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Exposition  Georges MATHIEU 

Geste, vitesse, mouvement 

A la Monnaie de Paris 

(du 11-04-2025 au 07-09-2025) 

(un rappel en photos personnelles de la totalité -sauf oubli- des œuvres présentées) 

 
 

AVANT PROPOS 
 
En mars-avril 1971, le peintre Georges Mathieu, alors au faîte de sa notoriété, présentait ses Médailles et 
Peintures dans les salons historiques de la Monnaie de Paris, à l’invitation de son directeur Pierre Dehaye. 
Collaborant avec l’institution depuis 1967, Mathieu venait en effet de réaliser une exceptionnelle série de 
médailles commémorant Dix-huit moments de la conscience occidentale. Pour ce support spécifique, qui 
était pour lui « éminemment synthèse d’art et d’histoire », l’artiste avait adapté avec bonheur le langage de 
l’Abstraction lyrique, dont il avait été l’initiateur dès 1947. Plus de cinquante ans après cette exposition, la 
Monnaie de Paris s’associe au Centre Pompidou pour organiser dans les mêmes espaces une 
rétrospective Georges Mathieu, la première dans la capitale depuis celle du Jeu de Paume en 2002. 
 
Avouons-le, les relations entre l’artiste et le Musée national d’art moderne n’auront pas toujours été au 
beau fixe, celui-ci n’ayant pas cru bon, de son vivant, de consacrer une exposition (à l’exception de ses 
affiches pour Air France en 1967) à un artiste par ailleurs peu amène avec lui. Et c’est bien le Musée d’art 
moderne de la Ville de Paris et non le Musée national d’art moderne, alors son voisin au Palais de Tokyo, 
qui offrit à Mathieu en 1963 sa première exposition dans une institution française. Du côté des « achats de 
l’État », l’artiste n’aura guère été davantage favorisé. Entré seulement en 1968, Un silence de Guibert de 
Nogent resta longtemps la seule acquisition onéreuse avant celle, d’ailleurs désapprouvée par l’artiste, de 
Lothaire se démet de la Haute-Lorraine en faveur d’Othon (1954) par le Centre Pompidou en 1986. Avec 
Les Capétiens partout !, de la même année, offert par Jean Larcade en 1956, seules les peintures des 
années 1950 avaient donc droit de cité sur les cimaises du Musée national d’art moderne. 
 
Les dations de 2015 rétablirent un équilibre comme un juste regard sur son œuvre avec l’entrée de treize 
peintures dans les collections de l’État, dont l’Hommage au maréchal de Turenne (1952) et La Bataille de 
Bouvines (1954). Désormais toutes les décennies de la longue carrière de Mathieu étaient représentées. 
C’est ce fonds, devenu de référence, qui sert de socle à la présente exposition mettant en regard l’œuvre 
pictural de Mathieu et ses nombreuses créations pour la Monnaie de Paris, dont la fameuse pièce de 10 
francs. 
 
Entretemps, le regard sur l’œuvre de Georges Mathieu a notablement évolué. Alors que s’éloigne le 
souvenir des excès d’un personnage par ailleurs sensible et attachant, subsiste aujourd’hui une production 
picturale d’une singulière puissance, qui a marqué l’environnement visuel de ses contemporains et dont la 
reconnaissance critique ne cesse de croître. 
Cette exposition doit beaucoup à ses trois commissaires, Christian Briend, Éric de Chassey et Béatrice 
Coullaré, assistés de Manon Thibodot, ainsi qu’à toutes les équipes du Centre Pompidou et de la Monnaie 
de Paris. Que toutes et tous soient remerciés d’avoir œuvré à ce projet commun consacré à celui dont 
Pierre Dehaye soulignait en 1971 « l’impression de gageure, d’ambition et de fête que donne l’œuvre de 
Georges Mathieu ». 
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Marc Schwartz, Président-directeur général de la Monnaie de Paris Laurent Le Bon, Président du Centre 
Pompidou 
Xavier Rey, Directeur du Musée national d’art moderne – Centre de création industrielle 
 

Commissariat :  
Christian Briend Conservateur général du Patrimoine,  

Éric de Chassey  directeur de l’Institut national d’histoire de l’art (INHA) à Paris et professeur d’histoire de 
l’art moderne et contemporain à l’École normale supérieure de Lyon.  

Béatrice Coullaré  responsable des collections et de la conservation au musée de la Monnaie de Paris 
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INTRODUCTION 
 
Aucun autre artiste que Georges Mathieu, à aucune époque, n’aura autant marqué l’environnement visuel 
de ses contemporains : ses images abstraites, devenues un style-signature, se sont en effet incarnées 
dans des peintures, mais aussi sur tous les supports de la modernité, de l’affiche au générique de 
télévision, en passant par les médailles et la monnaie, tandis que leur auteur se forgeait une personnalité 
publique hors-norme, qui fit polémique, tout en assurant sa place dans la culture populaire. 
 
Cette rétrospective Georges Mathieu est présentée plus de 50 ans après l’exposition qui s’est tenue à 
l’Hôtel de la Monnaie en 1971 intitulée « Mathieu à la Monnaie, Médailles et peintures ». Fruit d’une 
collaboration entre le Centre Pompidou et la Monnaie de Paris, elle met notamment en regard son œuvre 
picturale et ses nombreuses créations pour l’institution monétaire, dont la pièce de 10 francs, créée en 
1974 par Georges Mathieu, reste la réalisation la plus emblématique. 
 
Diffusée à près de 674 millions d’exemplaires entre 1974 et 1987, la réalisation de cette pièce de 10 francs 
avait été confiée à l’artiste après qu’il eut remporté un concours auquel il se sentait « moralement 
condamné à participer, ayant écrit que la France avait les billets de banque les plus laids du monde et les 
pièces de monnaie les plus désuètes ». 
 
La collaboration entre Georges Mathieu et ce qui était alors l’Administration des monnaies et médailles 
avait commencé en 1967, s’appuyant sur une amitié profonde entre son directeur de l’époque, Pierre 
Dehaye, et l’artiste. Ce dernier s’exprimait ainsi sur l’institution du quai de Conti : « Qu’il me soit permis de 
signaler à tous ceux qui, en France et dans le monde, ne connaissent pas l’univers merveilleux de la 
Monnaie de Paris, qu’il s’agit d’un haut lieu où cohabitent la tradition la plus noble et l’avant garde la plus 
audacieuse, que les plus grands moments de notre civilisation y sont célébrés avec une objectivité 
inimaginable et que toutes les formes d’art contemporain y sont présentées ». 
 
Chronologique et thématique, le parcours retrace la carrière de Georges Mathieu depuis les années 1940, 
où il participe à la création d’un expressionnisme abstrait international, jusqu’aux années 1990, en faisant 
une large place au fonds Mathieu du Musée national d’art moderne. Est notamment montrée ici pour la 
première fois depuis son entrée dans les collections nationales La Victoire de Denain, exemple magistral 
d’un langage plastique recourant à de larges calligraphies abstraites, animé par une vision exaltée de 
l’Histoire 
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VISIONS D’HISTOIRE 
 
À la fois actes d’affirmation de soi et exercices de virtuosité picturale, les spectaculaires peintures de 
grands formats apparaissent dans l’œuvre de Georges Mathieu dès le début des années 1950. Usant de 



7 

 

manière exacerbée du vocabulaire de l’abstraction gestuelle, elles sont reliées, au moins par leur titre, à 
des événements historiques de l’Ancien Régime soigneusement choisis par l’artiste. Fastes d’un 
couronnement (Les Capétiens partout !) ou chocs armés (La Bataille de Bouvines, La Victoire de Denain), 
ces peintures d’histoire d’un nouveau genre sont exécutées dans l’urgence d’un fougueux combat pictural. 
Mathieu y privilégie la vitesse d’exécution et la prise de risque - leur exposition étant programmée quelques 
jours seulement après leur réalisation -, comme s’il était possible de rejouer artistiquement ces moments 
paroxystiques de l’activité militaire. 
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LIMBES 
 
Dans la seconde moitié des années 1940, Georges Mathieu expérimente tous azimuts le langage de 
l’abstraction informelle dont son ami, le critique d’art Michel Tapié, se fait alors le promoteur. Proche du 
peintre Camille Bryen, Mathieu reconnait surtout sa dette envers Wols, dont l’exposition à la galerie René 
Drouin en mai-juin 1947 lui révèle que l’artiste allemand installé à Paris, utilise les « mêmes moyens 
techniques : les taches, les coulées, les projections ». Adepte de la « Non-Figuration Psychique », Mathieu 
peint des motifs alternant graphismes abstraits et formes d’inspiration organique qui se détachent sur des 
fonds d’un grand raffinement chromatique. Pour ce faire, il recourt souvent à des lignes tour à tour 
continues ou festonnées en écrasant directement le tube de couleur sur la toile, procédé promis à une 
importante postérité dans sa production. Cette période dite des « Limbes », s’achève au moment où 
apparaissent des signes plus autonomes qui vont se généraliser au début des années 1950. 
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EMPRISE DU SIGNE ET GESTE MÉDIÉVALE 
 

En mai 1950, dans ce qui constitue la première exposition personnelle de Mathieu à Paris, la galerie René 
Drouin présente ses illustrations pour le poème La Complainte sauvage d’Emmanuel Looten. Également 
exposées, huit peintures, dont Hommage à Louis XI, semblent agrandir les signes rouges ou noirs qui 
parsèment ce petit livre. Ceux-ci se détachent désormais de manière autonome sur des fonds plus 
uniformes, inaugurant une nouvelle phase dans l’œuvre pictural de Mathieu. Techniquement, l’artiste 
recourt à des graphismes plus ou moins épais de couleur noire, que viennent souvent rehausser des tracés 
rouges directement sortis du tube. Désormais, Mathieu s’inspire pour les titres de ses peintures de figures 
ou d’épisodes méconnus tirés du passé médiéval de la France. Ce faisant, il semble renouer 
paradoxalement avec une peinture d’histoire discréditée depuis longtemps par l’art moderne. Ses titres 
viennent étrangement colorer la perception d’un vocabulaire pleinement abstrait. 
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UN IMAGINAIRE TOPOGRAPHIQUE 
 

Á partir du milieu des années 1950, Georges Mathieu multiplie les expositions internationales, comme au 
Japon en 1957 ou au Brésil en 1959, où il peint sur place les œuvres destinées à être présentées. Ce 
cosmopolitisme rend Mathieu particulièrement apte à concevoir en 1966 une série d’affiches destinées à 
promouvoir les destinations desservies par la compagnie Air France. Pour permettre au public d’identifier 
au premier coup d’œil les pays concernés, Mathieu cherche à représenter leur essence même. Pour ce 
faire, comme il le reconnait lui-même, l’artiste est contraint de mettre du « cuivre figuratif dans l’or de ses 
abstractions ». Techniquement, la réalisation de ces affiches nécessite de faire appel à différents 
fournisseurs de papiers et d’encres spéciaux, ainsi qu’à pas moins de cinq photograveurs. Présentées au 
Musée national d’art moderne en 1967 et très diffusées à partir de cette date, ces affiches contribuent à 
faire connaitre Mathieu d’un large public. 
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L’ATTRAIT DU GRAND SIÈCLE 
 

Comme en témoigne le décor de ses domiciles successifs, l’esthétique et les fastes du XVIIe siècle français 
constituent pour Mathieu une source d’inspiration récurrente. En phase avec ses convictions monarchistes, 
cette fascination trouve particulièrement à s’exprimer à partir des années 1960 dans ses hommages à de 
grandes figures de l’Ancien Régime. En 1971, quand il présente à l’hôtel de la Monnaie ses Dix-huit 
moments de la conscience occidentale, dont trois sont consacrées au siècle de Louis XIV, Mathieu choisit 
de les accompagner de peintures célébrant des compositeurs français des XVIIe et XVIIIe siècles, dont 
Jean-Baptiste Lully et Jean-Philippe Rameau, alors peu joués. Pour la même occasion, Mathieu installe 
dans l’escalier d’honneur Les Nymphes de Diane, peinture monumentale se référant à un opéra de 
Rameau. Inspirée par cette époque d’apogée du rayonnement français, la production picturale de Mathieu 
participe de cette « esthétique de la parade » identifiée justement par le directeur de la Monnaie de Paris 
en 1971. 
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PÉRIODE ORTHOGONALE 
 

Comme le manifeste son exposition à la galerie Charpentier en octobre/décembre 1965, Georges Mathieu 
adopte une nouvelle manière faisant désormais place à des tracés rectilignes. Ce langage plus 
géométrique s’avère particulièrement adéquat pour répondre à des commandes commémoratives liées 
notamment aux réseaux de chemin de fer, ou pour concevoir des éléments d’architecture. 
Jusque dans les années 1970, la production picturale de Mathieu comprend ainsi nombre de compositions 
qui s’organisent désormais le long de lignes verticales ou, plus souvent, horizontales, faisant appel à des 
graphismes qui peuvent évoquer un univers urbain ou industriel (plateformes de forage, grues ou tourelles 
de signalisation). De fait, la « période orthogonale » se prête particulièrement à l’évocation du progrès 
technique et industriel des Trente Glorieuses, celui-là même que Mathieu choisit de symboliser au revers 
de la pièce de 10 francs créée en 1974, l’avers représentant une carte stylisée de la France métropolitaine. 
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SUITE EN BLANC 
 

Renonçant pour un temps à une certaine exubérance du coloris, Mathieu se livre à plusieurs reprises dans 
les années 1960 à de drastiques réductions chromatiques. Dès la fin des années 1950, cette tendance est 
illustrée par une peinture comme En toi te fie. Sur un fond s’apparentant à une page blanche, un long 
graphisme diaphane, encadré d’un cercle et d’un rectangle approximatifs, ne s’accompagne que d’une 
courte barre noire et d’un point de peinture rouge. Au début des années 1960, Prière et Guermantes 
exploitent également les vertus du blanc sur blanc, sous la forme de longs filets sortis du tube. Cette 
monochromie est cependant tempérée par les touches de rose ou de gris sur lesquels s’enlèvent en partie 
les motifs. Les commandes de la Manufacture nationale de céramique de Sèvres permettent à Mathieu 
d’appliquer ce minimalisme sur porcelaine : ses services se contentent de filets d’or sur fond blanc. 
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LA TÉLÉVISION, « ART DE NOTRE TEMPS » 
 

Soucieux d’assurer une diffusion maximale de son œuvre et de son style, Mathieu peint dès 1954 devant 
les caméras des actualités filmées (diffusées dans les salles de cinéma jusque dans les années 1960), puis 
de la télévision. La réalisation la plus ambitieuse dans ce domaine est le film Georges Mathieu ou la Fureur 
d’être que Frédéric Rossif, connu pour ses documentaires animaliers et historiques, tourne pour les 
télévisions française et bavaroise en 1971. Mathieu y collabore activement, se prêtant à une « interview 
graphique » et à de multiples séances de peinture, avec un accompagnement musical du compositeur grec 
Vangelis. 
Persuadé que « la télévision est un outil prodigieux » parce qu’elle « a pour spécificité le direct », Mathieu 
crée en 1974 le sigle d’Antenne 2, la nouvelle chaîne de télévision française en couleur. Celui-ci sera utilisé 
jusqu’en 1983. En 1985, il conçoit le trophée des 7 d’or, cérémonie qui, sur le modèle des César, 
récompense jusqu’en 2003 les protagonistes du petit écran. 
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Enseigne Logo d’Antenne 2, 1975 

 
 

ŒUVRES ZEN 
 
Peint en 1957, l’année même de son séjour au Japon, l’Hommage à Louis IX rend manifeste chez Mathieu 
une volonté d’économie de moyens – quelques traits rouges sur fond noir - qui trahit son intérêt pour 
l’esthétique Zen, alors partagé par d’autres artistes. C’est en « calligraphe occidental », pour reprendre un 
mot d’André Malraux le concernant, que Mathieu peint en 1961 l’Anneau de la Princesse Honora, qui se 
signale par sa simplicité formelle. 
Déjà auteur en 1964 de sobres illustrations pour le livre de Robert Godet, Le Judo de l’esprit, Mathieu peint 
Karaté en 1971 dans le studio de tournage de La Fureur d’être, le documentaire que lui consacre Frédéric 
Rossif. Située au début du film, la séquence montée en plans saccadés vient illustrer les notions 
de risque et de vitesse, au fondement de sa pratique artistique. Les dernières gouaches ou aquarelles sur 
papier de Mathieu viennent témoigner de la constance de cette inspiration zen jusque dans son œuvre 
tardif 
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L’AVENIR D’UN STYLE 
 
À partir des années 1980, Georges Mathieu poursuit son œuvre dans un contexte artistique désormais 
moins favorable à l’« abstraction lyrique » dont il apparait comme l’ultime représentant. Par ailleurs, depuis 
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l’Académie des Beaux-Arts où il a été élu en 1975, il multiplie sur un ton polémique les interventions 
publiques en matière de politique culturelle. 
Unique dans son œuvre, La Libération d’Orléans par Jeanne d’Arc constitue un étonnant retour à la 
figuration, alors que Mathieu continue à produire des peintures pleinement abstraites, dont les 
compositions vigoureuses à touches épaisses semblent désormais contraintes par un cadrage resserré. 
Par leurs titres, poético-psychologiques, celles-ci traduisent une sorte de désenchantement. Dans l’ultime 
exposition américaine de l’artiste, aux Wally Findlay Galleries de New York en 1987, apparaissent des 
œuvres comme L’Heure sans nuit, dont le titre ne peut se prononcer sans que l’on entende le mot « 
s’ennuie ». Mathieu va même jusqu’à indiquer que cette peinture, pourtant inspirée, relève « d’une 
commande d’un certain nombre de toiles de format carré dans des tonalités bleu-layette ou rose bonbons 
pour plaire à une mode à tendance kitch très en vogue alors aux États-Unis » 
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Œuvres de Georges Mathieu 
 
 
 



43 

 

 

 

 

 
 

 
 



44 

 

 

         
 

Œuvres de Georges Mathieu 
(1959 1960) 

 

 

 
 

 

        
 

   Georges Mathieu   (1977) 
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   Georges Mathieu   (1955) 
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 Georges Mathieu   (1964, 1966, 1970, 1979) 

 

 


