LE BLANC et LE NOIR DANS L’HISTOIRE DE L’ART
Le noir comme le blanc, constitue l’une des couleurs les plus importantes de la modernité.
BLANC : toutes les couleurs à la fois… (Prisme chromatique) et aucune en même temps…
Contrairement aux autres couleurs le blanc n’a pas de nuances, il peut être mat ou brillant ! Le blanc éblouit, il attire la lumière. Il la révèle. Sans lumière, il n’y a plus de blanc
Par petites touches, d ‘abord, puis de plus en plus présent, le blanc envahit les toiles jusqu’au début du XXème siècle. Cette couleur fascine les artistes, elle devient le centre de leur œuvre…
Exemples d’œuvres :
Jean Baptiste 0udry, Le Canard blanc, 1753, Huile sur toile
Jean baptiste Oudry : 1753 peintre animalier expose au Louvre un tableau tout blanc ou presque. 
Virtuose, toutes sortes d’objets diversement blancs. Son but était de monter qu’on pouvait tirer un tableau singulier, pas plus froid que fade de tous ces blancs. 
Démonstration : Il y a autant de blancs dans la nature que sur la palette du peintre. La difficulté consiste  à les distinguer, à faire valoir leurs différences en les rapprochant sur la  toile. L’éclat du linge immaculé n’est pas celui du métal, du papier, du satin ou de la porcelaine. Ce tableau réunit tous ces matériaux plus une bougie sans feu, en une suprême orchestration aussi neigeuse que lumineuse.
Ingres, Mademoiselle Rivière, 1805
Mademoiselle rivière : tableau d’un raffinement absolu. Différents blancs. Tableau mal jugé par les critiques qui le trouvèrent trop clair !
James Abbott McNeil WHISTLER, Symphonie N° 1, 1871  
la jeune fille en blanc
Symphonie en blanc n°1 : l’œuvre entendait rappeler que la peinture devait agir sur le regard et l’esprit comme la musique sur l’oreille.
Cuno Amiet, Paysage de neige, dit aussi Grand hiver, 1904
 Paysage de neige : Tableau de grandes dimensions, plus de quatre mètres carrés, étonne par la démesure de la surface accordée aux blancs, nuancés et délicats, qui mettent en valeur la tache sombre d'un skieur. La taille de celui-ci paraît, par opposition, dérisoire. Le peintre nous donne peut-être à voir, symboliquement, la traversée d'un désert blanc, aveuglant et silencieux
Les choses vont commencer à changer quand l’essentiel du travail va porter sur la lumière, c’est à dire sur les effets qu’elle produit selon les heures et le temps. Dans les années qui suivent (impressionnistes) toute la peinture nouvelle va être  hantée par le tableau blanc et sa lumière aveuglante. La blancheur apanage des marbres classiques, devient  l’une des voies de la modernité. La peinture sur le motif va inciter des peintres comme Manet, Monet et Renoir à mettre en évidence la blancheur rayonnante de l’air ou de l’eau.
Comment aller plus loin sur le chemin de la pureté et de l’éclat ? En chassant tout simplement canard et jeunes filles pour ne garder que le blanc ! 
Kasimir Malevitch, Carré blanc sur fond blanc, 1918
C’est ce que fit Malevitch peintre russe avec carré blanc sur fond blanc en 1918. Il renonce à la distinction entre le fond du tableau et les figures. Il ne s ‘agit pas d’un simple monochrome. La couleur prend le pas sur le motif. Malevitch a employé des pigments de blancs différents pour dissocier la figure géométrique de son fond. Tourner le dos à la tradition figurative occidentale. Le blanc est plus que jamais le symbole d’une peinture pure, affranchie de l’imitation des êtres et des choses terrestres, invocation d’un cosmos infini.

Utilisée pour elle même, la couleur blanche réactive l’imagination du spectateur, l’oblige à un effort contemplatif. 
 Désormais on cherche moins à raconter des anecdotes qu’à organiser des formes plastiques sur la surface de la toile. Avec l’art  non figuratif les peintres n’appréhendent plus la couleur pour sa valeur représentative, mais pour ses qualités optiques.
Pour Robert Ryman, le blanc devient l’objet principal de ses recherches picturales. Il est emporté par le vertige de la lumière blanche. Parce que le blanc «réfléchit le mieux la lumière».
Parti du blanc de la toile, le peintre en somme y retourne.
NOIR
Avant la lumière, c’était le noir.  Le  noir est une notion d’origine. 
D’origine de la peinture  aussi : les premiers hommes allaient dans des grottes sombres pour peindre avec du noir. 
Les peintres ont longtemps eu peur du noir. Triste, funèbre ou sale, il était tout juste bon à mettre un peu d’ombre dans les tableaux ou davantage s’il s’agissait de suggérer la nuit. On appellera ces tableaux des nocturnes. Ils restent d’ailleurs assez rares dans la peinture occidentale avant le 16ème siècle, avant la Renaissance et sa volonté de renforcer l’illusion de la réalité.
En Occident, pendant le Moyen-âge, la couleur  noire incarne des valeurs ambivalentes. Dans la culture chrétienne, le noir de la nuit renvoie à la mort et au passage vers la résurrection. La couleur noir incarne l’affliction et la pénitence. On tend des étoffes noires dans les églises pendant l’avent et le carême. Mais le noir est surtout la couleur opaque et menaçante du péché, des anges déchus, des enfers et du diable.
Léonard de Vinci exagèrera les effets duc clair-obscur. Car la nuit de ces peintres n’est pas le noir total. On traduit l’obscurité sans masquer les personnages eux-mêmes, qui restent dans la lumière.

Autour de Saint Jean Baptiste, la nuit est  profonde, magique. Le visage et le corps ambré du jeune homme en émerge à peine. Ce qui intéresse L de Vinci c’est justement la fusion entre la figure et l’ombre qui l’enveloppe.(sfumato)
Le noir comme couleur, le noir pour lui même s’est emparé de la palette des artistes par le portrait princier et bourgeois. Des Flandres à l’Italie la mode vestimentaire en ai l’une des causes. l’habit noir s’impose déjà comme l’expression d’un certain chic austère.
Les pourpoints d’ébène, ou la soie noire qui habille de pied en cap les contemporains de Rembrandt, font triompher la couleur du deuil sur le corps des vivants. Ailleurs elle peut paraître plus inquiétante, à Venise par exemple, des peintre comme Le Titien ou Tintoret utilisent des tons plus lugubres pour nous faire partager les souffrances du Christ. L’ombre creuse le tableau de zones mystérieuses, le noir envahit tout, sculpte les visages et les drapés
Le Greco va pousser très loin cet usage expressif des ténèbres au cœur de sa peinture religieuse et de ses quelques scènes de genre. La jeune fille souffle sur la braise d’un tison, manière de dire qu’elle cherche à attiser le désir de l’homme qui lui sourit. Le Greco nous rappelle ainsi que le noir peut aussi symboliser le mal, qui choisit la nuit pour faire surgir la tête du serpent
Le noir c’est aussi la couleur du diable, celle aussi de la faute. Le martyre de Saint Mathieu de Le Caravage en offre l’expression poignante.les corps n’émergent qu’à peine du fond sombre, ils semblent fragmentés. Par souci réaliste le peintre souligne ainsi la violence des bourreaux et la vérité du drame. On accusa Le Caravage de trahir le caractère sacré de son sujet, de faire de la peinture profane.

Le noir va rester longtemps la marque de la peinture réaliste, Rembrandt, Vélasquez, Goya, Géricault…jusqu’à Courbet que l’on qualifiait de charbonnier.
Manet subira les mêmes reproches. Il revendique l’influence de ces maîtres (Goya, Vélasquez). Cependant avec lui le noir devient le signe de la modernité, d’une peinture tranchante, d’un regard sensuel et amer porté sur le monde et la mort. Torero mort ressemble à un valet de pique foudroyé, endeuillé. Matisse  a dit que Manet avait fait du noir une couleur à part entière. Il utilise le noir en larges aplats, à peine modelés et modulés, afin d’introduire des forts contrastes et d’y concentrer l’émotion.
Les modernes du XXème siècle, et pas seulement Matisse et Picasso, ont souvent revendiqué l’héritage de Manet, la puissance plastique et lumineuse de ses noirs profonds, savoureux et cruels à la fois.
Dans les années 60 la vogue du monochrome bat son plein, Yves Klein peint tout en bleu, Robert Ryman tout en blanc et Ad Reinhardt tout en noir.
AD Reinhardt dresse des carrés de couleurs pures murés dans l’absence de tout message explicite. Le noir absolu signifie ici l’adieu au monde, le rejet de toute concession. Cet absolu de l’abstraction était déjà en jeu chez Malevitch et Mondrian. Pour ces artistes qui refusent toute imitation de la réalité, la seule opposition du noir et du blanc suffit à dire l’essentiel. Le carré noir sur fond blanc de Malevitch cherche à ressembler aux icônes de son pays d’adoption à savoir la vieille Russie orthodoxe. Image sacrée, elle se veut débarrasser de toutes attaches terrestres pur espace ou pur esprit. Le noir est souverain


Pollock  gestuelle baroque
Les œuvres et les écrits du peintre Ad Reinhardt témoignent d'une démarche rigoureuse et courageuse, visant à éliminer de la peinture toute anecdote figurative ou même abstraite. « Il n'y a rien à voir, que la peinture », déclarait Reinhard
Les pièces de Soulages présentent de nombreux paradoxes visuels : du noir naît la lumière, ce qui se retire est mis en avant, le rétrécissement d’une forme la rend plus visible, de l’envers naît l’endroit, du vide naît le plein
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