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    Présentation

    Quelles sont les représentations du corps vieux dans l'art contemporain ? Est-il possible d'imaginer que traiter du corps revient à traiter de peinture et inversement ? Peut-on réduire une œuvre picturale à un commentaire philosophique ? Quels sont les discours sur le vieillissement que déclinent les marques ? Le traitement du corps vieux dans la publicité introduit-il une rupture entre le visage et le reste du corps ? Le rêve reproduit-il fidèlement notre âge civil ? Comment l'appareil psychique intègre-t-il les transformations corporelles dues au vieillissement ? D'où vient cette pensée biologisante désireuse de faire comme si les sujets vieillissants avaient définitivement perdu leur qualité sexuée ? Trois textes ouvrent ce livre sur le vieillissement, le cinquième d'un cycle de la Fondation Eisai : Le corps vieux dans l'art contemporain par Danièle Bloch, Figures et visages de la vieillesse dans le marketing et la publicité par Benoît Heilbrunn, Image de soi et vieillissement par Gérard Le Gouès. Dans une série d'aperçus, Claudine Attias-Donfut, Pierre Brunel, Roger Guesnerie, Marie de Hennezel, Olivier Ihl, Étienne Klein, Serge Koster, Joseph Maïla, Robert Misrahi, Jean Morval, Bertrand Vergely examinent d'autres perspectives et étoffent ce livre sur les représentations du corps vieux. Créée par le laboratoire Eisai, la Fondation Eisai centre son. action sur les besoins de prise en charge sociale des personnes âgées et les problèmes éthiques et culturels posés par le vieillissement de la population.



    
        

        
            
            
            
            
            
            
            
            
            
            
            
            
            
            
            
            
            
            
            
            
            
            
            
            
            
            
            
            
            


        

    


Préface



Paul CadrePrésident de la Fondation Eisai









Ce livre, le cinquième d’un cycle sur le thème de la vieillesse, ouvre une nouvelle réflexion pluridisciplinaire, centrée cette fois sur le corps vieux, plus précisément sur les représentations du corps vieux. Lors d’un prochain travail, et dans un ouvrage à paraître également en 2008, trois autres lectures, celle d’un ethnologue, d’un immunologiste et d’un philosophe, prolongeront cette première partie. Cet autre livre aura pour titre : « Anthropologies du corps vieux ».

Les représentations du corps vieux sont examinées ici dans l’art occidental ancien et contemporain par Danièle Bloch. Passionnante et érudite, son intervention suscite de nombreuses réactions, celle-ci notamment, du philosophe Robert Misrahi : « Est-ce que les représentations que nous avons vues ne sont pas dans la plupart des cas marquées par un esprit tragique ? […] Est-ce que nous n’avons pas vu en réalité l’illustration d’une doctrine chrétienne ? » C’est l’esprit de cette collection que de proposer des analyses approfondies et de susciter des controverses fécondes pour aider le lecteur dans sa compréhension de ce qu’est « vieillir ».

Après les interventions tout aussi roboratives de Benoît Heilbrunn sur le visage de la vieillesse que nous donnent à voir la publicité et le marketing et de Gérard Le Gouès sur l’image de soi à l’épreuve du vieillissement, Olivier Ihl, professeur de science politique, complète l’étude par la consommation et l’approche psychanalytique en introduisant la figure du citoyen.

Bref, nombreuses sont ces bifurcations qui donnent à ce nouveau livre une saveur toute particulière.






Avant-propos


Nicolas Martin





Les trois contributions qui ouvrent ce livre sont des conférences prononcées lors d’un débat que nous avons eu le plaisir d’animer, le cinquième d’un cycle sur le thème de la vieillesse. Elles paraissent ici dans l’ordre où elles ont été faites : Le corps vieux dans l’art contemporain par Danièle Bloch, Figures et visages de la vieillesse dans le marketing et la publicité par Benoît Heilbrunn, Image de soi et vieillissement par Gérard Le Gouès.

Sous la rubrique « Aperçus », une série de textes courts rend compte de la partie débattue de cette confrontation – comme dans les ouvrages précédents, tous parus aux Presses Universitaires de France, Le Grand Âge de la vie (2005), Penser le temps pour lire la vieillesse (2006), Penser l’espace pour lire la vieillesse (2006), Quand est-ce que je vieillis ? (2007). Claudine Attias-Donfut, Pierre Brunel, Roger Guesnerie, Marie de Hennezel, Olivier Ihl, Étienne Klein, Serge Koster, Joseph Maïla, Robert Misrahi, Jean Morval, Bertrand Vergely en sont les auteurs.

Tous les textes, les conférences comme les aperçus, sont suivis d’une notice biographique.






Le corps vieux dans l’art contemporain



Danièle BlochHistorienne de l’art, Danièle Bloch est professeur à l’École du Louvre et en régions où elle dispense des cours sur l’art du XXe siècle. Elle enseigne également l’art contemporain à l’université Paris XIII, à Bobigny.









Tout au long de l’histoire de l’art, l’image du corps vieux soulève des questions importantes, par exemple, celle-ci : comment est-il possible de regarder « l’irregardable » ? Et comment pouvons-nous supporter cette image qui est souvent détestable, odieuse, insoutenable ? Se pose aussi la question des rapports – je vais évidemment vous parler de peinture –, corps et peinture, corps-chair et peinture-matière. Est-il possible d’imaginer que traiter du corps revient à traiter de peinture et inversement ? Le corps étant le sujet premier de l’art occidental.

Je parlerai d’art ancien, parce qu’il constitue une introduction nécessaire à la présentation du corps vieux dans l’art contemporain.

D’abord le titre : « corps vieux ». Il faut peut-être réfléchir à cette idée d’avoir choisi « corps vieux » plutôt que « vieux corps ». « Vieux corps » est un corps de personne âgée, qui est peu identifiable. Lorsque l’on dit : « corps vieux », l’adjectif suit le nom corps et « vieux » devient tout à coup extrêmement présent, puissamment pesant. Et l’on va voir que dans la peinture, cette puissance se fait particulièrement sentir. L’expression « corps vieux » contient le sens du temps, du temps qui s’écoule, qui s’est écoulé, du temps qui a laissé des traces de son passage, du temps qui a fait grandir un corps, l’a transformé puis l’a marqué avant de le faire disparaître.

Dans l’histoire de la peinture, de la peinture occidentale, j’entends, représenter la vieillesse, c’est très peu, c’est à peine présenter une chevelure blanche, une peau un peu sombre, un dos voûté, un regard sérieux ou larmoyant. Alors qu’on sait que la Bible et le répertoire mythologique, qui sont en fait les sources auxquelles viennent se nourrir les artistes, présentent un grand nombre de vieillards au rôle dominant et déterminant. Quand on parle de « corps vieux » en peinture, il faut se situer dans le registre du réalisme.

Dans l’histoire de la peinture, en fait, les écoles du Nord de l’Europe sont les premières à donner des images de la vieillesse. Leur propos est profondément réaliste.

Quant au « corps vieux » dans l’art contemporain, il se définit encore par la persistance de la volonté réaliste des artistes. Même si, tout au long des siècles, ce « corps vieux » est assez peu représenté.

J’évoquerai donc le « corps vieux » aux temps anciens, le « corps vieux » aujourd’hui, sans oublier d’évoquer les transformations du corps même de l’artiste et le rapport qu’il entretient avec celui-ci tout au long de sa vie, rapport passionnant puisque, au travers de l’autoportrait, il pose toutes les questions, à la fois sur le sens de son engagement, de son travail et, de manière plus universelle, sur la notion même de vieillissement.

Je parlerai du parcours humain vers la mort, de la constance de la dépense et de la perte, non pas du flux, mais plutôt du reflux, je parlerai de la fatigue, je parlerai de l’épuisement, je parlerai de la réduction, de la diminution, de l’effacement, de la disparition, je parlerai du corps « peau de chagrin », du constat d’impuissance, peut-être même du constat d’échec, et enfin, je parlerai de l’inexorable temps qui passe, qui écrase, qui lamine, qui détruit et qui réduit en cendres.

J’en viens aux premières images du corps vieux, symboles du troisième âge, du dernier âge de la vie.

Le tableau de Girodet, qui s’intitule Le Déluge, qui est au Louvre et qui date de 1806. Girodet est un élève de David et il montre, justement, plutôt que l’image elle-même du Déluge, il montre l’homme, l’humanité dans la tourmente, les trois âges, mêlant plusieurs thèmes.

Il pourrait s’agir d’Énée portant Anchise sur ses épaules et fuyant Troie. On sait que lorsque Anchise quitte Troie, après l’incendie de la ville, il est à peu près âgé de quatre-vingts ans. Énée, chargé du grand corps paternel, retient d’une main une femme et des enfants, pivot d’une pyramide humaine tombant dans l’espace de la composition, entraînée par l’enfant qui s’accroche aux cheveux de sa mère.

Anchise le vieux père et Énée l’homme jeune tiennent l’arbre tous les deux. Anchise le tient encore d’un seul bras, tout en serrant dans la main, avec détermination, son dernier patrimoine, une petite bourse rouge. Anchise est peint comme un vieillard quasiment squelettique, le corps est grisâtre, cadavérique, beaucoup moins coloré que celui d’Énée. Cette œuvre dit en une seule unité d’espace, d’action et de temps, toute l’histoire humaine, puisque la branche que tiennent les deux hommes plie et déjà est en train de se rompre… La fin sera tragique.

« L’homme vieux » est saint Jérôme. Saint Jérôme par Albrecht Dürer, 1521, dans toute sa splendeur ! Barbe blanche, bouclée et foisonnante, visage harmonieusement ridé, corps fatigué, la tête repose sur la main, mais le regard est encore vif, perçant, puissamment dirigé vers l’interlocuteur-spectateur, empli de l’absolue conscience de la mort prochaine.

Saint Jérôme est l’anachorète, mais aussi le lettré, le savant docteur de l’Église, le vieillard vénérable qui doit être encore écouté, l’avertissement est clair. Les livres l’indiquent et l’index tordu pointé avec insistance sur la tempe de la tête de mort couchée, grimaçant devant nous, à demi hors de l’espace du tableau.

« La femme vieille », La Vieille Femme. Rembrandt présente sa mère en prophétesse Anne, en prière. Cette œuvre date de 1628 environ.

La notion du mélange chair-peinture = même matière se fait claire. La chair devient peinture, en quelque sorte, constituée de couleurs brossées en touches fiévreuses, juxtaposées, superposées, accumulées… Homme ou femme, la distinction sexuelle n’a plus de sens sur ce visage, ces mains. Domine l’intériorisation des récepteurs, paupières baissées, nez recourbé, disparition des lèvres, bouche édentée. Les membres sont desséchés, la peau lâche vient pendre un peu le long de la main. Ni homme, ni femme, désormais.

« L’homme vieux » est aussi le chanoine van der Pelle, l’un des protagonistes de La Vierge au chanoine van der Pelle, 1436, un tableau de Jan van Eyck.

Un homme et un livre, un autre homme de savoir, un homme dont le visage est marqué cependant. La tempe est renflée, bombée (serait-ce un signe de l’athérosclérose, le gonflement des veines sur la tempe ?). La bouche dépourvue de lèvres est serrée, la peau du cou très relâchée, les lunettes, objet rare dans l’art de cette époque, indiquent la presbytie.

Il semble paralysé, comme pris de sidération. Selon son désir, il est placé par l’artiste tout près de la Vierge.

Nous est présentée là toute l’histoire du donateur en peinture, sujet intéressant qui n’a pas de rapport direct avec notre propos, mais je saisis l’occasion d’y faire allusion malgré tout !

Le commanditaire de l’œuvre exige de l’artiste d’être au cœur du sujet que celui-ci traite. Sa présence dans l’épisode biblique le sanctifie en quelque sorte et l’on peut dire qu’ainsi « il s’achète son paradis ».

Peu à peu, au cours des siècles, le donateur efface le sujet saint pour prendre toute la place dans l’espace du tableau. Le portrait civil acquiert ses lettres de noblesse, préoccupé du réalisme le plus acéré…

Donc, « l’homme vieux », voilà ses mains. L’artiste a porté un soin particulier à en représenter les plis, la chair en déliquescence douce.

« L’homme vieux », Saint Jérôme, peint par le peintre espagnol, Antonio de Pereda ; ce tableau date de 1643. Saint Jérôme écoute la trompe de l’ange de l’Apocalypse, annonçant le Jugement dernier ; la tête posée sur le bras, méditatif et appesanti. Le corps cachectique, la tête et le cou fatigués, la bouche entrouverte, sombre, et prémonitoire de la bouche caverneuse de la tête de mort posée près de lui. De Pereda a choisi non de la faire reposer sur la mâchoire mais de la coucher vers nous, béante de ses orifices d’un noir profond. Les deux bouches se répondent de sinistre concert.

Pourtant le corps de saint Jérôme est tendre de couleur, belle couleur rosée, nacrée, nuancée de touches de blanc lumineux. Le corps est musclé encore, mais la peau est trop grande pour lui. Les yeux luisants, rougis, regardent au loin, vers le ciel, liquides comme des lacs.

« L’homme vieux » et « la femme vieille » réunis. L’œuvre s’intitule Les Amants trépassés, ou La Mort, ou bien encore La Luxure, l’auteur en est le maître du Rhin supérieur, l’œuvre est conservée à Strasbourg et datée du XVIe siècle.

Ces deux-là, Adam et Ève défraîchis, sont dévorés de l’intérieur par les bêtes qui leur entrent dans le corps, qui leur courent dans le corps. Dévorés de l’intérieur, dévorés de l’extérieur, cadavres sortis de la terre et remis debout devant nous par l’artiste. La vieillesse des femmes, le corps vieux des femmes sont souvent associés dans la peinture à la notion de péché de chair. On en revient à Adam et Ève et à l’idée critique du trop grand usage du corps, du corps féminin usé, flétri et vieilli par les débordements sexuels, du corps de débauche.

Aujourd’hui d’autres amants, ceux-ci, des amants bien vivants cette fois, Adam et Ève contemporains, photographiés par un artiste américain, Andrès Serrano. La photographie date de 1994 et est intitulée Budapest. Serrano nous livre, comme à son habitude, un constat froidement ironique de l’état de notre société, par des travaux de très grand format et d’apparence anodine. Cette photo s’attache dans une belle lumière égale à nous présenter des corps de chair heureux et sûrs de leur nudité. La courbure légère des dos, la courbure lente des colonnes vertébrales, la finesse, l’affaissement et les défauts de la peau, marquent l’âge mûr et sa fragilité. Les deux personnages, proches des icônes de la vieillesse publicitaire d’aujourd’hui ne semblent absolument pas conscients des transformations dont leur corps vieillissant est l’objet. Ils sont encore dans le désir, dans la sexualité active, ils sont encore dans la joie de goûter la vie.

Une sculpture illustre les trois âges de la vie, Vanitas. Nous voici projetés de nouveau dans le temps religieux. Il s’agit d’une œuvre de Gregor Erhardt qui date de 1500 et qui présente le dernier âge d’une femme au visage déformé, la bouche grimaçant un sourire démoniaque, édenté. Les seins sont extrêmement abîmés, les veines très apparentes, la maigreur accentuée. Vanitas, le mot est prononcé, vanité, le corps, et tout particulièrement le corps nu, au même titre qu’un fruit ou une fleur, au même titre que toute création humaine est considéré dans la peinture comme symbolique du plaisir fugace, de la fragilité et de la destinée mortelle. Peu de chose, donc, comparé à l’infini divin.

Deux œuvres célèbres, je les ai associées dans le même espace, Les Jeunes et Les Vieilles, de Goya, deux tableaux qui datent des années 1810 et 1814 conservés au musée des Beaux-Arts de Lille. Le premier, empreint d’une grande vitalité, de fraîcheur et de coquetterie joyeuse, devant un magnifique ciel bleu, présente deux femmes jeunes, sûres d’elles, une main sur la hanche, lisant avec gourmandise une lettre. Elles sont dans la vie, rondes et charnelles.

Les voilà plus tard… Il est permis de l’imaginer… Le constat est consternant ! Lisent-elles la même lettre ? Encore curieuses de la vie ? Derrière elles, à leur insu, semble-t-il, contre leur épaule, une sorte d’immense ange vieillard armé d’un balai se penche lui aussi sur la petite missive dépliée, comme la mort peut-être annoncée dans ce billet mystérieux, prêt à les chasser hors du monde des vivants et de l’espace du tableau. Le sujet est loin d’être léger et Goya ne les ménage pas physiquement. Les nez deviennent gigantesques, se courbent sur les bouches privées de dents pour rejoindre les mentons qui remontent en galoches. Les yeux effarés ou hébétés sont tombés au fond des orbites, les paupières rougies à l’extrême. Décharnées, réduites à des squelettes habillés, elles arborent un décolleté à l’ossature qui affleure et des mains déformées d’arthrose.

Deux vieilles femmes contemporaines. Il s’agit de l’œuvre d’un artiste australien, Ron Mueck né à Melbourne en 1958. Ron Mueck provoque et déconcerte le spectateur en présentant des sculptures en résine, véritables clones de la réalité. Il réduit ou agrandit démesurément la taille de ses personnages. Ces minuscules vieilles ont la taille de grandes poupées, très masculines, cependant, aussi terrifiantes que Les Vieilles de Goya. Ici se précise encore le type de la vieille femme effrayante, personnage autant négatif que maléfique, sous des traits accentués jusqu’à la caricature.

Par Ron Mueck toujours, une autre femme, gigantesque cette fois, assise. Les chairs du visage sont affaissées, l’œil vague. Les traits sont grossis, épaissis, les chevilles sont gonflées. Une sorte d’animalité émane de cette femme, une sorte de relâchement de l’humanité.

Quelques belles images de femmes s’imposent cependant. Celle-là est plus ancienne, une vieille femme devant son miroir. Un portrait par Bernardo Strozzi d’une femme entourée de tous les attributs de la beauté, les ornements, une certaine grâce encore. Et ce miroir qu’elle scrute. Vénus se regarde et s’interroge : « Suis-je encore, malgré l’acharnement que l’on met à me parer, suis-je encore celle que je fus ? »

Une femme, toute d’humanité, une grand-mère conversant avec un enfant. Les visages sont éclairés par en dessous par une bougie, éclairage qui pourrait se révéler dangereux et cruel car il accentue les traits et fige les visages en masques. La chair amollie, les yeux rougis et surtout le sourire lumineux expriment affection, tendresse, amour, humanité, tout ce qui fait qu’un corps est encore habité, nourri de l’intérieur par le flux vital. Passage de témoin, cette flamme transmise à la bougie de l’enfant encore éteinte, communication, enseignement, transmission de l’expérience et du savoir. Sagesse nécessaire.

Avec le portrait d’Isabelle Styler-Tas, qui s’intitule aussi Mélancolie, Salvador Dali, en 1945, se livre à une analyse en coupe verticale du principe de vieillissement. Fait face au profil de l’amie et mécène une forte structure de pierre ou de marbre, pendant minéral du profil de chair. Le corps apparaît comme un ensemble solide, construit. Un soubassement de brique, un petit escalier, une statue de Vénus, nue, et un chemin qui monte et serpente doucement dans la tête pour s’amenuiser vers le haut, en perspective. Le tracé du chemin et le ravinement indiquent une structure fissurée, comme un bloc de marbre dans lequel l’eau est entrée peu à peu, circule et ronge la matière qui se délitera, s’effondrera pour finir. Le temps aura fait son office…

Clotho, sculpture de Camille Claudel, 1893, garde aussi une ossature très forte, malgré l’absence de dents, les seins creux, le corps talé est enfoncé par le poing du sculpteur. Le bronze résistera au temps, mais n’effacera pas le délabrement du corps charnel.

Une photographie de Donigan Cumming, Pretty ribbons, datée de 1992, entre dérision, cruauté et réalisme, entre provocation et manipulation. La chair pèse de la solitude du corps atteint jusqu’à l’abjection physique et mentale. La chair pèse et tire, sur l’ossature, l’os commence à apparaître et le portrait confine à la mort par pourriture.

Un livret, signé Yvette et Paulette, intitulé Colorie tes grands-mères, anodin et gentiment cruel. La vieille femme y a perdu sa substance, silhouette d’un trait d’encre noire. L’artiste demande à l’enfant de mettre de la couleur dans le corps de cette femme, de le remplir de chair et de vie, et lui demande, en quelque sorte, de se réinventer une grand-mère.

Traitant de la chair, même si l’on s’éloigne du corps vieux, on pense nécessairement au travail de Francis Bacon. La chair annonce l’affaissement jusqu’à la liquéfaction, la dissolution. Le triptyque relate la mort de George Dyer, l’ami-amant de l’artiste, triptyque immense qui date de 1973. À son propos, Francis Bacon dit : « Pour peu que mon œuvre ait un quelconque sujet, celle-ci se réfère au suicide d’un ami. » Donc, déjà, la mort. Il dit aussi que ce qu’il veut montrer avec cette œuvre, c’est à quel point le devenir du corps stimule ce rapport dont je voulais vous parler entre la mort et la peinture. Il dit : « Eh bien maintenant je suis heureux de dire que deux hommes très beaux que j’ai connus dans le temps sont réapparus. Ça paraît un peu fou de peindre des portraits de gens morts. Après tout, on sait que s’ils n’ont pas été incinérés, ils ont pourri. Leur chair s’est pourrie. Une fois qu’ils sont morts, vous avez votre souvenir d’eux, mais vous ne les avez pas. Je suis contre l’incinération parce que je pense que dans des milliers d’années, si le monde existe encore, ce sera ennuyeux s’il n’y a personne à déterrer. »

La substance des corps est devenue diaphane. La tension musculaire des premiers corps que peignait Bacon, des corps vivants, se dissout maintenant dans une sorte de voile de couleur plus froide, par l’utilisation de la couleur fluidifiée imprégnant la toile. Le bleu vient, la mort est à l’œuvre. Il dit ensuite : « On l’a trouvé dans les toilettes, comme cela, et il avait vomi dans le lavabo et je suppose que si jamais mes tableaux sont une sorte d’illustration, celui-ci va au plus près d’une sorte de narration. »

À propos de la giclée blanche qui apparaît au-dessus du corps de l’homme, il ajoute : « Elle m’a échappé, mais je l’ai laissée puisque au fond une giclée de peinture, c’est comme une giclée de vomissure. »

L’un de ses autoportraits le présente jeune, mais la chair est contusionnée, la chair est boxée, travaillée par le mouvement qui fait mal, qui laisse des traces, des bleus, des œdèmes. Le tableau est un ring, lieu de massacre, malgré les éclairs extraordinairement vifs de matière colorée, les blancs nacrés, les mauves, les bleutés, toutes ces couleurs qui tissent la surface de la peau comme la texture des entrailles.

Toujours à propos de la chair, un autoportrait de Lucian Freud, le peintre anglais, un tableau qui date de 1993. Comme Francis Bacon, son ami, il est lui-même particulièrement intéressé par le corps nu, et porte sur son apparence, ses accidents et ses avatars un regard sans indulgence. Il fait apparaître l’image d’un corps en transformation, en vieillissement tout en se livrant à une réflexion approfondie sur le devenir de l’artiste. La pose est dérisoire, le grand homme nu, qui se peint nu, ridicule, presque, les pieds nus dans les chaussures délacées, la palette abaissée. Le pouce qui la tient, à hauteur de sexe, semble encore robuste, osseux, alors que le sexe est complètement relâché, simple magma de couleurs. Le pinceau est dressé d’un côté, la palette est abaissée de l’autre. La matière picturale devient chair et l’on retrouve là la technique de Rembrandt. La couleur est appliquée dans l’épaisseur, en couches grasses superposées. Freud pose une double question inquiète quant au danger d’impuissance physique et mentale et présente le métier de peintre comme une sublimation de cette énergie vitale qu’est l’énergie sexuelle.

Un autre autoportrait, par Alice Neel, de 1980, joue du même registre. Évidemment la couleur est présente, plus gaie, plus légère, comme aquarellée. Le corps est encore rond et gras. Mais il conduit l’artiste à se livrer à un difficile constat de faiblesse. Assise, Alice Neel n’est plus au travail, le pinceau encore en main, le chiffon dans l’autre main, les lunettes perchées sur le nez, le corps mis à nu, comme innocent et vulnérable, désarmé. Se regardant, elle constate en même temps fatigue physique et incertitude quant au pouvoir de créer encore. L’artiste est un solitaire coureur de fond !
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