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Exposition  Pop Forever, Tom WESSELMANN 

Chefs-d’œuvre de la Frick Collection 

au Musée d’Orsay 

(du 17-10-2024 au 24-02-2025) 

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

 
Communiqué de presse :   
 

La saison artistique 2024 - 2025 de la Fondation Louis Vuitton, qui marque les 10 ans de son ouverture, 
poursuit une programmation riche reflétant l’influence des grandes figures de l’art moderne sur les 
artistes d’aujourd’hui (Matisse, Rothko, Kelly) et évoquant les lignes de sa Collection : Contemplative, 
Popiste, Expressionniste, Musique / Son. La programmation à venir comprendra « Pop Forever, Tom 
Wesselmann &... » (17 octobre 2024 - 24 février 2025)... ainsi que des expositions dédiées à David 
Hockney (printemps 2025) et à Gerhard Richter (automne 2025).  
 
Du 17 octobre 2024 jusqu’au 24 février 2025, la Fondation Louis Vuitton présente « Pop Forever, Tom 
Wesselmann &... » une exposition consacrée au Pop Art, l’un des mouvements artistiques majeurs des 
années 1960 dont la présence n’a cessé, jusqu’à aujourd’hui, de s’affirmer sur tous les continents et 
pour toutes les générations. 
 
L’exposition est centrée autour de Tom Wesselmann (1931-2004), une des figures de proue du 
mouvement, au travers d’une sélection de 150 peintures et œuvres de divers matériaux. Elle 
regroupera, en outre, 70 œuvres de 35 artistes de générations et nationalités différentes qui partagent 
une sensibilité « Pop », allant de ses racines dadaïstes à ses prolongements contemporains, des 
années 1920 à nos jours. 
 
Outre les travaux de Tom Wesselmann, l’exposition comprend les œuvres de Derrick Adams, Ai 
Weiwei, Njideka Akunyili Crosby, Evelyne Axell, Thomas Bayrle, Frank Bowling, Rosalyn Drexler, 
Marcel Duchamp, Sylvie Fleury, Lauren Halsey, Richard Hamilton, David Hammons, Jann Haworth, 
Barkley L. Hendricks, Hannah Höch, Jasper Johns, KAWS, Kiki Kogelnik, Jeff Koons, Yayoi Kusama, 
Roy Lichtenstein, Marisol, Tomokazu Matsuyama, Claes Oldenburg, Meret Oppenheim, Eduardo 
Paolozzi, Robert Rauschenberg, Martial Raysse, James Rosenquist, Kurt Schwitters, Marjorie Strider, 
Do Ho Suh, Mickalene Thomas, Andy Warhol, Tadanori Yokoo... 
 
Débordant le cadre d’une simple rétrospective, « Pop Forever, Tom Wesselmann &... contextualisera 
l’œuvre de Tom Wesselmann dans l’histoire de l’art et offrira des perspectives passionnantes sur le Pop 
Art, au passé, au présent et même au futur », selon les commissaires invités de l’exposition Dieter 
Buchhart et Anna Karina Hofbauer. 
 
À la fin des années 1950, le Pop Art déferle des deux côtés de l’Atlantique, en Amérique du Nord 
comme en Europe. La bande dessinée, la publicité, le cinéma, les célébrités, les robots ménagers et la 
presse à scandale deviennent des sujets de peinture, quand ils ne sont pas des peintures en soi, des 
images photographiques collées ou reproduites mécaniquement sur des toiles. Les œuvres Pop 
célèbrent non sans ambiguïté les noces de l’art et de la culture populaire, des musées, des galeries et 
de l’industrie culturelle. 
 
Sans manifeste et sans frontière, le Pop désigne bien au-delà de la sphère artistique une esthétique qui 
prévaut encore aujourd’hui. Il est difficile de dire quand commence le Pop et assurément impossible 
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d’en fermer le chapitre. 
C’est cette hypothèse d’un Pop qui traverse les époques, « Pop Forever », qui sera présentée tout au 
long d’une exposition double, à la fois rétrospective et exposition thématique. Tom Wesselmann y est 
plongé dans le climat intellectuel et esthétique du Pop qui a vu émerger son œuvre et la porte encore 
aujourd’hui. 
 
Né en 1931, Tom Wesselmann débute la peinture à la fin des années 1950. S’il est admiratif de l’impact 
visuel des peintres abstraits américains, il embrasse le vocabulaire iconographique de son temps, 
incorporant la publicité, des panneaux d’affichage, des images et des objets dans son œuvre. Il poursuit 
volontairement les genres classiques de la peinture (la nature morte, le nu, le paysage) tout en 
élargissant l’horizon de son art, tant par ses sujets que par ses techniques. À mi-chemin entre peintures 
et sculptures, ses œuvres incorporent aussi des éléments multimédias (lumière, mouvement, son, 
vidéo). Quant à ses immenses et spectaculaires Standing Still Lifes, à la croisée de la peinture et de 
l’installation, elles ont imposé un format jusque-là inédit. 
 
Des premiers collages de Wesselmann en 1959 à ses vastes natures mortes en relief, ses paysages à 
la lisière de l’abstraction et ses Sunset Nudes de 2004, l’exposition se déploiera sur les quatre étages 
du bâtiment de la Fondation. 
 
Attachée chronologiquement à l’œuvre de Wesselmann et à ses thématiques, elle développera à partir 
de son travail un propos plus général sur le Pop Art. Aux Great American Nudes de Wesselmann 
répondront les icônes américaines de ses contemporains (Evelyne Axell, Jasper Johns, Roy 
Lichtenstein, Marisol, Marjorie Strider, Andy Warhol). En amont de ses grands collages, on trouvera les 
racines Dada du Pop (Marcel Duchamp, Kurt Schwitters). Quant à sa mise en scène des biens de 
consommation, elle devancera celle des marchandises à l’ère de la mondialisation par Jeff Koons ou Ai 
Weiwei. Enfin comme en miroir de ses nus et scènes intimes et domestiques figureront les travaux 
d’une nouvelle génération, dont certains (Derrick Adams, Tomokazu Matsuyama, Mickalene Thomas) 
réalisés spécifiquement pour l’exposition. 
 
L’exposition bénéficie du soutien de l’Estate Tom Wesselmann ainsi que des prêts d’institutions 
internationales et de collections privées. 
 

Commissariat général 
Suzanne Pagé, directrice artistique de la Fondation Louis Vuitton 

Commissaires de l’exposition 
Dieter Buchhart Anna Karina Hofbauer 

assistés de Tatjana Andrea Borodin 
Commissaire associé 

Olivier Michelon, Conservateur à la Fondation Louis Vuitton assisté de Clotilde Monroe 

 
1931 
Naissance de Tom Wesselmann à Cincinnati. Selon ses mots, il « ne connaissait rien de l’art et des 
artistes. Il avait une impulsion créative constante mais elle n’avait pas de direction, et rien dans son 
expérience immédiate ne pouvait lui donner une forme artistique ». 
1949-1951 
Étudie la psychologie au Hiram College, puis à l’université de Cincinnati. 
1952-1954 
Pendant la guerre de Corée, il est appelé dans l’armée américaine. 
Il y étudie l’interprétation des photographies aériennes. Ses premières réalisations artistiques datent de 
cette période, des dessins humoristiques sur la vie militaire. 
1954-1957 
Il termine ses études universitaires et s’inscrit parallèlement à l’Art Academy of Cincinnati avant d’intégrer 
la Cooper Union (New York) pour un cursus de trois ans portant sur le dessin, le design, la peinture, 
l’architecture et l’histoire de l’art. Il se concentre d’abord sur le cartoon, puis, en deuxième année, conscient 
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du dynamisme de la scène artistique new-yorkaise, il s’y immerge. Il est frappé par les œuvres de Robert 
Motherwell et Willem de Kooning dont l’influence joue un rôle moteur. 
1958 
Lors d’un stage pour étudiants au Green Camp de la Cooper Union, il prend conscience de sa capacité à 
faire carrière dans la peinture. Se lançant dans des collages influencés par Jim Dine, il utilise des agrafes 
plutôt que de la colle et évolue progressivement vers des compositions abstraites. Son admiration pour De 
Kooning est une impasse. Il s’en éloigne et se tourne vers des sujets figuratifs, s’inspirant notamment du 
Portrait d’un jeune homme de Hans Memling (vers 1472-1475) conservé au Metropolitan. 
1959 
Ses premiers « Portrait Collages », dont Portrait Collage #1 (1959), sont des compositions brutes et 
poignantes qui intègrent des matériaux divers, des feuilles séchées ou un paquet de cigarettes. 
Rudimentaires, ces œuvres contiennent néanmoins des éléments (la figure humaine, la scène d’intérieur, le 
paysage) qui seront traités au cours des décennies suivantes. 
Il commence aussi à réaliser de petits nus, généralement peint à partir de modèles, dont Claire Selley, 
camarade d’université qui deviendra son épouse. 
1960-1961 
Wesselmann crée la Judson Gallery en partenariat avec Jim Dine et Marc Ratliff. Dans une exposition avec 
ce dernier, il y présente des petits collages. Il enseigne l’art et parfois les mathématiques dans des écoles 
publiques de Brooklyn, puis à la High School of Art and Design de Manhattan. 
Débutée en 1961, sa série des « Great American Nudes », inspirée par des références culturelles au rêve 
américain et au grand roman américain est remarquée. Ses toiles, désormais de plus grand format, 
incorporent les éléments patriotiques de la bannière étoilée, de nouveaux matériaux, des pages de 
magazine et des affiches publicitaires. 
Synthèse de collage, de dessin et de peinture, ce travail explore des approches à la fois abstraites et 
réalistes de la représentation des nus. L’exposition « The Great American Nude: Collages, Tom 
Wesselmann » a lieu en 1961 à la Tanager Gallery. 
1962 
Il participe à l’exposition « New Realists » à la Sidney Janis Gallery. Épisode marquant de la formalisation 
du Pop Art, cette manifestation réunit des artistes européens tels qu’Arman, Enrico Baj, Raymond Hains, 
Yves Klein, Jean Tinguely, avec les américains Jim Dine, Roy Lichtenstein, James Rosenquist ou encore 
Andy Warhol. 
Sa deuxième exposition personnelle à la Green Gallery, comprend une nouvelle série de natures mortes, 
ses premières « Still Lifes » qui intègrent des objets réels. 
1963 
Il emménage dans un atelier plus grand, au 157 Bleecker Street. Malgré ses premiers succès, il traverse 
une période de difficultés personnelles et professionnelles, d’incertitudes et s’engage dans une 
psychanalyse. Les thèmes érotiques se renforcent dans son œuvre. 
Associé au Pop Art, Tom Wesselmann met l’accent sur son utilisation esthétique d’objets du quotidien 
plutôt que sur leurs connotations consuméristes. Great American Nude #2 (1961) entre dans les collections 
du MoMA. 
Reconnu internationalement, son travail apparaît dans des expositions jalons comme « The Popular Image 
», présentée d’abord à la Washington Gallery of Modern Art, à Washington DC, puis à l’Institute of 
Contemporary Art de Londres. 
Pour ses « Still Lifes », il crée plusieurs intérieurs et assemblages qui intègrent des appareils tels que des 
postes de télévision et de radio. 
1964 
Il participe à la « First International Girlie Exhibit » à la Pace Gallery (New York), aux côtés de Rosalyn 
Drexler, Roy Lichtenstein, Marjorie Strider ou Andy Warhol, et à « The Supermarket » à la Bianchini Gallery 
(New York). Il commence une série de paysages qui mobilise des techniques innovantes, notamment des 
toiles mises en forme (shaped canvases) et le plastique moulé. 
1965 
Wesselmann commence ses « foot paintings ». Inspirées par un élément de collage issu de la série des « 
Great American Nudes », ces peintures évolueront vers la série des marines, « Seascapes » (1965-1967). 
Ses compositions se concentrent sur des détails, les bouches et les seins dans une expression de 
sensualité exacerbée. Au cours de cette période, il expérimente l’usage d’éléments tridimensionnels, tel le 
Plexiglas moulé et peint. 
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1966 
Après la fermeture de la Green Gallery, il rejoint la Sidney Janis Gallery avec qui il collaborera jusqu’à la 
fermeture de l’enseigne en 1999. Sa première exposition y est composée d’une douzaine de peintures de 
la série « Great American Nudes » et des premiers exemples des séries « Seascapes » et «iMouths ». 
Il emménage dans un atelier au 54 Bond Street. 
1967 
Wesselmann entreprend les « Smokers », qui vont devenir récurrent dans les années 1970. Cette série et 
celle des « Bedroom Paintings » se remarquent par la découpe de leurs toiles, suivant les formes de leurs 
sujets. Les « Still Lifes » trouvent une nouvelle occurrence à travers la création d’assemblages 
monumentaux de peintures. 
Il est présent à l’Expo 67, à Montréal et en 1968 à la Documenta de Cassel. 
1970 
Il emménage dans East 12th Street, à Manhattan, et acquiert un terrain à Long Eddy, dans l’État de New 
York, où il passera ses étés et débutera de nombreux travaux. 
Exposition à la Sidney Janis Gallery qui se distingue par des représentations de la nudité masculine et par 
la création de la Bedroom Tit Box (1968-1970), composition en trois dimensions incluant un modèle vivant. 
1972 
Il emménage dans un nouvel atelier, au 231 Bowery où il réalise deux natures mortes monumentales : Still 
Life #59 (1972) et Still Life #60 (1973). Parfois nommées « Standing Still Lifes », ces compositions se 
distinguent par leur caractère sculptural : les toiles prennent la forme des objets qu’elles représentent et 
sont posées debout, comme des éléments de décor 
1976-1979 
Présent dans l’exposition « American Pop Art and the Culture of the Sixties » à la New Gallery of 
Contemporary Art de Cleveland, il fait l’objet d’une exposition personnelle à la Sidney Janis Gallery. 
En 1977, son travail est montré à Moscou au musée Pouchkine puis à Saint Pétersbourg à l’Ermitage à 
l’occasion de l’exposition « Representations of America » conçue par Henry Geldzahler. 
1980-1984 
En 1980, parution de la monographie et biographie Tom Wesselmann. Sous le pseudonyme de Slim 
Stealingworth, il pose un regard approfondi sur son parcours. 
En 1983, il débute ses « Steel drawings », agrandissement en acier de dessins proches de l’esquisse, ces 
œuvres monumentales et peintes seront ensuite réalisées en aluminium. 
1985-1989 
Wesselmann explore différentes techniques quant à l’usage des métaux. Les pièces en aluminium sont 
découpées à la main, celles en acier sont façonnées au laser. 
1990-1995 
Les œuvres en métal de Wesselmann ne cessent de se complexifier. En 1990, il présente « Cut-Out 
Landscapes » à la Sidney Janis Gallery et « Tom Wesselmann. Laser Nudes » au Studio Trisorio, à 
Naples, deux expositions suivies en 1991 de « Wesselmann : Graphics/Multiples Retrospective 1964-1990 
» au Contemporary Art Center de Cincinnati. 
À partir de 1993, Wesselmann évolue vers la peinture abstraite, une forme de retour à ses aspirations 
artistiques de 1959. 
En 1994, une exposition itinérante de son œuvre fait dix étapes en Europe dont Berlin, Bruxelles, Madrid, 
Rotterdam, Londres, Nice. L’année suivante, la Fondation Cartier (Jouy-en-Josas) lui dédie une 
rétrospective. Il emménage dans son dernier atelier, au 30 Cooper Square. 
1985-1989 
Wesselmann explore différentes techniques quant à l’usage des métaux. Les pièces en aluminium sont 
découpées à la main, celles en acier sont façonnées au laser. 
1990-1995 
Les œuvres en métal de Wesselmann ne cessent de se complexifier. En 1990, il présente « Cut-Out 
Landscapes » à la Sidney Janis Gallery et « Tom Wesselmann. Laser Nudes » au Studio Trisorio, à 
Naples, deux expositions suivies en 1991 de « Wesselmann : Graphics/Multiples Retrospective 1964-1990 
» au Contemporary Art Center de Cincinnati. 
À partir de 1993, Wesselmann évolue vers la peinture abstraite, une forme de retour à ses aspirations 
artistiques de 1959. 
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En 1994, une exposition itinérante de son œuvre fait dix étapes en Europe dont Berlin, Bruxelles, Madrid, 
Rotterdam, Londres, Nice. L’année suivante, la Fondation Cartier (Jouy-en-Josas) lui dédie une 
rétrospective. Il emménage dans son dernier atelier, au 30 Cooper Square. 
1996-1999 
Les formats abstraits et les nus féminins cohabitent dans son œuvre. 
Les tableaux abstraits s’assimilent à des reliefs où les découpes dans le métal renvoient à des gestes 
intégrés dans la composition. 
2000-2004 
La série « Sunset Nudes » marque un retour appuyé vers la figuration nourrie de références directes à la 
peinture de Matisse et Picasso. 
En 2001, ses œuvres figurent notamment dans les expositions « New York Pop Impact! » au Whitney 
Museum of American Art, à New York, et « Les années Pop » au Centre Pompidou, à Paris. 
Tom Wesselmann meurt le 17 décembre 2004, des suites d’une intervention chirurgicale 
 
 
Icônes pop des années 1950 et 1960 
Après la Deuxième Guerre mondiale, en réaction à l’expressionnisme abstrait dominant, certains artistes 
sont associés au « Pop Art ». Ce mouvement célèbre la société de consommation et donne à ses 
productions visuelles le statut de nouvelles icônes. Bandes dessinées, publicité, films, célébrités, 
manchettes des journaux deviennent des sujets de peinture. En ouverture, l’exposition réunit autour de 
Wesselmann certaines œuvres parmi les plus iconiques des années 1950-1960 - celles de ses 
contemporains Evelyne Axell, Barkley L. Hendricks, Jasper Johns, Yayoi Kusama, Roy Lichtenstein, 
Marjorie Strider et Andy Warhol. 
Alors que Wesselmann intègre des objets réels dans ses œuvres, Johns s’attache à représenter 
strictement le réel : il peint un drapeau puis l’expose tel un objet. Hendricks, avec Untitled (1967-1968), et 
plus tard David Hammons, avec African American Flag (1990), répliquent avec des créations qui soulèvent 
la question du racisme. Lichtenstein peint des images de bandes-dessinées en imitant une trame 
d’impression mécanique. Warhol utilise la sérigraphie pour transformer en icône une photographie de 
Marilyn Monroe. Quant à Strider et Axell, elles défient les visions masculines du consumérisme et de la 
figure féminine. 
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Martial Raysse, 
 

America America, 1964 
Néon et peinture sur métal 

240 x 165 x 45 cm 
Centre Pompidou, Musée national d’art 

moderne / Centre de création industrielle, 
Paris 

© ADAGP, Paris, 2024 
Photo : © Centre Pompidou, MNAM-CCI, 

Dist.  
RMN - Grand Palais / Philippe Migeat 
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Still Life #15 
 1962. 
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L’Art et la Vie 
En 1959, Robert Rauschenberg écrivait : « Peindre se rapporte à la fois à l’art et à la vie. On ne parvient à 
faire ni l’un ni l’autre (j’essaie d’agir dans l’espace entre les deux) ». Sa sentence exprime le désir commun 
des artistes réunis sous l’appellation « Pop » : créer entre l’art et la vie. Les sources de leur art se trouvent 
dans leur quotidien, leurs identités, les pages des magazines, les images d’un film, des biens de 
consommation, les lumières des enseignes. Tout comme la vie publique ou intime, les archétypes et les 
produits de la société capitaliste des années 1960 sont au centre de leurs travaux. 
 
Sur la route 
Dans leurs œuvres, Wesselmann et les artistes pop explorent les clichés, les promesses et toute l’imagerie 
de l’Amérique des années 1960. La mythologie de l’automobile et de la route en font partie. Selon ses 
mots, Wesselmann cherche à capturer une « réalité officielle ». Pour cela il récupère des affiches dans les 
poubelles du métro new-yorkais dans l’objectif de reproduire des bouts de vie américaine, évoquant aussi 
ses propres voyages sur les autoroutes à la recherche d’affiches aux images parfaites. 
Intégrant à ses œuvres des objets quotidiens comme autant de fragments du réel, il développe l’idée d’une 
« diversité des réalités » et utilise des drapeaux et des portraits de présidents comme symboles de la 
culture des États-Unis. Tout comme le Flag (1968) de Jasper Johns ou la représentation monumentale par 
James Rosenquist, dans President Elect (1960-1961), d’un John F. Kennedy souriant, juxtaposé à une 
voiture, ses œuvres renvoient à l’attrait du « rêve américain ». 
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Natures mortes 
À partir de 1962, Tom Wesselmann approfondit sa pratique du collage en démarchant des compagnies 
publicitaires pour récupérer des affiches. Il débute alors sa série des Still Lifes, des natures mortes qui 
intègrent des objets du quotidien, des publicités et des objets électriques. Si le genre de la nature morte est 
traditionnellement de format modeste, il en délivre une version monumentale et agressive en combinant 
des éléments disparates. L’immense pomme rouge de Still Life #29 provient de l’un des tout premiers 
panneaux publicitaires fourni par un fabricant. C’est un exemple significatif de la manière dont l’affiche, sa 
taille, son impact ajoutent à son œuvre une audace visuelle, un effet habituellement crucial pour attirer le 
regard du consommateur. 
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Still Life #56 
1967-1969. 
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Dada & Pop 
Les œuvres de Marcel Duchamp et de ses contemporains dadaïstes sont aux racines du Pop Art. Dada, 
qui émergea comme un mouvement « anti-art » à Zurich à la toute fin de la Première Guerre mondiale se 
propagea rapidement à Berlin, Hanovre, Cologne, Paris et New York. Les artistes participant à ce 
mouvement utilisaient fréquemment la technique du collage. Leur influence se fit d’abord sentir directement 
sur le surréalisme, après-guerre elle prit une nouvelle vigueur avec le Pop Art. 
L’introduction par Marcel Duchamp du ready-made - dont Roue de bicyclette (1913) et Fontaine (1917) sont 
les exemples les plus connus - a bouleversé l’histoire de l’art en défiant toutes les conventions : un objet 
manufacturé, anonyme, est transformé en œuvre d’art. Avec ses premiers collages réalisés à partir de 
matériaux trouvés dans la rue, d’objets banals et de panneaux publicitaires, et par l’intégration directe dans 
ses œuvres de fragments du réel, Wesselmann témoigne de la persistance de l’héritage dadaïste. 
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Intérieurs 
Dans les années 1960 et 1970, Tom Wesselmann réalise plusieurs Interiors et Shelf Still Lifes. Ce sont des 
fragments d’intérieurs (des étagères ou un mur entier) qui incorporent des téléviseurs et des radios. Au sein 
d’une même œuvre, différentes « réalités » (le son d’une radio, l’image d’un film, d’une actualité) se 
percutent. Cette période se distingue aussi par la recherche d’une extension de l’espace de la peinture. Elle 
est caractérisée par les couleurs vives et l’effet dynamique d’éléments qui viennent à la rencontre du 
spectateur estompant encore davantage les frontières de l’œuvre. 
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Great American Nudes 
En 1961, Tom Wesselmann connaît le succès avec sa série des Great American Nudes. S’inspirant des 
références culturelles du « rêve américain » et du « grand roman américain », il intègre dans ses toiles des 
symboles patriotiques, telle la bannière étoilée. Il a aussi recours à des pages de magazine, affiches de 
métro, images de panneaux publicitaires. Fusionnant collage, peinture et dessin, l’artiste explore dans cette 
série une variété de représentations anatomiques, réalistes ou stylisées aux frontières de l’abstraction. La 
simplification des formes opérées par Wesselmann rappelle celle antérieure d’Henri Matisse, dont 
l’influence est visible dans Great American Nude #48. L’anonymat des modèles, voire leur absence de 
visage a souvent été questionnée. Pourtant, Wesselmann n’a pas tant cherché à objectiver qu’à magnifier 
ses sujets. Il se conforme au canon artistique tout en le défiant. Replacée dans le contexte de la révolution 
sexuelle des années 1960, sa représentation du plaisir féminin rompt avec la passivité traditionnellement 
associée au « nu ». 
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Tom Wesselmann 
 Big Brown Nude 

 1971. 
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Nouvelles perspectives 
L’attention de Tom Wesselmann aux genres classiques de la peinture et l’élargissement des frontières 
traditionnelles continuent d’influencer des artistes de générations et d’origines géographiques différentes. 
L’exposition présente son œuvre aux côtés de celles d’artistes contemporains qui entrent en résonance 
avec l’esprit pop qu’il a contribué à définir. Njideka Akunyili Crosby peint à partir de ses archives 
personnelles, de magazines nigérians et d’autres médias de masse pour explorer les identités diasporiques 
africaines. Les sculptures textiles de Do Ho Suh reconstituent des maisons et des intérieurs précédemment 
habités, interrogeant les dimensions physiques, psychologiques et métaphoriques de tels espaces. Créés 
pour l’exposition, les Super Nudes de Derrick Adams peuvent être vus comme une contre-image des Great 
American Nudes de Wesselmann. 
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Tom Wesselmann 

 

 
 
 
Drop Outs & Bedroom Paintings 
À la fin des années 1960, les compositions de Tom Wesselmann deviennent toujours plus audacieuses. 
Elle se concentrent sur des détails isolés, des fragments de corps empreints de sensualité. Pour plusieurs 
de ses Bedroom Paintings - peinture de chambre à coucher - il utilise des toiles mises en forme (shaped 
canvases) dont les bords suivent ceux des sujets et des objets. Plus tard, il utilisera un corps extérieur, 
laissé en négatif, pour définir le contour de sa toile, un procédé qu’il nomme « drop outs ». 
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Combinant des détails des Great American Nudes et des Still Lifes, ces œuvres sont d’une grande 
complexité visuelle. Dans Bedroom Painting #43, la modèle Paula Lee regarde frontalement le spectateur. 
L’échelle de la peinture, tout comme son réalisme qui dissipe l’anonymat du modèle, inverse les regards, 
redéfinissant récits et rôles dans le contexte intime d’une chambre à coucher. 
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Pop Forever 
Sans manifeste, le Pop désigne une sensibilité plus qu’un mouvement circonscrit. Ses évolutions sont aussi 
multiples que ses racines. Cette exposition célèbre la persistance du Pop. 
Jeff Koons maintient l’esprit du Pop Art des années 1960 avec des objets populaires élevés au rang 
d’icônes telles que Balloon Dog (Yellow). Ai Weiwei formule un Pop mondialisé et critique. Il transforme des 
urnes de la dynastie Han en symboles de la culture consumériste par l’ajout d’un logo CocaCola. 
Approchant la forme des peintures de Wesselmann, Tomokazu Matsuyama utilise les outils numériques 
pour produire des peintures dont l’éclectisme des sources révèle les facettes multiples des identités 
actuelles. Quant à KAWS, il multiplie de manière virale ses personnages sur des supports variés, jusqu’à 
des irruptions dans l’espace par le biais de la réalité augmentée, prolongeant ainsi l’idée de « diversité des 
réalités » introduite par Wesselmann. 
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Érotisme 
La nudité est présente dans le travail de Wesselmann dès les premières années de sa production. Une 
œuvre comme Great American Nude #47 est révélatrice de son exploration de thèmes sexuellement 
chargés, reflet de la libération sexuelle des années 1960. Ses nus sont empreints de joie. Les poses prises 
par son épouse Claire expriment le plaisir. La représentation de la sexualité par l’artiste est celle d’un désir 
réciproque et d’une émotion partagée. 
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Marines 
Tom Wesselmann commence en 1965 ses « foot paintings » à partir de collages réalisés pour les Great 
American Nudes. Substitué à une figure entière, le pied comme sujet central d’un tableau l’intéressait par 
sa beauté et son fort potentiel. La première série consacrée à ce sujet est celle des Seascapes, situées en 
extérieur, elles sont contemporaines des premières vacances de l’artiste. Dans la suite des natures mortes, 
les Seascapes étaient exécutées avec la même clarté. 
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L’atelier 
L’approche méthodique et minutieuse de Wesselmann peut être assimilée à une expérimentation 
scientifique. Chaque peinture ou assemblage est précédée de plusieurs esquisses ou photographies. Ces 
premiers rendus le guident vers des compositions réalisées à grande échelle. Sa pratique d’atelier se 
caractérise par le systématisme de ses processus et leur précision. En témoigne la notation, au dos des 
œuvres, des couleurs utilisées et des détails techniques, et en amont les nombreux relevés, esquisses, 
photographies réunis ici. 
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Mouths 
En 1965, Tom Wesselmann commence à composer les peintures de bouches, Mouths. L’artiste travaille 
désormais à l’huile pour le rendu plus complexe de détails immensément agrandis. Le procédé du shaped 
canvas se perfectionne encore. En 1967, la vision de son amie et modèle Peggy Sarno allumant une 
cigarette durant une pause déclenche la série des Smokers, aux volutes souvent impressionnantes. Se 
confronter à Smoker #8, dont la source est une photographie de Danièle Thompson en train de fumer, reste 
un défi pour le spectateur. 
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Standing Still Lifes 
À la fin des années 1960, Wesselmann crée de petites peintures à l’huile qu’il agrandit grâce à un 
rétroprojecteur. Suivront, dans les années 1970, les Standing Still Lifes, des œuvres monumentales 
composées de plusieurs toiles reproduisant à grande échelle des petits objets familiers. Le résultat 
monumental induit une sensation de dérèglement du réel : des objets aisément reconnaissables acquièrent 
une dimension d’étrangeté - le syndrome d’Alice au Pays des Merveilles. Face à elles le visiteur est comme 
rapetissé. Cette distorsion perceptive est encore accentuée par le fait que ces objets monumentaux 
conservent leur dimension picturale, cantonnés à un traitement illusionniste en deux dimensions, plutôt que 
de se transformer pleinement en sculptures. 
 

 

 
 
 

 
 
 

 

 

 
 

 
 
 
 

Tom Wesselmann 
 Still Life with Belt and Sneaker 

 1979-1981. 
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Tom Wesselmann 
 Still Life #60 

 1973. 

 

 
 

 

 
 

 

 
 

 
 

 
 

 

 
 

 
 

 

 



71 

 

Abstraction & Sunset Nudes 
Dans les années 1980, s’éloignant des Standing Still Lifes, Wesselmann commence à dessiner dans le 
métal. Il utilise différentes techniques : les pièces en aluminium sont réalisées à la main, celles en acier 
sont façonnées au laser. Pionnier dans l’usage de nouvelles technologies, il oblige les fabricants à 
s’adapter. Au fil du temps, ses œuvres en métal, initialement figuratives, évoluent vers une abstraction 
qualifiable d’expressionniste. Les découpes assemblées et colorées en surface sont proches de coups de 
pinceau rapides. 
Dans les dernières années de son œuvre, ces compositions, où la frontière entre abstraction et figuration 
est mince, s’approchent de la sculpture. Elles sont réalisées parallèlement à de grandes toiles empreintes 
de nostalgie. Sunset Nude with Wesselmann reprend ainsi un détail d’un de ses premiers collages. Ces 
nus témoignent aussi d’un retour à un classicisme nourri par l’influence d’Henri Matisse. 
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Tom Wesselmann 
 Sunset Nude with Matisse Apples on Pink 

Tableclotch 
 2003. 
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Mickalene Thomas 
(née en 1971, États-Unis ; vit et travaille à New York) 
Une des racines de l’œuvre de Mickalene Thomas est l’étude du portrait classique, l’histoire des regards 
qui s’y trame. Par le recours à des sources photographiques, l’usage hybride de la peinture et de la 
reproduction mécanique, une fragmentation de l’image et des matériaux inattendus (strass et paillettes), 
elle brise les conventions attachées à ce genre. Ingres, Courbet, Matisse sont autant de figures d’influence 
que Mickalene Thomas défie. Elle mène depuis plusieurs années une discussion visuelle avec Tom 
Wesselmann. « Son utilisation d’aplats de couleurs vives et de formes graphiques pour représenter la 
figure féminine a influencé mon approche du portrait et de la figure humaine. La manière dont Wesselmann 
a repoussé les limites et bousculé les normes sociétales est une source d’inspiration, et je m’efforce de 
faire de même dans mon travail. Globalement, je peux dire que son style novateur et son approche 
insolente dans son exploration de la sexualité et du désir ont eu un impact profond sur ma vision et sur ma 
pratique artistique » explique Mickalene Thomas. 
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