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    Préface

    Au milieu du dix-neuvième siècle, le monde de l’art connaît un bouleversement. L’art se perpétue allant de l’école de Barbizon à l’Impressionnisme, et du Post-Impressionnisme à L’Expressionnisme. Mais les artistes de ces mouvements ignorent les œuvres des autodidactes qui travaillent dans l’ombre, victime d’une pulsion créatrice irrépressible. Ordinairement l’artiste par le biais de son œuvre, cherche à transmettre un message. Ce n’est pas le cas des artistes autodidactes. Trop occupés qu’ils sont à exprimer leurs rêves et leur inconscient, ils développent des modes de création et d’invention uniques. Les historiens qui se sont penchés sur leur cas ont décrit les trois manières d’être qui les distinguent :

    Les artistes autodidactes ont un rapport distant avec le monde habituel de l’art, dû en général à l’isolement géographique,

    Leur volonté d’être en prise directe avec le vécu tout en évitant le piège de la culture est évidente,

    Ils sont indifférents face à la vente de leurs œuvres.

    Ces peintres ont en commun d’accuser un manque de formation artistique et sont pour la plupart issus de milieux populaires : On les retrouve comme valet de ferme, fossoyeur, facteur, brocanteur, peddleur, laveur de vaisselle, esclave noir d’une plantation, pâtre, lutteur de cirque, jardinier, ouvrier mineur, chauffeur de taxi, briquetier, magasinier, domestique, valet de cirque, fermier, prédicateur religieux, travailleur des champs de coton, plombier, vendeur de porcelaine, vendeur de cocaïne, cheminot, marchand de bois, commis de magasin, danseur, cordonnier, marin, manufacturier, ébéniste. « Le fait d’être autodidactes, dit Christian Delacampagne, loin de les desservir, les a plutôt aidés : c’est parce qu’ils ne savaient pas tout, pas tout ce qu’ils auraient dû savoir, qu’ils ont pu, justement, inventer des manières révolutionnaires de penser ou de peindre. » Ils créent dans la jubilation n’imitant personne tout en ignorant que l’art vient de l’histoire de l’art.

    John Kane, Morris Hirshfield, H.O. Kelly, Horace Pippin, Victor Joseph Gatto, Dominique Lagru, Israël Litwak, Nikifor, ont souvent été classés comme naïfs par les propriétaires de galerie. Mais ils ne le sont pas. On sait que l’artiste autodidacte exprime sa vie intérieure par son regard centré sur ses obsessions. L’artiste naïf, au contraire, subit la convention qui l’oblige à dépeindre son environnement. Si on compare les œuvres des autodidactes avec les œuvres naïves du Douanier Rousseau ou de Grandma Moses, on s’aperçoit que l’art naïf cache des règles sous sa facilité. Il se préoccupe d’accords techniques et il est farci d’une exigence basique totalement absente chez les autodidactes. L’art naïf utilise peu de matériaux de récupération. Au contraire, les autodidactes donnent aux rebuts, bois, pierres, ciment un second souffle ; ce qui place ces artistes aux antipodes des naïfs. La démarche n’est pas commune. Mais la frontière entre les deux groupes représente souvent un cas limite. Durant ce XIXe siècle et suivant le courant artistique européen, les États-Unis étaient à la recherche d’un Douanier Rousseau américain. L’événement se produisit en 1927 lorsque l’artiste John Kane, (un peintre en bâtiment) vit ses toiles exposées au prestigieux « Carnegie International Exhibition. » Le Museum of Modern Art, quant à lui, accepta les artistes autodidactes dans ses murs à partir de cette époque. Finalement, Jean Dubuffet décrit les œuvres des artistes autodidactes comme étant « …des ouvrages exécutés par des personnes indemnes de culture artistique, dans lesquels le mimétisme, contrairement à ce qui se passe chez les intellectuels, ait peu ou pas de part, de sorte que leurs auteurs y tirent tout (sujets, choix des matériaux mis en œuvre, moyens de transposition, rythme, façons d’écritures, etc.) de leur propre fonds. »

    Les notices biographiques qui suivent racontent la vie de ces artistes ignorant tout de l’art et qui passèrent leur vie à pratiquer un métier non conventionnel. La plupart d’entre eux sont décédés en ignorant qu’ils allaient devenir célèbres et que leurs œuvres vaudraient des fortunes. Une phrase de Dubuffet nous explique pourquoi nous nous souvenons d’eux : « L’art ne vient pas coucher dans les lits qu’on a faits pour lui. Ce qu’il aime, c’est l’incognito. Ses meilleurs moments sont quand il oublie comment il s’appelle ».

    Peintres autodidactes au XIXe siècle

    Illija Bosily Basicevic

    Ilia est né le 2 août 1895 à Sid, un village de la Serbie et du Monténégro d’aujourd’hui. Ses parents, fermiers, gagnaient leur vie en élevant des porcs. Neuvième enfant de la famille, sa mère se fait un devoir de lui apprendre qu’il n’était pas désiré et qu’elle a prié Dieu pour qu’il meure dès sa naissance. Il en éprouve beaucoup de chagrin. On lui permet de fréquenter l’école pendant quatre ans avant d’exiger son travail à temps plein à la ferme. Dès ce moment, le jeune homme rêve d’émigrer aux États-Unis ; il voudrait aussi apprendre un métier.

    Ses désirs rencontrent une totale réprobation chez son père qui réclame plutôt ses services. Sa vie se passe à s’occuper de l’élevage des chevaux, vaches, moutons, cochons. De 1914 à 1918, Illija est sujet à la conscription et c’est par chance qu’il y échappe. À la fin de la guerre, il retourne vivre à la ferme familiale. Il se marie. Le voilà père de deux fils à qui il facilite des études qu’il aurait aimé lui-même entreprendre. L‘un, Vojin, est médecin, et l’autre, Dimitrije est historien et critique d’art. Voilà qu’une seconde guerre mondiale fait son apparition. Ilija et ses fils doivent se sauver en Autriche, les Nazis ayant condamné la population Serbe à mort. Lorsqu’il revient chez lui, une fois la guerre de 1939-1945 terminée, Illija trouve les communistes installés dans son village et il se voit obligé de travailler dans les fermes collectives. Question de principe, il refuse de se plier aux ordres. On le dépouille de ses biens, ferme, outils, animaux, et on le déclare ennemi du peuple. Il est laissé à lui-même sans moyens pour gagner sa vie. La police l’a à l’œil et l’emprisonne régulièrement sous de faux prétextes. En 1950, l’art renaît en Yougoslavie. Les peintres exposent leurs œuvres à la Gallery of Primitive Art de Zagreb. Leur popularité s’étend en Slovénie et en Serbie. Basicevic veut suivre leur exemple car il sent le besoin de s’exprimer par la peinture. Sa première exposition majeure à lieu dans une galerie de Belgrade en 1963. Le peintre a pris le nom de famille « Bosilj » comme pseudonyme. De 1960 à 1980, son travail est populaire en Europe et souvent présenté à Zagreb, Belgrade, mais aussi Amsterdam et Paris. La plupart de ses travaux portent sur la religion et les légendes populaires. Contrairement au style paysan traditionnel de sa région, Bosilj créé un monde à deux dimensions habitées à la fois par des hommes et des démons, des serpents, des poissons, des créatures anthropomorphes et astronautes. Illija, âgé de 62 ans, déclare : « Quand le tableau est fini on le voit rempli de couleurs comme dans la vie, et on réalise alors que la vérité a deux faces. » Ces deux faces représentent le bien et le mal qu’il essaie de traduire par des personnages à deux têtes. Basicevic n’a jamais cessé de peindre selon une disposition intérieure innée. Les sujets interprétés l’étaient selon ses rêves. Un critique d’art affirma que les tableaux du peintre représentaient une conversation avec Dieu au cours de laquelle les démons et les anges se disputaient la domination. Il meurt à Sid le 14 mai 1972.

    Aaron Birnbaum

    Aaron Birnbaum est né en 1895 à Skola un village qui, après avoir fait partie de l’Autriche-Hongrie est maintenant territoire Ukrainien. Les Juifs de Skola étant mal vus de la population, le père décide d’immigrer aux États-Unis. Sa famille le rejoint en 1913. Josef, le père d’Aaron, achète une maison à Brooklyn. Il y joint un magasin et un atelier de tailleur où tous les membres de la famille doivent travailler. Mais Aaron préfère suivre des cours de design, ce qui lui permet d’ouvrir son propre atelier en 1918. Il se spécialise dans la mode féminine.

     

    Son entreprise connaît un succès indéniable. Le voilà patron de 30 employés. En 1957, il se retire des affaires et vend son commerce.

    Après avoir travaillé jour et nuit toute sa vie, Aaron ne sait que faire du temps libre dont il jouit maintenant. Il décide alors d’acheter de la peinture et des pinceaux et se met à l’œuvre se disant qu’il va détruire ce qu’il fait, car ce n’est pas sérieux. Mais sa fille Lorraine est enchantée du résultat et bientôt toute la famille demande des tableaux. Par économie, il travaille sur des morceaux de contre-plaqué. Il utilise l’huile au début mais se converti bientôt à l’acrylique. Dans ses tableaux il raconte (en oubliant les règles de la perspective) ses souvenirs d’enfance en Europe, décrivant les villages, les fermes, les forêts, les lacs avec une habilité incroyable. Le travail de Birnbaum est remarquable compte tenu de l’âge de l’artiste. En effet, c’est à 70 ans qu’Aaron débute sa carrière de peintre. En 1995, le jour de l’anniversaire de ses cent ans, le Museum of American Folk Art de New York lui consacre une exposition à laquelle il assiste. Aaron Birnbaum est décédé en 1998.

    Anselme Boix-Vives

    Né le 3 janvier 1899 près de Morella, province de Castellon de la Plana en Espagne, Anselme ne fréquente aucune école, il ignore la lecture et l’écriture. Il garde les moutons avant d’émigrer en France à l’âge de 18 ans. Il habite à Albertville en Savoie où plusieurs membres de sa famille résident déjà. Au début il accepte tous les métiers qu’on propose aux immigrants. Mais peu à peu, il s’élève dans l’échelle sociale et devient un marchand prospère. Il déménage à Brides-les-Bains avant de partir pour Avignon.

     

    À Moutiers en 1928, il ouvre son magasin dans la Grande-Rue. Père de six enfants et il a changé son nom pour Anselme Boix-Vives.

    En marge de son travail, sa marotte est de s’élever contre les armes et la guerre.

    En 1926, face à un défilé de soldats mutilés, il imagine un monde idéal. Mais le premier manifeste qu’il écrit, Union mondiale, le seul moyen de sauver la civilisation, ne paraîtra qu’en 1955. Son inconscience le pousse à envoyer son projet au général de Gaulle, à la reine d’Angleterre, au pape, aux Nations Unies. Un passage de son texte se lit comme suit : « Je ne paierais jamais les gens à ne rien faire. J‘aurais toujours de l’argent et du travail pour toutes les nations. Après avoir redressé l’univers, et araser les montagnes, je commencerais le dragage des rivières, et si des ouvriers étaient toujours sans travail, je leur demanderais de creuser des trous pour y enfouir l’océan ». Quel humour !

    À la veille de la retraire, à l’invitation de son fils Michel, étudiant aux Beaux-arts de Paris, il commence à peindre. « Comme ma femme était très fatiguée, mon fils me proposa, afin de rester auprès d’elle, de faire de la peinture ; j’essayais, je n’avais jamais fait cela. Certains disent que ma peinture est lunaire et naïve. Moi, je pense que lorsque j’étais berger, je couchais dehors et je regardais la lune. J‘imaginais qu’elle était peuplée de gens ressemblant à ma peinture ». On est en juillet 1962. Trois mois plus tard, Anselme suspend une cinquante de gouaches dans son épicerie de Moûtiers. Il a peint ces tableaux dans son jardin secret, un petit enclos où il élève des poules et des pigeons. Au mois d’août, il accompagne son fils Michel à Majorque, et c’est l’occasion pour lui de produire 25 gouaches en trois jours. La télévision sera pour lui une source d’inspiration. « Je n’avais jamais pu lire quoi que ce soit, je n’avais jamais vu de peintures faites par de vrais peintres, alors il me fallait des modèles. Mais ici, à Moûtiers, c’est difficile. Alors j’ai acheté la télévision ; comme ça, ici, j’ai le monde à peindre ». De juillet 1962 à juillet 1969, il se lance dans un travail acharné d’où va résulter 2000 œuvres. Son art singulier et novateur est un art d’instinct.

    Aucune Académie n’a guidé son pinceau et il exécute des dessins à la gouache, des peintures à l’huile ou au Ripolin. Un monde rempli de rois, de châtelaines, de personnages lunaires, de héros de notre siècle est le sien. Il peint les portraits de Michel Simon, de Winston Churchill, du général de Gaulle. Il illustre la marche du pasteur Marin Luther King à Washington, les funérailles de Kennedy, l’avènement de Paul VI ou encore des scènes bibliques. Revêtu d’un tablier de toile, au milieu de ses pots de peinture, tous les jours il se met à l’œuvre. Il ignore la perspective et attaque son tableau posé à plat sur la table. Sans vergogne, il mélange le ripolin aux crayons gras et aux feutres. Lorsqu’il rend visite à son marchand, Alice Pauli à Paris, il demande à voir les œuvres de Picasso. Il préfère les siennes, disant que les acheteurs de Picasso « …n’en ont pas eu pour leur argent ».

    En mars 1964, il expose pour la première fois à Paris à la Galerie Denise Breteau. Enthousiaste, André Breton achètera trois œuvres. Une gouache fait la une de couverture du journal La Brèche, Action Surréaliste. Deux mois plus tard, il est à Berne et termine l’année à la Galerie Charpentier dans le groupe des Primitifs d’aujourd’hui. En 1969, c’est le MOMA qui tombe sous le charme d’Anselme. Les critiques soulignent une parenté de l’art d’Anselme avec l’art océanien et haïtien. Le docteur Bader dira : « Je considère Scottie Wilson et Anselme Bois-Vives comme...
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