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Expositions
2001,

· Salon d’Art Contemporain, COLMAR

2002,

· Galerie Zoo, STRASBOURG

· Galerie Odile Marinelli, STRASBOURG

2003,

· Exposition d’Art Contemporain « Arts et Saveurs » STRASBOURG

· Galerie du vieux Belfort, BELFORT

· Galerie Zoo, STRASBOURG

2004,

· Foire d’Art Contemporain « ST’ART », STRASBOURG

Exposition d’Art Contemporain « Arts et Saveurs » STRASBOURG

2005,exposition d’ouverture « artiste d’ici et d’ailleurs »  

galerie no smoking Strasbourg

2006, exposition personnelle au casino de Valbonne les bains
Couleur et matière pour 

l’Oeuvre en devenir…

« L’art ne reproduit pas le visible, il rend visible… » Paul KLEE
Pomme… alliance… Outre le fait qu’ils font tous deux référence à la forme circulaire, essentielle dans la symbolique universelle, ces deux mots chargent de sens l’œuvre de Fanny KISTER, ils en déterminent le caractère. 

La pomme, thématique de prédilection de l’artiste, c’est bien sûr celle du péché originel, ce fruit de l’Arbre de la Connaissance du Bien et du Mal par lequel l’homme aspirait - et aspirerait toujours ? - à l’essence divine, cette forme si parfaite qu’elle évoque le macrocosme et l’union de la matière dans un mouvement autour de l’axe du monde… 

L’alliance, c’est celle de la couleur et de la matière pour donner vie à l’œuvre en devenir : collages, jeux de reliefs et de profondeurs, géométries variables et disloquées, tonalités fauves sont autant d’éléments qui constituent le magma originel de l’œuvre picturale. D’un point de vue coloriel, la production de Fanny KISTER pourrait d’ailleurs être appelée « Œuvre au Rouge », si ce n’est qu’à l’inverse de la légendaire étape alchimique, elle se présente non comme un accomplissement dans le travail de la forme et de la matière, mais comme une quête constante et fusionnelle de celle-ci. 

Ainsi, transcendant la forme par le jeu de la matière, la peinture de Fanny KISTER éveille nos sens et dégage les strates les plus profondes de notre conscience en quête de l’émotion primordiale…

Hervé OLEON

Consultant auprès de la Commission Départementale des Antiquités et Objets d’Arts de Lozère

Fanny KISTER

Nous présente un travail reflétant essentiellement une réflexion sur la pomme.

« J’ai choisi la pomme pour sa forme circulaire, pour sa couleur, sa chair, parce que c’est une miniature de la vie… »

Le travail reste dans la poïétique, c'est-à-dire sur l’instauration de l’œuvre, à savoir, non l’ensemble des effets d’une œuvre perçue, mais l’œuvre en train de se faire.

Cette chair picturale suggère une matière sans figure et l’on peut percevoir une tension entre la sensation et la représentation.

Matière et couleur seront donc tout à la fois l’objet et le moyen de la représentation…

Et Dieu créa… la Pomme 

Vieille comme le monde, la pomme n’en finit pas de séduire. Depuis Adam qui, le premier, la croqua, son héritage est immense. « Osez dire ce que vous appelez pomme », nous demande Rainer Maria Rilke dans ses Sonnets à Orphée : cette rondeur, cette douceur, ce goût, cette sève translucide, cette envie de cueillir et de croquer, ce double sens – terre et soleil – d’ici-bas…

Au début du vingtième siècle, les peintres ont multiplié ses représentations au point d’être accusés par un humoriste, en 1919, d’avoir « peint dans les quinze dernières années plus de pommes qu’ils n’en ont mangées au cours des siècles » ! Bien d’autres artistes ont, de tous temps, perpétré le thème de la pomme.

La pomme, c’est un mémorial, un musée, une miniature de l’univers. Nous ne tarissons pas d’éloges pour parler d’elle.

Mon travail va essayer d’être le « fruit » de tout cela. J’ai choisi la pomme pour sa forme circulaire presque parfaite, pour sa couleur, sa chair, passage de la nourriture à l’inévitable pourriture, parce que c’est une miniature de la vie, et parce que j’aime particulièrement Cézanne dont la pomme demeure l’un des thèmes essentiels. Son insistance, a priori étonnante, à peindre des pommes associées à des nus revenait d’abord à donner sous deux formes différentes – le corps et le fruit – une unique expression de la sensualité. Plus tard ses natures mortes reviennent discrètement vers « l’objectivité » et échappent à la sensualité. Toutefois la pomme avec laquelle il affirmait avoir voulu « étonner Paris » ne cesse d’informer quant à sa vision du monde.

Avec Magritte, l’analyse du caractère pictural de l’objet, le réduction de sa séduction à un « simple prétexte », à une simple recherche de la forme et de la couleur, s’affirmeront bientôt avec force et prendront un tour davantage philosophique. La critique de l’objet en soi deviendra négation passionnée et absolue. « Tout tend à faire penser qu’il y a peu de relation entre un objet et ce qu’il représente » écrit le peintre dans La Ligne de vie. Il s’agit donc de traduire la distance entre l’objet réel et ses multiples représentations.

Cette pomme « objet-modèle » n’est-elle pas, en effet, plus et moins qu’elle ne paraît être ? L’objet est toujours « allégorique », au sens étymologique du terme, puisqu’il « dit autre chose » que lui-même, parce qu’il n’existe pas seul et parce que la matière est esprit et réciproquement.

C’est pour tout cela que j’avais envie de peindre la pomme…

Comment vais-je la représenter et quelles références vais-je choisir pour faire avancer mon travail ? La pomme a inspiré à Jean Giono ce texte qui, non seulement ne m’a pas laissée insensible, mais m’a donné cette pulsion, cette volonté de faire transparaître ce fruit, non pas en tant que ressemblant au réel, mais dans tout ce qui le caractérise dans ce texte, dans tout ce qui me donne envie de créer.

«… Vous ne voyez ni source ni aboutissant… Quand en passant vous voyez cette pomme au bout de la branche, pour vous elle est là, mais vous êtes à peine au détour de la route qu’elle tombe sans bruit dans l’herbe et continue par rapport à vous une vie souterraine, quand vous croyez qu’elle est toujours là. Et même si elle était d’un rouge violent, bien au bout de la branche, appuyée contre un ciel extrêmement bleu, presque noir de bleu à cause précisément de ce rouge féroce qu’elle y appuyait, maintenant elle a disparu et toute l’harmonie est changée, elle est en train d’en composer d’autres qui sont tout aussi importantes pour le visage du pays mais que vous ne connaissez pas… »

Le texte de Jean Giono ci-dessus servira donc de modèle. Mais peut-on parler de modèle alors que je cite précédemment l’envie de créer, la pulsion,… ce qui me pousse à agir indépendamment de toute référence consciente ? Ce texte sera alors tout à la fois le chemin, la dimension mobile et le moteur de mon travail.

Je vais essayer de peindre la pomme non comme une nature morte, mais plutôt de la décrire dans ce qu’elle inspire à Giono et par conséquent de traduire ces lignes en peinture. Je vais tenter de travailler cette force colorée tout en m’efforçant d’inscrire dans ma création cette vie souterraine, cette harmonie changée, en somme tout le mystère qui entoure la disparition de la pomme.

La pomme sera donc le motif, le sujet, la raison de l’œuvre finale. Dans mes lectures et mes recherches, la définition valérienne de la poïétique a attiré mon attention. En effet, Jean Pommier – le bien nommé dans ce contexte ! –, successeur de Paul Valéry au Collège de France, cite son illustre prédécesseur dans sa leçon inaugurale du 7 mai 1946 : 

« Qu’est ce que la Poétique, ou plutôt la Poïétique ? (…) C’est tout ce qui a trait à la création (…) d’ouvrages dont le langage est à la fois la substance et le moyen. Cela comprend d’une part l’étude de l’invention et de la composition, du rôle du hasard, celui de la réflexion, celui de l’imitation, de celui de la culture et du milieu ; d’autre part, l’examen et l’analyse des techniques, procédés, instruments, matériaux, moyens et supports d’action ». 

En somme, l’objet étudié par Valery ne se résume pas à l’ensemble des effets d’une œuvre perçue, ce n’est pas non plus l’œuvre achevée ni l’œuvre à faire – comme projet – mais c’est l’œuvre en train de se faire. Cette définition sera le fil conducteur de mon travail. Concrètement, la peinture sera, dès lors, un phénomène – au sens philosophique – d’atelier évoluant au gré de différentes étapes et phases de recherche.

Dans un premier temps, j’ai utilisé le « rouge féroce » décrit par Giono appuyé sur un bleu, presque « noir de bleu ». Henri Matisse disait : « la couleur contribue à exprimer la seule lumière qui existe en fait, celle du cerveau de l’artiste ».

Puis j’ai abandonné le travail de la couleur, pour retenir la forme, essayant de faire transparaître la « sémiologie » de la pomme : pomme cosmique, pomme douceur, pomme ludique, jeu de miroir… pour enfin m’arrêter à la vie souterraine, l’harmonie changée, ce nouveau paysage plein de mystères.

Henri Focillon nous dit : « la forme appelle et possède ses attributs, ses propriétés, son prestige technique. Dans l’esprit, elle est déjà touche, facette, parcours linéaire, chose pétrie, chose peinte, agencement de masses dans des matériaux définis. Elle ne s’abstrait pas. Elle n’est pas chose en soi. Elle engage le visuel et le tactile ». Ainsi, la mise en œuvre s’est parfois faite de façon aléatoire, au décours de réflexions poussées ou au gré d’élans pulsionnels. Il y a eu des découvertes, mais la pomme reste toujours présente.

Si la lecture de ce travail est asynchrone, c’est dans la répartition spatiale de chaque tableau que cette œuvre se parcourt. Figure récurrente, la forme circulaire est scandée tout au long de l’œuvre. La vision d’ensemble paraît ainsi unifiée, structurée. Chaque détail est destiné à capter le regard, à faire accomplir ce circuit linéaire, pour différer l’accomplissement de l’unité de vision.

Dans cette démarche, nous pouvons retrouver des références relatives à Dubuffet, Poliakoff, Miro, Masson, Fautrier ainsi que d’autres artistes ou écrivains dont les supports m’ont permis d’avancer dans mon travail.

Dans Vie des formes, Henri Focillon écrit que « la vie des formes dans l’esprit n’est donc pas un aspect formel de la vie de l’esprit. Elles tendent à se réaliser, elles se réalisent en effet, elles créent un monde qui agit et réagit ». Le mot de la fin reviendra à ce même auteur dont on peut lire, dans Eloge de la main, les lignes suivantes :

« L’esprit fait la main, la main fait l’esprit. Le geste qui ne crée pas, le geste sans lendemain provoque et définit l’état de conscience. Le geste qui crée exerce une action continue sur la vie intérieure. La main arrache le toucher à sa passivité réceptive, elle l’organise pour l’expérience et pour l’action. Elle apprend à l’homme à posséder l’étendue, le poids, la densité, le nombre. Créant un univers inédit, elle y laisse partout son empreinte. Elle se mesure avec la manière qu’elle métamorphose, avec la forme qu’elle transfigure. Educatrice de l’homme, elle le multiplie dans l’espace et dans le temps… »

Fanny KISTER

Février 2004
