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Jean Fautrier 

Matière et lumière  
26 janvier – 20 mai 2018  
 

Vernissage presse : 25 janvier 11h-14h  
Vernissage officiel : 25 janvier 18h-22h 
 

À partir du 26 janvier 2018, le Musée d’Art moderne de la Ville de Paris rend 
hommage à Jean Fautrier (1898-1964), à travers une grande rétrospective. Peu 
exposé, cet artiste au parcours solitaire est aujourd’hui considéré comme le plus 
important précurseur de l’art informel en 1928, inventeur des hautes pâtes en 1940 
et une figure majeure du renouvellement de l’art moderne après le cubisme. 
L’exposition sera la reprise de la rétrospective Jean Fautrier qui a eu lieu cet été au 
Kunstmuseum de Winterthur (Suisse) complétée des œuvres du Musée d’Art 
moderne, de plusieurs musées français et de collections privées. 
 
Jean Fautrier est tout particulièrement lié à l’histoire des collections et de la 
programmation du Musée d’Art moderne de la Ville de Paris. En effet, en 1964, le 
musée présente sa première rétrospective, réalisée en étroite collaboration avec 
l’artiste suite à son importante donation. En 1989, une seconde rétrospective 
apporta un nouveau regard sur l’ensemble d’une œuvre riche, variée et 
particulièrement singulière. 
 
Cette nouvelle exposition vient près de trente ans après la précédente. Elle est 
composée d’environ 200 œuvres - dont près de 160 tableaux, dessins et gravures, 
ainsi qu’un important ensemble de sculptures - issues de nombreuses collections 
publiques et privées, françaises et étrangères. L’exposition comprendra la quasi-
totalité de la donation faite par l’artiste au musée, complétée au fil du temps par 
d’importants dons et achats. Le Musée d’Art moderne dispose aujourd’hui du plus 
important fonds Fautrier dans les collections muséales (plus de 60 œuvres). 
 

La carrière de peintre de Jean Fautrier débute dès 1920. Sa peinture, alors 

figurative, est constituée de natures mortes, paysages et nus qui vont d’un réalisme 
cru à une représentation faite d’une lumière sombre aux formes presque abstraites. 
Après une brève reconnaissance, la crise économique de 1929 a finalement raison 
de  sa carrière d’artiste. Contraint à quitter Paris, il s’installe en 1936 dans les Alpes 
où il vivra plusieurs années, travaillant comme moniteur de ski et gérant d’un hôtel 
avec dancing. 
 
De retour à Paris en 1940, il retrouve ou rencontre des écrivains tels qu’André 
Malraux, Francis Ponge, Paul Éluard, Georges Bataille et surtout Jean Paulhan qui 
sera son plus fervent défenseur. Pendant les années de guerre, il développe une 

nouvelle forme de l’image dans laquelle la matière prend de plus en plus 
d’importance dans la représentation des objets, des paysages ou des corps. 

  
Dans ses célèbres séries - Otages (1943-1945), Objets (1955), Nus (1956), 
Partisans (1957) - les effets de matière deviennent le sujet principal de l’œuvre. 
Jean Fautrier utilise une peinture à la colle qui mêle les masses de pigments aux 
encres transparentes ou opaques, d’où émergent des harmonies recherchées et 
lumineuses, créant ainsi des empâtements et des textures variés provoquant une 
certaine angoisse. 

  
En 1960, il est célébré à la Biennale de Venise avec le Grand prix de peinture qu’il 
partage avec Hans Hartung. Fautrier meurt durant l’été 1964, peu après sa première 
rétrospective au Musée d’Art moderne de la Ville de Paris. 
 
Cette exposition est co-organisée avec le Kunstmuseum Winterthur. 
 
Un catalogue bilingue français-anglais de l’exposition sera publié aux éditions Paris 
Musées. 
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Biographie 
 

 

1898 
Jean Fautrier naît le 16 mai à Paris. Il est élevé par sa grand-mère maternelle irlandaise. 
 
1907 
Mort de son père, puis de sa grand-mère maternelle, seul membre de sa famille dont il était proche. 
 
1908 
Sa mère s’installe à Londres où il la rejoint quelques mois plus tard. 
 
1912 
Il est admis à la Royal Academy of Arts, qu’il quitte pour la Slade School of Fine Art. Il découvre la peinture de Turner. 
 
1917 
Il retourne en France en tant que soldat engagé volontaire mineur. Gazé, il sera réformé en 1921. 
 
1918-1935 
Il vit avec Andrée Pierson, son premier modèle. 
 
1920-1921 
Il voyage à travers l’Europe et fait notamment un premier séjour dans les montagnes du Tyrol. 
 
1922 
Il s’installe à Montmartre. Première participation au Salon d’automne avec Tyroliennes en habit du dimanche. 
 
1923 
Il emménage dans le quartier de Montparnasse. 
À la galerie Fabre, il rencontre Jeanne Castel, grande amatrice de peinture, qui commence à lui acheter des tableaux. 
 
1924 
Sa première exposition personnelle à la galerie Visconti est louée par la critique. 
 
1925 
Jeanne Castel lui présente le marchand d’art Paul Guillaume. 
 
1926 
Début de la «période noire», avec ses peintures de glaciers inspirées de ses séjours réguliers dans les  Hautes-Alpes. 
Il fait la connaissance du marchand d’art Léopold Zborowski, qui l’expose aux côtés de Modigliani, Kisling et Soutine. 
 
1927 
Paul Guillaume organise une exposition personnelle de Fautrier à la galerie Bernheim. Il versera au peintre un salaire régulier 
jusqu’à la crise économique de 1929. Début de la «période grise». 
 
1928 
Premier séjour à Port-Cros, dans le Var. 
Chez Jeanne Castel, il rencontre André Malraux, qui l’invite à illustrer pour les éditions Gallimard un texte littéraire de son 
choix: Fautrier se décide pour L’Enfer de Dante, qui marque le début de son œuvre informelle. 

 
1930 
Après des essais d’impression, les éditions Gallimard, jugeant les planches de Fautrier trop abstraites, abandonnent le projet 
de publication.  
 
1933 
Malraux expose à la galerie de la NRF des tableaux et des sculptures de Fautrier, ainsi que des pastels exécutés pour L’Enfer. 
 
1934-1939 
L’artiste quitte Paris pour des raisons financières et devient moniteur de ski à Tignes, en Savoie. Il y gère l’hôtel et le dancing 
«La Cagna», puis un autre établissement à Val-D’isère, «La Grande Ourse». 

1935                          

Il épouse Yvonne Loyer. Le couple divorcera en 1942. 
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1939-1940 
De retour à Paris, en 1940, après quelques mois dans le sud de la France, Fautrier loge chez Jeanne Castel. Il prend ensuite 
un atelier boulevard Raspail – lieu de réunions pour la Résistance – avec Thérèse Malvardi, sa nouvelle compagne. Il se remet 
à peindre et participe de nouveau aux Salons. 
 
1941-1942 
Exposition personnelle à la galerie Alfred Poyet. Il se lie d’amitié avec Paulhan, Char, Ponge, Éluard, et travaille à l’illustration 
d’ouvrages pour l’éditeur Georges Blaizot (notamment Orénoque et Lespugue de Robert Ganzo, Madame Edwarda de 
Georges Bataille). 
 
1943 
L’exposition qui lui est consacrée à la galerie René Drouin, avec des tableaux couvrant la période 1915-1943, est son premier 
succès. Arrêté par la Gestapo, il repart pour Chamonix dès sa sortie de prison.  
De retour à Paris, il séjourne à la clinique de Châtenay-Malabry (Hauts-de-Seine), dans laquelle Paulhan lui avait conseillé de 
se cacher. C’est là qu’il commence à peindre les Otages. Il rencontre Jeannine Aeply avec qui il aura deux enfants. 

 
1945 
Exposition des Otages chez René Drouin. Il s’installe définitivement dans la maison de Châtenay-Malabry. 
 
1946 
Naissance de son fils Dominique, puis de sa fille Manuelle l’année suivante. 
 
1949 
Jean Paulhan publie Fautrier l’enragé, avec des gravures de l’artiste. 
 
1950 
Avec Jeannine Aeply, Fautrier met au point un procédé de reproduction, afin d’assurer sa situation  financière, et produit les 
Originaux multiples. 
 
1954 
Après une interruption de plusieurs années, il renoue avec la peinture. 
 
1955 
Exposition des Objets à la galerie Rive droite; le catalogue est préfacé par Jean Paulhan. 
 
1956 
Exposition des Nus à la galerie Rive droite; le catalogue est préfacé par Francis Ponge. 

 
1957 
Exposition des Partisans à la galerie Rive droite, en hommage aux victimes de l’invasion de la Hongrie par l’armée soviétique 
l’année précédente. Début d’une série d’expositions à l’étranger. 
 
1960 
Invité d’honneur de la XXX

e
 Biennale de Venise, Fautrier reçoit le Grand Prix de la peinture, conjointement à Hans Hartung. 

 
1961 
Le Grand Prix de la VII

e
 Biennale de Tokyo lui est décerné. 

 
1962 
Il rencontre Jacqueline Cousin. 
 
1964 
Une rétrospective lui est consacrée au Musée d’Art moderne de la Ville de Paris, auquel il fait une importante donation de ses 
œuvres. 
Jean Fautrier meurt le 21 juillet, date à laquelle était prévu son mariage avec Jacqueline Cousin. 
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Parcours de l’exposition 
 
 
Introduction 
 

Bien que peu connu du grand public, Jean Fautrier  (1898-1964) est l’un des artistes majeurs du XXème siècle. Il appartient à 
la génération venue à l’art après le fauvisme, le cubisme et les avant-gardes qui en sont immédiatement issues. Comme 
Alberto Giacometti,  Jean Dubuffet, Lucio Fontana ou Henri Michaux,  il s’est engagé dans une nouvelle direction qui, chez lu i,  
s’est dessinée très tôt. La première partie de son œuvre  est une des plus saisissantes de l’entre-deux-guerres, dont elle 
reflète les drames et les tensions. Son œuvre  évolue de façon spectaculaire dès la fin des années 1920,  au point malgré lui , 
de faire de Fautrier l’inventeur  de l’art informel – dont l’influence sera considérable.  L’artiste refusera toujours que la peinture 
– ou la  sculpture, parce qu’il est aussi un grand sculpteur –  ne soit plus en prise avec la réalité. La peinture de Fautrier 
repose sur la matière, à la fois  souvenir du sujet et réalité personnelle. Articulée au  moyen de nuances de lumières et de 
couleurs, elle est,  dès les débuts réalistes de l’artiste, une suite d’inventions  picturales qui marquera les esprits. Fautrier était 
étroitement  lié à de grands auteurs de son temps, notamment André  Malraux, Jean Paulhan ou Francis Ponge, qui ont  
accompagné son œuvre avec ferveur. En 1946, Ponge  compare la forte personnalité de Picasso à celle de  Fautrier, dans 
laquelle il reconnaît le double : « Après  Picasso : masculin, léonin, [...], Fautrier représente le côté  de la peinture féminin et 
félin 1 [...]. » Pour lui, ce dernier  ne faisait pas qu’apposer un énième tableau au mur ; son  œuvre était bien plus puissante : « 
Il est clair que Fautrier a  une autre ambition. Il veut rompre le mur » et donc  ouvrir l’art vers de nouvelles perspectives. Cette 
exposition est la troisième rétrospective Fautrier  organisée par le Musée d’Art moderne de la Ville de Paris  depuis le 
printemps 1964, après que l’artiste fit – juste  avant de mourir – une importante donation au Musée.  La deuxième, d’envergure 
également, eut lieu en 1989.  Celle d’aujourd’hui, presque trente ans plus tard, est  une reprise augmentée de la rétrospective 
que proposa  à l’automne 2017 le Kunstmuseum Winterthur (Suisse).  Avec près de cent quarante peintures, un corpus 
représentatif d’œuvres sur papier et plus de vingt-cinq sculptures – soit presque la totalité de la production sculpturale  de 
l’artiste –, cette exposition permet de donner une juste  vue de l’œuvre de Fautrier. 

 

1. Les débuts : 1922–1925 
 

Le parcours artistique de Jean Fautrier débute en  1920, lorsque, réformé par l’armée, il s’installe à Paris.  Outre la peinture, il 
expérimente les arts graphiques  (gravure sur bois et lithographie) qui seront déterminants pour la réalisation de ses premières 
toiles.  Laissant libre cours à un réalisme sarcastique, l’artiste  dépeint ses sujets de façon impitoyable. Il tire ses  thèmes de la 
vie des gens d’origine modeste, comme  Les habitantes du Tyrol – un souvenir de ses séjours  à la montagne –, où le 
primitivisme de la peinture  rejoint la laideur flagrante des modèles. Dans Portrait  de ma concierge (1922) ou  Trois Vieilles 
Femmes (vers 1923) – des patientes de la Salpêtrière –, l’accent est mis sur les traits des visages et les mains 
surdimensionnées, apportant ainsi de la sévérité et de la profondeur à ses portraits. En 1925, Fautrier, inspiré par sa 
compagne  Andrée Pierson, s’attaque au nu pour la première fois, à travers des pastels et des peintures. Grâce à la 
représentation du corps et de l’espace seulement esquissé, la présence du sujet fait émerger la virtuosité picturale. Fautrier ne 
suit pas la manière du postimpressionnisme, pas plus qu’il ne marche dans les pas de l’avant-garde cubiste, et ignore les 
jalons posés par le néoclassicisme. Ses tableaux se rapprochent plutôt des tonalités sombres de la peinture flamande, ou de 
celle de son ami et professeur Walter Sickert, rencontré lors de ses études à Londres. «Je me refusais à entrer dans une école 
quelconque, cubiste ou autre. J’estimais que le cubisme était une chose finie, et le surréalisme, qui était à la mode alors, 
également une chose finie [...].» 

 

2. Période noire : 1926–1927 
 

En 1926, des randonnées dans les Hautes-Alpes – dans le Tyrol ou en Savoie – inspirent à Fautrier des  paysages de 
glaciers. Ces œuvres sont d’une intensité jamais vue jusqu’alors. Par le traitement de la matière et de la lumière, elles 
annoncent la «période noire », qui n’aura pas d’équivalent à son époque. Cette peinture est une évocation simple du sujet, 
abordé de manière frontale, parfois brutale, avec l’application raffinée de quelques empreintes colorées dans un monochrome 
sombre. Le peintre place les éléments de ses natures mortes sur une surface à l’intérieur de l’image, anticipant probablement 
le fond à venir. Le brun cuivré pâteux suffit à suggérer le corps du lapin écorché, le vert vibrant la surface des poires, ou le noir 
profond la présence énigmatique d’un sanglier abattu et suspendu. Chaque sujet prend une dimension saisissante; ce ne sont 
plus des choses ou des êtres qui sont représentés, mais la réalité essentielle de leur présence au monde. Leur apparence 
subtile mais aussi le choix des sujets font penser que ces œuvres ont été réalisées en référence aux natures mortes de la 
peinture française du XVIIIème siècle. Chardin est, dès cette époque, une grande source d’admiration pour Fautrier. Ces 
tableaux valent à l’artiste ses premiers succès commerciaux. Ils attirent l’attention des marchands d’art Paul Guillaume et 
Léopold Zborowski: le premier lui fait signer un contrat, tandis que le second l’expose aux côtés de Modigliani, de Kisling et de 
Soutine. Les nombreuses versions des mêmes sujets, tels ses Nus noirs, sont un signe de l’intérêt grandissant du public pour 
le travail de Fautrier, dont la répétition en série laisse transparaître son univers érotique. 
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3. Port-Cros : 1928 
 

En 1927, la peinture de Fautrier évolue du noir vers un gris plus doux («période grise»). Les formes deviennent plus 
suggestives comme dans ses nus monumentaux qui émergent dans une semi-pénombre. Un séjour sur l’île de Port-Cros, au 
large d’Hyères, en 1928, marque une césure dans l’œuvre de Fautrier. Sa palette s’éclaircit, ses aplats de couleur se font 
encore plus pâteux. C’est tout particulièrement vrai dans son chef-d’œuvre de la période, Forêt (collection du musée de 
Karlsruhe), où les troncs d’arbres perdent de leur matérialité, au profit des intervalles qui les séparent, massivement rempl is 
d’un jaune froid, tandis que dans les cimes, le trait ondule et s’émancipe en une arabesque libre. Le paysage permet à Fautrier 
d’obtenir une représentation graphique qui se détache du sujet. C’est également à ce tournant de sa peinture qu’il sculpte son 
premier corpus d’œuvres: quelques bustes et diverses petites statues. Dans ces sculptures-peintures, toujours représentées 
frontalement, la déformation déjà à l’œuvre dans son travail pictural, trouve son prolongement de manière très explicite. Dans 
ces bustes, on retrouve le traitement pâteux des surfaces peintes, les détails se fondant dans la matière, traitée de façon 
imparfaite. Ces œuvres rappellent celles d’autres peintres-sculpteurs, notamment Degas, dont les sculptures ont été 
découvertes dans les années 1920, ou Matisse, dans la déformation émancipée des parties du corps. 

 

4. Illustrations pour L’Enfer de Dante et paysages : 1928–1940 
 

L’apport de l’expérience de Port-Cros transparaît dans la série de lithographies que Fautrier prépare à partir de 1928 en vue 
de la publication d’une édition illustrée de L’Enfer de Dante. Si la proposition de collaborer avec les éditions Gallimard vient 

d’André Malraux, c’est l’artiste lui-même qui choisit, après réflexion, ce poème comme point de départ à son travail. Les études 
au pastel pour cette suite lithographique ont été en grande partie perdues, et l’éditeur ayant renoncé au projet en raison du 
caractère trop abstrait des illustrations de Fautrier, seules les épreuves subsistent. Mais ces lithographies ne sont en aucune 
façon abstraites: on reconnaît des sujets déjà abordés auparavant, dans lesquels l’artiste fait un pas supplémentaire et 
fondamental vers un emploi libéré de la couleur, et une ébauche schématique de la nature et des figures. Désireux, comme il 
l’expliquera plus tard, de s’affranchir du genre photo graphique, du mimétique, et ne sachant rien des abstractions d’un 
Kandinsky, il ne se permet pas encore de faire quelque chose de complètement «informel». Les petits formats sur papier, 
réalisés de 1928 à 1940, montrent que le sujet du paysage lui offre la possibilité, paradoxalement, de s’écarter davantage de 
la représentation naturaliste. Ces travaux étant à peine datés, il est difficile de déterminer quand ils ont réellement été 
exécutés. Le Petit Paysage de 1940 témoigne encore de la fascination de Fautrier pour la désagrégation des contours à 
travers un tracé libre, l’idée maîtresse qui l’avait conduit dans ses illustrations pour L’Enfer. 

 

5. Dessins : 1930–1960 
 

 

Bien qu’étant un dessinateur hors pair, Fautrier ne se remet vraiment au dessin et au pastel qu’à partir du milieu de la guerre. 
Il a en effet obtenu en 1942 une commande pour réaliser les illustrations qui accompagneront le poème Lespugue de Robert 
Ganzo, puis une autre pour deux ouvrages de Georges Bataille (Madame Edwarda et L’Alleluiah). L’abstraction du sujet, la 

séparation entre contour et forme matérielle se poursuivent dans le traitement du corps jamais totalement abandonné, que ce 
soit dans les têtes seulement suggérées des Otages ou dans les silhouettes voluptueuses des femmes allongées de 
L’Alleluiah. À l’image des écrits de Bataille, où des situations érotiques et des fantasmes de destruction se mêlent, la 
représentation des figures confond volupté et déformation. D’après Palma Bucarelli, auteure d’un ouvrage de référence sur 
Jean Fautrier, ces nus étaient «comme des grappes de matière irritée et décomposée». Elle ajoutait qu’il y a, «dans les 
profondeurs de la nature de Fautrier, un instinct de destruction qui se confond obscurément avec sensualité». Malgré cette 
technique agressive, le trait ne se fait jamais violent et reste distant: il enserre le corps tel un objet de désir dans des 
mouvements rythmiques et calligraphiques, ou encore le résume en un trait concis (torse aux bras suggérés, poitrines et sexes 
réduits à un simple signe). Le fond mat, dessiné au charbon, récurrent dans les nus, apparaît ici comme le pendant de la 
masse apposée au couteau sur les toiles. Dans ses œuvres tardives, Fautrier revient au dessin, dans lequel le trait gestuel, 
presque abstrait, semble émaner du corps lui-même plus que de la main de l’artiste 

 

6. Années de transition : 1930–1940 

 

Suite au crash du marché de l’art, après la crise économique de 1929, Fautrier ne peut plus vivre de son activité, jusque-là 
prospère. Il se voit alors contraint de trouver une autre source de revenus, et devient, dans les années qui suivent, moniteur de 
ski et hôtelier dans les Alpes savoyardes. Désormais dépourvu d’atelier, il peindra beaucoup moins durant ces années. Dans 
son isolement, il réfléchit à une technique de peinture d’un nouveau genre, qu’il mettra finalement au point dans les années 
1940: « [...] même dans les années que j’ai passées comme professeur de ski en montagne, j’ai travaillé cette technique très 
soigneusement mais petit à petit, en mettant de plus en plus d’épaisseur, en n’en mettant plus, en cherchant autre chose 
[...].»Cette technique apparaît déjà dans les natures mortes et les nus avec lesquels il reprend la peinture à la fin des années 
1930. Ces œuvres sont conçues graphiquement: évoluant jusqu’à l’arabesque, le trait détermine l’apparence de l’objet plus 
encore que dans la «période noire». Désormais, l’artiste travaille exclusivement sur du papier qu’il maroufle ensuite sur une 
toile. Dans Les Deux Pichets (vers 1939), le plat suggéré par la masse de plâtre repose sur un fond grossièrement peint, 
tandis que les deux pichets et les fruits sont esquissés au pinceau. C’est aussi dans le courant des années 1930 que Fautrier 
revient à la sculpture: les dimensions de Femme debout (1935) rappellent combien le corps féminin est un thème important 
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pour lui; et son visage annonce le deuxième corpus de têtes sculptées qui verront le jour en 1940. Leurs traits, finement 
ciselés, se fondent dans la matière de sa sculpture comme dans celle de sa peinture. 

 

7. Une nouvelle peinture : Les Otages 1940–1945 

En 1940, Fautrier revient à Paris. Durant les années de guerre, il pratique un nouveau genre de peinture auquel il pensait 
depuis longtemps. Il ne traite que peu de sujets – végétation, nus, natures mortes – mais ceux-ci sont transformés. L’artiste ne 
peint plus au sens traditionnel du terme, il conçoit l’image comme une construction matérielle. Avec le couteau, il appose une 
masse d’enduit blanc sur le papier et la modèle librement. La matière n’est pas un fragment de réalité introduit dans l’image, 
elle ne fait que suggérer cette réalité. Sur cette base solide, Fautrier répand des pigments de couleur et esquisse avec le 
pinceau les contours qui encerclent la forme sculptée et la font disparaître. Il ne travaille alors pas contre un mur mais pose le 
papier devant lui sur une table. Le nombre de ses sujets reste réduit: des paysages, des nus, et surtout les têtes d’Otages, qui 
font un effet retentissant lors de leur présentation en octobre-novembre 1945 à la galerie René Drouin Ces Otages sont des 
visages de prisonniers de la Gestapo – un thème bouleversant et vibrant d’actualité – mais l’art et la façon dont procède 
Fautrier irritent, de même que le traitement en série des têtes, que Michel Ragon, écrivain et critique d’art, décrira de la façon 
suivante: «Chaque tableau était peint de la même manière. Sur un fond vert d’eau, une flaque de blanc épais s’étalait. Un 
coup de pinceau indiquait la forme du visage. Et c’était tout.» Les visiteurs de l’exposition remarquent, embarrassés, la beauté 

des Otages, tandis que dans la préface du catalogue de l’exposition, André Malraux s’interroge: «Ne sommes-nous pas gênés 
par certains de ces roses et de ces verts presque tendres, qui semblent appartenir à une complaisance [...] de Fautrier pour 
une autre part de lui-même ? 

 
8. Les Objets : 1946 – 1955 
 

Après la guerre, Fautrier commence, avec les Objets, un nouveau corpus d’œuvres. Il ne choisit pas de représenter des objets 
de valeur, mais, bien au contraire, des objets produits de façon standardisée, voire industrielle, comme un verre, un pot, des 
boîtes de conserve, des canettes, des cartons, des bobines, ou encore des flacons de parfum. L’artiste ne s’intéresse pas aux 
objets sous leur aspect familier mais cherche à en capturer l’essence avant que celle-ci ne soit dérobée par l’usage qui en est 
fait. «Fautrier nous peint une boîte comme si le concept de boîte n’existait pas encore [...] et, plutôt qu’un objet, un déba t entre 
rêve et matière, un tâtonnement vers la “boîte” dans la zone d’incertitude où se frôlent le possible et le réel», écr it André 
Berne-Joffroy, commissaire d’exposition et écrivain. Le côtoiement de matières – peinture et dessin –, qui avait déjà donné aux 
images noires leur caractère particulier, atteint dans les Objets des sommets de raffinement. Les Objets de Fautrier rayonnent 

de la beauté évidente des natures mortes de Chardin. Dans ses recherches de cette époque, l’artiste découvre ce à quoi il 
aspire: une consistance interne précise, qui se distingue de l’expressivité liée au geste direct, et cultivée depuis l’époque  des 
impressionnistes. Ainsi, Fautrier ne jette pas un regard nostalgique sur la tradition – sa peinture est irréfutablement 
contemporaine. «Il faut donc ramener la peinture à cette qualité artistique qui valait avant la touche sacrée. Le peintre est 
devenu un virtuose.» 

 

9. L’œuvre final : 1955–1963 

 
Série et répétition sont des procédés chers à Fautrier depuis ses suites de Nus noirs de 1927. L’artiste va jusqu’à inventer en 
1950 un nouveau procédé de reproduction, les Originaux multiples: des tirages luxueux qui ne sont pas de simples 

reproductions d’œuvres. À travers la répétition d’un thème et la banalisation de l’objet, le dessin abstrait apparaît au grand 
jour: c’est à la fois une simple évocation et une présence d’une grande précision qui confère à la représentation un aspect 
définitif. Lorsque Fautrier revient réellement à la peinture, après avoir moins produit pendant plusieurs années suite à des 
problèmes financiers, il se concentre sur les thèmes qui l’occupent depuis ses débuts: des nus, des têtes, des 
paysages...Face au succès de la peinture abstraite, il insiste sur l’importance fondamentale de la réalité dans l’œuvre. Il 
commence par reprendre les têtes de ses Otages qu’il transforme en visages asexués, leur donnant des titres issus de 
célèbres morceaux de jazz, comme pour Wa Da Da(1956). À l’automne 1956, alors que les Hongrois se soulèvent à Budapest, 
Fautrier peint la série des Partisans, inscrivant à la main, au bas de chaque toile, le célèbre vers de Paul Éluard: «J’écris  ton 
nom, Liberté». Ce n’est plus la recherche d’une nouvelle technique qui conduit son travail, mais la volonté de tout peindre en 
s’appuyant sur la «bravoure et [la] brièveté du dessin» prônées par Francis Ponge, et qui va de l’érotisme à la nature. 
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Catalogue 

 

 

 

 

Catalogue bilingue français-anglais 

éditions Paris Musées 

272 pages 

44,90 € 

 

Le catalogue présente, dans une approche chronologique, l’œuvre peint de Fautrier ainsi que la quasi-totalité des sculptures. 
Les témoignages et les correspondances offrent une vision sensible d’un peintre dont Jean Paulhan, critique d’art et ami  de 
Fautrier disait : « Mais que dire d’un Braque ou d’un Fautrier qui tout à la fois, d’un même mouvement, montrent et ne 
montrent pas, invitent et refusent, forment la clarté et l’éteignent, donnent le sens – et c’est un autre sens qui est le bon. Que 
dire sinon qu’avec eux commence et se fonde une peinture, qu’il faudrait appeler la peinture de la part obscure ou du 
contresens». 
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Extraits du catalogue 
 
Préface de Fabrice Hergott, directeur du Musée d’Art moderne de la Ville de Paris 

 
 
S’il existe un artiste dont l’œuvre joue un grand rôle dans la riche histoire du Musée d’Art moderne, c’est bien celle de Jean 
Fautrier. Au printemps 1964, quelques mois avant qu’il ne meure d’un cancer, il fait don au musée d’un ensemble de ses 
œuvres à l’occasion de sa rétrospective qui est aussi sa première exposition dans une institution publique française. 

Fautrier est alors un artiste montré dans de très bonnes galeries et défendu par de grands écrivains et poètes comme Malraux, 
Paulhan ou Ponge. Au milieu des années soixante, ce cercle de défenseurs prestigieux et actifs ne suffit pas à lui assurer la 
reconnaissance de l’importance de son œuvre. Les jeunes générations ne s’intéressent plus à la peinture à moins qu’elle ne 
vienne d’Amérique. Fautrier l’inclassable est vu comme un artiste du passé. Presque personne ne se souvient qu’il est, depuis  
la fin des années vingt, le premier peintre informel et gestuel, le premier aussi qui a donné autant d’importance à la matière. 
Son œuvre du début, la plus figurative, est tout simplement ignorée. De son vivant, les périodes de reconnaissance et de 
disparition s’étaient succédé et cette alternance lui a largement survécu. Il faudra en effet attendre longtemps pour que son 
œuvre soit réellement reconsidérée. En 1964, le marchand, et futur donateur du musée, Michael Werner, accompagné de 
Georg Baselitz, découvrirent par hasard la rétrospective du Musée d’Art moderne et puisèrent dans les œuvres des années 
vingt le fondement de leur esthétique. Leur regard militant jouera un rôle important et permettra la réalisation de l’exposit ion de 
1980 de la Kunsthalle de Cologne qui sera la première étape du lent retour en grâce de Fautrier. En 1989, le Musée d’Art 
moderne, traditionnellement attentif au regard des artistes à travers le monde, organise sa deuxième rétrospective. Malgré sa 
réussite, cette belle exposition ne suffit pas. L’œuvre y a gagné une estime qui ne dépasse pas le cercle de quelques grands 
amateurs. Et ce n’est que depuis un peu plus de dix ans que se sont succédé quelques belles rétrospectives dans des 
institutions en Suisse au Japon et, plus près de nous, au musée de Sceaux, second bénéficiaire de la donation de 1964. Aussi 
réussies qu’aient été ses expositions et les publications attenantes, elles n’ont eu aucune répercussion sur la réception 
publique de l’œuvre et relativement peu sur le marché de l’art. C’est pourquoi il était difficile de rester indifférent à l’initiative 
d’une rétrospective Fautrier organisée par le Kunstmuseum de Winterthur. Dieter Schwarz, qui en fut pendant vingt-six ans le 
directeur, y a été l’auteur d’une programmation passionnante tant pour l’art moderne que contemporain et l’exposition Fautrier 
a été son dernier projet. Initialement, elle n’aurait dû être présentée qu’à Winterthur, mais un décalage dans le calendrier 
d’importants travaux au Musée d’Art moderne a ouvert l’opportunité de faire une troisième exposition Fautrier. Une exposition 
qui, à Paris, est la reprise augmentée de l’exposition de Winterthur adaptée aux plus grands espaces du musée de 
l’exposition. 

Au regard de l’importance de l’œuvre, tant en elle-même que par sa place dans nos collections, une telle rétrospective aurait 
très probablement eu lieu un jour ou l’autre. Depuis dix ans, la collection a continué à s’enrichir, tout d’abord par le don 
spontané d’André Berne-Joffroy, ami de l’artiste, puis par l’achat du très beau Lac bleu qui manquait dans les collections et, 
l’an dernier, par le don généreux d’un très bel ensemble de gouaches aussi subtiles qu’essentielles que nous fit Jacqueline 
Cousin, la compagne et dernier amour de l’artiste. Mais peut-être que si cette exposition se fait aujourd’hui à Paris dans des 
circonstances inattendues, c’est que Fautrier est arrivé dans un temps où l’on voit plus clairement l’importance de son œuvre . 
S’il est le premier artiste informel, et l’inventeur dès la fin des années vingt de cette abstraction non géométrique qui est peut-
être la forme artistique la plus populaire aujourd’hui, son œuvre est restée jusqu’au bout liée à la réalité. Du tout début à  la fin, 
il y a chez lui une tension qui plonge le regard dans l’expérience de son objet et la réalisation de son avenir. « C’est en captant 
un instant figé du futur que l’on fait un art qui a de l’importance » confiait Fautrier à Sami Tarica. Une phrase clé qui s’applique 
à toute l’œuvre, depuis les Trois Vieilles Femmes hallucinantes et presque inconnues du Landesmuseum für Kunst und 
Kulturgeschichte d’Oldenburg près de Brême, aux œuvres de la fin qui sont des paysages et des corps suspendus dans 
l’imminence de leur disparition. Peintures et sculptures montrent la part de réalité que contient l’irréel et celle d’irréalité 
enveloppant le réel. Une contradiction que Fautrier est peut-être le seul à avoir su rendre de manière aussi précise, 
vraisemblable, actuelle et prémonitoire. 

Nos remerciements vont aux prêteurs de l’exposition qui ont généreusement permis cette nouvelle étape. Elles vont aux 
équipes de Paris Musées, à celles du Musée d’Art moderne et à Olivia Gaultier qui en a magistralement centralisé la 
coordination. Ils s’adressent aussi et surtout à Dieter Schwarz qui a généreusement contribué à ce que cette exposition vienne 
à Paris dans un temps exceptionnellement court, à ses équipes du Kunstmuseum de Winterthur et aux auteurs du catalogue. 
Ils vont enfin à Dominique Fautrier ainsi qu’à Jacqueline Cousin pour leur active bienveillance. 
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Préface de Dieter Schwarz, commissaire invité 

 
 
Dans la peinture française de la première moitié du XXe siècle, Jean Fautrier est une figure singulière. Lors de la création de 
ses tout premiers nus et sombres natures mortes, il laissa libre court à une expressivité impressionnante, telle qu’on la vit à 
peine se manifester dans la peinture française, depuis les débuts de Cézanne. Mais les images de la « période noire » de 
Fautrier n’étaient pas déterminées par une expression purement picturale, car les contours des objets étaient grattés dans la 
matière. Les lignes fines s’enroulaient autour des fleurs et des fruits qui émergeaient délicatement du fond noir, semblant a insi 
échapper à la visibilité immédiate. Leur apparence subtile laissait supposer qu’ils auraient été peints à partir du souvenir de la 
grande époque de la peinture française – surtout de ses natures mortes – au XVIIIe siècle. D’ailleurs, le peintre semblait avoir 
bien conscience de l’instabilité de ce souvenir. À la fin des années 1920, ce furent ses séjours dans le sud de la France et 
dans les Alpes savoyardes, mais surtout la commande pour l’illustration de L’Enfer de Dante, qui conduisirent Fautrier à 
adopter un nouveau langage pictural, dans lequel la ligne dessinée, la poussière de pigments et la matière amorphe évoquent 
l’objet – paysage ou corps. Ce n’est pas un hasard si Fautrier a surpris le public des manifestations artistiques parisiennes 
avec ces œuvres, au cours de l’année 1945. Une exposition de l’œuvre de Fautrier s’est imposée (du 26 août au 12 novembre 
2017) au Kunstmuseum Winterthur, musée où la peinture française à l’aube du XXe siècle est si richement représentée — en 
particulier avec Bonnard et Vuillard —, et ce d’autant plus que le musée est le seul en Suisse à posséder des tableaux et des 
dessins de l’artiste. Il était également devenu temps d’organiser une telle exposition, car les dernières rétrospectives – en 
1980 à Cologne, en 1989 à Paris, en 2004 à Martigny – remontaient à de nombreuses années. 

L’œuvre de Fautrier est bien représentée dans des collections privées en Allemagne et en Suisse romande. Ainsi a-t-il été 
possible de s’appuyer sur ces dernières pour la sélection des œuvres ; celle-ci a été complétée par des œuvres provenant de 
collections privées et de musées parisiens, afin de pouvoir représenter plus largement, notamment, l’importante période de sa 
création après 1940. Au même titre que les estampes déjà traitées en détail lors d’une exposition genevoise de 1986, les 
dessins jouent un rôle important pour Fautrier. Une exposition consacrée à ces seuls travaux se serait d’ailleurs    imposée ; ce 
qui explique qu’ils n’aient été que peu représentés dans l’exposition du Kunstmuseum Winterthur. Fautrier s’est tourné vers la 
sculpture en deux phases — autour de 1928 et autour de 1940. Son œuvre en matière de sculpture, restreinte et encore peu 
connue, est représentée presque intégralement. Ce fut grâce aux nombreux prêteurs que l’exposition a pu être réalisée, et je 
voudrais en premier lieu les remercier. Étant donné que la plupart d’entre eux souhaitent ne pas être nommés, ce 
remerciement reste général. Cependant, je peux personnellement nommer les responsables des musées qui ont 
généreusement soutenu l’exposition à Winterthur – Fabrice Hergott, directeur du Musée d’Art moderne de la Ville de Paris ; 
Dominique Brême, directeur du musée du domaine départemental de Sceaux, et Stephan Kutniak, directeur général adjoint du 
Conseil départemental des Hauts-de-Seine, pôle Culture ; Sam Keller, directeur, et Ulf Küster, conservateur, de la Fondation 
Beyeler à Riehen ; Pia Müller-Tamm, directrice, et Alexander Eiling, conservateur, de la Staatliche Kunsthalle à Karlsruhe. Je 
tiens ensuite à remercier Janet Briner à Genève, Flora Triebel, conservatrice, et Antoine Bourroux, bibliothécaire, du musée du 
domaine départemental de Sceaux, pour les diverses aides apportées lors de la préparation de l’exposition. J’ai pu mener de 
longues conversations au sujet de l’artiste avec Thomas Borgmann à Berlin, Marie-José Lefort et Alain Tarica à Genève, avec 
Castor Seibel à Paris, et ces échanges furent d’une grande valeur au cours de la préparation de l’exposition. 

Il convient d’adresser de grands remerciements aux auteures et auteurs qui ont rédigé les essais de ce catalogue, en 
particulier Muriel Pic, professeur de littérature française à l’Institut de langue et de littérature française de l’université de Berne. 
Elle a non seulement rédigé un texte qui est le fruit de ses longues années de recherche, mais elle a également découvert et 
transcrit les textes inédits d’Édith Boissonnas, femme de lettres basée à Neuchâtel, et m’a aimablement présenté des 
collègues qui ont contribué à cet ouvrage en puisant dans leurs spécialités, à savoir Christophe Barnabé, doctorant à l’Institut 
de langue et de littérature françaises de l’université de Berne, Marianne Jakobi, professeure d’histoire de l’art contemporain et 
directrice du département d’histoire de l’art et d’archéologie du centre d’histoire Espaces et Cultures à l’université Blaise 

Pascal-Clermont-Ferrand II, et Eduardo Jorge de Oliveira, professeur assistant en langue, littérature et civilisation brésiliennes 
au Romanisches Seminar de l’université de Zurich. Les traductions, complexes, ont été réalisées, pour la présente édi tion, par 
Emer Lettow, Sophia Moss, Chrisoula Pétridis, David Wharry et Bernard Wooding. 
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Exposer des peintures matiéristes dans l’immédiat après-guerre 
Jean Fautrier et Jean Dubuffet face à l’histoire 

 
Marianne Jakobi  

 
 
(…) Cette première exposition monographique de Fautrier à la galerie Drouin exerce une emprise visuelle forte sur Dubuffet 
qui découvre, médusé, des corps et des visages informes recouverts d’une « étrange pâte, fort déplaisante à regarder

 
», des 

teintes mordorées, assourdies, brunâtres, de « violentes tâches blanchâtres écrasées ». Il s’agit de petites toiles d’anonymes 
intitulées Otages, numérotés de 1 à 33 auxquels s’ajoutent quelques grandes peintures aux titres plus engagés comme 
Oradour, Massacre, Torse de fusillé, Femme suppliciée. Cette magistrale exposition de corps meurtris exerce une impression 
si forte sur Dubuffet qu’il y retourne plusieurs fois, au point de se sentir : « une éponge gorgée, un caméléon sursaturé d’une 
couleur qui n’est pas la sienne. Comme un caméléon de couleur naturellement verdâtre qui se sentirait vert pomme un peu 
plus pomme qu’au naturel. » Les propos de Dubuffet, subjugué par les peintures de Fautrier, laissent transparaître une grande 
irritation de se découvrir en quelque sorte influencé par le peintre des Otages, mais aussi une légère ironie acide que révèle 
l’utilisation du mot « pomme » accentuée par l’omniprésence du champ lexical de la nature : à côté de termes abstraits se 
rapportant à la création artistique et à la peinture, il a recours à un vocabulaire parfois ambigu (« l’éponge gorgée » désigne-t-
elle l’instrument du peintre ou l’animal aquatique ?), mais incontestablement riche en images naturalistes. Le peintre en « 
caméléon » se constitue en figure particulièrement poétique par son activité de coloriste, mais n’est-ce pas aussi un moyen 
d’éviter le lien à l’histoire contemporaine revendiqué par le titre même de l’exposition Otages. 
 
 
Matière/histoire : voir ou ne pas voir des otages ?  

 
Représenter des otages et les exposer dans le contexte de l’immédiat après-guerre soulève la question de l’engagement de 
l’artiste. Quand de nombreux artistes sont contraints de se réfugier en zone libre, de s’exiler dans des pays neutres ou alliés, 
Fautrier regagne Paris en 1940 où il s’installe dans un atelier, boulevard Raspail et tisse des liens étroits avec des grandes 
figures intellectuelles de la Résistance (Paulhan, René Char, Francis Ponge, Paul Eluard). Arrêté en janvier 1943 puis relâché 
grâce à l’intervention du sculpteur Arno Breker, Fautrier s’installe à Châtenay-Malabry dans une dépendance de 
l’établissement pour malades mentaux, la clinique de la Vallée aux-Loups. Pour sa part, Dubuffet, mobilisé en août 1939, fait 
fortune grâce à ses talents de négociants en vin et cette manne financière lui permet de se consacrer à la peinture et de 
s’afficher dans l’entourage de Résistants – dont certains sont particulièrement sensibles à la dimension politique de 
l’exposition des Otages de Fautrier. 
 
La série des Otages postdatée en 1945, a été entreprise par Fautrier avant le massacre d’Oradour-sur-Glane du 10 juin 1944. 
Cependant il est bien difficile de reconstituer le processus de création des œuvres et leur lien aux évènements historiques. 
S’agit-il de cadavres vus dans un charnier ? De scènes d’exécution entendues à proximité du domicile de Fautrier alors qu’il se 
trouvait à Châtenay-Malabry ? (…) La réception contrastée de cette exposition un peu plus d’un an après la Libération de Paris 
suscite des interprétations divergentes. Certains font de cette exposition un porte étendard de la peinture engagée, d’autres 
reprochent à Fautrier d’abandonner l’idée d’une peinture indépendante de l’histoire ; d’autres encore trouvent cette exposition 
indécente. Ces derniers soulignent le décalage entre les couleurs choisies associées au plaisir, à la virtuosité voire au frivole 
et la thématique de la douleur, de l’horreur des massacres et de la mort : « De ces roses et de ces verts presque tendres qui 
semblent appartenir à une complaisance », écrit André Malraux. Pour sa part, Dubuffet fait voler en éclat ce rapport à l’histoire 
: « Pour ce qui est des histoires, d’otages et d’Oradour, etc ; je m’en foutais, que je ne voyais pas d’otages dans tout cela, qu’il 
ne me paraissait pas du tout utile de mêler des otages à tout cela.» 
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La majesté de l’abrupt Francis Ponge face aux peintures de Fautrier 
 
Christophe Barnabé 
 

(…) Les productions de Fautrier, nous dit Ponge, notamment à cause de cette épaisseur de la pâte, s’éloignent du tableau au 
sens classique pour se rapprocher d’autre chose, pour nous emmener vers un lieu où, « réduits à une sorte de silence 
hyperbolique », nous devenons à notre tour « les otages du monde muet ».  

(…) Ascèse, purge, catharsis, comme l’écrit Ponge, besoin de se délivrer d’une obsession, quels que soient les mots 
employés pour la décrire, on voit bien que le poète tente d’élucider la démarche du peintre face à «l’affaire des otages  » en 
même temps qu’il s’observe lui-même confronté aux peintures de Fautrier –auxquelles il tente de répondre « à peu près 
comme un arbre réagit au vent » -et, à travers elles, également aux faits historiques qui les ont fait surgir. En effet, en datant 
son texte (à la fin duquel on peut lire « Paris, janvier 1945 », soit cinq mois à peine après la libération de la capitale), Ponge 
veut en souligner la proximité temporelle avec l’exécution des otages, qu’il n’hésite pas à qualifier d’«affaire la plus importante 
du siècle », affaire à laquelle lui, qui a comme Fautrier participé à la Résistance, fait également face et dont il doit témoigner.  

Mais en quoi consiste donc le geste du peintre, et pourquoi est-il si difficile à décrire ? Il y a, à la source, une blessure et, 
devant le spectateur, ensuite, cette série de peintures réduites à l’essentiel, rien que l’essentiel : « la tension, le nerf, la fierté, 
la cambrure ». Ainsi, la stupeur, l’effroi ou la colère donnent lieu à une peinture nouvelle, une épaisseur et un silence qui 
désarçonnent, mouvement dont Ponge donne la formule dans « A la gloire de Fautrier » : « plus l’émotion a été forte, plus 
l’abstraction peut être hardie ». Penture nouvelle dont l’accès, en vertu de sa part d’abstraction, n’est pas aisée, mais qui 
figure tout de même quelque chose. Car il fallait bien, nous dit Ponge, opposer quelque chose à l’intolérable, à l’idée de la 
torture. Et pour lui, une réponse picturale réaliste, qui comprend par ailleurs toujours le risque d’une certaine complaisance 
morbide dans le sujet, eût été moins efficace que la tentative, entreprise par Fautrier, de « transformer l’horreur en beauté ».  

(…) Telle est la conviction profonde qui porte cette œuvre: l’affirmation obstinée de la beauté face à l’horreur constitue une 
forme de résistance. Pourtant, prétendre à la beauté là où il n’y a qu’horreur (c’est entre ces deux pôles qu’alterne sans cesse 

la réflexion du poète), cela, Ponge le conçoit, peut frôler l’indécence; mais c’est toutefois là que réside le noyau du «miracle» 
opéré par Fautrier: «il nous restitue les Otages en beautés». De plus, nous l’avons dit, cette beauté ne va pas de soi ; elle 
demande au spectateur de rattraper Fautrier, de faire l’effort d’aller rejoindre ses Otages dans le monde muet, afin de 
comprendre son geste (et on peut dire que c’est exactement à cette tâche que s’attelle et nous invite Ponge). Autrement dit, la 
«beauté» des Otages de Fautrier est elle-même un acte de résistance; elle ne se livre qu’après un certain combat, et c’est 
alors pour mieux nous faire comprendre qu’à la sauvagerie et à la mort, l’art répondra toujours en faisant chanter les cicatrices 
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 Programmation culturelle 
 
Le service culturel propose des activités autour de chaque exposition :  
 
 

ACTIVITES EN FAMILLE  
 
VISITES-ANIMATIONS  

Visitez le musée en famille à l’aide d’un livret-jeux autour des collections ou des expositions. À la fin du parcours, un atelier est 
proposé aux participants.  
 À PARTIR DE 3 ANS | 1H | 5€* 
 
MÉTAMORPHOSES  
Exposition – Fautrier  

Après avoir observé la matière épaisse et les formes mouvantes qui composent les œuvres de Fautrier, petits et grands 
tracent à leur tour une figure sur une masse de pâte faite « maison ».  
 
SAMEDI 14H 15H 16H  
LES 24 FÉVRIER, 3 ET 10 MARS  

 
DIMANCHE 14H 15H 16H  
LES 18 FÉVRIER ET 13 MAI 

 
UNIQUES !  
Exposition – Fautrier  

Les familles sont invitées à reproduire un sujet identique à partir de tampons afin de créer une série (arbre, objet…). Chaque 
empreinte sera ensuite rehaussée de couleurs et de matière devenant ainsi à la fois unique et multiple. 
 
SAMEDI 14H 15H 16H  
LES 24 MARS, 7 ET 28 AVRIL  
 
DIMANCHE 14H 15H 16H  
LES 18 MARS ET 15 AVRIL 
 
 
ACTIVITES POUR LES TOUT-PETITS  
 
POUR LES MAMANS, PAPAS ET BÉBÉS  
DE 0 À 8 MOIS | 1H | 7€* 

7€ + billet d’entrée à l’exposition pour les parents 
* Gratuit pour les enfants  
Une visite tout en douceur et un accueil adapté sont proposés pour les bébés et leurs parents afin de pouvoir contempler les 
œuvres du musée.  
En parcourant les collections et les expositions, des exercices de yoga et de Wutao sont proposés pour se relaxer et se 
détendre. En fin de visite, assis sur des tapis, les parents participent à la création d’un objet souvenir qu’ils peuvent ensuite 
emporter. 
 
ARBRES !  
Exposition – Fautrier 
 
MERCREDI 14H  
LES 14 FÉVRIER ET 11 AVRIL 
 
| INFORMATIONS  

Porte-bébé obligatoire  
et tenue souple vivement conseillée 
 
 

ACTIVITES POUR LES PETITS 

 
VISITES-ANIMATIONS & ATELIERS 
DE 4 À 6 ANS | 1H30 | 5€ 
« TARTINES DE PEINTURE »  
Exposition - Fautrier  

Les enfants observent dans l’œuvre de Fautrier la façon dont la technique et la matière (tels que les enduits, les encres, les 
pastels et la peinture à l’huile) produisent des émotions. Un atelier est mis en place afin de leur permettre d’expérimenter à 
travers différentes textures le plaisir du toucher. Un moment unique et plein de matière !  
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MERCREDI 13H30  
LES 14 FÉVRIER, 14 MARS, 11 AVRIL ET 9 MAI  
 
SAMEDI 11H  
LES 10 FÉVRIER, 17 MARS ET 12 MAI  
 
VACANCES 11H  
LES 20, 22, 27 FÉVRIER ET 1ER MARS  
ET 17, 19, 24 ET 26 AVRIL 
 

 
ACTIVITES POUR LES ENFANTS  
 
ATELIERS ARTS PLASTIQUES  
DE 7 À 10 ANS | 2H | 8€ 

 
MA GÉOLOGIE-POÉSIE  
EN PEINTURE  
Exposition - Fautrier  

Les toiles de Fautrier sont constituées d’une multitude de couches : pigments, huile ou encre, papiers buvards, tissus, etc. 
Comme le peintre, les enfants sont invités en atelier à inventer leur propre enduit en utilisant tout ce qui leur tombe sous la 
main et créent une surface-tableau.  
 
MERCREDI 15H30  
LES 14 FÉVRIER, 14 MARS, 11 AVRIL ET 9 MAI  

 
SAMEDI 14H  
LES 10 AVRIL, 17 MARS ET 12 MAI  
 
VACANCES SCOLAIRES 14H  
LES 20, 22, 27 FÉVRIER ET 1ER MARS  
ET 17, 19, 24 ET 26 AVRIL 

 
 

ACTIVITES POUR LES ADULTES  
 
VISITES-CONFÉRENCES (1H30)  
Exposition Fautrier  

Les visites-conférences se déroulent en présence d’un médiateur du musée. Celui-ci propose une visite de l’exposition, qui 
pourra également être l’occasion d’un échange autour des œuvres. 
 

DU 30 JANVIER AU 22 AVRIL 
MARDI 14H30  
JEUDI 19H  
SAMEDI 14H30  
DIMANCHE 14H30 
 

DU 23 AVRIL AU 20 MAI  
MARDI 14H30  
JEUDI 19H  
SAMEDI 14H30 
 

VISITES-CONFÉRENCES  
EN LECTURE LABIALE (1H30)  
Exposition Fautrier  

Les visites-conférences en lecture labiale sont dédiées aux personnes sourdes et malentendantes. 
 

JEUDI 19H30  
LE 15 FÉVRIER  
SAMEDI 10H30  
LE 17 MARS 

 
VISITES-CONFÉRENCES ORALES (1H30)  
Exposition Fautrier  

Les visites-conférences orales sont dédiées aux personnes non-voyantes ou malvoyantes.  
Ces visites, conduites par une conférencière du musée, vous fait découvrir, par les mots, l’univers de l’exposition. 
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MARDI 10H30  
LE 6 FÉVRIER  
 
DIMANCHE 10H30  
LE 11 MARS 

 
| SANS RÉSERVATION  

Sauf visites-conférences orales: réservation au 01 53 67 40 95  
| RENSEIGNEMENTS:  

marie-josephe.berengier@paris.fr  - 01 53 67 40 95 
 
 
 
Renseignements et réservations auprès du service culturel : 01 53 67 40 80 / 41 10 

Presse : 01 53 67 40 51 / 40 76 
Consultez le site www.mam.paris.fr pour tous renseignements sur les activités du service culturel dans les rubriques 
« Activités / Événements » 
 
 
 
 
 
 
 
 
 
 
 
 
 

 

Le Musée d’Art moderne présente également 

Mohamed Bourouissa Urban Riders, 26 janvier – 22 avril 2018 

Exposition à venir 
 

Zao Wou-Ki L’espace est silence, 1
er

 juin 2018 – 6 janvier 2019 

 
 

 
 
 
 
 
 
 
 
 
 
 
 
 
 
 
 
 
 
 
 
 
 
 
 
 
 
 
 
 
 

http://www.mam.paris.fr/
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Informations pratiques 
 

 
Musée d’Art moderne de la Ville de Paris 

11, avenue du Président Wilson 
75116 Paris 
Tél : 01 53 67 40 00 / Fax : 01 47 23 35 98 
www.mam.paris.fr 

 
Transports 

 
Métro : Alma-Marceau ou Iéna 
RER : Pont de l’Alma (ligne C) 
Bus : 32/42/63/72/80/92 
Station Vélib' : 3 av. Montaigne ou 2 rue Marceau 
Station Autolib’ : 24 av. d’Iena, 33 av. Pierre 1

er
 de Serbie ou 1 av. Marceau 

 
Horaires d’ouverture  

 
Mardi au dimanche de 10h à 18h (fermeture des caisses à 17h15) 
Nocturne le jeudi de 18h à 22h seulement pour les expositions (fermeture des caisses à 21h15) 
Fermeture le lundi et certains jours fériés  

 

 L'exposition est accessible aux personnes handicapées moteur et à mobilité réduite.  

 
Tarifs de l’exposition « Jean Fautrier Matière et lumière » 

Plein tarif : 12 €  
Tarif réduit : 10 € 
 
Billet combiné Jean Fautrier / Mohamed Bourouissa 
 

Plein tarif : 15 € 
Tarif réduit : 13 € 

 
Billetterie  

 
Billets coupe-file sur www.mam.paris.fr 

 

 

 

 

 

 

 

 

 

 

 

 
Contacts Presse 

 
Maud Ohana                 Victoire Le Mat 

Responsable des relations presse                   Assistante attachée de presse 
Tél. 01 53 67 40 51                                    Tél : 01 53 67 40 76 
E-mail maud.ohana@paris.fr                  E-mail victoire.lemat@paris.fr 
 
 
 

http://www.mam.paris.fr/
http://www.mam.paris.fr/
mailto:maud.ohana@paris.fr
mailto:victoire.lemat@paris.fr
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PARIS MUSÉES 
Le réseau des musées de la Ville de Paris 

 
 
Réunis au sein de l’établissement public Paris Musées, les quatorze musées de la Ville de Paris rassemblent des collections 
exceptionnelles par leur diversité et leur qualité.  Pour ouvrir et partager ce formidable patrimoine, ils proposent aujourd’hui 
une politique d’accueil renouvelée, une tarification adaptée pour les expositions temporaires, et portent une attention 
particulière aux publics éloignés de l’offre culturelle. Les collections permanentes, gratuites*, les expositions temporaires et la 
programmation variée d’activités culturelles ont réuni plus de 3,15 millions de visiteurs en 2017.  Un site internet permet 
d’accéder à l’agenda complet des activités des musées, de découvrir les collections et de préparer sa visite : 
www.parismusees.paris.fr 

 

*Sauf exception pour les établissements présentant des expositions temporaires payantes dans le circuit des collections permanentes (Crypte archéologique de 
l’Île de la Cité, Catacombes).  

 
 

La carte Paris Musées 
Les expositions en toute liberté ! 
 
 
Paris Musées propose une carte, qui permet de bénéficier d'un accès illimité et coupe-file aux expositions temporaires 
présentées dans les musées de la Ville de Paris ainsi qu'à des tarifs privilégiés sur les activités, de profiter de réductions dans 
les librairies-boutiques et dans les cafés-restaurants, et de recevoir en priorité toute l'actualité des musées.  Plus de 14 000 
personnes sont porteuses de la carte Paris Musées. 

Toutes les informations sont disponibles aux caisses des musées ou via le site : www.parismusees.paris.fr 

 

http://www.parismusees.paris.fr/
http://www.parismusees.paris.fr/

