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Exposition  David HOCKNEY 25 

Les 25 dernières années 

A la Fondation Louis Vuitton 

(du 09-04-2025 au 31-08-2025) 

(un rappel en photos personnelles -sauf quelques exceptions compte tenu du 
manque de recul ou trop grande présence du public-  du grand nombre nombre des 

œuvres présentées 

 

Communiqué de presse : 
 

Au printemps 2025, du 9 avril au 31 août, la Fondation Louis Vuitton invite David Hockney, l’un des artistes 
les plus influents des XXe et XXIe siècles, à investir l’ensemble de ses espaces d’exposition. Cette 
présentation, inédite par son contenu comme par son ampleur, de plus de 400 œuvres de 1955 à 
2025 rassemble, outre un fonds majeur provenant de l’atelier de l’artiste et de sa fondation, des prêts de 
collections internationales, institutionnelles ou privées. L’exposition réunira des créations réalisées avec 
les techniques les plus variées – des peintures à l’huile ou à l’acrylique, des dessins à l’encre, au crayon et 
au fusain, mais aussi des œuvres numériques (dessins photographiques, à l’ordinateur, sur iPhone et sur 
iPad) et des installations vidéo. 
 
David Hockney s’est totalement impliqué dans la réalisation de cette exposition. Il a lui-même choisi, 
en collaboration avec son compagnon et studio manager, Jean-Pierre Gonçalves de Lima, de centrer 
l’exposition sur les vingt-cinq dernières années de son œuvre sans omettre les œuvres « mythiques » de 
ses débuts, proposant ainsi une immersion dans son univers, couvrant sept décennies de création. Il a 
voulu suivre personnellement la conception de chaque séquence et de chaque salle, dans un dialogue 
continu avec son assistant Jonathan Wilkinson. 
 
David Hockney déclare : « Cette exposition est particulièrement importante pour moi, car c’est la plus 
grande que j’aie jamais eue – les onze galeries de la Fondation Louis Vuitton ! Quelques-unes de mes 
toutes dernières peintures, auxquelles je suis en train de travailler, y seront présentées. Ça va être bien, je 
crois. » 
 
L’exposition « David Hockney, 25 » montre combien ces dernières années témoignent du renouvellement 
permanent de ses sujets et de ses modes d’expression. La capacité de l’artiste à toujours se réinventer à 
travers des nouveaux media est en effet exceptionnelle. D’abord dessinateur, passé maître dans toutes les 
techniques académiques, il est aujourd’hui un des champions des nouvelles technologies. 
 
Seront réunies au rez-de-bassin des œuvres emblématiques des années 1950 aux années 1970 – 
depuis ses débuts à Bradford (Portrait of My Father, 1955), puis à Londres, jusqu’en Californie. La 
piscine, thème emblématique, apparaît avec A Bigger Splash, 1967 et Portrait of An Artist (Pool with 
Two Figures), 1972. Sa série de doubles portraits est représentée par deux peintures majeures : Mr. and 
Mrs. Clark and Percy, 1970-1971 et Christopher Isherwood and Don Bachardy, 1968. 
Puis la nature prend une place toujours plus importante dans le travail de David Hockney à partir de la 
décennie 1980-1990 – comme en témoigne A Bigger Grand Canyon, 1998 – avant que l’artiste ne 
regagne l’Europe pour y poursuivre l’exploration de paysages familiers. 
 
Ensuite l’exposition se déploie autour des 25 dernières années, passées principalement dans le 
Yorkshire où il redécouvre les paysages de l’enfance, ainsi qu’en Normandie et à Londres. On y assiste à 
une célébration du Yorkshire, l’artiste faisant d’un buisson d’aubépine une explosion spectaculaire du 
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printemps (May Blossom on the Roman Road, 2009). L’observation du rythme des saisons le mène au 
paysage hivernal monumental peint sur le motif, exceptionnellement prêté par la Tate de Londres, Bigger 
Trees near Warter or/ou Peinture sur le Motif pour le Nouvel Âge PostPhotographique, 2007. 
Dans le même temps, David Hockney poursuit le portrait de ses proches, à l’acrylique ou sur iPad, 
ponctué de plusieurs autoportraits. L’exposition en compte une soixantaine en galerie 4, associés à des « 
portraits de fleurs » réalisés à l’iPad mais insérés dans des cadres traditionnels, créant un trouble dont on 
retrouve l’effet dans le dispositif qui les réunit au mur, 25th June 2022, Looking at the Flowers 
(Framed), 2022. 
 
Tout le 1er étage – galeries 5 à 7 - est consacré à la Normandie et à ses paysages. La série 220 for 2020, 
exécutée uniquement sur iPad, est présentée dans une installation inédite en galerie 5. Hockney y capte, 
jour après jour, saison après saison, les variations de la lumière. En galerie 6, faisant suite à cet ensemble, 
on notera une série de peintures acryliques et le traitement très singulier du ciel animé de touches 
vibrantes, lointaine évocation de Van Gogh. En galerie 7, un panorama composé de vingt-quatre dessins à 
l’encre (La Grande Cour, 2019) fait écho à la Tapisserie de Bayeux. 
 
Enfin, le dernier étage est introduit par une série de reproductions remontant au Quattrocento constituant 
des références importantes pour l’artiste (The Great Wall, 2000). La peinture de Hockney, qui se nourrit 
de l’histoire universelle de l’art depuis l’Antiquité, est centrée ici sur la peinture européenne, de la première 
Renaissance et des peintres flamands jusqu’à l’art moderne. La première partie de la galerie 9 témoigne 
de ce dialogue avec Fra Angelico, Claude le Lorrain, Cézanne, Van Gogh, Picasso... Puis, le public est 
invité à traverser l’espace de cette galerie-atelier transformée en salle de danse et de musique, comme 
David Hockney le fait régulièrement, accueillant chez lui musiciens et danseurs. 
 
Passionné par l’opéra, Hockney a souhaité réinterpréter ses réalisations pour la scène depuis les années 
1970 dans une création polyphonique à la fois musicale et visuelle, en collaboration avec 59 Studio, 
enveloppant le visiteur dans la salle la plus monumentale de la Fondation (galerie 10). 
 
L’exposition se clôt par une salle intimiste où seront révélées les œuvres les plus récentes peintes à 
Londres, où l’artiste réside depuis juillet 2023 (galerie 11). Celles-ci, particulièrement énigmatiques, 
s’inspirent d’Edvard Munch et de William Blake : After Munch: Less is Known than People Think, 2023, 
et After Blake: Less is Known than People Think, 2024, où l’astronomie, l’histoire et la géographie 
rencontrent une forme de spiritualité, selon les propres mots de l’artiste. Il a souhaité y inclure son tout 
dernier autoportrait. 
 

Commissariat 
Suzanne Pagé, directrice artistique de la Fondation Louis Vuitton et commissaire générale Sir Norman 

Rosenthal, commissaire invité 
François Michaud, conservateur à la Fondation Louis Vuitton, commissaire associé 

Assisté par Magdalena Gemra 
Avec la collaboration de Jean-Pierre Gonçalves de Lima et de Jonathan Wilkinson, pour le studio David 

Hockney 

 
 
2000 
Hockney crée The Great Wall, un grand mur d’images retraçant cinq siècles de développement artistique 
en Occident à travers l’art du portrait. Pour l’exposition « Encounters: New Art from Old », la National 
Gallery de Londres demande à vingtquatre artistes de réaliser des œuvres originales reflétant ses 
collections permanentes. Complètement fasciné par les dessins de Jean Auguste Dominique Ingres, 
Hockney contribue à l’exposition avec des portraits de gardiens de la National Gallery, réalisés à l’aide de 
sa camera lucida. 
2001 
Parution de l’ouvrage Savoirs secrets : Les techniques perdues des Maîtres anciens. 
L’ouvrage analyse en détail les recherches de Hockney sur l’utilisation de dispositifs optiques par les 
artistes depuis la Renaissance. 
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2002 
Se rend à New York pour la reprise, au Metropolitan Opera, de sa production du triptyque Parade. Durant 
son séjour, il réalise des aquarelles du paysage urbain aperçu depuis l’hôtel, des portraits et des natures 
mortes. 
2003 
Après un voyage en Norvège, il retourne à Los Angeles où il continue à peindre des doubles portraits, des 
intérieurs et son jardin. 
2004 
À Bridlington, Hockney saisit à l’aquarelle le paysage rural de l’East Yorkshire. Avec son assistant (et 
désormais compagnon), Jean-Pierre Gonçalvez de Lima, il sillonne la région, tandis que ce dernier utilise 
un appareil photo numérique pour documenter l’évolution séquentielle des œuvres de l’artiste qui trouvent 
leur point d’orgue dans la série Midsummer: East Yorkshire. 
2005 
Hockney continue de peindre les paysages du Yorkshire en plein air, mais à présent à l’huile. 
2006 
À Bridlington, il commence à peindre des scènes sur un support composé de plusieurs toiles distinctes. 
2007 
Achève Bigger Trees near Warter or/ou Peinture sur le motif pour le Nouvel Age Post-Photographique 
La composition, de près de treize mètres de long, a été planifiée grâce à la photographie numérique et 
présentée dans l’exposition d’été de la Royal Academy. 
2008 
S’installe à Bridlington, dans un vaste entrepôt qu’il appelle « L’Atelier ». Avec l’assistance technique de 
Jonathan Wilkinson, il utilise la photographie numérique pour planifier et dessiner de grandes images du 
paysage de l’est du Yorkshire. 
2009 
Continue la peinture de paysage et commence à réaliser des œuvres numériques en utilisant une nouvelle 
application de dessin sur iPhone. 
2010 
Commence à utiliser un iPad pour dessiner des paysages en plein air. À Bridlington, il élabore une 
méthode consistant à fixer plusieurs caméras sur le capot d’une Jeep pour enregistrer une œuvre d’art 
vidéo inédite. 
2011 
Après avoir filmé en 2010, pendant près d’une heure, des bois de l’est du Yorkshire sous la neige avec ses 
neuf caméras fixées sur la voiture, il revient au même endroit pour y filmer le printemps, l’été et l’automne. 
Il réunit les films des neuf caméras qui, selon lui, sont « les premiers films cubistes » en une seule 
installation vidéo, The Four Seasons. 
2012 
Reçoit l’Ordre du Mérite des mains de Sa Majesté la Reine Elizabeth II. Crée un film intitulé Wagner Drive, 
enregistrant son trajet en voiture à travers les collines et les vallées de Californie. 
2013 
En Angleterre, Hockney crée The Arrival of Spring in 2013 ; il utilise le seul fusain pour capturer le 
changement des saisons. 
De retour dans les collines de Hollywood, il commence à peindre des portraits de ses modèles assis devant 
un fond bleu, dont la teinte évoque ses premières peintures californiennes. 
2014 
En référence à l’œuvre d’Henri Matisse, Hockney représente des danseurs sur un fond abstrait, puis passe 
à la photographie numérique et assemble des centaines de photographies pour capturer la marche du 
temps en une seule image qu’il qualifie de « dessin photographique ». 
2015 
S’inspirant des Joueurs de cartes de Cézanne, il peint plusieurs images de la même scène selon de 
multiples points de vue, rendant la table en perspective inversée. 
2016 
« 82 Portraits and 1 Still-life » ouvre ses portes à la Royal Academy of Arts, Londres, marquant le point 
d’orgue de la série commencée en 2013. Hockney préside à la publication de A Bigger Book, l’énorme 
ouvrage que les éditions Taschen consacrent à sa carrière. 
2017 
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La rétrospective « David Hockney », coorganisée par la Tate Britain, le Centre Pompidou et le Metropolitan 
Museum of Art présente ses œuvres de 1953 à 2017. 
2018 
Conçoit sur iPad, pour Westminster Abbey, le vitrail de Sa Majesté la reine Elizabeth II de six mètres de 
hauteur. 
2019 
Commence à se rendre en Normandie pour en dessiner les paysages sous la forme d’un panorama en 
vingt-quatre panneaux, La Grande Cour, qui témoigne de sa fascination pour la tapisserie de Bayeux 
datant du XIe siècle. 
2020 
À Londres, l’exposition de la National Portrait Gallery, « David Hockney: Drawing from Life » témoigne de 
ses explorations approfondies de divers moyens d’expression. En Normandie, au début de l’épidémie de 
Covid-19, il réalise sur iPad 220 peintures documentant le renouveau quotidien du paysage autour de lui. 
2021 
S’inspirant de la tapisserie de Bayeux, Hockney peint A Year in Normandy, une frise de plus de 90 mètres 
de long qui dépeint le changement des saisons. Créée sur son iPad, sa composition a été travaillée sur 
Photoshop. 
2022 
Il continue d’utiliser différentes techniques, peint les portraits de ses proches en atelier ou dessine sur son 
iPad. A Year in Normandy est présentée au musée de Bayeux accompagnée d’une réplique de la 
tapisserie qui a stimulé son activité normande. 
2023 
Bigger & Closer (not smaller & further away), chronique de la vie et de l’art de Hockney ouvre ses portes à 
la Lightroom, Londres. Le San Francisco Opera reprend ses décors pour l’opéra de Strauss Die Frau ohne 
Schatten (La Femme sans ombre) et le festival de Glyndebourne sa production de The Rake’s Progress de 
Stravinsky. 
Le Museum of Contemporary Art de Tokyo organise l’exposition personnelle « David Hockney ». La 
National Portrait Gallery de Londres présente à nouveau l’exposition « David Hockney: Drawing from Life » 
explorant l’œuvre de l’artiste à travers des portraits intimes de lui-même et de ses proches au cours des six 
dernières décennies. 
2024 
Au Musée des Beaux-Arts de Rouen, l’exposition « David Hockney: Normandism » contextualise ses 
peintures avec des œuvres impressionnistes de la collection permanente du musée. Le Los Angeles Opera 
reprend ses décors et costumes de 1992 pour Turandot de Puccini. L’exposition « Hockney and Piero » à 
la National Gallery présente My Parents et Looking at Pictures on a Screen (toutes deux de 1977) deux 
peintures de Hockney qui intègrent des reproductions du Baptême du Christ de Piero della Francesca, 
témoignant de sa profonde compréhension de l’histoire de l’art doublée d’une volonté de créer de nouvelles 
façons de voir et de présenter les œuvres. 
2025 
Il finit les dernières œuvres pour l’exposition David Hockney 25. 
 

L’exposition 
 
De Bradford à Londres (1955-1963) 
 
L’exposition s’ouvre sur le portrait du père de David Hockney (1955), immédiatement remarqué et exposé 
en 1957 à la Leeds Art Gallery. À la fin des années 1950, Hockney s’installe à Londres pour étudier au 
Royal College of Art. Il découvre les musées et participe à une scène artistique en pleine effervescence. 
D’emblée, il opte pour une veine figurative jamais abandonnée quelle que soit la tendance dominante de 
l’époque. On peut voir alors dans ses œuvres une affinité avec les graffiti et la peinture de Dubuffet. Frôlant 
les interdits de l’époque en Angleterre, l’homosexualité de l’artiste s’y affirme franchement, en relation avec 
la lecture des poèmes de Walt Whitman et de Constantin Cavafy. Ses nombreux voyages en Italie, en 
France, puis à Berlin, New York et Los Angeles nourrissent son œuvre, faisant de ces années 1960 une 
période de création protéiforme. 
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David Hockney, 

 
Adhesiveness, 1960 

[Adhésivité]  
 

Huile sur panneau 127 × 101,6 cm 
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Londres - Paris - Los Angeles (1964-1998) 
 
David Hockney s’installe à Los Angeles en 1964, puis à Paris en 1973, où il fréquente assidûment les 
musées et galeries, et expose au musée d’Art moderne de la Ville de Paris / ARC, aux Arts décoratifs, à la 
galerie Claude Bernard. Il rencontre alors quelques artistes et travaille avec l’atelier Crommelynck. Hockney 
retournera à Los Angeles en 1978. 
 
Sont réunies ici des peintures célébrant la Californie hédoniste, solaire et libérée, à travers des œuvres 
devenues mythiques : A Bigger Splash, Portrait of an Artist, The Room, Tarzana. Ces peintures frappent 
par la simplicité de leur composition, l’évidence de l’image et la transparence de la lumière conférant aux 
scènes une forme de douceur dans un érotisme explicite. L’environnement architectural et naturel est réduit 
à l’essentiel : des aplats de couleurs franches, dont les photographies prises au Polaroid sont l’une des 
sources d’inspiration. Deux doubles portraits iconiques - Christopher Isherwood and Don Bachardy, Mr and 
Mrs Clark and Percy - renouvellent ici la tradition de la conversation piece. 
 
Suivront, dans les années 1980-1990, de nouveaux paysages états-uniens, l’Arizona et le Grand Canyon. 
Ces sites ne sont pas seulement des sujets, ils inspirent à Hockney une nouvelle façon de voir. Le Nichols 
Canyon, vu en surplomb avec un horizon surélevé, marque ce tournant. Hockney y aborde l’immensité et 
réagit par la démultiplication du format, assemblant dans son atelier de Los Angeles les 60 panneaux 
peints à l’huile du Bigger Grand Canyon dans une prodigieuse juxtaposition simultanée de divers points de 
vue. 
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Retour dans le Yorkshire (1997-2013) 
 
Vers la fin des années 1990, Hockney revient plus fréquemment dans le Yorkshire, son pays natal, au Nord 
de l’Angleterre. En 1999, à la mort de sa mère dont il était très proche, il décide de s’y établir, sans cesser 
de séjourner régulièrement à Los Angeles. Le désir de peindre cette région, sans attrait pittoresque 
immédiat, le pousse à explorer une échelle à la fois intime et grandiose pour laquelle il définit un langage 
visuel approprié. Il multiplie alors points de vue et techniques. De nouveaux ensembles vont naître, qui 
l’absorberont pendant près d’une décennie. 
 
Après avoir vécu depuis le milieu des années 1960 en Californie, Hockney se confronte dans le Yorkshire à 
un nouveau défi : représenter le changement des saisons et leurs variations incessantes. Cherchant à 
s’inscrire dans la lignée des grands paysagistes anglais, Constable et Turner, Hockney revient aux 
techniques traditionnelles - l’aquarelle, le fusain, l’huile... - et travaille en plein air tout en recourant 
simultanément à la photographie et à l’informatique pour achever sa plus grande œuvre, 
Bigger Trees near Warter or/ou Peinture sur le Motif pour le Nouvel Age Post-Photographique. 
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  une œuvre au hazard parmi toutes celles exposées ci-dessus  
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Portraits et Fleurs 
 
David Hockney a toujours peint sa famille et ses proches - le portrait de son père (1955) ouvre cette 
exposition. Sont réunies ici des œuvres créées en Californie, dans le Yorkshire, en Normandie et à Londres 
au cours des 25 dernières années. L’artiste a utilisé toutes sortes de supports et techniques : l’ordinateur, 
la tablette numérique ou simplement le papier, ainsi pour ses portraits de gardiens de musée d’après Ingres 
pour lesquels il emploie le dispositif optique de la camera lucida. Cependant, jusqu’à aujourd’hui, Hockney 
continue d’employer le pinceau, l’acrylique et l’huile de façon privilégiée. Ses modèles se détachent sur un 
fond bleu rappelant ses premières peintures californiennes, ou plus récemment sur un fond blanc, parfois 
doublé d’un liseré. 
 
Les moyens informatiques lui permettent d’expérimenter de nouvelles façons d’aborder le modèle. Dès 
2008, il commence à utiliser l’ordinateur, puis l’iPhone et l’iPad à leur apparition. Ce sont alors des 
autoportraits ne reculant devant aucune autodérision. L’informatique lui permet même de se dédoubler, 
complétant des natures mortes conçues sur iPad et encadrées comme s’il s’agissait de tableaux anciens. 
Ces « portraits de fleurs », qui dialoguent avec les portraits de ses proches sous son regard, sont visibles 
dans la seconde salle. 
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Le public devant les portraits 
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Quatre ans en Normandie (2019-2023) 
 
En 2020, contraint au confinement dans le village normand où il a acheté une maison, Hockney commence 
à envoyer à ses amis, pour les réconforter, des dessins sur iPad. Parmi d’autres images, il dessine des 
jonquilles qu’il accompagne pour la première fois de la mention Do remember, they can’t cancel the spring. 
Poursuivant cet exercice du regard sur son environnement immédiat, Hockney se donne l’objectif de 
réaliser 220 vues normandes en 2020. La série « 220 for 2020 » couvre un territoire de quelques hectares, 
où l’artiste repère une infinité de sujets proches et lointains. Hockney y célèbre à nouveau les subtilités des 
changements saisonniers et quotidiens et peint la végétation dans tous ses états, l’iPad lui permettant de 
revisiter le même motif et ainsi de renouveler très vite et en permanence son travail. La sélection des 
œuvres présentées ici ne suit pas l’idée d’un cycle unitaire mais prélève des instants singuliers au fil des 
saisons. 
 
Grâce à la luminosité de l’écran, Hockney peut peindre la nuit et en restituer la magie dans la série des « 
Moon » (2020). La tablette lui permet de jouer sur l’échelle des œuvres, en adaptant la taille des tirages 
aux dimensions d’une salle de musée. Si ces « peintures sur iPad » sont exposées ici encadrées, 
soulignant l’importance du geste de l’artiste plutôt que du support, Hockney n’a pas pour autant renoncé à 
la peinture traditionnelle et continue à employer l’acrylique. Ces œuvres sont présentées Galerie 6. 
 
En Normandie 
 
Traversant la Manche un jour d’octobre 2018 pour aller à Bayeux revoir la tapisserie de la reine Mathilde, 
David Hockney décide de rester en Normandie pour y peindre les saisons. 
Dans le jardin de sa nouvelle propriété, La Grande Cour, Hockney saisit à l’acrylique, à la fin de l’été, un 
pommier, un poirier et un cognassier. Chaque arbre est individualisé, chacun possédant son propre sol et 
son propre ciel. Tous ont en commun une touche très particulière, en relief et en virgule, lointaine évocation 
de celle de Van Gogh, parfois lisse ou plus moirée. 
La série présentée dans cette salle montre l’environnement immédiat de l’artiste. Ces œuvres ont été 
réalisées pour certaines sur le motif en Normandie, et pour d’autres reprises de mémoire dans ses ateliers 
à Los Angeles et Londres. Elles témoignent du renouvellement constant de sa manière, la peinture restant 
son medium de référence. 
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   Le public devant les oeuvres 
 

    
 

    
 



34 

 

 

    
 

    
 

    
 



35 

 

 

 
 

           
 

 
 
 



36 

 

 

 
 

 
 

  
 

 

     
 

    
 



37 

 

Photos ci-dessus 
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La Grande Cour (2019) 
 
Ce panorama de 24 dessins à l’encre, dévoile les vues de sa maison du pays d’Auge où il demeure 
régulièrement de 2019 à 2023. Les bâtiments suivent une disposition traditionnelle appelée « clos » en 
Normandie. 
 
L’environnement immédiat se déploie comme dans un film - 24 images par seconde - invitant le spectateur 
à voyager au rythme du regard. L’œuvre fait écho à la Tapisserie de Bayeux, revue par Hockney peu de 
temps auparavant. Libérée des contraintes de la perspective, celle-ci l’avait impressionné par « l’absence 
de points de fuite et d’ombres ». S’y déroule, sur près de 70 mètres de long, l’histoire de la conquête de 
l’Angleterre par Guillaume le Conquérant, duc de Normandie, en 1066. Des scènes aux temporalités 
multiples y sont représentées sur une même surface. 
 
Chez Hockney, plutôt qu’un récit héroïque, on trouve des arbres fruitiers, une mare et des iris, un cours 
d’eau, avec quelques aperçus sur les alentours, y compris des voitures garées dans la cour. Au centre de 
ces éléments, la maison et les bâtiments attenants sont vus depuis les quatre points cardinaux. 
 
 

 

 
 

 
 
 
 

 
Le public devant les peintures 
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Dialogues avec les peintres 
 
Cette salle montre l’artiste au plus près de ses sources fondatrices, de ses réflexions sur la représentation 
de l’espace et de la vie à l’atelier au quotidien. 
 
Introduites par un mur d’images de référence - de Fra Angelico à Van Gogh et Picasso - on retrouve les 
réinterprétations de leurs œuvres dans la première partie de la Galerie 9. 
 
La deuxième partie est transformée en salle de musique et de danse où un miroir renvoie la projection 
d’une vidéo montrant les danseurs. À côté, un paysage s’anime sur 18 écrans juxtaposés, dont chacun 
présente un point de vue légèrement décalé. 
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On en sait moins qu’on le pense 
 
Aujourd’hui, David Hockney vit à Londres où il vient d’achever des peintures inspirées d’Edvard Munch et 
de William Blake. After Munch: Less Is Known Than People Think fait écho à un dessin du peintre 
norvégien vu dans un catalogue d’exposition, et reprend le titre d’un article du New York Times de 1998 sur 
l’inconnaissable dans les sciences, que l’artiste avait épinglé au mur de son atelier. 
 
La deuxième peinture, After Blake, renvoie aux illustrations de cet artiste pour la Divine Comédie de Dante. 
Les deux toiles, comme toujours chez Hockney, traitent de l’espace, tout en marquant, selon lui, une 
dimension « plus spirituelle ». 
 
Dans son tout récent autoportrait Play within a Play within a Play and Me with a Cigarette, Hockney se 
représente vêtu d’un costume en tweed, assis dans son jardin. Sur les genoux du peintre on aperçoit le 
collage de l’œuvre en cours de réalisation, les jonquilles annonçant l’arrivée de printemps. 
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Hockney peint l’opéra 
 
« Nous avons besoin de plus d’opéra. Il est plus grand que la vie. » 
David Hockney a toujours été passionné par la musique lyrique et a cherché à la traduire en couleur et en 
forme. Il a vu son premier opéra, La Bohème de Puccini, lorsqu’il était enfant à Bradford. Dès les années 
1960, ses peintures intègrent des éléments scéniques (rideaux, décors...) et des personnages costumés. 
En 1975, le festival de Glyndebourne lui commande les décors et costumes pour The Rake’s Progress de 
Stravinsky, opéra-fable inspiré des gravures de William Hogarth (La Carrière d’un libertin). À ce jour c’est 
celle qui a bénéficié du plus grand nombre de représentations et de reprises. 
 
On découvre ici la nouvelle création de l’artiste, Hockney peint l’opéra, réadaptation musicale et visuelle 
conçue spécialement pour cette salle à partir de ses dessins et décors pour différents opéras :  
 
The Rake’s Progress de Stravinsky à Glyndebourne (1975) 
La Flûte enchantée de Mozart à Glyndebourne (1978) 
La « soirée française » au Metropolitan Opera de New York (1981) : Parade de Satie, Les Mamelles de 
Tirésias de Poulenc et L’Enfant et les sortilèges de Ravel 
Le triptyque « Stravinsky » au Metropolitan Opera de New York (1981) : Le Sacre du printemps, Le 
Rossignol et Œdipus Rex 
Tristan et Iseult de Wagner au Los Angeles Music Center Opera (1987) Turandot de Puccini au Lyric 
Opera, Chicago (1992) 
Die Frau ohne Schatten [La Femme sans ombre] de Richard Strauss au Royal Opera House, Covent 
Garden (1992) 
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Le public dans l’expo dans cette salle 

 

 
 
 
 
 
 
 
 
 
 
 
 
 
 
 
 
 
 
 


