Gamme jaune, 1907 - AM 4165 P

10. Henri Matisse, Nature morte au magnolia, 1941 - AM 2588 P

12. Fernand Léger, Les Grands Plongeurs noirs, 1944
AM 1982-102 - AM 1982-DEP 8

14. Olafur Eliasson, Your concentric welcome, 2004 – AM 2004-435

9. Yves Klein, Monochrome orange, 1955 - AM 1985-13

13. Niki de Saint Phalle, L’Aveugle dans la prairie, 1974 – AM 1980-47

11. Alexander Calder, Deux vols d’oiseaux, 1954 - AM 1511 S

qui, en 1905, avaient libéré la cou-
leur, l’avaient rendue autonome. 
« C’était une peinture très enthou-
siaste, dira-t-il plus tard, et elle 
convenait à mon âge, j’avais vingt-
trois ans ». 

YAACOV AGAM
DOUBLE MÉTAMORPHOSE, 1968-
69  
Pour Yaacov Agam, l’image ne doit 
pas être une mais plusieurs, elle 
peut être transformée à chaque 
instant par le seul mouvement 
de celui qui regarde. D’abord, par 
des formes triangulaires paral-
lèles, l’artiste crée une structure. 
Puis, par-dessus cette structure, 
il peint plusieurs thèmes. En se 
déplaçant devant, on peut voir ces 
thèmes se séparer, se recom-
poser. Ainsi, Agam joue avec les 
illusions optiques pour créer une 
image qui change en fonction de 
notre position, mais aussi de notre 
mouvement.

JOSEF ALBERS
AFFECTIONATE, HOMAGE TO THE 
SQUARE, 1945
À partir des années 1950, et jusqu’à 
sa mort, en 1976, Josef Albers 
crée des milliers d’ « hommages 
au carré ». Tous sont peints sur de 
l’isorel, un matériau dense, solide, 
qui se déforme peu. Au revers de 
chaque tableau, l’artiste écrit la 
recette des couleurs et les tech-
niques utilisées.
Dans un seul carré, plusieurs car-
rés. Les couleurs ne se touchent 
que le long des contours extérieurs 
de chaque carré. Aucune couleur 
n’en recouvre une autre. Nous 
avons la sensation que le rouge est 
derrière, dans une sorte de profon-
deur. C’est que, par le jeu savant du 
rapport entre les couleurs, l’artiste 
crée l’impression de perspective. 
« J’aime prendre une couleur très 
pauvre, dit-il, et la rendre riche, 
belle en travaillant sur celles qui 
l’entourent. Transformer le sable en 
or, voilà mon travail. »

PABLO PICASSO
FEMME EN BLEU, 1944 
Un bleu, mais un bleu avec des tons 
différents. La femme est dessi-
née avec des lignes simples, tantôt 
courbes, tantôt géométriques. Le 
bleu, lui, vient unifier l’ensemble. 
Picasso alterne les points de vue. 
Face. Profil. À certains endroits, le 
visage paraît un masque. C’est que 
le peintre est influencé par les arts 
africains et océaniens découverts 
à Paris plusieurs décennies aupa-
ravant. Dans ces formes nouvelles 
pour les Européens, il trouve alors 
de quoi renouveler son travail. 
En peinture, le bleu est souvent lié 
à l’immatériel, à l’infini. Picasso, 
lui, s’en sert pour exprimer des 
sentiments. Dans ce tableau peint 
en 1944, comme dans ceux de la 
période bleue du début du siècle, 
la tristesse domine : celle que pro-
voque la Seconde Guerre mondiale. 

JEAN DUBUFFET
PAPA GYMNASTIQUE, 1972 
Ici, le rythme est donné par la 
ligne noire dans son opposition au 
blanc. Dans un souci de simplicité, 
Jean Dubuffet réduit les couleurs. 
L’œuvre fait partie d’un ensemble 
constitué de 175 sculptures réali-
sées pour son spectacle nommé 
« Coucou Bazar », montré à New 
York, puis à Paris, en 1973. Certains 
personnages étaient déplacés par 
des comédiens cachés derrière. 
D’autres étaient mis en mouve-
ment par des machines. Il y avait 
aussi des danseurs masqués, cos-
tumés. Ils se déplaçaient autour 
des statues, avec des gestes lents. 

Ce spectacle était, selon l’artiste, 
« comme un tableau qui cesserait 
d’être une image à regarder, mais 
qui prendrait réelle existence et 
nous accueillerait en son dedans ».

GEORGES BRAQUE
L’ESTAQUE, (LE PORT DE LA CIO-
TAT), OCT.-NOV. 1906
En 1907, Georges Braque peint le 
port de la Ciotat. Pour saisir les 
couleurs, les lumières mouvantes, 
vibrantes, il procède par touches. 
Les dominantes rose et jaune se 
retrouvent en plusieurs points 
du tableau. Sur le sol. Dans les 
rochers. Dans l’eau de la mer au 
deuxième plan. Sur les façades des 
maisons au troisième plan. Ainsi, 
notre œil relie d’un seul coup le pre-
mier et le dernier plan, sans même 
qu’on en prenne conscience. 
Couleurs douces ou violentes ? Á 
Marseille, en automne, les lumières 
sont douces. Pourtant, ici, les cou-
leurs apparaissent aussi comme 
excessives. Plus fortes que dans 
la nature. Georges Braque est 
influencé par les peintres fauves 
qui, en 1905, avaient libéré la cou-
leur, l’avaient rendue autonome. 
« C’était une peinture très enthou-
siaste, dira-t-il plus tard, et elle 
convenait à mon âge, j’avais vingt-
trois ans ». 

YAACOV AGAM
DOUBLE MÉTAMORPHOSE, 1968-
69  
Pour Yaacov Agam, l’image ne doit 
pas être une mais plusieurs, elle 
peut être transformée à chaque 
instant par le seul mouvement 
de celui qui regarde. D’abord, par 
des formes triangulaires paral-
lèles, l’artiste crée une structure. 
Puis, par-dessus cette structure, 
il peint plusieurs thèmes. En se 
déplaçant devant, on peut voir ces 
thèmes se séparer, se recom-
poser. Ainsi, Agam joue avec les 
illusions optiques pour créer une 
image qui change en fonction de 
notre position, mais aussi de notre 
mouvement.

JOSEF ALBERS
AFFECTIONATE, HOMAGE TO THE 
SQUARE, 1945
À partir des années 1950, et jusqu’à 
sa mort, en 1976, Josef Albers 
crée des milliers d’ « hommages 
au carré ». Tous sont peints sur de 
l’isorel, un matériau dense, solide, 
qui se déforme peu. Au revers de 
chaque tableau, l’artiste écrit la 
recette des couleurs et les tech-
niques utilisées.
Dans un seul carré, plusieurs car-
rés. Les couleurs ne se touchent 
que le long des contours extérieurs 
de chaque carré. Aucune couleur 
n’en recouvre une autre. Nous 
avons la sensation que le rouge est 
derrière, dans une sorte de profon-
deur. C’est que, par le jeu savant du 
rapport entre les couleurs, l’artiste 
crée l’impression de perspective. 
« J’aime prendre une couleur très 
pauvre, dit-il, et la rendre riche, 
belle en travaillant sur celles qui 
l’entourent. Transformer le sable 
en or, voilà mon travail. » FrantiŠek 
Kupka
LA GAMME JAUNE, 1907
Réalisé en 1907, ce tableau affirme 
la couleur en jouant sur différentes 
nuances de jaune. Dans les yeux, 
pas de pupille, mais du bleu froid. 
L’homme regarde à l’intérieur de 
lui-même. Sur ses genoux, un 
livre, on ne sait pas lequel. Kupka 
exprime un état d’âme. Cet homme 
ressemble beaucoup à l’un des 
plus grands poètes français du XIXe  

siècle admiré par Kupka : Charles 
Baudelaire. Ce tableau est d’ail-
leurs proche d’un portrait photogra-

phique du poète, réalisé par Nadar. 
En nommant cette œuvre La Gamme 
jaune, le peintre – comme nombre 
d’artistes au début du XXe siècle – 
s’inspire de la musique pour créer 
des sensations. 

HENRI MATISSE
NATURE MORTE AU MAGNOLIA, 
1941 
Pour réaliser ce tableau, Henri 
Matisse a préalablement exé-
cuté un nombre très important 
de dessins préparatoires. Il s’est 
alors livré à un travail d’analyse 
de chaque élément. Ici, de cette 
observation minutieuse, il ne reste 
que l’essentiel : sans support pour 
les accueillir, sans repères, les 
objets se trouvent dans un rouge 
à la fois dense et léger. Comment, 
alors, préserver l’éclat de la fleur 
de magnolia ? En utilisant un blanc 
légèrement teinté de bleu. 
Si donc le peintre part du réel, il 
joue cependant avec les couleurs, 
il cherche à montrer les figures 
autrement. Pour lui, en effet, la 
couleur ne doit plus être seulement 
considérée comme un complément 
du dessin. 

PABLO PICASSO
FEMME EN BLEU, 1944 
Un bleu, mais un bleu avec des tons 
différents. La femme est dessi-
née avec des lignes simples, tantôt 
courbes, tantôt géométriques. Le 
bleu, lui, vient unifier l’ensemble. 
Picasso alterne les points de vue. 
Face. Profil. À certains endroits, le 
visage paraît un masque. C’est que 
le peintre est influencé par les arts 
africains et océaniens découverts 
à Paris plusieurs décennies aupa-
ravant. Dans ces formes nouvelles 
pour les Européens, il trouve alors 
de quoi renouveler son travail. 
En peinture, le bleu est souvent lié 
à l’immatériel, à l’infini. Picasso, 
lui, s’en sert pour exprimer des 
sentiments. Dans ce tableau peint 
en 1944, comme dans ceux de la 
période bleue du début du siècle, 
la tristesse domine : celle que pro-
voque la Seconde Guerre mondiale. 

JEAN DUBUFFET
PAPA GYMNASTIQUE, 1972 
Ici, le rythme est donné par la 
ligne noire dans son opposition au 
blanc. Dans un souci de simplicité, 
Jean Dubuffet réduit les couleurs. 
L’œuvre fait partie d’un ensemble 
constitué de 175 sculptures réali-
sées pour son spectacle nommé 
« Coucou Bazar », montré à New 
York, puis à Paris, en 1973. Certains 
personnages étaient déplacés par 
des comédiens cachés derrière. 
D’autres étaient mis en mouve-
ment par des machines. Il y avait 
aussi des danseurs masqués, cos-
tumés. Ils se déplaçaient autour 
des statues, avec des gestes lents. 
Ce spectacle était, selon l’artiste, 
« comme un tableau qui cesserait 
d’être une image à regarder, mais 
qui prendrait réelle existence et 
nous accueillerait en son dedans ».

GEORGES BRAQUE
L’ESTAQUE, (LE PORT DE LA CIO-
TAT), OCT.-NOV. 1906
En 1907, Georges Braque peint le 
port de la Ciotat. Pour saisir les 
couleurs, les lumières mouvantes, 
vibrantes, il procède par touches. 
Les dominantes rose et jaune se 
retrouvent en plusieurs points 
du tableau. Sur le sol. Dans les 
rochers. Dans l’eau de la mer au 
deuxième plan. Sur les façades des 
maisons au troisième plan. Ainsi, 
notre œil relie d’un seul coup le pre-
mier et le dernier plan, sans même 
qu’on en prenne conscience. 

Couleurs douces ou violentes ? Á 
Marseille, en automne, les lumières 
sont douces. Pourtant, ici, les cou-
leurs apparaissent aussi comme 
excessives. Plus fortes que dans 
la nature. Georges Braque est 
influencé par les peintres fauves 
qui, en 1905, avaient libéré la cou-
leur, l’avaient rendue autonome. 
« C’était une peinture très enthou-
siaste, dira-t-il plus tard, et elle 
convenait à mon âge, j’avais vingt-
trois ans ». 

YAACOV AGAM
DOUBLE MÉTAMORPHOSE, 1968-
69  
Pour Yaacov Agam, l’image ne doit 
pas être une mais plusieurs, elle 
peut être transformée à chaque 
instant par le seul mouvement 
de celui qui regarde. D’abord, par 
des formes triangulaires paral-
lèles, l’artiste crée une structure. 
Puis, par-dessus cette structure, 
il peint plusieurs thèmes. En se 
déplaçant devant, on peut voir ces 
thèmes se séparer, se recom-
poser. Ainsi, Agam joue avec les 
illusions optiques pour créer une 
image qui change en fonction de 
notre position, mais aussi de notre 
mouvement.

JOSEF ALBERS
AFFECTIONATE, HOMAGE TO THE 
SQUARE, 1945
À partir des années 1950, et jusqu’à 
sa mort, en 1976, Josef Albers 
crée des milliers d’ « hommages 
au carré ». Tous sont peints sur de 
l’isorel, un matériau dense, solide, 
qui se déforme peu. Au revers de 
chaque tableau, l’artiste écrit la 
recette des couleurs et les tech-
niques utilisées.
Dans un seul carré, plusieurs car-
rés. Les couleurs ne se touchent 
que le long des contours extérieurs 
de chaque carré. Aucune couleur 
n’en recouvre une autre. Nous 
avons la sensation que le rouge est 
derrière, dans une sorte de profon-
deur. C’est que, par le jeu savant du 
rapport entre les couleurs, l’artiste 
crée l’impression de perspective. 
« J’aime prendre une couleur très 
pauvre, dit-il, et la rendre riche, 
belle en travaillant sur celles qui 
l’entourent. Transformer le sable en 
or, voilà mon travail. »

PABLO PICASSO
FEMME EN BLEU, 1944 
Un bleu, mais un bleu avec des tons 
différents. La femme est dessi-
née avec des lignes simples, tantôt 
courbes, tantôt géométriques. Le 
bleu, lui, vient unifier l’ensemble. 
Picasso alterne les points de vue. 
Face. Profil. À certains endroits, le 
visage paraît un masque. C’est que 
le peintre est influencé par les arts 
africains et océaniens découverts 
à Paris plusieurs décennies aupa-
ravant. Dans ces formes nouvelles 
pour les Européens, il trouve alors 
de quoi renouveler son travail. 
En peinture, le bleu est souvent lié 
à l’immatériel, à l’infini. Picasso, 
lui, s’en sert pour exprimer des 
sentiments. Dans ce tableau peint 
en 1944, comme dans ceux de la 
période bleue du début du siècle, 
la tristesse domine : celle que pro-
voque la Seconde Guerre mondiale. 

JEAN DUBUFFET
PAPA GYMNASTIQUE, 1972 
Ici, le rythme est donné par la 
ligne noire dans son opposition au 
blanc. Dans un souci de simplicité, 
Jean Dubuffet réduit les couleurs. 
L’œuvre fait partie d’un ensemble 
constitué de 175 sculptures réali-
sées pour son spectacle nommé 
« Coucou Bazar », montré à New 
York, puis à Paris, en 1973. Certains 

personnages étaient déplacés par 
des comédiens cachés derrière. 
D’autres étaient mis en mouve-
ment par des machines. Il y avait 
aussi des danseurs masqués, cos-
tumés. Ils se déplaçaient autour 
des statues, avec des gestes lents. 
Ce spectacle était, selon l’artiste, 
« comme un tableau qui cesserait 
d’être une image à regarder, mais 
qui prendrait réelle existence et 
nous accueillerait en son dedans ».

GEORGES BRAQUE
L’ESTAQUE, (LE PORT DE LA CIO-
TAT), OCT.-NOV. 1906
En 1907, Georges Braque peint le 
port de la Ciotat. Pour saisir les 
couleurs, les lumières mouvantes, 
vibrantes, il procède par touches. 
Les dominantes rose et jaune se 
retrouvent en plusieurs points 
du tableau. Sur le sol. Dans les 
rochers. Dans l’eau de la mer au 
deuxième plan. Sur les façades des 
maisons au troisième plan. Ainsi, 
notre œil relie d’un seul coup le pre-
mier et le dernier plan, sans même 
qu’on en prenne conscience. 
Couleurs douces ou violentes ? Á 
Marseille, en automne, les lumières 
sont douces. Pourtant, ici, les cou-
leurs apparaissent aussi comme 
excessives. Plus fortes que dans 
la nature. Georges Braque est 
influencé par les peintres fauves 
qui, en 1905, avaient libéré la cou-
leur, l’avaient rendue autonome. 
« C’était une peinture très enthou-
siaste, dira-t-il plus tard, et elle 
convenait à mon âge, j’avais vingt-
trois ans ». 

YAACOV AGAM
DOUBLE MÉTAMORPHOSE, 1968-
69  
Pour Yaacov Agam, l’image ne doit 
pas être une mais plusieurs, elle 
peut être transformée à chaque 
instant par le seul mouvement 
de celui qui regarde. D’abord, par 
des formes triangulaires paral-
lèles, l’artiste crée une structure. 
Puis, par-dessus cette structure, 
il peint plusieurs thèmes. En se 
déplaçant devant, on peut voir ces 
thèmes se séparer, se recom-
poser. Ainsi, Agam joue avec les 
illusions optiques pour créer une 
image qui change en fonction de 
notre position, mais aussi de notre 
mouvement.

JOSEF ALBERS
AFFECTIONATE, HOMAGE TO THE 
SQUARE, 1945
À partir des années 1950, et jusqu’à 
sa mort, en 1976, Josef Albers 
crée des milliers d’ « hommages 
au carré ». Tous sont peints sur de 
l’isorel, un matériau dense, solide, 
qui se déforme peu. Au revers de 
chaque tableau, l’artiste écrit la 
recette des couleurs et les tech-
niques utilisées.
Dans un seul carré, plusieurs car-
rés. Les couleurs ne se touchent 
que le long des contours extérieurs 
de chaque carré. Aucune couleur 
n’en recouvre une autre. Nous 
avons la sensation que le rouge est 
derrière, dans une sorte de profon-
deur. C’est que, par le jeu savant du 
rapport entre les couleurs, l’artiste 
crée l’impression de perspective. 
« J’aime prendre une couleur très 
pauvre, dit-il, et la rendre riche, 
belle en travaillant sur celles qui 
l’entourent. Transformer le sable 
en or, voilà mon travail. » FrantiŠek 
Kupka
LA GAMME JAUNE, 1907
Réalisé en 1907, ce tableau affirme 
la couleur en jouant sur différentes 
nuances de jaune. Dans les yeux, 
pas de pupille, mais du bleu froid. 
L’homme regarde à l’intérieur de 
lui-même. Sur ses genoux, un 

Identité Visuelle 
Centre Pompidou Provisoire

c-album
agence de création graphique 62 63Direction de la communication  

et des partenariats
Pôle image
Christian Beneyton

Identité visuelle
Centre Pompidou Provisoire

Paris, 2015 
France 

Visitor’s guidebook in a more upscale version folded A3 format  
for colour printing.
(File annexed to the graphic charter)

Visitor’s guidebookAide à la visite

3

5

EXPOSITION 
Lorem ipsum dolor sit amet, 
consectetur adipiscing elit. 
consectetur adipiscing elit. 
conubia nostra, per inceptos 

AUTOUR DE L’EXPOSITION 
Lorem ipsum dolor sit amet, 
consectetur adipiscing elit. 
Iacilisi. Aenean 
consectetur adipiscing elit. 
Iacilisi. Aenean 
conubia nostra, per inceptos 
conubia nostra, per inceptos 
consectetur adipiscing elit. 

HORAIRES
Lorem ipsum dolor sit amet, 
consectetur adipiscing elit. 
Iacilisi. Aenean consectetur 
adipiscing elit. 
consectetur adipiscing elit. 

OUVERTURE
consectetur adipiscing elit. 
consectetur adipiscing elit. 
consectetur adipiscing elit. 
consectetur adipiscing elit. 
Iacilisi. Aenean 
conubia nostra, per inceptos 
consectetur adipiscing elit. 

INFORMATIONS 
Exposition ouverte au public 
Du JJ Mois année au JJ Mois année 
Tous les jours sauf le Mardi 
De XXh à XXh 

PUBLICATIONS
Lorem ipsum dolor sit amet, 
consectetur adipiscing elit. 
consectetur adipiscing elit. 
Iacilisi. Aenean 
conubia nostra
consectetur adipiscing elit. 
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INFORMATIONS

CRÉDITS PHOTO 

Un dispositif d’images tactiles est proposé aux 
personnes déficientes visuelles autour des œuvres 
de Fernand Léger et de Georges Braque.  
Ce dispositif est une expérimentation réalisée  
grâce à la technologie et au mécénat du groupe 
Alain Mikli International.

BIOGRAPHIES
COULEURS PRIMAIRES, 
NOIR ET BLANC
František Kupka 
Né en 1871, Kupka meurt  
en 1957. Originaire de Bohême 
orientale, aujourd’hui en 
République tchèque, Kupka 
intègre en 1889 l’Académie des 
beaux-arts de Prague, puis 
celle de Vienne en 1892, et 
fréquente un atelier de 
peinture religieuse dont 
l’influence sera décisive. 
En 1906, à Paris, il rencontre 
Marcel Duchamp et son frère 
Raymond Duchamp-Villon, 
deux artistes majeurs, 
découvre le cubisme et oriente 
ses recherches  
à la croisée de la musique,  
des sciences et de la 
philosophie. Peu à peu, ses 
tableaux s'éloignent de la 
représentation de la réalité.  
À partir de 1911, il peint des 
bandes colorées sur fond 
monochrome. Pionnier de 
l’abstraction au même titre que 
Kandinsky, Mondrian ou 
Malevitch, il ne sera reconnu 
comme tel que dans les années 
1950.  

Henri Matisse
Né au Cateau Cambrésis en 
1869, Henri Matisse meurt en 
1954. De 1905 aux années 
1950, il a pratiqué la peinture, 
la sculpture et le dessin. 
Toujours en quête de concision, 
il a aussi exploré les 
potentialités expressives  
de la couleur. Il décide  
de se consacrer à la peinture 
alors qu’il est âgé de 22 ans.  
En 1905, il travaille à Collioure 
avec un autre peintre, André 
Derain. Les deux hommes 
expérimentent la couleur  
pure. Quelques mois plus tard, 
au Salon d’automne, leurs 
œuvres feront scandale : un 
critique les qualifiera même de 
« fauves ». D’abord péjoratif, ce 
mot connaît un certain succès : 
il désigne des toiles qui 
libèrent la couleur. De ce 
groupe, Matisse est considéré 
comme le chef de file. En 
1943-44, il invente une nouvelle 
technique, qui lui permet de 
dessiner dans le papier qui a 
déjà été peint, dans la couleur 
elle-même : la gouache 
découpée. 

Pablo Picasso
Né en 1881, Pablo Picasso 
meurt en 1973. Figure la plus 
célèbre de l’art moderne, 
il fut un touche à tout de génie, 
un inventeur inlassable. 
Peintre et sculpteur, il a aussi 
expérimenté le collage et 
l’assemblage. Originaire de 
Malaga, il vivra la majeure 
partie de sa vie en France. De 
1901 à 1904, ses tableaux sont 
dominés par une tonalité bleue. 
C’est la fameuse période bleue. 
Lui succède une période rose, 
plus légère, puis le cubisme. 
Les toiles de cette période sont 
peintes dans des camaïeux de 
gris et de beige : l’œil ne doit 
pas être attiré par la couleur, 
mais se concentrer sur la 
forme. Plus tard, dans les 
années 1920, Picasso réintègre 
des couleurs vives, qui vont de 
pair avec des formes 
anguleuses. Par la couleur, 
Picasso invente, innove, mais 
traduit aussi ses états d’âme. 

Jean Dubuffet
Né en 1901, Jean Dubuffet 
meurt en 1985. Il commence à 
exposer dans les années 1940, 
se fait remarquer par une série 
de portraits drôles et grinçants 
des peintres et des écrivains 
qu’il fréquente. Ce sont des 
toiles où la matière est épaisse. 
Jean Dubuffet s’intéresse aussi 
beaucoup à l’art des enfants et 
des aliénés qu’il contribue à 
faire reconnaître en les 
rassemblant sous le terme 
d’« art brut ». En 1948, il fonde 
même la Compagnie de l'art 
brut, afin de constituer une 
collection, aujourd’hui visible à 
Lausanne. À partir de 1962, 
l'artiste entame le grand 
« cycle de l’Hourloupe », suivi 
d’autres ensembles où la 
couleur est de plus en plus 
présente. À la fin de sa vie, ce 
seront les « Sites », avec des 
cellules peuplées de 
personnages, puis les « Mires » 
au graphisme plus nerveux, qui 
envahiront les cimaises des 
musées avec d’immenses 
formats et toujours la même 
énergie débordante. 

COULEURS EN JEU
Georges Braque
Né à Argenteuil en 1882, 
Georges Braque meurt à Paris 
en 1963. Peintre, dessinateur 
et graveur, il aura aussi 
travaillé la sculpture. Il aura 
été un acteur essentiel de l’art 
du début du XXe siècle. En 1908, 
il rencontre Pablo Picasso, 
avec lequel il collabore dans 
les années qui suivent. Pour 
eux, la couleur n’est alors plus 
l’essentiel : ce qui compte, c’est 
le jeu avec les formes. Il s’agit 
aussi d’introduire du réel dans 
l’œuvre : chiffres, lettres et 
papiers collés envahissent la 
toile. 

Yaacov Agam
Né en Israël en 1928, Agam 
s’installe en France en 1951. 
Ses œuvres  sont fondées sur 
trois principes : refus de la 
vision unique, figée, de 
l’œuvre ; prise en compte du 
rapport à l’espace ; utilisation 
des techniques industrielles 
modernes. En 1969, à la 
demande de Georges 
Pompidou, Agam aménage 
l’antichambre de l’Elysée. C’est 
le Salon Agam, visible dans les 
collections du Musée national 
d’art moderne. «Je travaille 
parfois avec deux cents couleurs 
sur la palette, dit-il : c’est d’une 
difficulté incroyable car, si une 
seule couleur saute, cela 
compromet l’ensemble ». 

Josef Albers
Né en Allemagne en 1898, 
Josef Albers meurt en 1976  
aux États-Unis. Étudiant au 
Bauhaus au début des années 
1920, il suit les cours d’un 
grand théoricien moderne  
de la couleur : Johannes Itten. 
Dans cette école, créée en 1919 
dans une ville allemande 
nommée Weimar, lui-même 
deviendra maître. C’est aussi 
un courant artistique 
important, qui touche à la fois 
la peinture, le design, les 
vêtements et l’architecture. On 
y pense, on y invente de 
nouvelles formes. En 1933, le 
Bauhaus  est fermé par les 
nazis. L’artiste s’exile alors aux 
États-Unis où il passe le 
restant de ses jours. 
Professeur d’exception,  
il a toujours su lier son activité 
d’enseignant et son travail de 
peintre. En 1963, après  
huit ans de travail avec ses 
étudiants, il publie un livre 
théorique important : 
L’Interaction des couleurs. 

LA COULEUR SEULE 

Yves Klein
Né en 1928 à Nice, Yves Klein 
décède en 1962 d’une crise 
cardiaque. Il peint depuis son 
adolescence. Mais cette 
pratique est pour lui 
subordonnée à d’autres 
activités comme le judo auquel 
il s’initie en 1947, alors que 
cette discipline se veut une 
méthode d’éducation 
intellectuelle et morale visant à 
la maîtrise de soi. En 1955, il 
présente ses premiers 
monochromes. Un an plus tard, 
il entame son « époque bleue ». 
Ce choix de couleur est 
confirmé par un voyage à 
Assise où il découvre les ciels 
du peintre Giotto (1267-1337), 
en qui il reconnaît le véritable 
précurseur de la monochromie 
bleue qu’il pratique : uniforme 
et spirituelle. Ce bleu n’est 
cependant pas l’unique objet de 
son travail. À partir de 1960, il 
utilise l’or et le feu, peint 
parfois publiquement, se sert 
de femmes nues comme 
pinceaux. 

COULEURS 
EN MOUVEMENT
Sonia Delaunay
Née en Russie en 1895, Sonia 
Terk meurt en 1979. Elle 
s’installe à Paris en 1905. Là elle 
étudie, fréquente les expositions, 
les galeries, se voit introduite 
dans les milieux d’avant-garde. 
En 1909, elle épouse le peintre 
Robert Delaunay, avec lequel elle 
s’engage dans l’aventure de 
l’abstraction. 
Toutes les facettes de sa création  
traduisent son fort intérêt pour la 
couleur pure. Elle ne peint pas 
seulement des tableaux, mais 
aussi des vêtements, des 
costumes de bal ou de 
spectacles, décore des espaces 
ou bien illustre La Prose du 
transsibérien du poète Blaise 
Cendrars. 

Olafur Eliasson
Olafur Eliasson est né en 1967. 
Artiste danois basé à Berlin, il 
a grandi en Islande, un pays qui 
l’a durablement marqué par sa 
richesse naturelle. Celle-ci a 
constitué le sujet de son œuvre, 
commencée dans les années 
1990. Simultanément, il a 
développé un intérêt pour 
l’architecture et les 
expérimentations scientifiques. 
Utilisant des matériaux 

simples mais des technologies 
parfois élaborées, l’artiste 
modifie souvent la perception 
du lieu où son œuvre est 
installée. Ainsi met-il en 
œuvre, en 2003, à la Tate 
Gallery à Londres, une 
installation spectaculaire, The 
Weather Project : un soleil 
lumineux et des brumes 
envahissent un espace de la 
galerie. « L’expérience de la 
couleur – dit-il – est 
étroitement liée à l’expérience 
de la lumière et est, en plus, 
une question de culture. (…) 
Les Inuits, par exemple, n’ont 
qu’un mot pour le rouge, mais 
plusieurs pour le blanc. »

Bruce Nauman
Né aux États-Unis en 1941, 
Bruce Nauman travaille depuis 
les années 1960. Dans son 
œuvre, il fait appel à des 
formes différentes, utilise aussi 
souvent le langage. Celui qui 
regarde est amené à 
expérimenter l’espace, le 
temps, la violence et aussi 
parfois – comme ici – l’œuvre 
en train de se faire. 
La vie, la mort, l’amour, la 
haine, le plaisir, la douleur : ces 
mots apparaissent dans une 
œuvre lumineuse de l’artiste. 
« Fondamentalement, dit-il, 
mon œuvre est issue de la 
colère que provoque en moi 
la condition humaine. Ce qui 
me met en fureur, c’est notre 
capacité de cruauté, la faculté 
qu’ont les gens d’ignorer les 
situations qui leur déplaisent. 
Ce qui me fascine aussi, c’est 
de voir comment la colère 
ordinaire, et même la haine 
que l’on peut ressentir pour 
quelqu’un, se transforme en 
haine culturelle. »

LA COULEUR EN LIBERTÉ
Alexander Calder
Calder naît en 1898 en 
Pennsylvanie. Il meurt à New 
York en 1976. Après une 
formation d’ingénieur qu’il 
saura plus tard mettre à profit 
dans son œuvre, il décide, au 
début des années 1920, de se 
consacrer à l’art. Il fréquente 
une école de peinture et de 
sculpture à New York, puis, en 
1926, s’installe pour quelques 
années à Paris. C’est là qu’il 
réalise ses premières 
sculptures originales : des 
structures en fils de fer qui 
s’apparentent à des « dessins 
dans l’espace ». Franchissant 
un pas de plus dans la remise 

en cause de la sculpture 
classique, Calder réalise  
alors ses premiers mobiles  
qui, perfectionnés au fur  
et à mesure des années, lui 
apportent très vite une grande 
renommée. Parallèlement,  
il invente aussi les stabiles :  
de grandes tôles peintes, 
ancrées au sol, et qui jouent 
avec le vide. 

Fernand Léger
Fernand Léger naît en 1881.  
Il meurt en 1955. Doué pour  
le dessin, il fréquente très 
jeune des écoles d’art 
parisiennes. Là, il rencontre le 
milieu artistique  En 1913, il 
réalise une série de toiles qu’il 
nomme des « Contrastes de 
formes ». Ce sont des 
accumulations de cylindres,  
de tubes et de parallélépipèdes 
formés de contours noirs et de 
bandes de couleurs qui 
expriment un joyeux 
dynamisme. Pour lui, « la 
couleur est une nécessité 
vitale. C’est une matière 
première indispensable à la 
vie, comme l’eau et le feu ».  
Par la peinture, donc, Léger 
voudrait rendre aux hommes 
un élément qui leur est naturel 
mais qui leur manque souvent. 
À la fin de sa vie, il réalise des 
toiles monumentales et 
contribue, par ses œuvres  
et ses textes, à une réflexion 
sur le rôle de la couleur  
dans l’architecture. 

Niki de Saint Phalle
Née en 1930, décédée en 2002, 
Niki de Saint Phalle a réalisé 
des tableaux, des sculptures, 
des ensembles et des films. 
En 1961, elle se fait connaître 
en organisant des séances  
de tir à la carabine sur  
des tableaux dans lesquels 
sont insérées des poches  
de couleurs. Les tirs font 
éclater les poches, et libèrent 
la couleur qui dégouline sur  
la toile. Les tableaux qui en 
résultent expriment la violence 
contenue de la jeune femme 
– qui s’approprie un acte  
plus souvent vu comme 
masculin. Mais ce sont  
surtout ses « nanas » qui  
l’ont rendue célèbre : des 
femmes aux formes 
généreuses, recouvertes  
de couleurs vives. C’est dans  
ce style que Niki de Saint 
Phalle réalise, notamment,  
en 1983 les sculptures de la 
fontaine Stravinsky qui se 
trouve à Paris, juste derrière  
le Centre Pompidou. 
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Aide à la visite en version plus luxueuse, format A3 plié,  
pour impression couleur.
(fichier annexé à la charte graphique)
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Titre : Din bold c. 55 /66
Sous-titre : Din regular c. 27/39 pictural (1907-1935)

Texte : Din regular c. 27/39 «L’expression, pour moi,
ne réside pas dans la passion qui éclatera sur un visage
ou qui s’affirmera par un mouvement violent.
Elle est dans toute la disposition de mon tableau :
la place qu’occupent les corps, les vides qui sont autour
d’eux, les proportions, tout cela y a sa part.
La composition est l’art d’arranger de manière décorative
les divers éléments dont l’artiste dispose pour
exprimer ses sentiments.
Dans un tableau, chaque partie sera visible et viendra
jouer le rôle qui lui revient, principal ou secondaire.»
(Matisse, notes de 1908.)
Dès 1907, Matisse travaille sur l’interaction de la figure
et du fond. Il suggère l’espace «autour» par l’expansion
de couleurs vibrantes, non réalistes, et parfois
totalement abstraites. Après 1930, il revient à l’expression
épurée d’une «volupté sublimée», jouant sur la seule
distribution des lignes et des couleurs.

Titre : Din bold c.25 / auto Henri Matisse
Sous-titre : Din light c. 25 / auto

Texte : Din regular c. 19,5 / 33 "For me, expression is not passion blazing

in a human face or finding expression in a violent gesture. It is in the whole

organisation of the painting; the place occupied by the figures, the empty

spaces around them, the proportions, all these have a role. Composition

is the art of arranging in a decorative manner the various elements available

to the painter to express his feelings.

In a picture every separate part will be visible and will play its appointed

part, whether it be principal or secondary."(Matisse, "Notes of a Painter,"

1908.) From 1907, Matisse worked on the interaction between figure and

ground. He suggests the space "around" through the expansiveness of

vibrant, non-realistic and sometimes completely abstract colour. After 1930,

he turns to a more economical vocabulary, expressing "sublime pleasure"

through

the spatial distribution of line and colour alone.
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Traduction :

Titre :
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Sous-titre : 
Din light c. 25 points 
interlignage auto
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Din regular c. 19,5
points 
interligné 33 points 
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Texte :
Din regular c. 19,5
points 
interligné 33 points 

Blanc 
entre les deux textes :
28 mm

13

2

100 mm 300 mm

60
0 

m
m

Support plexiglas sablé, 5 mm, plié 

Titre : Din bold c. 55 /66
Sous-titre : Din regular c. 27/39 pictural (1907-1935)

Texte : Din regular c. 27/39 «L’expression, pour moi,
ne réside pas dans la passion qui éclatera sur un visage
ou qui s’affirmera par un mouvement violent.
Elle est dans toute la disposition de mon tableau :
la place qu’occupent les corps, les vides qui sont autour
d’eux, les proportions, tout cela y a sa part.
La composition est l’art d’arranger de manière décorative
les divers éléments dont l’artiste dispose pour
exprimer ses sentiments.
Dans un tableau, chaque partie sera visible et viendra
jouer le rôle qui lui revient, principal ou secondaire.»
(Matisse, notes de 1908.)
Dès 1907, Matisse travaille sur l’interaction de la figure
et du fond. Il suggère l’espace «autour» par l’expansion
de couleurs vibrantes, non réalistes, et parfois
totalement abstraites. Après 1930, il revient à l’expression
épurée d’une «volupté sublimée», jouant sur la seule
distribution des lignes et des couleurs.

Titre : Din bold c.25 / auto Henri Matisse
Sous-titre : Din light c. 25 / auto

Texte : Din regular c. 19,5 / 33 "For me, expression is not passion blazing

in a human face or finding expression in a violent gesture. It is in the whole

organisation of the painting; the place occupied by the figures, the empty

spaces around them, the proportions, all these have a role. Composition

is the art of arranging in a decorative manner the various elements available

to the painter to express his feelings.

In a picture every separate part will be visible and will play its appointed

part, whether it be principal or secondary."(Matisse, "Notes of a Painter,"

1908.) From 1907, Matisse worked on the interaction between figure and

ground. He suggests the space "around" through the expansiveness of

vibrant, non-realistic and sometimes completely abstract colour. After 1930,

he turns to a more economical vocabulary, expressing "sublime pleasure"

through

the spatial distribution of line and colour alone.

2

Modèle de textes de salle standard Musée (collections permanentes) : les règles typographiques des textes sont invariables. 

Texte français : 900 signes maxi (blancs compris)

Texte de salle
composition 
fer à gauche 
justification maxi 
236 mm 
sans césure de mot
Filet supérieur :
0,3 points
sur la justification

Français :

Titre :
Din bold 55 points 
interligné 66 points

Sous-titre : 
Din regular c. 27 points
interligné 39 points

Texte : 
Din regular c. 27 points
interligné 39 points 

Traduction :

Titre :
Din bold 25 points 
interlignage auto

Sous-titre : 
Din light c. 25 points 
interlignage auto

Texte :
Din regular c. 19,5
points 
interligné 33 points 

Blanc 
entre les deux textes :
28 mm

13

2

100 mm 300 mm

60
0 

m
m

Support plexiglas sablé, 5 mm, plié 



Identité Visuelle 
Centre Pompidou Provisoire

c-album
agence de création graphique 68 69Direction de la communication  

et des partenariats
Pôle image
Christian Beneyton

Identité visuelle
Centre Pompidou Provisoire

Paris, 2015 
France 

In signage, the graphic principles are adapted to modules such  
as cubes, kakemonos, window stickers or queue guides.

Signage
En signalétique, les principes graphiques sont adaptés à des 
modules tels que des cubes, des kakemonos, de la vitrophanie  
ou encore des guides-files.

Signalétique
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Kakemonos are easily printable surfaces and allow for  
an exterior and interior identification that is both institutional  
and event-related.  

Kakemonos
Les kakemonos sont des supports imprimables facilement  
et permettent l'identification extérieure et intérieure à la fois 
institutionnelle et événementielle.

Vue provisoire du cubo à Málaga
Temporary view of the Cubo at Málaga

Kakemonos
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Kakemonos are easily printable surfaces and allow for  
an exterior and interior identification that is both institutional  
and event-related. It is possible to alternate the institutional  
and event-related kakemonos in order to modulate information. 

Kakemonos
Les kakemonos sont des supports imprimables facilement 
et permettent l'identification extérieure et intérieure à la fois 
institutionnelle et événementielle. Il est possible d'alterner  
les kakemonos institutionnels et événementiels permettant  
de moduler l'information.

Kakemonos



Identité Visuelle 
Centre Pompidou Provisoire

c-album
agence de création graphique 74 75Direction de la communication  

et des partenariats
Pôle image
Christian Beneyton

Identité visuelle
Centre Pompidou Provisoire

Paris, 2015 
France 

Different examples of institutional and event-related kakemonos  
in 90 x120 format
(File annexed to the graphic charter)

Solo/duo kakemonos
Exemples variés de kakemonos institutionnels et événementiels  
au format 90 x120
(fichier annexé à la charte graphique)

Kakemonos solo/duo

kakemono simple
simple kakemono 

kakemono double
double kakemono
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Different examples of institutional and event-related kakemonos  
in 90 x 165 format
(File annexed to the graphic charter)

Solo/duo kakemonos 
Exemples de variations de kakemonos institutionnels 
et événementiels au format 90 x 165
(fichier annexé à la charte graphique)

Kakemono solo/duo

kakemono double
double kakemono

kakemono divisé, double
double, divided kakemono

simple kakemono

kakemono simple
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¡ EXPERIMENTA 
EL CENTRE POMPIDOU ! 
COME EXPERIENCE  
THE CENTRE POMPIDOU !
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Different examples of institutional and event-related kakemonos  
in 90 x 300 format
(File annexed to the graphic charter)

Solo/trio kakemonos
Exemples de variations de kakemonos institutionnels  
et événementiels au format 90 x 300
(fichier annexé à la charte graphique)

Kakemonos solo/trio

kakemono simple simple kakemono

simple kakemono triple kakemono kakemono simple

kakemono double double kakemono

kakemono triple
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The wallpaper can cover a surface and is adapted to window 
sticking.

Window sticker
Le wallpaper permet d'habiller une surface et se prête  
à la vitrophanie.

Vitrophanie
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Cubes are modules enabling to signal both the institution  
and the event by their tridimensional structure.One side is dedicated 
to the institution, the other to the event: exhibitions, activities…

Cube
Les cubes sont des modules permettant de signaler à la fois 
l'institution et l'événement par leur structure tridimenssionnelle, 
ainsi, une face est dédiée à l'institution, l'autre face à 
l'événementiel: expositions, activités...

Cube



Cotton cord 100% (Katia) Cordon semi élastiqueCorde élastique
Coton corde 100% (Katia)
100% cotton cord (Katia) Elastic cord Semi-elastic cord 

Corde élastique Cordon semi élastique
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Graphic pathways seem to spring from the wallpaper, which become 
colour lines and guide the visitors to the entrance of the building

Queue guides 
Du wallpaper les trajectoires graphiques s'échappent, deviennent 
des fils de couleur et guident les visiteurs jusqu'à l'entrée du 
batîment

Guide-file
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Exterior signage can be realised with floor markings inspired  
by the wallpaper.

Floor markings
La signalétique extérieure peut être effectuée à l'aide de marquage 
au sol interprétant le wallpaper.

Marquage au sol
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The graphic vocabulary of the wallpaper can be applied 
 to pictograms used for orientation and identification.
The original pictograms are those provided by the Centre Pompidou: 
CGPpictosans-Normal.

Pictograms
Le vocabulaire graphique du wallpaper peut se retrouver dans les 
pictogrammes servant à l'orientation et à l'identification.  
Les pictogrammes originaux sont ceux fournies par le Centre 
Pompidou : CGPpictosans-Normal.

Pictogrammes
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Variation in the boldness of the wallpaper lines allows for a regular 
version of the signage.
(File annexed to the graphic charter)

PictogramsPictogrammes
Une variante dans la graisse du wallpaper peut permettre  
une version regular de la signalétique.
(fichier annexé à la charte graphique)

Regular
(wallpaper à 100%)

Regular
(Wallpaper at 100%)
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Pictograms
Variation in the boldness of the wallpaper lines allows for a bold 
version of the signage.
(File annexed to the graphic charter)

Une variante dans la graisse du wallpaper peut permettre  
une version bold de la signalétique.
(fichier annexé à la charte graphique)

Pictogrammes

Bold
(Wallpaper at 800%)

Bold
(wallpaper à 800%)
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For better visibility of the pictograms, below a width of 10 cm,  
the pictogram can be in the colour of the city, in red for Málaga  
for example.

PictogramsPictogrammes
Pour une meilleure visibilité des pictogrammes, en dessous le 10 
cm de largueur, le pictogramme peut-être passé dans la couleur de 
la ville, en rouge pour Málaga par exemple.

Version  
pour la signalétique  
supérieure à 10cm

Version 
for the signage 
above 10cm in height

Version  
pour la signalétique  
inférieure à 10cm

Version 
for the signage 
above 10cm in height

Version 
for the signage 
below 10cm in height

Version  
pour la signalétique  
supérieure à 10cm
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typographie
typography

carton d'invitation
invitation cards

dégradé coloré
color gradient

dossier de presse
press kit

Papier entête
letterhead

influx
wallpaper

bannière web
web banner

médiation 
pour enfants
mediation
for children

aide à la visite
visitor's notebook

cartels
labels

kakémono
kakemono

pictogrammes
pictograms

affiche 
institutionelle
institutional 
poster

relation presse
press realeases

affiche verticale
vertical poster

flyers
flyers

affiche carrée
square poster

affiche horizontale
horizontal poster

signature
signature

dossier
folder

TemplatesFichiers




