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Exposition  DANS LE FLOU 

Une autre vision de l’art de 1945 à nos jours 

au Musée de l’Orangerie 

(du 30-04-2025 au 18-08-2025) 

(un rappel en photos personnelles (hors quelques unes venant du site des musées 
car trop de reflets -œuvres sous verre-)  de la totalité -sauf oubli- des œuvres 

présentées) 

 
Communiqué de presse :  
 

Les Nymphéas ont longtemps été regardés par les artistes ou étudiés par les historiens comme le 
parangon d’une peinture abstraite, sensible, annonciatrice des grandes installations immersives à venir. 
En revanche, le flou qui règne sur les vastes étendues aquatiques des grandes toiles de Monet est resté 
un impensé. Ce flou n’avait pas échappé à ses contemporains, mais ils y voyaient l’effet d’une vision 
altérée par une maladie oculaire. Il nous semble aujourd’hui pertinent et plus fécond d’explorer cette 
dimension de l’œuvre tardif de Monet comme un véritable choix esthétique dont la postérité doit être 
mise au jour. 
 
Cette exposition fait délibérément du flou une clé qui ouvre une autre lecture d’un pan entier de la 
création plastique moderne et contemporaine. D’abord dé- fini comme perte par rapport au net, le flou se 
révèle le moyen privilégié d’expression d’un monde où l’instabilité règne et où la visibilité s’est brouillée. 
C’est sur les ruines de l’après Seconde Guerre mondiale que cette esthétique du flou s’enracine et 
déploie sa dimension proprement politique. Le principe carté- sien du discernement, qui prévalait depuis 
si longtemps en art, apparaît alors profondément inopérant. Devant l’érosion des certitudes du visible, et 
face au champ de possibles qui leur est ainsi ouvert, les artistes proposent de nouvelles approches et 
font leur matière du transitoire, du désordre, du mouvement, de l’inachevé, du doute… Prenant acte d’un 
bouleversement profond de l’ordre du monde, ils font le choix de l’indéterminé, de l’indistinct et de 
l’allusion. Leur mise à distance de la netteté naturaliste va de pair avec une recherche de la polysé- mie 
qui se traduit par une perméabilité des médiums et une place accrue accordée à l’interprétation du 
regardeur. Instrument de sublimation tout autant que manifestation d’une vérité latente, le flou se fait à la 
fois symptôme et remède d’un monde en quête de sens. 
 
Insaisissable par essence, l’esthétique du flou se dessine dans l’écart ; non par opposition frontale à 
l’objectivité clinique d’un monde sous haute surveillance, mais plutôt comme un jeu d’équilibrisme dans 
les interstices du réel ; un écart qui ne réside pas dans le rejet ou le déni de la trivialité du monde mais 
en explore de nouvelles modalités. À la limite du visible, le flou, en même temps qu’il trahit une instabilité, 
crée les conditions d’un ré-enchantement. 
 
Le parcours de l’exposition suit un fil thématique et non chronologique. Une salle introductive est 
consacrée aux racines esthétiques du flou au xixe et au tournant du xxe siècle, faisant suite aux 
bouleversements intellectuels, scientifiques, sociétaux et artistiques avec lesquels l’impressionnisme a 
grandi. L’exposition est ensuite organisée en trois grandes sections, mêlant peintures, vidéos et 
photographies. Après une exploration des limites de la perception, « aux frontières du visible », « l’érosion 
des certitudes » aborde le flou sous un angle historique et politique en interrogeant les questions de 
mémoire et de statut des images en regard des épisodes tragiques qui ont émaillé notre histoire 
contemporaine. Ce recours au brouillage de l’image excède toutefois la dimension collective : il se teinte 
d’un caractère poétique, voire onirique, lorsqu’il touche à la question de l’identité et fait « l’éloge de 
l’indistinct ». Un épilogue ouvre le propos et pose la question de l’incertitude des temps, en écho à 
l’affirmation tremblée de l’artiste Mircea Cantor, «unpredicteble future». 
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DANS LE FLOU UNE AUTRE VISION DE L’ART, DE 1945 À NOS JOURS 
 
« Au vrai, on ne voit rien. Rien de précis. Rien de définitif. Il faut en permanence accommoder sa vue. » 
Grégoire Bouillier, Le Syndrome de l’Orangerie, 2024 
 
Ce constat, c’est celui que nous faisons tous, en premier lieu, lorsque nous contemplons le grand cycle des 
Nymphéas de Claude Monet. L’exposition propose d’explorer cette dimension de l’œuvre tardif du peintre 
comme une clé de lecture d’un pan entier de la création plastique moderne et contemporaine. 
C’est en effet sur les ruines de l’après Seconde Guerre mondiale qu’une esthé- tique du flou s’enracine 
véritablement et se déploie. Le principe du discernement, qui prévalait depuis longtemps en art, apparaît 
alors profondément inopérant. Devant l’érosion des certitudes du visible, et face au champ de possibles qui 
leur est ouvert, les artistes proposent de nouvelles approches et font leur matière du transitoire, du 
désordre, de l’inachevé, du doute… Prenant acte d’un bouleversement profond de l’ordre du monde, ils font 
le choix de l’indéterminé, de l’indistinct et de l’allusion. Leurs œuvres s’affranchissent de l’injonction au net 
et accordent une place plus large à l’interprétation du regardeur. 
Insaisissable par essence, le flou nous invite à un pas de côté, à cesser de vouloir constamment faire le 
point et à explorer la réalité sous de nouvelles modalités. Dès lors, il se révèle le moyen privilégié 
d’expression, par les artistes, d’un monde où la visibilité se brouille et où l’instabilité règne, aujourd’hui plus 
que jamais. 
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PROLOGUE 
 
L’esthétique du flou existe bien avant la période moderne. Le sfumato de la Renaissance qui, par la 
superposition de fines couches de peinture transparente donne au sujet des contours imprécis, en est le 
lointain parent. Le mot, issu du latin flavus, n’apparaît cependant qu’en 1676 sous la plume de l’historien 
Félibien pour exprimer la douceur d’une peinture. Cette notion vient nuancer le principe d’une 
représentation fondée sur la clarté de la ligne. À la fin du xixe siècle, l’impressionnisme marque un véritable 
tournant, poursuivant la voie qu’avait ouverte la peinture de William Turner avec ses compositions 
brouillées. Le flou y culmine, au point que la figure se dissout. 
 
Dans le même temps, la photographie naissante, procédé mécanique par essence, affirme la subjectivité 
de l’auteur grâce au flou. Cette affirmation de la vision de l’artiste trouve un écho dans les créations 
symbolistes de leurs contemporains. En explorant leur moi intérieur, ceux-ci révèlent par le trouble ce que 
la vision nette dissimule d’ordinaire à la conscience. 
 
Les œuvres présentées ici évoquent les différentes facettes de ce moment fondateur. L’art contemporain y 
prend déjà place, dialoguant notamment avec les miroirs liquides du bassin aux Nymphéas de Monet. 
 
« La valeur d’une image se mesure à l’étendue de son auréole imaginaire, autant dire qu’une image stable 
et achevée coupe les ailes à l’imagination. » 
Gaston Bachelard, L’air et les songes, Paris, Corti, 1963 
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AUX FRONTIÈRES DU VISIBLE 
 
L’esprit humain cherche sans cesse à dissiper le flou. Symptômes de notre malaise devant un réel 
incertain, nos « qu’est-ce que... ? » ont remplacé les « pourquoi ? » de notre enfance. Ce souci de mise en 
ordre du monde se heurte toutefois au risque d’en figer le sens. Le flou au contraire se nourrit de notre 
expérience, qui s’étale dans la durée, dans l’épaisseur du monde. 
 
En jouant de ses effets, les artistes questionnent nos modes de perception, proposent de revenir à la 
source du regard, et nous poussent ainsi à nous défaire d’une lecture univoque du réel. Ils interrogent les 
lisières du visible, reprenant le vocabulaire de l’imagerie scientifique, de la vision de l’inframince à 
l’immensité du cosmos (Gerhard Richter, Sigmar Polke ou Thomas Ruff). Ils font vaciller les repères 
traditionnels de la représentation, jouant de l’indistinct plutôt que de l’opposition entre figuration et 
abstraction (Mark Rothko, Hiroshi Sugimoto, Hans Hartung). Ils mettent à l’épreuve le regardeur en 
stimulant son acuité visuelle avec malice, en reprenant la circularité de la rétine dans leurs œuvres en 
forme de cibles (Wojciech Fangor, Ugo Rondinone, Vincent Dulom). 
 
« Peu à peu ma rétine fit ce qu’elle avait à faire, les obscurs mouvements de machine nécessaires 
s’opérèrent dans ma prunelle, ma pupille se dilata, mon œil s’habitua, comme on dit, et cette noirceur que 
je regardais commença à blémir. (…) C’était trouble, fugace, impalpable à l’œil, pour ainsi parler. Si rien 
avait une forme, ce serait cela. » 
Victor Hugo regardant la lune à l’Observatoire de Paris, Le Promotoire du songe, 1863. 
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L’ÉROSION DES CERTITUDES 
 
C’est au lendemain de la Seconde Guerre mondiale que l’on voit véritablement se déployer la dimension 
proprement politique de l’esthétique du flou. Devant l’érosion des certitudes, les artistes, de Zoran Mušič à 
Gerhard Richter, prennent acte d’un bouleversement profond de l’ordre du monde et s’emparent du flou 
comme d’une stratégie nécessaire. 
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Après la découverte des camps de concentration, face à l’impossibilité de représenter l’irreprésentable, le 
flou vient voiler une réalité que le regard ne peut soutenir. Dans le même temps, il vient aussi nous forcer à 
faire la mise au point, nous obligeant de ce fait à nous attarder sur l’image, à regarder cette réalité en face. 
Remettant en question le statut et la valeur de l’image, les artistes proposent une vision à la fois poétique et 
désenchantée des tragédies qui ont traversé l’histoire du xxe siècle, jusqu’aux crises les plus actuelles. 
 
Le flou se révèle ainsi tout à la fois une puissance d’aveuglement participant d’une mécanique de l’oubli, et 
une manière de témoigner, malgré tout, des atrocités de l’Histoire diffusées par l’image médiatique. 
 

« Je cherche des images suffisamment imprécises pour qu’elles soient les plus communes possible, des 
images floues sur lesquelles le spectateur peut broder. » 
Christian Boltanski, Entretien avec Delphine Renard, 1984. 
 

 

                      
 

                    
 

 
 



20 

 

 

 
 

 
 
 

 

 

 
 

 
 
 

 

 

 
 

 
 
 

 



21 

 

 

     
 

      
 

 

 
 

 

 
 



22 

 

 

 
 

 
 
 
 
 
 
 
 
 
 
 
 
 
 
 

 

 
 

 
 

 
 
 
 
 

 



23 

 

 

 
 

 
 
 
 

 

 

 
 

 

 

 

 
 

 

 
 



24 

 

 

 
 

 
 
 

 

 

 
 
 

 

 

 

 
 

  

 
 



25 

 

 

    
 

 
 

ÉLOGE DE L’INDISTINCT 
 
Le monde est flou, quoi que nous fassions pour en dessiner les contours. Ses étendues, ses durées 
s’étirent en permanence et empêchent toute mise au point définitive, à l’image des mirages saisis par Bill 
Viola qui suggèrent combien nos sens peuvent être trompés. L’identité, elle aussi, est floue, constamment 
changeante, dévoilant tout ou partie de ses facettes, aux autres et à soimême (Oscar Muñoz, Hervé 
Guibert, Bertrand Lavier). Entre mémoire incertaine du passé (Eva Nielsen) et refus d’une représentation 
figée au présent (MameDiarra Niang), le flou devient quête d’identité. 
 
Résultat d’une forme de naïveté technique, mais aussi garantie de la spontanéité du moment saisi, le flou 
de la photographie amateur capte la vie là où elle est la plus réelle. Il permet ainsi de rendre compte des 
lieux les plus intimes, les plus difficiles à raconter, et par là même, de donner à voir ce qui échappe souvent 
au regard. 
 
Les effets de défiguration permis par cette esthétique révèlent parfois, enfin, la part d’animalité de l’homme 
(Francis Bacon, Pipilotti Rist). 
 
« Partout le règne du flou et de l’indéterminé, l’action du fond qui attire la forme, une épaisseur où se jouent 
les ombres, une sombre texture nuancée, des effets de rapprochement et d’éloignement (…) » 
Gilles Deleuze, Francis Bacon. Logique de la sensation, Paris, éditions du Seuil, 1981 
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INCERTAINS FUTURS 
 
Le rapport à la spiritualité, abordé sous l’angle des lieux ou des gestes sacrés saisis par Hiroshi Sugimoto 
et Y.Z. Kami, résonne comme une réponse possible aux incertitudes contemporaines. Capturé pendant le 
confinement de 2020, le bouquet de Nan Goldin vient souligner la beauté et la fugacité d’un quotidien 
troublé dans un monde en perte de repères. La question du temps, qu’il s’agisse de celui donné par 
l’horloge faussement numérique de Maarten Baas, ou du futur imprédictible annoncé par Mircea Cantor, 
s’expose comme objet de contemplation et d’interrogation existentielle. Paradoxalement, le flou se fait à la 
fois symptôme et condition d’un réenchantement, signe d’une inquiétude et espace de réinvention des 
possibles. 
 

« L’image n’est qu’une vitre où se dépose la buée du temps vivant. » 
Gaëtan Picon, Admirable tremblement du temps, 1970. 
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