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	Vuillard un des thèmes de prédilection du symbolisme, le sommeil et l'évanouissement de la conscience. 
Œuvre magistrale par ses dimensions en rupture avec les habituels petits formats nabis.
Ambiguïté de son propos
Llarges aplats avec un sens du raccourci expressif en partie dérivé des estampes japonaises, la composition se fonde sur un réseau de lignes horizontales et verticales qui s'assouplissent autour du visage du personnage. 
La gamme colorée calme et neutre de l'ensemble traduit l'idée de silence. 
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	Le pouvoir de la couleur blanche et son utilisation dans la peinture contemporaine 
 Robert Ryman utilise le pigment blanc sur des supports différents : lin, acier, fibre de verre, cuivre… et montre par ses tableaux qu’il existe une multitude de blancs. Le blanc peut être froid, chaud, jaunâtre, grisé, texturé, brûlant, torride, sec...
A la fin des années 60, il commence à réaliser des tableaux où sont explorées de manière systématique les variations possibles autour du carré blanc dans ses relations avec l’espace qui l’environne. à partir de cette donnée de base, il fait varier quelques-uns des éléments constitutifs du tableau : la matière du support, en utilisant par exemple du tissu, la méthode de fixation de la toile au mur, avec par exemple le recours à du papier autocollant, la technique d’application de la peinture, plus ou moins lisse, ou encore, comme ici, son environnement, qu’il modifie par la production d’un polyptique. 
Pose la problématique de la limite de la visibilité de l’œuvre 
Tout ce qui l'intéresse c'est de faire "parler" le pigment, obstinément. C'est pour ça qu'il a choisi le blanc, parce que c'est une couleur qui rend chaque nuance lumineuse. 
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	Le Achromes
 blanc texturé 
L’Achrome est un espace vide, sans lignes ou de couleurs, dépourvue de tout signe qui pourrait laisser entendre un sens ou une réminiscence de travail de l'artiste sur les matériaux de l'art. 
La toile, une fois imprégné de kaolin et de colle liquide, a été laissé à sécher. La matière première a été transformée en une œuvre d'art par elle-même. Par conséquent, l’Achrome évite le risque de répétitivité.
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	Major Brooke une jeune artiste américaine qui peint des monochromes avec des empâtements.
Elle  travaille tous ces tableaux à la peinture à l'huile, en sculptant des images pour créer du bas-relief. 
 Cette  peinture est une étude des lumières et de l'ombre. Ce sont des peintures «en mouvement », puisqu'à chaque moment de la journée, on peut voir des images différentes avec la lune et le soleil qui tournent autour du monde
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	Soulages dit rejeter l’élégance, la préciosité, la fluidité du geste et le savoir-faire au profit de l’hésitation et d’un exercice de curiosité perpétuellement renouvelé. Il recherche le brut et non le raffiné. 
À chaque outil son programme
Lorsque Soulages débute avec ses brous de noix, l’idée d’employer un matériau pauvre destiné à la teinture du bois et non aux beaux-arts l’intéresse tout particulièrement. L’usage du goudron va dans le même sens. De la même façon, du point de vue des outils, il préfère le pinceau du peintre en bâtiment. Pour lui, « chaque outil apporte une autre nature de formes et une autre modulation de couleur », « chaque outil a son programme ».
Les Outrenoirs réalisés à partir de 1979 sont issus d’une journée de travail infructueuse au terme de laquelle l’artiste abandonne la peinture sur laquelle il s’est acharné tout un jour. Par recouvrement d’échecs successifs la totalité de sa toile est saturée de noir. Le lendemain matin, considérant le résultat avec sa femme, celle-ci lui fait remarquer qu’il vient d’ouvrir une nouvelle voie. Peinture 202x452 cm, 29 juin 1979 nous montre de quelle manière il s’y engage : non seulement il n’y a plus qu’une couleur mais, de surcroît, il n’y a qu’un outil employé, un type de geste et une consistance de peinture. 
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	1915 premières toiles abstraites  définit comme "suprématistes". La toile de format carré le Quadrangle noir, Un Carré noir sur fond blanc, fut à la base des propositions abstraites du peintre: "créer un monde sans objet au-delà du zéro des formes". 
. En 1918, il acheva son parcours absolu avec une série de Carré blanc sur fond blanc
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	Peindre et non dépeindre
Une peinture qui ne représente rien
Les peintures de Pierre Soulages ne représentent rien.. « Il ne représente pas, il présente. »Ses toiles s’inscrivent pleinement dans les débats qui animent alors le champ de l’art, autour des liens qu’entretient l’abstraction avec le réel. Les bases de ce débat étaient déjà posées bien en amont quand Vassily Kandinsky, dès les années 1920, 
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	Né à Cleveland, Ohio en 1984 à une famille d'architectes, Laura Cooperman, a créé des structures élaborées utilise un processus délicat et méthodique du découpage de papier et a commencé à expérimenter avec la lumière, la profondeur et de mouvement 
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	Brancusi ne se présente pas comme un créateur mais comme un intercesseur capable de révéler au sein du matériau qu’il utilise « l’essence cosmique de la matière ». Dans le choix préalable de son bloc de pierre ou de bois, Brancusi perçoit par avance, dans la spécificité du matériau, la présence de la sculpture.
Après avoir découvert les thèmes majeurs de son œuvre entre 1909 et 1925 (Le Baiser, L’Oiseau, La Colonne sans fin, Les Coqs…), Brancusi ne fera que les reprendre inlassablement, souvent avec d’infimes variations.
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	Pour ses Sculptures automatiques, l'artiste Xavier Veilhan scanne en 3D des personnes et des objets et utilise la robotique pour réaliser des œuvres avec différentes matières, couleurs et tailles

	68
	Ben :artiste franco-suisse proche de Fluxus, Ben a tôt entrepris de peindre en blanc sur des écriteaux noirs (comme les tableaux noirs de nos enfances) des vérités ou observations souvent cocasses, parfois au sein d’installations ; il entretien un site ludique et évolutif montrant tous les aspects de son art.
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	Miro a réalisé cette gravure à l'âge de 86 ans chez le célèbre imprimeur de Barcelone Joan Barbara. Elle fait partie d'une série comportant 18 gravures sur le même thème.
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	Jean-Charles Blais commence à peindre sur des matériaux de récupération au début des années 80. Jean-Charles Blais appartient alors au mouvement de la Figuration Libre au côté de François Boisrond et Robert Combas notamment. 
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	L’art du dépouillement
La continuité du parcours artistique de Soulages, la constance de ses recherches visant à faire jaillir la lumière du noir, et ce jusque dans l’épaisseur de la matière, vaut à sa démarche d’être décrite comme une quête obstinée dans le travail de la lumière. 
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	Dans les années 1950, le recours au noir rejoint une autre problématique plastique majeure, celle du signe.
Dès 1922, Hans Hartung expérimente dans des dessins à l'encre et au fusain un mode d'expression abstraite, où le geste est la trace de l'expérience vécue de l'artiste. 
Dans ses Signes-personnages (de 1945 à 1990), Olivier Debré, à l'instar de Hartung, cherche à projeter « dans des formes qui devenaient évidentes, cette chaleur que l'on aurait en soi ».
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	Les peintures graphiques de Gilles Balmet oscillent entre abstraction et figuration en jouant sur la répétition de motifs éloquents. Ses œuvres en noir et blanc happent le regard 
Beaucoup de lignes, beaucoup de formes installées. Image saturée. Personnages stylisés
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	" L'unité de cette page vient d'abord de "la lumière" choisie par Hergé: pour cette séquence de nuit, il opte pour le contre-jour et les silhouettes en ombres chinoises. Le noir d'encre qui découle de ce choix esthétique radical circule dans toute la page, se répand de la jonque aux rochers sur la plage, et des silhouettes humaines à celles des arbres. Il fait naître une harmonie de ton autant qu'il entretient l'atmosphère de mystère voulue par l'auteur. 
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	Christian Dotremont 
En 1948, il fonde à Paris, avec ses amis, le “Surréalisme Révolutionnaire”; puis, avec les peintres Appel, Corneille et Constant, le groupe Cobra (Copenhague, Bruxelles et Amsterdam) et en devient l’élément moteur. 
Les logogrammes sont considérés comme l’une des plus grandes trouvailles poétiques de ce siècle; comparables aux Calligrammes d'Apollinaire. Ce sont des peintures de signes ou des combinaisons de signes. Le mot devient image et l’image devient mot. Dotremont a utilisé des techniques différentes; plume et pinceau trempés dans de l’encre et pastels à l’huile sur papier, journaux, photographies, etc. 
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	Une lettrine est une lettre initiale majuscule placée en tête d'un texte et occupant une hauteur supérieure à la ligne. Les moines du Moyen Âge avaient porté haut l'art de la lettrine dans leurs enluminures. Avec l'invention de l'imprimerie, la lettrine est devenue un ornement typographique.
Remplir une figure avec du lettrage 
Créer un personnage avec  des lettres

	104
	matérialiser le temps qui passe, à en épouser le caractère éphémère pour le manifester en inscrivant à la peinture blanche sur un fond noir une progression continue de nombres. À chaque changement de toile, Opalka produit une variation chromatique qui consiste à diluer 1 % de peinture blanche dans le fond noir. Arrivera ainsi, si le temps le lui permet, le moment où les nombres et le fond se rejoindront dans le blanc. Un blanc qui ne sera plus celui de la toile «non-touchée» mais celui obtenu à la suite d'un cheminement existentiel matérialisé par la vie d'un peintre. 
il peints à l’infini sur des toiles de même dimension. Les chiffres sont toujours peints à la peinture blanche avec un pinceau sur des fonds unis, partant du noir et devenant à chaque toile de plus en plus clair 
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	Photographier une sculpture de Calder relève un peu du défi. Comment saisir cet objet vide, presque immatériel ? Marc Vaux va mettre au point une solution originale : il systématise l'utilisation de fonds clairs et utilise le jeu d’ombres portées pour détacher l'objet du fond. Le dédoublement de la ligne induit par l'ombre portée sur le fond clair donne de la sculpture une lecture dynamique, comme deux points de vue différents sur un même objet. La sculpture y devient un véritable dessin dans l'espace.
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	Fukuda est un sculpteur et un artiste illusionniste, connu pour créer des sculptures abstraites que les prévisions de silhouettes d'ombre quand la lumière est brillait sur eux à partir d'un angle particulier ou lorsqu'elle est vue sous différents angles en utilisant des miroir 
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	1945
Triomphe de la photographie humaniste (ou réalisme poétique). Le grand thème de cette photographie est l'homme (Cartier-Bresson). Création d'icônes photographiques, tout est beau.
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	Joël-Peter Witkin est un artiste américain .Ces photographies nous mettent en présence de toutes les difformités ou malformations possibles du genre humain. Il crée des compositions très baroques à partir d’un casting de personnes handicapées qu’il met en scène avec des accessoires et dans un décor. Ici la monstruosité est naturelle et la norme qui est visée par ces monstres, c’est celle là même qui les marginalise.
L’artiste, dans ses compositions photographiques, reprend les thèmes de la peinture classique, 
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	Kimiko Yoshida est née à Tokyo en 1963. 
Photographe elle joue avec les contrastes et les paradoxes, cacher pour mieux dévoiler. 
Elle se montre et se dérobe à la fois ,chaque détail est pensé, travaillé et intégré dans un tout, le dedans devient le dehors et le dehors prend l'apparence d'une rêverie fantasmatique et hallucinée, la peau fardée se fond dans le décor, on ne sait plus où se situe la limite entre le modèle et son objet. 
L'accessoire, partie prenante de la création devient le centre de l'attention, et l'être humain disparaît pour devenir à son tour accessoire.
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	Bruno Peinado 
Bruno Peinado opère par stratégie de détournement, de piratage et de parasitage. Il se réapproprie les archétypes et les icônes de la culture occidentale, issus du marketing et de la communication des multinationales, faisant apparaître les enjeux économiques qui les sous-tendent. 
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	Constituée de photographies, petits formats en noir et blanc, suspendues à des ficelles représentant différents fragments de corps (oreilles, bouches, yeux, pieds) cette série interroge le visiteur sur son propre rapport au corps.
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	C’est avec la découverte du Land Art et du Carré noir sur fond blanc de Malevitch que Georges Rousse choisit d’intervenir dans le champ photographique établissant une relation inédite de la peinture à l’Espace. Il investit alors des lieux abandonnés pour les transformer en espace pictural et y construire une œuvre éphémère, unique, que seule la photographie restitue.
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	Il réalise également des peintures bavardes, des estampages rustiques, et plus récemment une série de crétins, personnages immobiles et formels - dans un tracé au style assez proche celui de Jean Dubuffet -, gansés dans un même uniforme de couleur blanche et glissant mécaniquement dans un décor aussi aseptisé qu'un hôpital, simulacre d'hommes robotisés obéissants aveuglément aux principes de la société industrielle, perdus dans l’immense vacuité de la négation de l’existence.
D’une créativité débordante, fasciné par l’absurde et doué d’un humour décapant, il offre un regard à la fois poétique et critique sur la société.
Son œuvre est présente à La Fabuloserie de Dicy, Musée de la collection d'Art Brut réunie par Alain Bourbonnais.



