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L’exposition présente les œuvres de onze artistes chinois et taïwanais réalisées entre les années 1960 à 
nos jours. Inspirés à la fois par l’esthétique et la philosophie chinoises, par « la contemplation du monde 
au-delà des apparences », ils vont également assimiler l’abstraction occidentale que ce soit à travers les 
ouvrages ou par la rencontre avec les artistes occidentaux. Cette ouverture vers l’Occident se fait à l’aune 
des changements politiques en Chine. Avec l’invasion japonaise et l’arrivée de Mao Zedong au pouvoir, 
des millions de Chinois quittent leur pays, notamment à destination de Taïwan, refuge du gouvernement 
nationaliste qui devient alors un terrain d’expérimentation pour les artistes tout en conservant leur 
identité.

LA PEINTURE DE PAYSAGE CHINOISELA PEINTURE DE PAYSAGE CHINOISE
Ces artistes participent à un renouvellement de la peinture de 
paysage chinoise en revisitant les techniques traditionnelles. 
À l’instar des lettrés d’antan, ils dépassent la simple 
représentation de la nature pour parler de leurs émotions 
profondes, et engendrent  « un espace médiumnique où 
l’homme rejoint le courant vital ; plus qu’un objet à regarder, un 
tableau est à vivre. » (François Cheng).

La peinture shanshui

En Chine, dans la tradition picturale du paysage (shanshui) 
apparue dès le IVe siècle de notre ère, l’artiste ne cherche pas à 
transposer la nature par une représentation formelle. 

Le terme chinois shanshui signifie littéralement « Montagne 
et Eau », la montagne (et le ciel) correspondant au principe 
yang, l’eau (et la terre) au principe yin. Le peintre de paysage 
cherche à évoquer dans son œuvre le souffle créateur. Dès lors, 
la représentation se détache du visible pour faire apparaître 
l’intangible et laisse place aux éléments spirituels que sont le 
souffle et l’énergie.

dit Shitao (oeuvre non exposée)
Les monts Jingting en automne
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Peinture et calligraphie

Les peintres chinois utilisaient les mêmes matériaux et les mêmes techniques que les calligraphes et leurs 
œuvres étaient jugées selon les mêmes critères : la vitalité et l’expressivité de leurs coups de pinceau, le 
rythme et l’harmonie de leur composition. La plupart des peintures chinoises sont réalisées au pinceau à 
l’encre monochrome. Il n’y a pas de possibilité d’effacement ou de correction. L’exécution doit se faire avec 
rapidité, confiance et une maîtrise technique du pinceau.

LE MONDE LETTRé
Dans la Chine impériale, les lettrés constituent une classe d’intellectuels versés dans l’étude et la connaissance 
des textes classiques. Ils maîtrisent la pratique calligraphique et picturale du pinceau. La peinture n’était 
pas une occupation professionnelle mais un moyen parmi d’autres d’exprimer leurs réactions intellectuelles 
à la vie et à la nature sous forme de symboles visibles. Ils considéraient la peinture comme une forme de 
méditation. Ils pouvaient devenir fonctionnaires ou demeurer indépendants, libres-penseurs, philosophes, 
poètes et s’entouraient dans leur studio d’objets réalisés dans différents matériaux souvent précieux et 
d’une grande finesse d’exécution : des accessoires d’écriture, du mobilier et des objets décoratifs.

Parmi les objets indispensables, quatre sont considérés comme étant les «quatre trésors du lettré». Il s’agit 
de l’encre, de la pierre à encre, sur laquelle on frottait le batôn d’encre dilué dans un peu d’eau, le pinceau 
et le papier. 

OEUVRES

Fauteuil en racines, Chine
Règne de Qianlong (1736-1795), dynastie Qing (1644-1912)

Le goût des lettrés chinois s’oriente volontiers vers des matériaux 
bruts. Véritable chef-d’œuvre, ce fauteuil manifeste le désir de fusion 
totale avec la nature de celui qui s’y installe. De nombreuses peintures 
représentent des lettrés assis sur de tels meubles dans un jardin, un 
studio ou au milieu de la nature.

Pierre de lettré, Guangdong, Chine
XVIIIe siècle, dynastie Qing (1644-1912)

Comme la montagne, une pierre suggère la noblesse, la patience, 
la stabilité et la vertueuse observation de la Nature. Les pierres de 
lettrés sont des morceaux de roches, soigneusement collectés, que 
les lettrés installaient dans leur studio pour leur donner l’inspiration. 



CHUANG CHE
Sans titre (Diptyque), 1988 – huile et acrylique

L’abstraction dans la peinture chinoiseL’abstraction dans la peinture chinoise
L’artiste de peinture de paysage chinoise ne recrée pas la réalité, il en construit une impression. Ils 
appréhende l’art comme une recherche émotionnelle de lien avec l’essence profonde des objets plutôt 
que comme un procédé de duplication. Il s’agit de se fondre dans la nature, de respirer avec elle. Dans 
la peinture shanshui, tout doit être en harmonie. Elle doit « restituer les souffles vitaux qui animent 
l’univers » (François Cheng).

« Tout au long de la dynastie Tang (618-906), le sud de la Chine abrita des artistes qui employaient des 
méthodes aussi sauvages que celles de n’importe quel artiste issu de l’action painting : on raconte que 
l’artiste Ink Wang éclaboussait et aspergeait de l’encre sur la toile, la piétinait puis étalait l’encre avec ses 
mains et un pinceau. On raconte aussi qu’un certain Monsieur Ku recouvrait le sol d’une grande toile, 
courait dessus en y versant de l’encre et y dispersait des pigments de couleurs » (Michael Sullivan, The 
meeting of Eastern and Western art, University of California Press, 1989).

La tradition chinoise veut qu’une œuvre d’art soit porteuse de sens. Si les idées exprimées sont 
émotionnelles, philosophiques ou encore spirituelles, elles n’en sont pas moins significatives. D’un point 
de vue historique, l’art chinois a toujours assimilé l’abstraction à la représentation des paysages grâce à des 
techniques et des philosophies non basées sur l’imitation, rendant secondaire l’aspect extérieur des choses. 
Ainsi, les paysages sont souvent illustrés par des taches d’encre parfois très diluées appliquées de manière 
libre pour souligner le principe de vitalité de la nature. Mais l’art chinois puise sa signification dans une 
autre source d’abstraction : la calligraphie. Le goût pour la belle graphie et la capacité de cette écriture à 
transmettre le qi, ont élevé les gestes et mouvements calligraphiques au rang de discipline artistique.

On retrouve chez les artistes modernes et contemporains de l’exposition, les techniques de la tradition 
chinoise : une réduction de la palette souvent limitée au noir et blanc, des gestes de pinceaux rapides et 
expressifs, une composition asymétrique et dynamiques, de grands espaces sur fond blanc.



Contexte du renouvellement de la 
peinture de paysage

À la fin des années 1940, alors que la Chine est meurtrie par l’invasion japonaise et les guerres 
civiles, nombre de chinois dans l’incertitude quant à l’avenir du pays, prennent l’initiative de
quitter le continent, emportant avec eux, comme seuls bagages, l’identité et la culture chinoises.

Après la prise du pouvoir par Mao Zedong, la Chine continentale s’enferme dans un art réaliste de 
propagande où toute forme de liberté artistique est proscrite. La révolution culturelle, qui débute en 1966, 
enfermée dans un processus de destruction de la culture traditionnelle, va éloigner la Chine de ses racines 
millénaires. C’est ainsi que durant trente années, les artistes chinois du continent sont cantonnés à peindre 
des œuvres faisant l’éloge du pouvoir et dans lesquelles sont bannies toutes références à la peinture 
traditionnelle chinoise ou occidentale.

C’est dans ce contexte que Zao Wou-Ki quitte 
Shanghai pour Paris en 1948, que Chu Teh-Chun, 
Chuang Che et Fong Chung-Ray quittent la Chine 
pour venir s’installer à Taiwan en 1949. À Paris 
ou à Taiwan, les jeunes artistes chinois font la 
découverte de l’art occidental contemporain, à 
savoir l’abstraction qui domine la scène artistique 
de l’époque. Dans l’abstraction occidentale d’après-
guerre — qui s’inspire de la nature et qui recherche 
la spontanéité de la gestuelle et l’équilibre des 
pleins et des vides —, toute la pensée de la peinture 
chinoise est écrite. On y retrouve le bouddhisme 
chan et le taoïsme avec l’utilisation d’un minimum de 
couleurs et de formes ; la tradition des paysagistes 
Song du Nord selon laquelle l’apparence formelle 
des choses doit disparaitre pour en laisser exhaler 
l’essence et le souffle spirituel ; la gestuelle 
spontanée et la libération du trait rejoignent la 
calligraphie. 

Au début des années 80, dans un contexte politique d’ouverture, les prémices d’une émancipation 
artistique voient le jour. Époque durant laquelle, la plupart des artistes vont rechercher leurs inspirations 
dans l’art occidental qui est alors synonyme de modernité. Dans une forme d’introspection, d’autres 
artistes vont se réapproprier la technique de l’encre et puiser leur inspiration dans la nature, renouant ainsi 
avec la tradition perdue.

1937/45 

L’invasion japonaise pousse les populations à se réfugier à l’intérieur du pays.

1949
 

Défaite du Guomindang et prise de pouvoir par Mao Zedong. 
Plus d’un million de chinois quittent alors le continent pour aller à Taiwan, où le gouvernement de Chang Kai-Chek 

s’est replié. La Révolution culturelle (1966-1976) accélère le processus d’abolition de la culture traditionnelle. Durant 
trente ans, la plupart des références à la peinture traditionnelle ou occidentale sont bannies. 

1950

Les Etats-Unis redoutant un conflit avec le continent prennent l’île de Taïwan sous leur protection, apportant une 
ouverture culturelle sur l’Occident.



MO U VE M E NT S  AVANT - GAR DI ST E S  A  TAI WAN

En 1956 et 1957, deux mouvements avant-gardistes voient le jour à Taiwan : le groupe Ton Fan, fondé par huit 
élèves de Lee Chun-Shan et le groupe Wuyue (ou Fifth Moon), dont certains membres ont suivi l’enseignement de 
Chu Teh-Chun. Leurs œuvres sont pour la première fois exposées à l’étranger. Dans les années 1960, la plupart de 
ces peintres voyagent en Europe et aux USA notamment grâce aux bourses de la Fondation Rockefeller qui offre 
des voyages aux artistes.

Groupe Ton Fan (1956-1971)
Le nom Ton Fan signifie «Orient» en chinois et exprime une volonté de ne pas s’éloigner de la culture orientale. 
Dès le début, le groupe manifeste un esprit d’avant-garde qui s’oriente exclusivement vers l’abstraction. Ils 
exposent à Taipei et en Europe et exposent des artistes européens à Taipei (Lucio Fontana, Anti Tapiès...).

Groupe Wuyue ou Fifth Moon (1957-1972)
Sur le modèle du salon de mai (salon créé à Paris en 1943 par un groupe d’artistes mêlant figuration, surréalisme, 
abstraction), le groupe de surnomme Wuyue, soit «mois de mai». En plus des expositions, ils écrivent de 
nombreux articles et théories relatives à l’abstraction qui influenceront les peintres des générations futures et 
l’évolution de l’encre moderne.

HSIAO MING-HSIEN
Black Forest, 1963 – Encre sur papier

HSIAO MING-HSIEN (né en 1936)HSIAO MING-HSIEN (né en 1936)
Hsiao Ming-Hsien entre en 1952 au département des Beaux-Arts de Taipei et y 
découvre l’abstraction. Il découvre l’œuvre de Paul Klee dans laquelle il trouve 
des résonances avec les caractères oraculaires de la Chine antique qui l’attirent 
particulièrement.  Entre 1964 et 1969, il s’installe à Paris et s’inscrit à l’École des 
Beaux-Arts. Il participe ensuite à plusieurs expositions à New York où il est engagé en 
1973 comme peintre dans un célèbre atelier de porcelaine. 

On retrouve chez cet artiste l’univers de la calligraphie avec de grands traits vifs à 
l’encre noir, les matériaux (papier, encre, pinceau), la gestuelle ainsi que des formats 
fidèles aux anciennes techniques de représentation du paysage chinois. Dans Black 
Forest, il peint une série de formes amples rapidement croquées évoquant une rangée 
d’arbres. Son œuvre utilise également beaucoup le noir, référence à la couleur de 
l’écrit et donc à la calligraphie. 

Son style libre et spontané est intimement lié à son amour pour la musique classique 
qui l’accompagne en permanence lorsqu’il travaille, créant en écho un véritable 
rythme dans sa peinture.

HSIAO MING-HSIEN
Pink on circle, 1963 
Encre sur papier



HU CHI-CHUNG (1927-2012)HU CHI-CHUNG (1927-2012)
Hu Chi-Chung grandit au sein d’une famille modeste dans 
un petit village de montagne. Sa vocation pour l’art se 
manifeste très tôt : n’ayant pas de papier pour dessiner, il 
s’exerce sur le sable. En 1948, il rejoint Shanghai et s’enrôle 
dans la marine, puis il s’installe à Taïwan en 1950. 

En 1954, à l’occasion d’un voyage professionnel, il visite 
le musée De Young à San Francisco. Il y découvre les 
impressionnistes (Monet, Renoir) et l’œuvre de Willem de 
Kooning, qui le conduit sur le chemin de l’abstraction. En 
1956, il fonde avec son ami Fong Chung-Ray la Four Seas 
Artists Association, puis rejoint le groupe Wuyue en 1961. 
Il expérimente différentes techniques, notamment en 
intégrant du sable dans ses huiles. 

Sa méthode de peinture consistait à poser une toile sur 
le sol, puis à éclabousser des couleurs à l’huile avec des 
diluants tels que la térébenthine et l’huile de lin. Une fois 
la première couche de sable et de couleurs à l’huile sèche, 
d’autres couches de couleur sont appliquées pour renforcer 
la composition et rehausser les teintes.

HU CHI-CHUNG
Sans titre, 1961 – Huile et sable sur toile 

CHUANG CHE (né en 1934)CHUANG CHE (né en 1934)
Formé aux Beaux-Arts à Taïwan où il rencontre Chu Teh-
Chun, Chuang Che rejoint en 1958 le groupe Wuyue dont il 
devient un des acteurs principaux. L’obtention d’une bourse 
en 1966, dans le cadre de l’Asian Cultural Program de la 
Fondation Rockfeller, lui permet de faire un premier voyage 
aux États-Unis. En 1968, il visite l’Europe et rencontre Zao 
Wou-Ki avec qui il entretient une correspondance depuis 
plus de 10 ans. Formé aux techniques traditionnelles, il 
insiste sur l’importance de cette connaissance pour pouvoir 
imaginer de nouvelles possibilités. Parmi ses innovations, il 
ajoute une grande quantité de diluant dans l’épaisseur de 
l’huile pour l’utiliser comme de l’encre.

En 1973, séduit par l’étendue des paysages et les variations 
des saisons, Chuang Che s’installe définitivement dans 
le Michigan. La beauté de la nature fait naître en lui 
des questionnements sur l’existence, qui rejoignent les 
préoccupations esthétiques et philosophiques des grands 
maîtres de la peinture de la dynastie des Song du Nord 
(960-1127). Dès lors, son trait se libère sur des formats plus 
grands et sa palette chromatique s’enrichit. Ses paysages 
abstraits mêlent couleurs vives, turbulence des formes, 
effets de transparence et de matière. 

CHUANG CHE
Composition, 1966
Huile et acrylique sur toile



FONG CHUNG-RAY
Sans titre, 1972 – Encre sur papier

FONG CHUNG-RAY (né en 1933)FONG CHUNG-RAY (né en 1933)
En raison de la guerre civile, Fong Chung-Ray quitte la Chine à 14 ans, 
s’engage dans la marine à 16 ans et s’installe à Taïwan en 1949. Il 
découvre l’art occidental abstrait par la lecture de livres et fonde en 
1958 la Four Seas Artists Association avec son ami Hu Chi-Chung avant 
de devenir membre du groupe Wuyue en 1961. 

Après avoir voyagé en Europe et aux États-Unis pendant quatre ans, 
il s’installe définitivement à San Francisco en 1975 et commence à 
peindre à l’acrylique. Il se tourne progressivement vers la spiritualité 
bouddhiste, qui le porte vers une approche plus abstraite liée à 
la notion de temporalité : les effets du temps sur la matière, les 
recherches de techniques de collage et d’empreinte se trouvent dès lors 
au cœur de sa démarche et invite à la méditation. 

En 1963, sous l’impulsion de Liu Kuo-Sung, peintre et théoricien du 
groupe, Fong Chung-Ray abandonne l’huile sur toile pour revenir aux 
techniques traditionnelles chinoises de l’encre. Il invente alors une 
brosse faite de fibres de tronc de palmier qui donne une touche très 
personnelle et un aspect plus brut à ses aplats de couleurs.

ZAO WOU-KI
Pink on circle, 1963 Encre sur papier

ZAO WOU-KI (1920-2013)ZAO WOU-KI (1920-2013)
Zao Wou-Ki appartient à une famille 
aristocratique de lettrés. Il est admis à 
l’âge de 15 ans à l’Académie des Beaux-
Arts de Chine à Hangzhou. Il y découvre 
l’art occidental, le dessin et la peinture. Il 
participe en 1945 à Chongqing à ce qui est 
considéré comme la première exposition 
d’artistes modernes chinois. En 1948, il 
s’installe à Paris et fréquente l’Académie 
de la Grande Chaumière et des artistes tels 
que Pierre Soulages, Hans Hartung, Alfred 
Manessier. Il se lie d’amitié avec le poète 
et peintre Henri Michaux, qui l’incitera 
vingt ans plus tard à revenir à la technique 
traditionnelle de l’encre.

Marqué dans un premier temps par 
l’univers poétique de Paul Klee, il peint 
sur des fonds fluides et lumineux des 
idéogrammes imaginaires. Vers la fin des 
années 1950, les signes s’effacent peu 
à peu, laissant s’épanouir sur la toile de 
nouvelles couleurs qu’il enrichit de lumière 
et de transparences afin de représenter le 
« souffle de la vie ».



CHU teh-chun (1920-2014)CHU teh-chun (1920-2014)
Issu d’une famille de notables lettrés, Chu Teh-Chun est formé à la calligraphie dès son plus jeune âge. Il 
étudie à l’académie des Beaux-Arts de Hangzhou et y découvre la peintre à l’huile, l’impressionnisme et se 
passionne pour l’œuvre de Cézanne. En 1937, en raison de l’invasion japonaise, l’académie de Hangzhou 
doit se retirer à Chongqing. La traversée des paysages de montagnes et de forêts restera gravée à jamais 
dans son esprit. 

En 1949, il s’installe à Taipei où il enseigne l’art européen à l’Université. À l’issue d’un long voyage 
entrepris dès 1955, qui le mène de l’Asie du Sud-Est à l’Europe en passant par l’Égypte, il s’installe à Paris. 
L’exposition de Nicolas de Staël au Musée d’Art moderne en 1956 l’incite à réfléchir au concept de non-
figuration. Il trouve dans le mouvement de la peinture abstraite parisienne une nouvelle écriture, dans 
laquelle, très rapidement, la gestuelle spontanée du calligraphe trouve à s’épanouir. 

CHU TEH-CHUN
Chant de joie, 2006 – Huile sur toile

ECO L E  NAT IONAL E  DE S  AR T S  DE  HANGZ H O U

En 1927, la Chine est réunifiée et connait une situation stable depuis 1911, date de la chute de la dynastie 
des Qing. Selon le principe que « l’éducation esthétique doit remplacer la religion », le ministre de l’éducation 
collabore à la fondation d’une Académie des Beaux-Arts, installée sur les bords du lac de Hangzhou. L’école 
nationale des arts de Hangzhou est établie en 1928. Les deux premières années sont consacrées au dessin, 
suivent quatre années réservées aux meilleurs élèves avec des cours de peinture. Plusieurs enseignants de cette 
école étaient des artistes qui avaient fait leurs études en France, tels Lin Fengmian (1900-1991), Lin Wenzheng 
(1903-1990), éveillant leurs élèves à l’art occidental. Zao Wou-Ki et Chu Teh-Chun en sortiront diplômés en 1941 
avant d’y devenir professeurs. 

Lyriques et poétiques, ses œuvres puisent 
leur inspiration autant dans la contemplation 
de la majestueuse nature que dans la lecture 
de poèmes ou la musique classique. Chu Teh-
Chun sait voir les multiples facettes que nous 
offre le paysage, sa profondeur, ses lumières 
changeantes et sa palette de couleurs infinies.

L’œuvre Chant de joie fait partie des tableaux 
de la dernière période de l’artiste. Ses couleurs 
chaudes, rappelant un coucher de soleil, 
démontrent la diversité de la palette et le 
talent de coloriste de Chu Teh-Chun. Le titre 
du tableau évoque à la fois ses inspirations 
musicales et l’état d’esprit de l’artiste, serein à 
la fin de sa carrière.



LI CHEVALIER
Autant en emporte le vent, 2010 – Encre de Chine et 
techniques mixtes

LI Chevalier (née en 1961)LI Chevalier (née en 1961)

Dès l’âge de 15 ans, Li Chevalier est recrutée 
par l’armée chinoise comme chanteuse d’opéra. 
Elle décide de s’installer à Paris en 1984 pour 
suivre des études en philosophie politique, et 
obtient la nationalité française en 1986. Dans les 
années 1990, elle fait de nombreux séjours en 
Italie, où elle suit des cours de peinture à l’huile, 
expérimente le clair-obscur et la perspective 
classique héritée du Quattrocento. Elle réside 
ensuite deux années au Japon où elle se plonge à 
nouveau dans l’esthétique et la culture extrême-
orientales, qui éveillent en elle un sentiment de 
nostalgie.

ZHENG CHONGBIN
Chimeric Landscape, 2015 – vidéo 17’00’’

ZHeng Chongbin (né en 1961)ZHeng Chongbin (né en 1961)
Après avoir étudié la peinture traditionnelle 
chinoise à l’Académie des Beaux-Arts de 
Chine à Hangzhou, Zheng Chongbin part 
étudier l’art conceptuel au San Francisco 
Art Institute. Cette formation lui permet 
d’opérer une synthèse très contemporaine 
des concepts esthétiques chinois et 
occidentaux. Il renouvelle la tradition de 
l’encre en expérimentant son pouvoir 
expressif au travers de nombreux médiums. 

Ses installations et vidéos prennent pour 
sujet le souffle, l’eau, le cosmos, le visible et 
l’invisible, et évoquent la place qu’occupe 
l’homme dans la nature. Il mélange un flux 
d’images microscopique et macroscopique 
accompagné par un paysage sonore. Sons 
et images se métamorphosent.

Au début de sa carrière, elle peint à l’huile, technique qu’elle abandonne pour se consacrer pleinement 
au travail de l’encre et se tourner progressivement vers un langage pictural semi-abstrait. Alors qu’en 
Chine l’encre est traditionnellement appliquée sur du papier de riz qui l’absorbe, Li Chevalier se met au 
défi de l’appliquer directement sur la toile. Elle recourt à des techniques mixtes, mélangeant à l’encre du 
sable, des pigments et des copeaux minéraux, appliquant des collages sur la toile. L’encre de Chine, qu’elle 
applique directement sur une toile, offre des variations infinies de nuances chromatiques. Cette matière 
fluide et transparente qui vient occuper l’espace de la toile se mêle à la rugosité des fragments de quartz 
ou de sable. Sur cette base lyrique et abstraite, Li Chevalier peint des formes identifiables qui font naître un 
univers poétique et mystérieux. Les paysages du désert, qu’elle a contemplés au Moyen-Orient, sont une 
source d’inspiration inépuisable.



Wucius wong (né en 1936)Wucius wong (né en 1936)

Wucius Wong grandit à Hong Kong. Parti étudier aux USA, son séjour le questionne sur la différence 
artistique entre Orient et Occident. Grand connaisseur de l’art occidental, il décide d’ancrer son œuvre dans 
sa culture d’origine. Il puise l’essentiel de son inspiration dans les paysages de montagnes, influencés par 
la peinture shanshui les peintres de la dynastie Song (920-1279). Son œuvre profonde et méditative puise 
sa source dans l’histoire, la nature et la philosophie orientales. Il intègre dans ses compositions des formes 
et lignes géométriques qui perturbent les règles d’échelle et de distance, et son pinceau offre un champ de 
variations lumineuses et chromatiques infinies.

Rao Fu quitte la Chine à l’âge de 23 ans pour suivre des études de peinture et de graphisme à l’école 
supérieure des Beaux-Arts de Dresde. Dans les musées allemands, il découvre la peinture classique 
occidentale, à laquelle il emprunte de multiples références visibles dans ses œuvres. Fiacres, chevaux, 
costumes d’époque sont autant de références à un monde qu’il transpose dans une autre temporalité. 

Bien que moins perceptible au premier regard, l’apport de la peinture chinoise traditionnelle est sous-
jacent dans ses œuvres, tant du point de vue technique que philosophique. Par l’emploi de la double ou 
triple perspective, il ouvre plusieurs champs visuels dans un même tableau, procurant au spectateur un 
effet immersif saisissant. Les figures fantomatiques et presque transparentes qui peuplent ses paysages 
reflètent son monde intérieur mais doivent, à ses yeux, rester libres d’interprétation. 

WUCIUS WONG
Seclusion, 1975 
Encre sur papier

Rao fu (né en 1978)Rao fu (né en 1978)

RAO FU
Follow wind II, 2015 
Bitume et pigment sur 
papier



YANG YONGLIANG
Endless Streams, 2017 – Vidéo

Yang YongliangYang Yongliang (né en 1980)(né en 1980)

Dans ses œuvres, la référence à des œuvres 
picturales traditionnelles, notamment des dynasties 
Song (960-1279) et Ming (1368-1644), est explicite, 
jusqu’à en proposer des reproductions fidèles.

Ses paysages sont issus de sa propre photothèque, 
constituée au fil des années et de ses déplacements. 
Son travail sollicite les techniques modernes 
et anciennes : les images originales créées 
numériquement sont imprimées en négatif sur 
une feuille de papier beaux-arts, puis chaque 
image est photographiée à l’aide d’une chambre 
photographique. Le film est alors présenté dans 
un écrin de bois rétro-éclairé, selon l’intention de 
l’artiste de préserver une image numérique sur un 
film photographique traditionnel. 

«Je suis au désespoir devant le rythme de l’urbanisation 
en Chine, c’est comme assister à la mort d’une personne»,  

Yang Yongliang.

Yang Yongliang a été formé dès son plus jeune 
âge à la peinture traditionnelle et à la calligraphie 
chinoises puis il étudie la communication visuelle 
à Shanghai et devient directeur artistique de son 
propre studio photographique. Depuis 2006, il vit 
entre Shanghai, où il enseigne à l’Institute of Visual 
Art, et New York. 

Yang Yongliang met en œuvre l’esthétique 
orientale et les croyances littéraires anciennes 
par le langage moderne et les techniques 
numériques. Ses œuvres prennent la forme de 
compositions monochromes ou polychromes, dans 
lesquelles les motifs traditionnels du shanshui 
sont métamorphosés et intégrés dans un contexte 
résolument urbain : montagnes, rivières et forêts 
font place à des accumulations de gratte-ciels, 
de lignes à haute-tension, de grues de chantier 
et de pylônes, de décharges, de voies rapides 
encombrées par le trafic. Il s’agit pour l’artiste 
d’exprimer la manière de vivre la ville et d’habiter 
le monde aujourd’hui, en soulevant les problèmes 
économiques, sociaux et environnementaux 
que posent l’urbanisation et l’industrialisation 
effrénées à travers le globe. 



LE musée départemental des arts asiatiquesLE musée départemental des arts asiatiques

Le musée des arts asiatiques est géré par le Département des Alpes-Maritimes. En 1987, le Département 
a commandé au célèbre architecte japonais Kenzô Tange la conception architecturale d’un musée dévolu 
à la connaissance de l’art et de la culture du monde, inauguré en octobre 1998. Implanté sur un site 
d’exception, érigé sur un lac artificiel, à l’intérieur d’un parc floral de sept hectares, le long de la célèbre 
Promenade des Anglais, face à l’aéroport de Nice Côte d’Azur et en plein coeur du centre d’affaires 
l’Arénas, ce chef-d’oeuvre de marbre blanc crée un véritable pont entre les cultures et les sensibilités des 
continents européen et asiatique. Il s’adresse à un large public et le confronte à des pièces de haute qualité, 
caractéristiques de l’esthétique des cultures évoquées. La grande originalité du pari retenu, plus proche 
d’un concept extrême-oriental qu’occidental, réside dans une volonté de s’appuyer sur des collections 
anciennes, servant de références historiques et esthétiques, pour exprimer la pérennité des traditions 
jusque dans les créations les plus modernes.

L’unité de médiation culturelle
L’unité de médiation culturelle est à votre disposition pour organiser des visites guidées et des ateliers. 
Dans le cadre de l’exposition “Les paysages de l’âme”, les médiatrices de l’unité vous proposent des :

- Visites guidées de l’exposition - Collège et lycée
Ces visites abordent la peinture traditionnelle de paysage, la philosophie qui la sous-tend et l’innovation 
portée par les artistes de l’exposition influencés par les courants artistiques européens et américains. 

- Visites créatives “Paysages d’encre” - Cycle 3 (max. 15 pers.) 
Mélant pratique créative et visite guidée, cette animation comprend une découverte des oeuvres de 
l’exposition ainsi que la réalisation d’un paysage poétique et abstrait grâce à la technique du lavis.

Les visites guidées sont gratuites pour les scolaires et les centres de loisirs.
Les réservations se font via le formulaire disponible sur le site internet du musée dans la rubrique 
“Activités” - “Groupes scolaires et centres de loisirs”.

Pour tout projet spécifique, vous pouvez contacter l’unité de médiation culturelle à l’adresse mail :
reservation-arts-asiatiques@departement06.fr

Le musée départemental des arts asiatiques est ouvert tous les jours, sauf le mardi. 
Du 1er septembre au 30 juin : de 10h à 17h et du 1er juillet au 31 août de 10h à 18h.

405 Promenade des Anglais - 06200 Nice (quartier Arénas)



Pour aller plus loinPour aller plus loin

L’isolement
Alphonse de LAMARTINE, Méditations poétiques, 1820

Souvent sur la montagne, à l’ombre du vieux chêne,
Au coucher du soleil, tristement je m’assieds ;
Je promène au hasard mes regards sur la plaine,
Dont le tableau changeant se déroule à mes pieds.

Ici gronde le fleuve aux vagues écumantes ;
Il serpente, et s’enfonce en un lointain obscur ;
Là le lac immobile étend ses eaux dormantes
Où l’étoile du soir se lève dans l’azur.

Au sommet de ces monts couronnés de bois sombres,
Le crépuscule encore jete un dernier rayon ;
Et le char vaporeux de la reine des ombres
Monte, et blanchit déjà les bords de l’horizon.

Cependant, s’élançant de la flèche gothique,
Un son religieux se répand dans les airs :
Le voyageur s’arrête, et la cloche rustique
Aux derniers bruits du jour mêle de saints concerts.

Mais à ces doux tableaux mon âme indifférente
N’éprouve devant eux ni charme ni transports ;
Je contemple la terre ainsi qu’une ombre errante
Le soleil des vivants n’échauffe plus les morts.

De colline en colline en vain portant ma vue,
Du sud à l’aquilon, de l’aurore au couchant,
Je parcours tous les points de l’immense étendue,
Et je dis : “ Nulle part le bonheur ne m’attend. “

Que me font ces vallons, ces palais, ces chaumières,
Vains objets dont pour moi le charme est envolé ?
Fleuves, rochers, forêts, solitudes si chères,
Un seul être vous manque, et tout est dépeuplé !

Soleils couchants
Victor HUGO, Les Feuilles d’Automne, 1831

Le soleil s’est couché ce soir dans les nuées ;
Demain viendra l’orage, et le soir, et la nuit ;
Puis l’aube, et ses clartés de vapeurs obstruées ;
Puis les nuits, puis les jours, pas du temps qui s’enfuit !

Tous ces jours passeront ; ils passeront en foule
Sur la face des mers, sur la face des monts,
Sur les feuves d’argent, sur les forêts où roule
Comme un hymne confus des morts que nous aimons.

Pour approfondir ou préparer la visite de l’exposition «Les paysages de l’âme», le musée des arts asiatiques 
vous propose une sélection de textes et de poèmes en lien avec le thème des paysages d’état d’âme ou 
illustrant la philosophie chinoise. 

Que le tour du soleil ou commence ou s’achève,
D’un œil indifférent je le suis dans son cours ;
En un ciel sombre ou pur qu’il se couche ou se lève,
Q’importe le soleil ? je n’attends rien des jours. 

Quand je pourrais le suivre en sa vaste carrière,
Mes yeux verraient partout le vide et les déserts :
Je ne désire rien de tout ce qu’il éclaire;
Je ne demande rien à l’immense univers.

Mais peut-être au-delà des bornes de sa sphère,
Lieux où le vrai soleil éclaire d’autres cieux,
Si je pouvais laisser ma dépouille à la terre,
Ce que j’ai tant rêvé paraîtrait à mes yeux !

Là, je m’enivrerais à la source où j’aspire ;
Là, je retrouverais et l’espoir et l’amour,
Et ce bien idéal que toute âme désire,
Et qui n’a pas de nom au terrestre séjour !

Que ne puis-je, porté sur le char de l’Aurore,
Vague objet de mes vœux, m’élancer jusqu’à toi !
Sur la terre d’exil pourquoi resté-je encore ?
Il n’est rien de commun entre la terre et moi.

Quand la feuille des bois tombe dans la prairie,
Le vent du soir s’élève et l’arrache aux vallons ;
Et moi, je suis semblable à la feuille flétrie :
Emportez-moi comme elle, orageux aquilons !

Et la face des eaux, et le front des montagnes,
Ridés et non vieillis, et les bois toujours verts
S’iront rajeunissant ; le feuve des campagnes
Prendra sans cesse aux monts le flot qu’il donne aux mers.

Mais moi, sous chaque jour courbant plus bas ma tête,
Je passe, et, refroidi sous ce soleil joyeux,
Je m’en irai bientôt, au milieu de la fête,
Sans que rien manque au monde immense et radieux !



Spleen
Charles BAUDELAIRE, Les Fleurs du mal, 1857

Quand le ciel bas et lourd pèse comme un couvercle
Sur l’esprit gémissant en proie aux longs ennuis,
Et que de l’horizon embrassant tout le cercle
Il nous verse un jour noir plus triste que les nuits ;

Quand la terre est changée en un cachot humide,
Où l’Espérance, comme une chauve-souris,
S’en va battant les murs de son aile timide
Et se cognant la tête à des plafonds pourris ;

Quand la pluie étalant ses immenses traînées
D’une vaste prison imite les barreaux,
Et qu’un peuple muet d’infâmes araignées
Vient tendre ses filets au fond de nos cerveaux,

Des cloches tout à coup sautent avec furie
Et lancent vers le ciel un affreux hurlement,
Ainsi que des esprits errants et sans patrie
Qui se metent à geindre opiniâtrement.

Et de longs corbillards, sans tambour ni musique,
Déflent lentement dans mon âme ; l’Espoir,
Vaincu, pleure, et l’Angoisse atroce, despotique,
Sur mon crâne incliné plante son drapeau noir.

Énigme
Louis ARAGON, Le Fou d’Elsa, 1963

Un grand champ de lin bleu parmi les raisins noirs
Lorsque vers moi le vent l’incline frémissant
Un grand champ de lin bleu qui fait au ciel miroir
Et c’est moi qui frémis jusqu’au fond de mon sang
Devine

Un grand champ de lin bleu dans le jour revenu
Longtemps y traîne encore une brume des songes
Et j’ai peur d’y lever des oiseaux inconnus
Dont au loin l’ombre ailée obscurément s’allonge
Devine

Un grand champ de lin bleu de la couleur des larmes
Ouvert sur un pays que seul l’amour connaît
Où tout a des parfums le pouvoir et le charme
Comme si des baisers toujours s’y promenaient
Devine

Un grand champ de lin bleu dont c’est l’étonnement
Toujours à découvrir une eau pure et profonde
De son manteau couvrant miraculeusement
Est-ce un lac ou la mer les épaules du monde
Devine

Un grand champ de lin bleu qui parle rit et pleure
Je m’y plonge et m’y perds dis-moi devines-tu
Quelle semaille y fit la joie et la douleur
Et pourquoi de l’aimer vous enivre et vous tue
Devine

Wang WEI (701-761), poète et peintre chinois

Vide, la montagne, après la pluie toute neuve 
L’air : on sent venir l’automne tardif 
Luisante lune luit parmi les pins 
Claire fontaine sur les pierres coule 
Bambous de bruire : retour des lavandières 
Lotus de bouger : la barque du pêcheur 
A loisir on repose, effluves printaniers 
Pour le petit prince, des raisons de rester.

Cinq méditations sur la beauté (extraits)
François CHENG, 2006

Vous avez certainement admiré ces paysages chinois dans lesquels l’on aperçoit quelque part un personnage de 
dimension minuscule. Pour un amateur occidental, dont l’oeil est habitué à regarder des oeuvres où les sujets sont 
représentés au premier plan, reléguant ainsi le paysage à l’arrière plan, ce personnage est complètement perdu, noyé 
dans le grand tout. Ce n’est pas ainsi que l’esprit chinois appréhende la chose. Le personnage dans le paysage est 
toujours judicieusement situé: il est en train de contempler le paysage, de jouer de la cithare, ou de converser avec 
un ami. Mais au bout d’un moment, si on s’attarde sur lui, on ne manque pas de se mettre à sa place, et l’on se rend 
compte qu’il est le point de pivot autour duquel le paysage s’organise et tourne, que c’est à travers lui qu’on voit le 
paysage.

L’homme n’est pas cet être extérieur qui bâtit son château de sable sur une plage abandonnée. Il est la part la plus 
sensible, la plus vitale de l’univers vivant; c’est à lui que la nature murmure ses désirs les plus constants, ses secrets 
les plus enfouis. S’opère alors un renversement de perspective. Tandis que l’homme devient l’intérieur du paysage, 
celui-ci devient le paysage intérieur de l’homme.... C’est de sujet à sujet, et sous l’angle de la confidence intime, que 
l’homme y noue ses liens avec la nature. Cette nature n’est plus une entité inerte et passive. Si l’homme la regarde, 
elle le regard aussi; si l’homme lui parle, elle lui parle aussi. ... La beauté du monde est un appel au sens le plus concret 
du mot, et l’homme, cet être de langage, y répond de toute son âme. Tout se passe comme si l’univers, se pensant, 
attendait l’homme pour être dit.


