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« Une œuvre d’art devrait toujours nous apprendre que


nous n’avions pas vu ce que nous voyons ».


Introduction à la Méthode, Léonard de Vinci.





INTRODUCTION


Quand les portes d’un musée sont ouvertes, il n’est pas rare que le regard du spectateur soit pris d’un vif intérêt pour un support enduit de pigments de couleur. Peu importe s’il fait face à un tableau à la tendance abstraite ou figurative, le constat est le même : un tableau donne à voir une jonction de formes et de couleurs dans l’espace. Rien de plus, rien de moins.


En appréciant la peinture de la sorte, il convient de considérer que la forme et la couleur ne font qu’un. La forme ne peut exister qu’une fois signalée par une qualité colorée et la couleur n’est qualité qu’une fois délimitée par la forme. En effet, les deux sont inséparables, et ne peuvent être conçus indépendamment dans la matière, formant l’unité plastique par essence.


Nous ne nous intéresserons pas à la manière dont le peintre s’approprie et manipule ce principe. D’autres l’ont fait et d’autres le feront. En outre, le sens initialement affilié aux formes-couleurs par l’artiste ne change rien non plus, car nous nous attachons ici à la perception du tableau par le spectateur. Non que l’esprit de l’artiste derrière la peinture ne soit pas important, mais plutôt qu’une action créatrice communiquée et une action créatrice perçue sont deux choses trop différentes pour les considérer ensemble, et cela peu importe le médium.


En revanche, il nous importe davantage d’explorer les coulisses de notre machine optique, quand elle est conduite à regarder une peinture, afin de formuler dans sa dépendance neuronale les mots qui justifieront l’existence de ce qu’elle traite.


Dans la période d’engagement du spectateur, ce sont les minces premiers instants dans lesquels le tableau sera perçu qui nous importe. Il convient également de considérer que, la période de création ne suffit pas à faire d’un tableau ce qu’il est : de la même manière que nous ne puissions qu’imaginer ce qui se produit au-delà de ce que nos sens perçoivent, un tableau ne peut qu’exister à nos yeux que lorsque nous le regardons.


De la sorte, un tableau non encore perçu par un spectateur n’existe pas pleinement : il a besoin du spectateur pour être en acte, c’est-à-dire qu’il existera pleinement quand nos sens nous donneront la justification que le tableau est perçu comme existant. En somme : le tableau fait évènement en ce qu’il est vécu. Cependant, si l’œuvre en soi, à savoir non encore perçue par aucun public, n’existe pas pleinement, ce n’est pas au sens où elle ne serait pas douée d’existence, mais au sens où sa valeur resterait indéterminée ou partielle. Par conséquent, il n’existe véritablement que la valeur de ce qui est perçu. Du reste, notre imagination se donne à cœur joie de remplir son rôle.


Au regard de ces postulats, la jonction de formes-couleurs dans l’espace, au de-là de tous ses apparats, ne reconnait qu’un seul monde, celui de l’abîme de l’être. En étudiant des œuvres d’art, c’est à lui-même que l’esprit a affaire. Ainsi, bien loin d’être de simples apparences purement illusoires, les formes-couleurs de l’art renferment bien plus de vérités que le spectateur voudrait bien l’admettre. C’est ce que nous verrons ici.
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