Histoire de l’art contemporain

Le paysage du XVIII° siècle au début du XIX° siècle
• En 1789, c'est le début d'une culture nouvelle qui apparaît.
• Le XIX° siècle se termine en 1914.
• C'est un siècle très riche et très complexe, que ce soit au niveau politique, qu'au
niveau artistique.
La manière d'accepter le paysage tel qu'on l'accepte maintenant nait au 18° siècle. Dès le 19° siècle le Romantismes va s'en accaparer. A partir de 1848, s'impose le réalisme avec comme mentor Gustave Courbet. C'est l'avènement de la Seconde République. Les Impressionnistes vont aussi se l'approprier dès 1874. Avec les mouvements post impressionnistes, le paysage va être traité de manière différente ensuite. Ces périodes sont souvent données par des hommes de lettres, et les artistes subissent parfois ces nominations. L'art est rattaché à la nature. Il y a des théoriciens de l'art.
I/ Ce qui se passe du 18° siècle au début du 19°: nouveaux centres d'intérêt
qui apportent des éléments nouveaux à la nature.
-> C'est le lieu de la volonté d'exprimer ses sentiments.
Des historiens géographes comme Alain Corbin ont travaillé sur les nouveaux éléments. Le siècle des lumières est un siècle de recherches scientifiques et de recherche sur la nature. Les anglo-saxons ont un rapport important avec ce travail nouveau avec la nature.
Pendant très longtemps, le rôle institutionnel est très important dans l'art par le biais des académies de peinture, qui réunissent des artistes depuis la Renaissance et qui ont été organisées par des institutions, et c'est en France qu’est née en 1648 « la fondation de l'académie royale de la peinture », puis en 1666 « la fondation de l'académie de France à Rome », qui se donna pour objectif d'accueillir de jeunes aspirants pour parfaire leur éducation. Depuis le 18ème siècle, Les lauréats peuvent partir selon les finances de l'état, 2 ou 3 ans à Rome, à la Villa Médicis. Si ce choix est fait pour former les jeunes artistes à Rome c'est que la peinture italienne reste la référence majeure pour l'académie et ses représentants. Pour le pouvoir, il s'agit de contrôler et de maintenir un pouvoir sur le domaine des arts. Il est important de pouvoir les surveiller. Le modèle est mis en place en France, Louis 14 y porte un intérêt extrêmement fort. Il y a des académies qui se créent partout en Europe, avec très souvent des artistes français qui interviennent. Les académies exposent, avec notamment les élèves des écoles royales. Ce sont des salons. Les premières ont lieu
dans le salon carré du palais royal du Louvre. Ce sera la même chose à Londres, même si la royale académie est un statut privé, un club pour gentlemen, et reste autonome du pouvoir politique. Malgré cela, la position des artistes britanniques et très proche des artistes européens du 18° siècle. Reynolds en 1792 parle de l'importance de la peinture d'histoire, rejetant les genres mineurs et en particulier du paysage, même si à ce moment là, Reynolds est vivement critiqué par plusieurs artistes qui au contraire commencent à évoquer l'idée de la
liberté du créateur. En France on a le principe de la hiérarchie des genres qui sont édifiés par des théoriciens comme Roger de Piles (cours de peinture par principes 1708). La peinture d'histoire est en rapport avec la bible, le nouveau testament et, est là pour édifier le public, lui donner une morale, la peinture de genre est une peinture de décors. Roger de Piles va affiner les catégories de paysage: paysage héroïque exige un grand degré d'exécution avec scénettes bibliques venant habiter ce paysage, contenu mythologique caractère très narratif  A ce paysage héroïque, il oppose le paysage champêtre à but décoratif, qui peut se permettre une exécution moins grandiose. Quoiqu'il arrive le paysage reste un paysage composé. Il s'agit donc d'un paysage qui est fabriqué, dans un atelier, par un artiste d'éléments séparés qui
vont être réinvestit dans une scène, cela répond à des schémas codifiés: l'importance du premier plan, perspective centrale encadrée d'éléments, perspective lumineuse. Le paysage a un rôle subalterne, il sert de décor. A l'époque, la nature est considérée comme une chose parfois dangereuse, mais de manière générale, très sale. Il y a de la boue, de la poussière, c'est humide. On la connait très mal. A la limite si elle est bien maitrisée comme les champs cultivés, mais les zones hostiles comme la mer, la montagne on évite. Ce sont des déserts, des
lieux morts, pour les hommes du 17 ° ou du 18° siècle.
Diderot Encyclopédie ou dico raisonné de sciences Diderot au milieu du 18°
siècle, aborde le paysage comme de manière hostile et peu intéressant. Il va trouver
un intérêt que lorsqu'il y a une action. Goethe défend lui aussi l'idée d'une nature qui serait noble lorsqu'elle est utilisée dans le cadre d'une action, glorieuse de préférence.
En 1859, le paysage est le thème le plus représenté dans les salons de peinture.
Boucher La Forêt, peintre du roi (1740) : il y a certains exemples qui montrent que la nature ne peut être peuplée que d'un petit nombre de personnages. Sous Louis 15, il y a des scènes idylliques de bergers et bergères, loin d'être représentatifs de la vraie paysannerie.
François Boucher, Un automne pastoral, 1749.
Scène galante reprise très souvent par les contemporains comme Jean Honoré Fragonard qui représente d’autres scènes un peu coquines.
JH Fragonard, Les hasards heureux de l’Escarlopette, 1767-69
Femme virevoltante au dessus d'un monsieur se cachant pour mieux voir sous la jupe. La brume renforce le caractère poétique permettant de mettre en valeur la jeune femme sur sa
balançoire.
Les artistes tels que Fragonard avec « Colin Maillard » de 1775, ont utilisé des proportions minuscules de scénettes pour pouvoir réaliser des paysages. La nature domine face à la représentation des personnages. Petit à petit, on va avoir de nouveaux rapports à la nature.
A cette époque la, on va voir apparaitre une nouvelle approche de la nature, qui
va être très différente d'une région à l'autre.
Au 18° siècle on va avoir un nouveau rapport à la nature qui va s'imposer grâce aux propriétaires terriens britanniques, qui ont envie d'agrandir leur propriété. En Angleterre il va y avoir des lois qui permettent aux gentlemen d'agrandir leur propriété aux dépends des petits paysans qui vont être dépossédés de leurs terres.
Des théoriciens vont se pencher sur les nouveaux modes d’outillages, de culture des
terres. Il y a des recherches importantes sur la botanique (Rousseau herbier), sur le
monde, les agronomes...
En témoigne ce tableau du britannique : Gainsborough, Mr er Mrs Andrews,
National Gallery Londres, 1748-49.
• Deux personnages installés à l'extérieur dans un paysage représentant la terre.
• Le couple est dans son domaine, prairies, forêts, champs.
• Elevage, chasse, culture.
• Le thème de chasse royale est très important à l'époque. L'homme est avec son
fusil et son chien de chasse, et à une posture presque désinvolte, sur de lui.
• C'est une nouvelle approche qui rompt avec les postures habituelles que l'on
trouve dans les portraits.
• C'est un nouveau rapport à la famille.
• C'est un tableau qui témoigne de ce nouveau rapport au monde à cette
classe sociale à sa propriété et de nouvelles exploitations bien soignées.
• On voit comment ici la nature est un espace rationnellement exploité, même si la
forêt reste sauvage, elle est en même temps préservée.
• On est toujours dans l'esprit d'une nature parfaitement contrôlée par l'homme.
Au moment de la révolution, on va donner une importance à la nature, en particulier dans les fêtes révolutionnaires comme l'arbre de la liberté. Toues les communes de France vont planter un arbre de la liberté autour duquel on va se réunir. Ce retour à une nature vierge est une chose qui témoigne de la volonté de purifier la vie sociale dans l'esprit de Rousseau, qui a fait l'apologie de la nature et qui a dénoncé le caractère artificiel de la cour (la monarchie), il refuse les mondanités. Cela nécessite pour lui un retour à la nature. Purifier le corps et l’esprit par la Nature.
Lagrenée jeune : Translation de Voltaire au Panthéon français, Aquarelle : le
corps de Marie François Arouet de Voltaire sera transféré et déposé dans l'église
paroissiale de Romilly.
• Paysage étrange à Paris
• Motif de la pyramide symbole de l'immortalité.
• Il a imaginé un paysage italien pour représenter le transport du corps de
Voltaire au Parthénon. Il donne à la nature un rôle presque narratif.
• On insiste beaucoup sur son rôle commémoratif, de mémoire.

De Stijl et l'architecture- Miesvan der Rohe et le nouvel espace

Groupe fondé en 1917, regroupe essentiellement des peintres et des architectures, proches de de Stijl.

Johannnes Jacobus Pieter Oud, Projet d'Usine 1919
Marqué par la rencontre avec Franck Lyod Wright, architectes néerlandais qui connaissait bien son architecture: ouverture des espaces et plan centrifuge, décomposition des volumes.
 
Production indépendante du groupe de Stijl pour certains architectes de ce groupe, seront en désaccord avec les principes du groupe:

architecture pour de Stijl l'architecture ne peut pas être matérielle: négation de la matérialité rencontre en contradiction avec le travail de l'architecte.
usage de la couleur ( trois couleurs primaires), très important pour De Stijl alors que les architectes prône l'importance de l'application de la couleur.

Le bâtiment qui est considéré comme le manifeste de De Stijl est la maison Schroder. Comment Mies van der Rohe est imprégné des principes spatiaux du groupe ?
Il a concrétisé les objectifs de De Stijl sur ces aspects spatiales et fondent la relation entre mouvement d'avant-garde et architecture. Relation fortement axée sur la question de la création d'un nouvel espace et la question de la peinture

Cubisme> Suprémastisme russe; architecture du constructivisme soviétique.
Cubisme> Purisme; Le Corbusier
Mouvement hollandais de Stijl; Bahaus et neues Bauen (nouvelle architecture), Mies van der Rohe, architecture de la « nouvelle objectivité hollandaise »

Ce n'est pas l'importation de motifs de la peinture vers l'architecture mais la transformation de l'architecture par une nouvelle conception de l'espace pictural.

Theo van Doesburg et Cornelis van Eesteren, maquette d'une maison particulière, 1923
Ouverture s'oppose à la fermeture, utilisation de la couleur, chaque parois se confond à une paroi colorée, l'architecture est réduite aux couleurs primaires, les plans horizontaux et verticaux.
Question de l'articulation qui est importance entre l'intérieur et l'extérieur: faire communiquer les deux espaces.

2- Les éléments de formation de Mies van der Rohe: classicisme, construction, architecture de verre
2 mots importants chez Mies van der Rohe, ambition de faire de l'achi, la synthèse de deux pôles opposés:
-expression de l'esprit de l'époque: pas forcément la rupture systématique
-valeurs permanentes de l'architecture que l'on peut rapporter à l'idée de classicisme, pas un néo-classicisme. Culture architecturale, importance du regard sur l'architecture médiéval pas au niveau des formes forcément mais au niveau de la construction. Il cherche à atteindre une architecture qui a des valeurs universelles ( // Auguste Perret: néanmoins lui s'exprimera avec le béton armé et ira vers un langage classique traditionnelle alors Mies inventera un langage avec les moyens de l'art contemporain).
Regroupe ces deux idées à travers la question constructive, expérimente des matériaux nouveaux comme le métal et le verre et à travers l'invention d'un langage (gratte-ciel ? ).
Innovation très présente, nouvelles formes qui ne doivent pas masquer cette tension vers le classicisme. Recours momentanée à des formes historiques, encrage traditionnel. Ancrage entre tradition et innovation.

Les maisons de 1907 à 1914

Maison pour Aloïs Riehl, Berlin, 1907
Redevable de l'architecture prussienne du début du 19 e siècle, et Schinkle. Tradition nationale qui est importante mais en même temps, travail sur la construction et l'importance de la planéité du mur qui exprime l'ancrage de Mies dans la tradition, exprime son ancrage dans toute une tradition constructive qui a été développé par Peter Behrens
Ce n'est pas seulement une question de composition mais aussi une question de soin apporté à la composition qui le rapproche d'une tradition rationaliste.
Muralité, importance du sous-bassement, question spatiale: grand espace fleuide sur lequel s'ouvrent toutes les pièces, entrée axiales. Retournement entre l'entrée axiale et la vue sur le paysage.
Mur extensif qui est comme un prolongement de la maison= infinitude de l'espace.
Idée que peuvent cohabiter une tradition classique et les possibilités de nos civilisations.
Soin de la construction, question de la masse, réminiscence classique.
// Hendrick Petrus Berlage, Amsterdam, Bourse, 1898-1903
Architecture novatrice pour l'époque: alliance entre la masse du mur et l'espace dégagé au centre rendu possible par les fermes métalliques.

Avant 1914, définie des éléments dans son archi: style classique simplifié qui reposerait sur l'ordre, le calme, la symétrie et sur une idée d'archi rectiligne.

Au début des années 20, met en place de nouvelles composantes de son travail comme la réductions de l'archi à des formes simples et introduit l'expression la technique industrielle.
Juste après la Première Guerre mondiale, en 1918, période brève de son adhésion aux conseils de travailleurs pour l'art: Gropius, Taut... A ce moment la, il est dans l'atmosphère de Berlin révolutionnaire, période de l'expressionnisme architecture en Allemagne ( période de l'architecture de cristal), fantaisies architecturales dont on en sait pas si ce sont des architectures réelles. Moins appliqué que les autres. Néanmoins cela va marquer sa production archi.
En 1921, 1922, dessine deux gratte-ciel de verre, photomontages: résultât d'une sorte de discipline rationaliste de la construction: réduire à l'essentiel de la structure porteuse, expression de la légèreté du mur-rideau (non-porteur): redevable de cette période de fantaisies architecturales travaillées par les architectes expressionnistes. Comme une «  cathédrale du futur ». formes cristallines, découpées et tranchantes. Le second, forme adoucies, exprime l'idée de transparence avec tous les plachers et l'enveloppe qui laisse voir les entrailles du bâtiments. Photomontage où l'on peut voir le rapport d'échelle. 2 escaliers de circulation autour desquels se développe cette forme cristalline et légère.
> Arrondis qui sont la pour donner des effets de réflexion, contre les effets d'ombre et de lumière, idée d'illuminer l'intérieur, idée que la structure architecturale qui est un effet plastique sur l'environnement urbain.

Fait partie de cette imaginairee l'archi de cristal mais aussi dans l'imaginaire de la culture urbaine de l'époque: fabrique des grattes-ciel qui ne sont pas des gc ressemblant à ceux de NY. Question à travers ces objets qui est posée: comment on déclinera la typologie du gratte-ciel américain dans la réalité concrète des centres-ville européen: la métropole moderne doit s'exprimer à travers ces bâtiments.

Dans le travail des artistes de la nouvelle objectivité, la question de la construction en hauteur, nouvelle condition métropolitaine également présente.

La question constructive est plus exploité dans la période après 1922, intérêt plus concret pour la question de la construction. Rentre en contact avec le groupe G, propose l'objectivité constructive, tournant dans l'approche de Mies. Idée que ces architectes sont issus de l'international constructiviste, revendiquent une approche scientifique de l'archi: économie, utilisation rationnelle des matériaux et contre une archi conçue comme OA.
«  Nous ne connaissons pas de forme, seulement des problèmes de construction » ( Mies G n°2).

Mies van der Rohe, projet d'immeuble de bureaux en béton, 1922-23
Dalles de béton, poteaux, verre qui existe toujours en façade, fenêtre en retrait. Bâtiment-structure, essaye d'évacuer totalement la question de la forme au profit d'une achi conçue en terme d'espace grâce aux poteaux, grâce à cette large strcuture. // Violet le duc (rationalisme culturel).
Le Corbusier, Structure Dom-Ino, 1914

3- La formation du nouvel espace: 1922-1930
L'influence de De Stijl et de El Lissitzky
Bâtiments révélateurs de l'inflence de De Stijl, question de la muralité et de la paroi

Maison de campagne en Béton armé,1922
Nouvelle exploration des possibilités du béton armé, rupture avec la petite échelle des maisons traditionnelles. La tension est portée sur l'enveloppe et non la structure, exercice sur la paroi. Le principe théorique de ce bâtiment: peau qui forme à la fois le toit et les murs et la répartition de l'espace est totalement indépendante de la structure. Une seule nature: pariois, plans horizontaux et verticaux.
Différentes parties de la maison sont éclatées à partir d'un noyau central, dispersion des éléments à partir de la fonction des éléments. Dispositifs spatiaux proches de De Stijl, proche de l'architecture de FL wright: Robin House, espaces continues et centrifuges.
Peut faire penser au suprématisme: espaces mis en place par les peintres de cette mouvance comme Espace Proun de Lissitzky, 1923: montrer la continuité de l'espace, éléments qui continuent d'un mur sur l'autre. Veut contrer tout ce qui exprime la clôture d'une pièce.
Longues parois horizontales qui se réfèrent à cette espace infini.

Maison de campagne en briques, 1923
Historiens de l'art qui ont rapproché le plan du bâtiment d'un tableau de Théo Van Doesburg, Rythmes d'une danse russe,1917. Prolonge ces longs plans horizontaux qui inscrivent la maison dans un processus d'espace infini. Processus de géométrisation d'un motif à l'origine naturaliste. A travers ce projet qui est un essai théorique important dans la carrière de Mies, on pourrait faire une analogie complète entre l'espace de ce tableau où flottent des horizontales et verticales. Parois pleine, pas de fenêtres qui sont pour lui un trou dans le mur, parois translucides, continuité de l'espace, de grands soubassement, idée de paroi qui remplace le mur, les fenêtres. Éléments du vocabulaire de Mies qui sont mis en place.
Le pavillon de Barcelone: application construite de cette logique poussé fortement, travail sur les parois transparentes, aménagement spatial centrifuge, horizontales, subdivisé par des colonnes que l'on va retrouver dans la maison Tugentadt.

Le Corbusier (1887-1965), machinisme et espace

Le Corbusier et l'âge de la machine. Types et prototypes dans l'habitation
Le Corbusier, peintre et architecte
1- Formation à l'Ecole de la Chaux de Fonds: objet artisanal// objet industriel

Il parle très souvent de standard, ce n'es tpas quelque chose de banal mais quelque chose à laquelle on est arrivé après l'épuration d'un modèle. Dans les années 20, avec l'industrie, on entend parler de standardisation, préfabrication...
La notion de standard existe bien avant l'avenue de l'industrie comme dans l'architecture vernaculaire: cheminée, porte arc, pas de préfabrication mais type reproduit.
La notion d'une élément reproductible conjugué à l'avènement de l'industrialisation.
Préfabrication: préparation en atelier ou en usine d'éléments standards qui vont être mis en place sur le chantier. Idée que le chantier ne soit plus qu'un jeu de construction.
Le modèle de l'usine est présent comme modèle d'organisation.
Normalisation: mise au point de dimensions et de caractéristiques pour des éléments reproductibles. Le Corbusier avec le modulor: rectangle d'or, système esthétique qui essaye de se conjuguer avec cette normalisation.
Le Type: élément de construction, même un bâtiment qui est apte à être reproduit.

Charles Edouard Janneret fait ses étude dans une école de dessin fortement imprégné des Arts and Crafts. De cette manière, écartelé entre ces deux univers: formé dans cette culture artisanale et ses première productions sont des objets d'art décoratifs.  Ce que va retenir CEJ de cette formation c'est l'observation des formes naturelles.
étude de sapin, 1905
Comment les choses se nouent entre elles et pas seulement l'aspect décoratif. Le rapport entre forme et structure est déjà présent dans ces études de jeunesse.
Il va ensuite renier très fortement la notion de décoration mais au début il est proche de l'ornementation

Il construit sa toute première maison en 1905, il est n'est pas encore architecture, connaissance intuitive des matériaux.
Villa Fallet, 1907
Matériaux naturels, architecture vernaculaire, étude et observation du monde végétal. Première production qui sera oubliée par la suite par LC. Ne la renie pas et Charles le Platenier restera pour lui un maître.

2-La formation par le voyage
Découvrir l'archi européenne, va quitter ce mode des arts décoratifs. CEJ étant le meilleur élève de l'école, son maître l'envoie à Vienne avec Josef Hoffmann. Puis Italie (La Chartreuse d'Ema). Autre voyage important, 1908 chez Auguste Perret: le considère comme son maître, découvre les csq du monde machiniste.

A. Perret
Découvre comme Perret a domestiqué le béton armé, le travaille et construit le premier bâtiment d'habitation en ossature de béton. Garage rue de Ponthieu, 1909: lecture du bâtiment en façade, idée que le bâtiment exprime sa construction (rationalisme). Ossature ne béton armé: la voie de l'archi moderne pour résoudre l'archi structurelle issu de l'archi gothique et de l'archi classique.

Travaille avec Peter Behrens au moment où celui-ci travaille sur la Halles des Turbines. S'est déjà constitué une culture classique sur la construction des villes mais aussi sur la théorie de l'architecture. Refléxion qui est ancrée dans l'histoire de l'archi: recopie des plans de ville, les théories, fais des croquis de bâtiments, et reconstitue les plans des bâtiments qu'il voit.
Prise de CS / au monde machiniste et la puissance de l'industrie, image de l'Allemagne qui est en train de se forger, puissance industrielle organisatrice et rationnelle qui se développe dans l'archi.
Etude sur le mouvement d'art décoratif mais découvre autre chose: nouvelle théorie sur la ville, question de la métropole moderne, étudie els urbanistes allemands qui essayent de trouver des réponses rationnelles.Passe d'un atmosphère intllectuel dans laquelle il y avait une sorte de cocon autour de cette école dans laquelle on étudiait la nature, un rejet du monde machiniste à une une attitude positive des allemands vis à vis d'une position machiniste.

Villa Schwob, La Chaux de Fonds, 1916-17
Retourne en Suisse et réalise ses Composition symétrique à partir de géométrie primaire: commence à travailler avec l'association de volumes simples. Essaye d'allier la technique: l'ossature béton (innovation spatiale) et un esprit de composition classique.
Période entre 1911 (retour de son deuxième voyage d'Allemagne) et 1916= moment déterminant pour sa carrière. Rompt spirituellement avec son premier professeur

3-Types et prototypes dans l'habitation
A partir de la question de la notion du type architecturale et combinale il y a une articulation entre archi et ville. Culture urbaine acquise par ses voyages et en lisant des traités sur la ville, en étant au courant des dernières techniques urbanistiques de son époque.

Structure Dom-Ino, 1914
Travaille cette structure à partir d'une structure de l'entreprise Hennebique: développe un système d'armature du béton, construction presque normalisée du béton armée. Dom, domus, la maison. Ino, Innovation. Jeu sur les points noirs par rapport aux dominos. Planchers de béton avec 6 poteaux de béton armé= libération de l'espace intérieur (1er élément générateur du plan libre). Assimile les csq de lka reproductibilité, projet de reconstruction rapide après la guerre. Fait des dessins de groupements de maisons dom-ino: maisons presque entièrement lisses et la structure disparaît.
Enveloppe qui est déterminante, question d'une esthétique du béton qui n'est pas la même que Perret. Prisme, vers une archi beaucoup plus plastique. On passe de chalets très décorés à un habitat reproductible.

Groupement de Maisons Dom-Ino, 1914-15
// Plan du Phalanstère de Charles Fourrier. La base dom-ino sert de structure pour les plans des maisons.
Structure qui est au coeur de la logique qui va se développer à travers plusieurs projets.

Maison « Citrohan », 1920,
Appelle les architectes à s'intéresser aux travaux des ingénieurs dans sa revue l'Esprit nouveau. Maisons comme des auto, des avions ou de paquebots. Référence au monde de l'automobile, maison qu'il voudrait voir standardiser. Structure dom-ino qu'il insère entre deux murs plein. Boite qui vient englober la structure dom-ino. Architecture blanche où il y a des variantes sur pilotis ou sur sol, maison qui prend presque un aspect méditerranéen, architecture vernaculaire extrêmement simple.
// voyage à Athènes sur l'Acropole et Turquie (voyage d'Orient): intérêt pour l'achi grecque très épurée.
Séjour sur double hauteur: appliqué jusque dans l'unité d'habitation de Marseille.  « Une véritable boite qui peut être utilement une maison ».

Quartier Frugès,Pessac, Bordeaux (1925-26)
Seule réalisation d'une cité comme on en fait en Allemagne (May) mais en France. Ensemble assez modeste d'une soixantaine de maisons. Seule réalisation de maisons standardisées pour LC dans les années 20. Sorte de laboratoire où il tente de fixer les phases d'un cycle productif.
Utilise la structure de la maison Citrohan, polychromie. Définition du langage formelle de LC.

Maison « Citrohan », 1920, Villa Weissenhof, Sttugart, 1927
Les cinq points de l'architecture, se veut comme un standard, comment on est passé du type reproductible, on  est passé à quelque chose de plus parfait grâce à l'aboutissement de la structure sur pilier, fenêtre en longueur, définition du toit terrasse plus décidé que dans la maison Citrohan, plan libre.

De la maison Citrohan à l'immeuble villa
Pasage à une échelle supérieure. Immeuble villa= superposition de maisons. Double hauteur agrémenté d'un jardin suspendu; +Apport du pavillon nouveau ( jardin suspendu et double hauteur). Immeubles avec rues intérieurs qui sera présent dans la cité Radieuse de Marseille. Types identiques.
Comment de la cellule à l'immeuble il y a grâce à la question du type et de la reproduction, une véritable série d'édifices qui se met en place.


« Modernisme sans avant-garde »
Architecture moderne/classique; internationale/ nationale dans les régimes
totalitaires de l'entre-deux-guerres: l'exemple de l'Italie



Il s'est développé à l'instar des avant-gardes, une architecture en Italie. Quels sont les rapports de l'architecture avec l'État, comment l'archi devient-elle une archi d'Etat ?

I-Rapport de l'archi avec le pouvoir: quelques éléments

Novocomun, Côme, Giuseppe Terragni,1926.
Œuvre qui est inspirée des travaux des constructivistes russes. Accroche par rapport à l'architecture européenne et s'inspire des formes corbuséenne, le Bahaus et l'archi allemande rationaliste.

Architectes du groupe Gruppo 7 ont répondu à des concours d'archi

Projet de G.Terragni, P Lingeri, L.Vietti: Concours pour le palais du Licteur, 1934
Dialogue de l'archi rationaliste avec l'expression de la romanité, expression monumentale qui est apte à exprimer l'aspect impérial Concours où se cristalliseront les oppositions: peut-on insérer une archi rationaliste dans le forum romain ?

Durant les années 20/30, se développe une autre architetcure, certain la nomme architecture fasciste.

Marcello Piacentini, Aménagement du centre ville de Brescia, plan 1929
Personnage clé pour comprendre les relations des architectes avec le régime fasciste. Développe une sorte de modernisme classique. Reprend des éléments du langage classique romain: arc,brique, marbre, travertin.
Modernisme d'adaptation: l'architecture moderne est forcément une archi urbaine qui n'est pas en rupture avec la ville traditionnelle, elle est facteur de transformation des villes, elle doit renouvellement le paysage urbain en réinterprétant la tradition historique.
Les typologies archi ne sont pas en rupture avec la ville mais vont générer une ville modernisée.

Casa Madre dei Mutilati ( Maison d'assurances pour les blessés de guerre)
Marbre, briques. Bâtiment qui est actuel dans son fonctionnement: béton armé recouvert de travertin.

Futurisme; Mario Chiattone
Gruppo 7 qui veut rompre avec le futurisme

Gruppo 7: déclaration en 1926-27 sur la Ressegna Italiana, proclame nécesisté d'accroche à la culture internationale néanmois elle ne doit pas tourner le dos à la tradition.

1931: date clé dans les développements de l'archi Italienne : 1 er expo architetcure rationnelle, appel à Mussolini pour qu'il reconnaisse l'archi rationaliste comme celle du Fascisme au sens de «  Révolution fasciste : contre l'Académisme et contre le Novecento. Idée que seulement l'archi rationaliste doit être l'expression du fascisme. Idée d'un ordre nouveau, renouveau entier des structures de la société qui doit être exprimé dans cette nouvelle architecture.

1933 Triennale de Milan:époque des gra,ds concours, Gare de Florence, 1933, Palais du Licteur 1934. Tendance autour de Piacentini qui va de plus en plus incarner aux yeux du pouvoir cette archi moderne, italienne et fasciste. Milieu des années 30: recherche d'un consensus pour un style «  fasciste » par le régime fasciste, alliant modernisme classique et rationaliste.

Les différentes tendances:

Le Novecento milanais: tendance qui se réclame de l'archi moderne en Italie entre l'entre-deux-guerres. Groupe qui s'est dev à partir de la peinture. Groupe représentatif du « retour à l'ordre ».
Mario Sironi, Paysage urbain, 1922
Carlo Carra, Le pin sur la mer, 1921
Giorgio de Chirico, Place avec tour
Peintres qui veulent retourner à une peinture qui met en valeur les masses architectoniques. Tendances dans la peinture qui se développe au début des années 20.
Mario Sironi décore une partie du palais des congrès à Rome en 1938. Peinture qui représente Rome en majesté de manière rhétorique.

Dans l'archi, aussi idée de retour à l'ordre et exprimer un nouvel esprit classique fondé sur les éléments permanents de la tradition. La tradition n'est pas seulement un langage mais sont des éléments vivants à l'intérieur de la ville construite.  Comment fonder un langage archi qui puisse donner des édifices qui renouvelle la ville tout en étant en continuité avec elle ?

Giovanni Muzio, Ca Brutta, Milan, 1922
Frontons, arcs, niches, pilastres: éléments puisés dans le voc archi de la Renaissance avec l'idée d'en faire une synthèse. Inventer un nouveau langage, plus épuré qui puise dans la tradition de la Renaissance. Travail de décomposition et recomposition à partir des éléments de la tradition. Archi qui produit des bâtiments modernes et urbains.
Se revendique de l'archi moderne.
Tendance contre laquelle les rationalistes vont lutter.

Giovionni Muzio, Palazzo della Triennale, Milan, 1933
Architecture qui tend vers une certaine abstraction, espaces méthaphoriques.

Gruppo 7, 1926-27
Ils proclament la nécesité d'être dans l'archi européenne, d'être au même niveau que les courants étrangers. Affirment « ne pas vouloir rompre avec la tradition, c'est la tradition qui se transforme ». Aucun groupe dans l'archi italienne des années 20/30 qui proclamer une rupture avec la tradition.
Veulent retrouver un esprit classique et rattacher l'archi rationaliste italienne de l'archi méditerranéenne. Leur position est assez proche de Le Corbusier, lorsqu'il parle de la Grèce, de la définition d'harmonie. Définissent une essence de l'archi, réconcilier l'essence classique, atteindre un classicisme ( qualité des proportions en façade) en utilisant des technique des construction modernes (structure poteaux poutres) et un langage abstrait (simplification des formes) >  // Bahaus, Mies van der Rohe.

L Figini, G. Pollini, « Villa Studio » pour un artiste, Triennale de Milan, 1933
// Pavilon de Barcelone de Mies van der Rohe, 1929: avec l'espace ouvert, l'espace libre. Accroche à l'archi puriste et rationaliste allemande.

Figini et Pollini, Maison du village des journalistes
Le Corbusier: synthèse entre une spatialité contemporaine et des façade qui illustrent un esprit classique

Terragni,Casa del Fascio, Côme
Carré parfait à l'intérieur, L= 2h
« base d'une géométrie strictement rationnelle » Transparence, symbolisation idéale du fascisme. Idée d'archi méditerranéenne avec les façades blanches.

Marcello Piacentini, plan du centre de Brescia, 1929-32
Ecole du modernisme classique qui a sensiblement transformé les centres urbains. Le régime fasciste va construire un très grand nombre de villes nouvelles comme sur la zone des marais Pontins.

Sabaudia, G. Cancelloti et E. Montuori: ville nouvelle qui du point de vu de l'urbanisme et de l'archi, va constituer  laboratoire pour l'archi du compromis qui se développe aux alentours de 1933. Villes qui naissent à la suite de concours.

Exposition universelle de Rome, EUR 1942, plan général 1937, Piacentini
quartier achevé en 1950. Expression des archi les plus rhétoriques
// peinture de Giorgio de Chirico,
N'hésite pas à percer la ville
Archi moderne qui devient monumentale


De nouveaux rapports à la construction se mettent en place au 20e siècle. Les formes et les conditions de la pratique architecturale sont modifiées durant le 20e. En france, l'univers construit est modifié et agrandi. Productions de bâtiments en grand nombre. On retrouve finalement la même dynamique qui occupait le 19e. A cette péridoe sont mis en place des réseaux qui structurent l'espace en lien avec la question de la salubrité des villes et des lieux habités : Haussmann travaille sur l'évacuation des déchets avec l'ingénieur E.Belgrand. Ils mettent en place tout un réseau d'égoûts qui est très performant. Un réseau d'approvisionnement en eau courante pour tous les logements est également installé. C'est un long chantier. Enfin, l'alimentation en gaz et en électricité se développe.
Le 20e siècle est le siècle de l'automobile. Cela conduit à revoir et à améliorer les réseaux de transports. Ce qui modifie totalement le paysage. Pour le Corbusier, la circulation automobile allait bouleverser totalement la ville, devenant l'un de ses éléments organisateurs.
Enfin, mise en place de tout un réseau de cables souvent en souterrain qui permettent de développer les systèmes d'informations et de communication. Les entrailles de la ville sont de plus en plus intenses.
Ces grands chantiers occupent pendant tout le 20e s, les ingénieurs et les architectes, qui travaillent désormais ensemble.

L'urbanisation s'accélère. C'est l'âge de la ville. Comment gérer son extension ?
A partir de 1913-14, l'urbanisme se constitue peu à peu comme une discipline à part entière.
Travaux haussmanniens et idées d'Eugène Hérard (architecte et ingénieur des ponts et chaussées).
Tony Garnier (architecte lyonnais, 1860-1948) a mis en place un modèle de cité industrielle en 1901-1904. c'est totalement inédit. Grand prix de Rome, il partit pour la villa Médicis. On attendait de lui des modèles d'inspiration antiques. Il bouleverse tout en proposant cette organisation de la ville totalement inédite. C'est une organisation par quartier.

Entre 1918 et 1939, il y a plusieurs courants d'urbanisme :
l'urbanisme de régulation
l'urbanisme culturaliste
l'urbanisme progressiste.
Toutes les propositions cherchent à réguler l'organisation de la ville pour répondre aux mieux à ses fonctions. Trois idées reviennent sans cesse : la nécessaire décongestion des villes, le développement des voies de circulation et l'agrandissement des espaces verts.

Les urbanistes de régulation, comme Eugène Hérard, veulent conserver la physionomie des villes du passé.
Les progressistes, eux, préfèrent faire table rase. Ils prônent une physionomie totalement nouvelle de la ville. Corbusier propose par exemple de détruire tout le vieux quartier du Marais à Paris. En 1922, il présente un projet créé de A à Z dans les moindres détails pour une ville de trois millions d'habitants. C'est une ville moderne, hygiénique et symétrique. La circulation des automobiles y est pris en compte. Elle s'organise par pôles thématiques ; quartiers d'affaires... Des bâtiments en béton épuré au milieu de la verdure. Habiter, travailler, circuler et se recréer le corps et l'esprit sont quatre idées motrices.
L'urbanisme progressiste (Charles Fourier, Robert Owen, puis Le Corbusier) : universaliste, il ambitionne d'améliorer l'homme ; la science doit promouvoir le bien-être individuel. L'analyse fonctionnelle structure le modèle en unité auto-suffisantes juxtaposables, composées sur un mode symbolique ; le logement en est le centre. Mais il souffre d'un manque de lisibilité ; en imposant un cadre spatial nouveau sous-tendu de l'idée du rendement, il flirte avec l'autoritarisme ; enfin, il explore peu les possibilités techniques qui le fondait : l'urbanisme de science-fiction est resté imaginaire.
L'urbanisme culturaliste (William Morris, Camillo Sitte) la ville est une totalité culturelle au service du groupement humain ; elle doit créer un climat existentiel propre à développer les besoins de spiritualité du groupe, organisé autour des bâtiments communautaires Ses outils sont l'histoire, l'archéologie, la poésie ; il milite pour la conservation d'une ville polaire, identifiable et distincte de la campagne. Hélas, cet urbanisme se fonde sur la nostalgie et évacue le progrès comme fondateur de l'urbain ; « le mouvement historiciste se ferme à l'histoire ». L'idée de la cité se substitue à la présence de la cité.

Ces réflexions sur l'urbanisme ont des conséquences juridiques ; en 1919, la loi Cornudet est la première loi d'urbanisme mise en place en France. Elle rend obligatoire pour les villes de plus de 10 000 habitants la mise en place d'un plan d'aménagement, d'extension et d'embellissement. Cependant, la loi ne prévoit aucune sanction donc elle a peu d'effets.
En 2000, la loi de solidarité et de renouvellement urbain préconise que la ville se reconstruise sur elle-même afin d'éviter l'extension infinie sur les campagnes. C'est le cas à Rennes.

C'est loin d'être aussi simple de réinventer une ville car il y a toujours un organisme qui échappe à une théorisation trop strite. Aussi parfait que soit le projet, il se heurte toujours à une résistance de la ville. On ne peut pas théoriser toutes les structures sociales ou économiques de la ville. Le tissus urbain a son propre rythme que l'on ne peut dompter. Une ville = hazard et bazard.

L'impact des structures construites au 20e a été beaucoup plus conséquent sur le paysage que les siècles précédents. Aujourd'hui, on tente de préserver l'environnement. Cela va modifier la ville et ses pratiques en profondeur. C'est le challenge du 21e s.

Plusieurs phases distinctes dans l'architecture du 20e :
De 1890 à 1914 ; c'est la phase charnière qui achève le 19e et prépare le 20e. Elle est marquée par
l'art nouveau. C'est un moment de libre expression. Walter Benjamin écrivait que l'art nouveau allemand, le jugendstil, était une pause fugitive, un moment court mais charnier, un moment de fusion harmonieuse et de troublante contradiction, peut-être l'avènement du mouvement moderne en architecture. En tout cas, une explosion de raffinement et une véritable synthèse.
Cette phase est aussi marquée par les précurseurs du béton comme Auguste Perret, « le pape du béton armé ». Il permit la reconnaissance de ce matériau. Comme le métal innovait au 19e, le béton est le matériau fétiche du 20e. Il a de multiples potentialités par ses aspects différents.

La période de 1919-1939 suit la première guerre mondiale qui est une vraie rupture. Cette période
se caractérise par une forte volonté de transformation ; un monde nouveau, une nouvelle esthétique. Ce sont les années folles. Les folies bergères. Une très grande effervescence s'installe pour oublier les horreurs de la guerre. On expérimente beaucoup. Dada et le surréalisme incarnent toute la dérision de ce moment.
Cela se traduit par de grandes compositions néo-classiques, épurées. La tendance art déco s'affirme à partir de 1925. Elle est découverte à l'occasion de l'exposition internationale des arts déco et de l'industrie moderne à Paris en 1925. Elle devient alors à la mode dans tous les domaines.
Palais de Chaillot, 1937, Carlu, Boileau et Azéma.
Musée d'art moderne, 1935-37, Aubert, Dasruque, Dontel et Viard.
Ce sont les deux grands bâtiments de cette période. Ils iincernent une attiture un peu conservatrice.

De 1945 à 1970 : la phase des trente glorieuses. C'est une période de prospérité et de croissance éco-
nomique. Cela commence par une période de reconstruction de 1945 à 55. Le Havre, par exemple, est totalement détruit. Les bombes ont ravagés les bâtiments mais aussi toutes les fondations en sous-sol. L'Etat met en place une politique interventionniste forte. Cela se traduit par des outils administratifs et urbanistiques jamais vus dans l'architecture. C'est un phénomène qui touche toute la France.
La question du logement est importante pour cette période. En 1954, encore beaucoup des logements sont insalubres, sans eau courante ou sanitaires. Il faut trouver des habitations rapidement. Cela se traduit par une monumentalisation et une industrialisation du logement ; en masse et rapidement. C'est l'avènement des barres et des tours de 1951 à 1970. Aujourd'hui jugés sévèrement, ces édifices partaient de bonnes intentions. Cependant, le théorique a mal évolué dans la pratique. Les bâtiments ont vieillis très vite.
C'est une période également d'apogée du béton en accord avec cette industrialisation du bâtiment. Mise au point du béton précontraint.

De 1970 à nos jours, c'est une phase de rejet. Renouvellement et oeuvre singulières.
Incarnée par le centre Georges Pompidou, Renzo Piano et Rogers, 1971-77. Les deux architectes débutent. Pourtant, ils font l'effet d'une bombe dans le monde de l'architecture. C'est une commande d'Etat. Les deux architectes s'y présentent sans grand sérieux.
C'est le moment où la vieille génération d'architectes laisse la place. Le Corbusier décède en 1965. La formation d'architectes a évolué. Cela donne une nouvelle génération d'architectes.
Le grand prix de Rome est supprimé en 1970. Il privilégiait beaucoup trop les les lauréats pour les commandes publiques par la suite. On se tourne vers une architecture plus égalitaire avec des concours ouverts à tous. Cependant, le système est toujours détournable par le choix d'un certain type de jury.
Dans leurs pratiques, les architectes sont confrontés à la réhabilitation de vieux bâtiments. La notion de patrimoine se développe. Cela crée une nouvelle dynamique. Dans les années 70, on demande aussi aux architectes de construite des musées, logements, bureaux... dans de vieux bâtiments. Ce n'est pas toujours très bien accepté par les architectes qui préfèrent créer de toute pièce.
Dans cette époque, l'architecture et l'urbanisme sont véritablement placées au coeur de nouveaux enjeux politiques.
Beaubourg inaugure les « bâtiments-évènements ». Ils sont très médiatisés et promus par l'Etat. L'arche de la défense et l'institut du monde arabe en sont deux autres exemples. Ils ont une très forte connotation politique.
La grande complexité du monde se traduit par une grande variété des pratiques. « l'incertitude est leur seule vérité ». Il n'y a plus de doctrine ou de style dominant. Chaque commande a sa propre particularité. Phase d'ecclectisme depuis 1970.

Le cours se concentrera sur Auguste Perret et Le Corbusier.
Perret meur en 1954. Il est très présent à partir de 1905 dans les débats autour du béton.

I) période de transition, 1890-1914
l'architecture de l'art nouveau.
C'est un mouvement artistique général. Il se développe dans les années 1880-90 dans plusieurs pays occidentaux et ce, jusqu'à la première guerre mondiale.
En France, l'art nouveau se développe pendant la Belle Époque de 1890 à 1914. Ce moment est marqué par une prospérité croissante et une vie sociale très riche pour les hautes classes. Modanité à outrance. Le monde des affaires et le marché se développent. On est en plein dans la seconde révolution industrielle. Une partie de la population s'enrichie grâce à cet épanouissement de l'industrie. Période des grands empires industriels. Cet enrichissement favorise le commerce de l'art et l'architecture. En parallèle, le nombre d'ouvriers augmente. C'est une société de contrastes sociaux. L'art est confronté à l'industrie et à l'idée de la production en série. Les architectes et artistes doivent prendre position. La notion d'internationalisation en art s'installe. Tout un réseau de galeries d'art se crée. Certaiens exposent les arts orientaux après l'ouverture ud Japon en 1867. L'art d'avant garde y est aussi présenté. La galerie d'art nouveau de Samuel Bing, en 1895, marque le moment. Elle présente toutes les formes artistiques modernes. Elle aura une grande influence. Des revues d'art sont créées à vocation du grand public. Elles présentent les arts décoratifs mais aussi l'architecture. Le monde de l'art s'ouvre plus à touts et à d'autres domaines plus mineurs ; céramique, vitrail, orfèvrerie... Il y a une confrontation et un effet de contamination dans les arts déco entre les B.A et les arts mineurs.
Le développement de l'art nouveau est influencé par l'Angleterre. En effet, dès 1960, se met en place en Angleterre, le mouvement Art & crafts incarné par John Ruskin (poète et critique d'art) et William Morris (fabricant de meubles d'art). Le mouvement se forme en réaction à la société anglaise très industrielle. Son faible est esthétique et son univers standardisé sont pointés du doigts. Ruskin et Morris veulent créer des objets qui seraient un juste milieu entre industrie et artisanat ; des objets de qualité mais non standardisés et accessibles par tous. Ils s'inspirent beaucoup de la nature, mélangeant B-A et arts mineurs. Leurs idées sont très généreuses mais leurs productions sont très chères et restent la cible d'une clientèle bourgeoise. Ce sera pareil pour l'art nouveau.

L'art nouveau a un succès énorme à Paris et à Nancy. Ailleurs, il est moins présent voir pas du tout. Il se développe par petites touches comme dans les stations balnéaires. Elles sont l'occasion pour les propriétaires d'être plus innovants qu'à Paris. A Rennes, l'architecture est assez conservatrice. Il n'y a que quelques détails d'art nouveau.
L'art nouveau participe à la réflexion sur le logement. Ses programmes sont liés à l'habitat et à son organisation intérieure. Depuis Haussmann, les bâtiments devaient avoir des dimensions précises. Par exemple, le relief des façades était limité. Cela représentait des contraintes pour les architectes. A partir de 1880, ce cadre est assoupli. L'utilisation de matériaux divers et une animation plus forte des façades sont autorisés. L'architecture de l'Art Nouveau va utiliser à fond toutes les possibilités données.

Hector Guimard → entrées de métro
		 → Castel Béranger
		 → Hôtel Paul Mezzara
Henri Sauvage   → Villa Majorelle, Nancy.
Victor Herta       → Hôtel Tassel, Bruxelles.
		 → hôtel Solvay
		 → maison Horta
		→ Hôtel Van Eetvelde.
Une nouvelle relation aux matériaux ; très variés, nobles ou non, pour le gros oeuvre ou le décor. Brique, pierre, métal, verre, et pierre de lave. L'art nouveau joue avec les différentes textures et couleurs. Les matériaux se confrontent. Chaque matériau est utilisé dans ses potentiels structurels, avec ses propriétés. Tout ce qui porte est en pierre de taille ; subit beaucoup de charges et de pression. Le remplissage se fait par la brique qui est moins chère que la pierre. On le voit notamment dans les entrées de métro de Guimard.

Ces architectes n'hésitent pas à briser la planéité des façades. Ce qui compte, c'est la logique du bâtiment. La symétrie importe peu. Une grande importance est donnée à la lumière naturelle ou artificielle. C'est pourquoi les façades possèdent de nombreuses ouvertures. Les fenêtres sont grandes et de différentes formes dans une même élévation. Ce ne serait pas admis dans l'architecture classique. Les fenêtres traduisent les besoins intérieurs sans penser à l'esthétique extérieur. Par exemple, on placera une fenêtre plus petite pour les toilettes. Multiplication de verrières. La lumière révèle les formes et les matériaux. Elle met en avant l'architecture. C'est un matériau de l'architecture de l'art nouveau.

Les bâtiments sont foncitonnels : ventilation maximum, des plans très ouverts et souples, des formes de pièves originales. Ils sortent des plans classiques rigides avec couloir. Le bâtiment est vu comme un organisme qui vit et qui a besoin de respirer. Pour cela, les architectes utilisent des grands halls de distribution très lumineux. Il y a aussi des espaces de transition ; petits halls, plateformes dans escalier. Tout cela éveille la curiosité des gens qui se promènent dans ces bâtiments.

Une nouvelle relation à l'ornementation. Ex : sur le Castel Béranger, la tête du tirant à l'extérieur est transformée en un hippocampe. Dans l'architecture classique, on aurait juste placé une croix.
[image: ]
1909-1913, hôtel particulier de Guimard.
L'hôtel est placé sur une une petite parcelle triangulaire. Du coup, le bâtiment s'évase vers le haut. La façade possède de multiples ouvertures et matériaux. Cela lui donne un rythme. Le décor révèle cette dynamique ascentionnelle. Sur la porte par exemple, le décor de feuillages ne commence pas au sol. Il dessert l'architecture et n'est donc pas superflu. Tout est réfléchi dans le style art nouveau; les boutons de porte, la tapisserie … Un art global. Les architectes s'entourent de toute une équipe : décorateurs, sculpteurs, ébénistes... Ils puisent dans de multiples influences ;

le Japon pour sa calligraphie, souplesse de la ligne fluide, délicatesse des tons et compositions asymétriques.
Le naturalisme, de nombreuses plantes présentes dans l'architecture et dans les décors de manière plus ou moins abstraite. Engouement aussi pour les insectes. Représentation d'oiseaux et d'animaux.
Le gothique pour ses gables, arcs en accolade, fenêtre à meneaux, arcs boutants. Les motfis sont repris mais détournés.
L'escalier, tout en mouvement, est très souple.
		

L'Art Nouveau est une période joyeuse en architecture. Il lui a permis de s'émanciper. L'art nouveau est un demi-échec puisqu'il devait être accessible pour tous. Il a été beaucoup critiqué.

[image: ]
Volonté de rationalisme.
 le béton : Un nouveau matériau. C'est actuellement le matériau le plus utilisé sur la planète. Il n'a pas encore été remis en question. La demande est toujours très forte. Le béton est synonyme de modernité. Il est lié à l'idée de progrès, de développement, d'une architecture triomphante et internationale. Pourtant, il n'est pas si nouveau. L'idée de béton apparaît dès l'Antiquité. C'est la raison de la solidité des édifices romains à travers les siècles. Le béton incarne à la fois l'aspect le plus négatif et le plus positif de la modernité. En effet, le béton rappelle les blocos de la seconde guerre mondiale. La base de St Nazaire est un gros bloc de béton, construit en 1941-42, pour abriter les sous-marins allemands. Tous les hommes valides ont été réquisitionnés pour la construction. C'est un chantier forcé, de contrainte et de violence, qui reste un souvenir difficile pour la population. À l'opposé, l'Opéra de Tenerife, à Santa Cruz, présente le béton dans toute son excellence, courbe et finesse.
Le béton est aussi appelé pierre liquide. Il est d'une grande plasticité. Très flexible, il est totalement contrôlable. Il se prête à toutes les expériences possibles. Il permet de multiplier la créativité.

Le béton est un mélange donc il y a une recette ; ciment (poudre de pierres calcaire cuites et argile), agrégats (cailloux, sables...), chaux hydrolique, eau de gachage, pigments (couleur du béton) et adchevants (naturels ou chimiques). Cette pâte peut être associée à une armature métallique pour faire du béton armé. Cette armature métallique est noyée dans la pâte. Si elle est fragile, se mettant à rouiller par exemple, cela ronge le béton de l'intérieur et détruit la structure. Du coup, la question de l'armature métallique a été très discutée au cours du 20e siècle. La technique a été améliorée.

L'acceptation du béton ne se fit pas sans mal. Il a du faire ses preuves tout comme le métal. Le ciment et le béton apparaissent au milieu du 19e. Au départ, il est utilisé par les ingénieurs et des jardiniers (bacs à fleurs en béton) ; Lambet, Hennebique, Monier, Coignet, Cottancin et Freyssinet. Ils vont le diffuser dans le monde entier..  Entre 1867 et 1880, le béton s'affirme grâce à Monier qui dépose des brevets ; poutres en béton, canalisation en béton... Les expériences commencent. Plusieurs procédés naissent ; Hennebique, Cottancin et Freyssinet.  Le béton Hennebique tire son nom de l'ingénieur Hennebique qui l'a breveté.
Pont de Châtellerault, rivière Vienne, 1899-1900 par Hennebique. C'est le premier pont en béton armé en France. Trois arches. Une portée de 50m ; c'est conséquent. Cela témoigne d'une bonne maitrise du matériau.
Le potentiel technique est exploité par les ingénieurs mais le potentiel esthétique reste à développer.
St Jean l'Evangéliste, Montmartre, Anatole de Baudot, 1897-1904. Revêtement de briques sur une structure de béton armé. Le principe de Cottantin est utilisé. L'armature métallique forme les angles du pilier ou de l'arc ; quatre tiges reliées par un grillage métallique. On les noie dans du béton épais. Cela donne un pilier très solide. Le béton n'est pas laissé apparent puisqu'il est recouvert de briques. Cependant, à l'intérieur, l'ossature du bâtiment est révélée et mise en valeur dans un habillage oriental. Le ciment armé est utilisé pour des voûtes très inédites et apparentes. Elles sont formées de deux parois épaisses de sept centimètres de béton. Entre les deux, du mâchefer, résidus de métal, remplissage du vide. C'est une technique jugée très moderne à l'époque.
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L'immeuble 25 bis rue Franklin, 16e arrondissement
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1904, par Auguste, Claude-Marie et Gustave Perret.
C'est une étape décisive dans l'histoire du béton.
Les Perret sont une entreprise familiale spécialisée dans la pierre. Auguste Perret affirme que le béton représente de nouvelles solutions techniques et possède un fort potentiel esthétique. Contribution à une théorie de l'architecture, Auguste Perret. Il était enseignant. Ses élèves ont propagé ses idées. C'est vraiment la personne clé de la famille. Il s'intéresse à l'architecture dès 11 ans en lisant Le dictionnaire raisonné de l'architecture française du 11e au 16e s. écrit au 16e s. par Viollet Le Duc. C'est une bible pour les architectes rationalistes comme Perret. A 15 ans, il dessine les plans de la maison familiale de vacances et dirige le chantier. Il assiste beaucoup son père. Ses frères tomberont plus tardivement dans l'architecture. Tous se forment sur les chantiers auprès de leur père. Ils s'inscrivent aux B.A de Paris. Julian Guadet est leur maitre. Il a une grande influence. Élève de Labrouste, c'est aussi un rationaliste. Les Perret sont des élèves modèles mais ils refusent de passer le diplôme. En effet, depuis le code Guadet, les architectes ne peuvent être entrepreneurs. Ils ne peuvent que concevoir les bâtiments. Or, Auguste Perret veut associer théorique et pratique. Il ne veut pas rester dans l'abstrait.

Peu à peu, à la fin des années 1880, Auguste et Gustave s'intéressent au béton malgré leur désaccord avec leur père. Auguste se passionne et devient spécialiste du matériau.

En 1904, Perret, père et fils, sont propriétaires d'une parcelle rue Franklin. Ils veulent y aménager un immeuble contenant au rez de chaussé, les bureaux de l'agence Perret, un magasin, la loge du concierge et dans les étages, de vastes appartements. Dix niveaux et un sous-sol. Un appartement par étage et le huitième étage pour les chambres de bonnes. Un programme très ambitieux puisque la parcelle est petite et coincée entre deux immeubles. Une ossature en béton armé (poutres et dalles). C'est moins cher que la maçonnerie en pierre. Personne ne croit au béton à ce moment. Le projet est vu comme fou. Il deviendra pourtant l'icône du béton armé.
Des éléments sont en sailli sur la façade ; bow-windows. Façade en pans coupés. Cela diffère de l'architecture régulière haussmannienne en rigueur à l'époque. Cela permet beaucoup de vitrages ; lumière et bonne ventilation.
[image: ]
Auguste démonte les bienfondés du béton. Il remet en question le rôle du mur porteur, le remplaçant par une ossature. C'est trop tôt pour laisser le béton nu. Il y a donc un recouvrement pour le cacher. De plus, on ne sait pas encore comment le bâtiment vieillit. Le recouvrement est fait de carreaux de grès flammés. C'est un matériau industriel. Il peut être lissé ou décoré. Il va du jaune clair aux tonalités brunes en passant par du vert bleuté. Cela donne un esthétisme certain. C'est très à la mode encore parmi l'architecture de l'art nouveau. Alexandre Bigot travaille sur ces carreaux (céramiste). Auguste Perret reste dans la modernité. Le grès est moderne. Il est utilisé dans l'art nouveau et dans l'industrie. Bigot alterne les carreaux lisses et unis avec des carreaux à cabeauchon (élément circulaire en relief sur le carreau) pour souligner toutes les lignes du bâtiment. Toute l'ossature est révélée. En remplissage, des carreaux décorés de feuilles de rhododendron.

Plan de l'intérieur : enfilade de pièces placée sur le devant de la scène. C'est un motif traditionnel mais normalement placé au fond de l'appartement. Auguste innove. Les chambres sont placées en façade. La salle de bain et le wc sont rejetés sur l'arrière du plan. Une cour à l'arrière est réduite. Elle donne un peu de lumière pour l'arrière du bâtiment.
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Le théâtre des Champs Élysée, Construit par Perret, 1910-1913.
Ce bâtiment pour Auguste est une raison d'affirmer son intérêt pour le béton, qui est pour lui un matériau 
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d'une qualité architecturale indéniable, mais plus généralement son esthétique et de forme de l'architecture moderne. C'est un bâtiment qui a fait la polémique par la manière dont les frères Perret ce sont retrouvés en charge du chantier.En effet le commanditaire a eu beaucoup de mal à trouver un architecte qui convienne. Il fait appel à Henry Van de Velde (icône de l'architecture Art Nouveau), qui est un grand nom, il est en collaboration sur ce projet avec Emile Antoine Bourdelle. Les deux architectes font appel aux frères Perret pour avoir des renseignements sur le béton. Finalement pour l'ossature de béton du bâtiment Perret est juste consultant, ce sont les entrepreneurs du projet. Mais Auguste avait des idées bien précises en matière d'architecture et donc il va outre passé son rôle de consultant et modifier la forme de l'ossature du bâtiment. Il modifie aussi sa physionomie, la façade et la salle de spectacle. Il propose ainsi cette nouvelle proposition qui est moins cher que le projet initial. Le commanditaire est alors très intéressé et Perret se retrouve chef d'orchestre du projet. Cela n'a pas plu à Van de Velde qui part en grandes pompes et Perret se retrouve maître d'œuvre du projet. Bourdelle sera le sculpteur et Denis de la peinture.
Après ce bâtiment fit grand bruit par sa physionomie. A chaque angle il y a un énorme pylône de béton armé qui sont reliés par des arcs doubles en plein cintre. C'est une carcasse monolithique, très solide et très inédite en architecture à cette époque. Il y a un remplissage par une maçonnerie de brique + un habillage par des plaques de travertin (sorte de marbre) ce qui est assez lumineux.
Pour la façade principale, il l'a redessine avec Bourdelle. Il va reprendre les caractéristiques du théâtre classique avec des détournement moderne. Il traite la façade de manière rectiligne et géométrique. Cela donne une composition puissante en trois temps.
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Les verticales sont très marquées sur la façade. Il y a deux pylônes qui marquent les limites latérales. Ils encadrent et bordent la façade et reprennent le motif de pylône de l'ossature, c'est une projection en façade de l'ossature intérieur sur l'extérieur. Ils ont une corniche qui est très saillante. La taille de l'avancé de la corniche est calculée de telle manière qu'il va y avoir une ombre portée qui va permettre d'équilibrer la puissance des pylônes latéraux.
A l'intérieur du grand portique (avec les pylônes et la corniche), il y a une subdivision de la façade en trois travées égales délimitées par des pilastres qui ont un dessin très sobre et qui ne présentent ni vase ni chapiteaux, en partie supérieur il portent un attique. Cet attique est subdivisé en deux éléments : un bandeau avec une inscription « théâtre des Champs Élysée, et un panneau en haut et bas relief. Ces panneaux sont de Bourdelle (qui était élève de Rodin), c'est un grand admirateur de la sculpture grec archaïque et de la sculpture roman. Les personnage qu'il a sculpté sont liés au théâtre ou à l'opéra avec un Apollon entouré de ses 9 muses des arts et des lettres. Sa façon de sculpter est très moderne et dynamique. Il y a une adaptation de la sculpture au cadre architectural en parallèle aux chapiteaux médiévaux. Il y a une expression aussi très forte.
La façade est très épurée, Auguste aurait aimé une façade aveugle, avec que du mur mais il n'a pas réussi à imposer cette idée. La façade reste tout de même une interprétation moderne du théâtre classique avec une composition rigoureuse, car il y a les différents éléments qui compose traditionnellement la façade d'un théâtre. Il y a aussi l'épuration de la colonne traditionnelle, l'attique avec des figures allégoriques sauf que l'attique normalement vient en couronnement de l'élévation. Le système de proportion reprend le système classique. La façade a une grand force visuelle ainsi et est très évocatrice. Auguste montre qu'il maîtrise son architecture.
A l'intérieur il y a différents espaces. Ce n'est pas un bâtiment très grand, alors il veut donner une impression d'espace, c'est une réelle contrainte du bâtiment, il faut donner l'illusion.
La zone d'accueil: est construite avec l'ossature de colonne très épurées, reliées par des poutres en béton armé. Les poutres dessinent un dessin à caisson opaque ou translucide, qui est repris au sol par le dessin du dallage. Grâce à cela il donne l'impression que l'espace est dilaté. Le décors est sobre, et les couleurs douces. Il y a aussi deux escaliers qui se font face avec un départ de marche en volute arrondis.
La grande salle n'a pas le même discours, il y a un décors plus chargé et plus coloré. C'est une salle arrondie à l'italienne. Il y a une sorte d'imposante coupole, mais ce n'est pas vraiment une coupole normale au sens structurel. C'est plutôt une sorte de couronne ou dais (fabriqué en staff qui est une sorte de plaque), elle est peinte par Maurice Denis. La verrière au dessus de la couronne est suspendue par des systèmes de câbles à l'ossature de béton.
On dit d'Auguste Perret qu'il a inventé le classicisme moderne. Après nous entrons dans la période de l'entre deux guerres le style Perret va trouver son aboutissement, son apogée.
Il affirme le principe de l’ossature, le système pilier, poutre, dalle de béton comme éléments nécessaires à construction, à l’inverse du mur qui n’a plus de rôle porteur, et qui devient un remplissage, une sorte de maquillage. Il est novateur dans son agencement, il reprend de la tradition avec les pièces en enfilades, mais il est organisé différemment dans l’espace. Ce bâtiment a été abondamment commenté par la presse de l’époque. Il a gagné ses lettres de noblesse à l’étranger, notamment grâce à Le Corbusier qui passe un moment dans l’atelier de P.Behrens en Allemagne, et lui parle de ce bâtiment. Le bâtiment est remarqué par son aspect inédit. C’est le prototype de l’édifice moderne de luxe. Il n’y a qu’un seul appartement par niveau. Ils sont très lumineux, sains, une fenêtre dans chaque pièce. Il y a un ascenseur, l’électricité, des salles de bains, un concierge, c’est un immeuble haut de gamme. Il est réputé pour des questions de confort.
Après ce coup d’éclat, les frères Perret récidivent, ils vont affirmer leur intérêt pour le béton, et s’y lance à corps perdu. Leur père décédé en 1905,  il n’ont plus d’obstacle pour affirmer leur amour pour le béton. Ils vont devenir les spécialistes de ce grand matériau et de cette façon de construire en France. Ils construisent beaucoup.
L’entre deux Guerres.
C’est pendant cette période que le style de A.Perret trouve son aboutissement et son apogée. Le béton armé commence à trouver ses lettres de noblesse et à être reconnu comme fiable. La première guerre mondiale en est un peu pour quelque chose. Il a fallu construire des usines d’armement rapidement et qu’elles soient solides. On a donc utilisé le béton armé, il est donc rentré dans les habitudes constructives française. On commence à l’intégrer dans la vie quotidienne. 
L'Eglise Notre Dame de la Consolation, Le Raincy.
Bâtie à la mémoire des morts de la bataille de l'Ourcq. C'est l'une des premières de la seconde guerre mondiale. Elle est construite entre avril 1922 et juin 1923. le chantier est rapide par la simplicité du bâtiment et de son plan. C'est la première église entièrement en béton armé en France. Le choix est volontaire et affirmé. Le matériau n'est pas embelli. Il est livré tel quel. Beaucoup d'innovations architecturales apparaissent dans le contexte des églises. Ici, c'est une solution inédite.
Plan basilical, sans transept. Plan rectangulaire. 1000 m2.
Grande austérité à l'extérieur. Couleur grise du béton. La tour-flèche marque la façade d'entrée. C'est un vrai signal dans la ville. Elle affirme le rôle religieux de l'édifice. Si on l'enlève, l'église ressemble à un hangar industriel. La tour-flèche est très autonome. Elle se détache assez nettement du reste du bâtiment. Elle rappelle à la fois le minaret arabe et la flèche gothique. Elle est moins travaillée que le reste du bâtiment.
Grand intérêt pour la colonne. Elle structure l'espace intérieur. Elles n'ont ni base ni chapiteau. Elles sont organisées en quatre rangées de sept colonnes chacune. Les colonnes définissent l'espace et portent le bâtiment en entier. Elles donnent une impression d'extension de l'espace par leur nombre.

Le choeur est placé sur une estrade. Le maitre-autel s'y trouve. Cela crée un espace dessous pour la sacristie.
Le plafond est voûté. Il est formé de voiles minces de béton de 3 ou 4cm d'épaisseur en anse de panier. Perret a déjà testé cela dans le dock Wallut en 1915 à Casablanca. Il faut souligner l'importance de leur expérience en Afrique du Nord. Perret et frères ont collaboré avec Albert Ballu au Maroc. Il était intéressé par les compétences des frères Perret sur le béton. Au Maroc, on se permettait plus d'essais architecturaux qu'en France.
Cette question du couvrement traduit une préoccupation du moment ; réussir à couvrir le plus d'espace possible. On l'a vu pour le métal au 19e avec la galerie des machines à Paris. On retrouve une volonté semblable dans le béton.
La partie inférieure du mur de l'église est faite de panneaux pleins en béton. Au-dessus à 2m10, le mur prend la forme de claustras ; grands panneaux ajourés par des motifs géométriques. Du vitrail peut y être inséré dans ces motifs. Ils sont conçus par Marguerite Huré. Elle introduit de l'abstraction dans le domaine du vitrail religieux. Quelques scènes figurées. Les motifs sont issus de cartons conçus par Maurice Denis. Les panneaux sont très colorés. Ils laissent passer la lumière naturelle. Cela crée tout un tas de jeu de couleurs. Une ambiance intérieure extrêmement lumineuse. Toutes les façades du bâtiments sont traitées ainsi. Cela tranche totalement avec l'austérité extérieur. Cela rappelle la luminosité architecturale gothique. La confrontation du vitrail et de la structure de béton est très subtile. Très grand raffinement dans l'architecture du béton.
La chapelle est surnommée chapelle du béton armé.
Elle est construite avec un budget serré donc la qualité du béton n'est pas exceptionnelle. Du coup, dans les années 60, la chapelle subit de lourdes restaurations. Certains panneaux des claustras ont été changés.
La ville est faite de toute une série de bâtiments industriels. Ce sont beaucoup de hangars en béton armé construits rapidement pendant la première guerre mondiale. L'église crée un lien avec. C'est réellement une église de quartier pour les ouvriers.
Auguste Perret était très fière de cette structure. Elle lui a permis de prouver les qualités du béton. La chapelle a beaucoup influencée le chantier d'autres églises. Perret construit un vrai discours architectural et une prise en compte de la symbolique. C'est un moment clé dans la carrière de Perret.

Le style de Perret va culminer avec le palais d'Iena, à Paris. Il est conçu en 1936 pour accueillir le musée des travaux publics. C'est une commande d'Etat par le ministère des travaux publics. Cela sous-entend des moyens financiers importants et une grande symbolique. Le chantier a lieu dans le contexte de la préparation de l'exposition internationale dans les arts et des techniques de la vie moderne à Paris en 1937. Le musée abritait de grandes maquettes du génie civil. Elles sont très volumineuses donc les salles doivent être imposantes.
Perret ne va pas terminer le bâtiment. Il construit l'aile sud et la rotonde. Il meurt en 1954. Son élève Paul Vimond construit entre 1960 et 62 l'aile nord. Gilles Bouchez achève le bâtiment dans les années 90.
Le bâtiment est monumentale alors qu'il n'est pas très grand. C'est vraiment une impression de monumentalité.
La parcelle est triangulaire. Le bâtiment s'y adapte en étant en forme d'isocèle. Le sommet est fermé par une rotonde. Tout le bâtiment est en béton armé.
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Perret développe le principe de la double ossature. Pour les ailes, il construit une ossature extérieure ; la primaire. Elle est composée de colonnes libres de 12m de haut posées sur une poutre épaisse, elle même sur une série de supports complexes. La colonnade est flanquée de claustras. Les colonnes s'effilent vers le bas. C'est l'antithèse de la colonne de pierre antique. Mais cela rappelle la colonne médiévale musulmane comme dans la mosquée de Kairouan.
Une ossature secondaire délimite les éléments intérieurs et porte les planchers. Elle se glisse dans la primaire. Cette double ossature est valable pour tout le bâtiment.
La rotonde ; reprend le même principe. Une première colonnade monumentale soutient l'entablement et la couverture du bâtiment. L'ossature interne est faite de deux piliers qui encadrent la colonne primaire. Cela la met en valeur. Les piliers soutiennent un entablement intérieur formé de claustras dans des dessins triangulaires. Cela délimite des travées. Elles sont marquées par des baies vitrées rectangulaires. On retrouve l'intérêt de Perret pour la lumière naturelle. Les maquettes ne craignent pas la lumière naturelle. La rotonde est à l'entrée du bâtiment.
1989 : mosaïque par l'artiste Martial Raysse.
Salle en hémicycle qui servait de salle de conférence. Il y en a un couloir autour. La salle est aveugle. Elle est couverte de deux coupoles superposées. La coupole supérieure forme le dôme que l'on voit de l'extérieur. Elle est toute en béton armé en résille avec des panneaux de verre pour laisser passer la lumière.
Pourquoi une double coupole ? Cela permet de contrôler l'arrivée de la lumière qui est plus tamisée. De plus, cela donne plus d'acoustique. Confrontation lumière et béton = fluidité et dureté. Chez Perret, la lumière est un vrai matériau.
Les colonnes sont omniprésentes dans ce bâtiment. Les salles intérieures sont structurées de files de colonnes sans bases. On les appelle salles hypostyles. Les colonnes extérieures ont un chapiteau mais pas celles à l'intérieur. Elles sont cannelées et très élancées. Elles s'effilent vers le bas. Perret s'inspire de l'architecture grecque archaïque dont le Parthénon à Athènes. Il réinterprète de manière moderne le vocabulaire antique. Il inverse car il veut révéler les qualités du matériau qu'il utilise. Dans l'Antiquité, la colonne est évasée vers le bas pour supporter le poids des tambours en pierre. C'est une raison technique. Perret est rationaliste donc le matériau définit la forme architecturale. Perret travaille avec le procédé Hennebique. Il l'utilise pour relier les colonnes, les poutres et les entablements. Les colonnes ne sont plus un empilement. Le tout est lié et encastré. Le béton est sculpté d'un décor de feuilles au niveau du chapiteau. Il crée un nouvel ordre architectural. Perret utilise vraiment les qualités du matériau et le révèle. Il a eu l'idée de la forme de la colonne en voyant un palmier en Egypte qui poussait plus épais à son sommet. Les colonnes sont faites par des coffrages en bois donc elles ne sont pas parfaitement rondes. Elles sont polygonales mais cela ne se voit pas à l'oeil nu.


L'escalier est en béton armé. Les marches sont en pierres calcaires et la rampe en fer forgé. C'est un escalier tournant, suspendu. Deux volées. Il semble tenir tout seul. Forme de coeur ou de fer à cheval au choix... Très majestueux et très léger. Il est mis en valeur car il se détache devant une paroi de claustras. La lumière chatoie ses formes.

LE CORBUSIER
Charles-Edouard Jeanneret
[bookmark: _GoBack]
Le Corbusier s'était fait un costume ; noeud papillon, lunettes rondes. Il attire les médias. Il prend son pseudonyme en 1920. Capacité médiatique et polémique.
Perret et Le Corbusier étaient amis. Ils se fâchent en 1923 à cause d'un désaccord architectural sur la fenêtre. Perret a toujours conservé la fenêtre verticale traditionnelle tandis que Le Corbusier prône la fenêtre horizontale. Tandis que Perret se place dans la lignée du classicisme structurel, Le Corbusier fait parti des modernes radicaux. Il utilise le béton armé. Il prône un renouvellement radical des formes sans aucun héritage. Il fait parti de l'avant-garde. Activité plastique progressiste. Le Bauhaus et De Stijl sont des mouvements d'avant-garde. Constructivisme en URSS.
A l'occasion de l'exposition internationale des arts décoratifs et industriels en 1925, Le Corbusier présente le pavillon de l'esprit nouveau en béton et en métal. C'est très épuré. Des volumes géométriques. Cela a fait grand bruit. Début de la maison comme une machine à habiter.
Les architectes progressistes se regroupent avec des plasticiens et des designers au sein de l'union des architectes modernes (UAM) en 1929. Le CIAM ; congrès international d'architecture moderne est créé en 1929 et dure jusqu'en 1959. C'est un lieu de débats architecturaux de l'avant-garde du monde entier.
Robert Mallet-Stevens
Charlotte Perriand
Pierre Chareau
G Guévrékian
H Laurens
T.V Doesburg

Le Corbusier nait en Suisse. Son père travaillait dans l'industrie de l'horloge. Il intègre une école d'art. Il est marqué par son prof Charles l'Eplattenier. Ils resteront en correspondance toute leur vie.
Le Corbusier est un grand voyageur. Au Brésil, il a marqué toute une génération d'architectes dont Lucia Costa et Oscar Niemeyer, architectes modernistes. Il fonde la revue l'esprit nouveau. C'est un théoricien. Il a écrit 34 ouvrages, une centaine d'articles. Il fait environ 305 projets. Tous n'ont pas aboutis. 78 édifices dans 12 pays. Il travaille souvent avec son cousin Pierre Jeanneret.
Le Corbusier a inventé le système dom'Ino ; domus et innovation, en 1914. Le système en béton est basé sur l'articulation de poteaux et de dalles. Cela forme l'ossature de n'importe quel bâtiment. Les murs sont ajoutés comme des parois de remplissage. Cela permet de construire vite.
Les cinq points d'une architecture nouvelle sont illustrés dans la villa Savoye (villa Les heures claires), 1929-31. Il utilise les pilotis comme ossature porteuse du bâtiment. Il place dessous le garage. L'automobile est une icône de la société machiniste.
Oublie la logique de fondation du bâtiment
façade libre. Les parois sont des écrans légers enduits de blancs, couverts de fenêtres en bandeau (horizontales).
Éléments végétaux sont importants chez le Corbusier. Nature très domestiquée
toits-terrasse
Le Corbusier s'inspire de Garnier pour ses cubes en béton avec un toit terrasse et de sa proposition d'immeuble sur piloris pour la fondation Rotschild.
La question de la circulation est très importante chez le Corbusier. Ossature importante comme chez Perret.

C'est difficile pour un architecte de faire totalement table rase du passé. Le Corbusier a tout de même des références inavouées.

Après la seconde guerre mondiale, on passe à une utilisation massive du béton armé en architecture. Nécessité de construire vite et beaucoup. Il faut donc industrialiser la construction. C'est le matériau fétiche de la période des Trente glorieuses. Forte hausse économique. Volonté de progrès. Il faut moderniser. La seconde guerre mondiale a fait des destructions très lourdes sur l'ensemble du territoire. Les villes sont très touchées ; portuaires, industrielles et stratégiques. 460 000 immeubles détruits. 2 millions sont très endommagés. 60 000 usines. Beaucoup d'infrastructures n'existent plus. La reconstruction dure pendant 10 ans. Le chantier colossal est dirigé par le ministère de la reconstruction et de l'urbanisme (MRU) créé en novembre 44. Le rôle de l'Etat s'affirme et s'impose. Tout le chantier est contrôlé.
Question du confort des logements, du réseau des circulations et de gestion de la densité sur les territoires urbains.
On part sur une reconstruction à l'identique. Ex : St Malo. Cependant, ils sont reproduits d'une façon plus moderne. Ex ; les rues sont élargies. Des détails modernes qui ne se voient pas forcément. Beaucoup de débats autour de la reconstruction. Les chantiers sont de véritables laboratoires. Problèmes de matériels et de main d'oeuvre (tous les hommes ne sont pas revenus de la guerre). Les matériaux sont difficiles à acheminer car les usines sont détruites et les voies de communications aussi. Or, il faut aller vite car les gens n'ont plus de logements. Des conditions difficiles de reconstruction. Perret et Corbusier font partis des architectes de la reconstruction.
Perret reconstruit la ville du Havre.
Elle a été détruite car son port est stratégique. Le centre ville est rasé. Perret travaille avec une équipe de 24 architectes. Perret propose de reconstruire le centre ville sur le modèle de l'urbanisme sur dalle ; une grande plaque de béton sur le modèle de l'urbanisme sur dalle sous laquelle on place les parkings et les câbles. Au dessus on construit les immeubles. C'est le principe de la dalle Kennedy à Villejean. Cela n'a pas été accepté par la population. C'était trop radical. De plus, cela aurait coûté trop cher. Il conçoit alors une grande ordonnance urbaine sur le sol naturel de la ville. Il reprend les tracés et les places anciennes. La ville s'organise autour d'un triangle :
		port



hôtel de ville 				porte Océane.
Un grand boulevard relie chaque élément à l'autre et ouvre sur la mer. Modernisation. 80M de large. Le reste de la ville est organisé en îlots. L'organisation est rationnelle. L'ensoleillement des nouveaux logements est respecté. De même, le problème des vents marins est pris en compte.
Le Havre est un laboratoire de l'architecture du béton. Les architectes se sont fait plaisir à innover et le budget suivait. Cela lui permet d'être inscrite au patrimoine de l'unesco. La ville présente une unité de style. Toute en béton mais avec des décors.
Les bâtiments publics sont conçus par Perret lui-même. Exemples :
l'hôtel de ville. 150M de long. Horizontal, rythmé par une colonnade et une tour de 17 étages comme un belvédère.
Église st Joseph, contrecarre la dynamique horizontale de la ville. Métaphore du phare. Plan central carré. Tour lanterne. Béton armé. Claustras de pavés de verre coloré sur toute la partie supérieure.
Appartements sont confortables : salles de bain avec baignoire, cuisine moderne et équipée. Il y a une réflexion sur la place de la femme. La cuisine est ouverte pour que la femme participe aux conversations tout en cuisinant. Cependant, la location est assez chère.
En 1947, un appartement témoin est présenté à Paris.

St Dié, Vosges.
La proposition de Le Corbusier est rejetée et il s'en vexe. Il voulait reconstruire la ville autour d'un centre très ouvert. Le centre regrouperait les fonctions principales ; mairie, théâtre... Le reste de la ville serait par zone de travail et de logements en immeubles. Mais les habitants aspiraient à un tout autre style; des maisons individuelles avec jardin en pierre de taille. Le Corbusier se retire du projet. Choc culturel entre les habitants qui ont besoin de retrouver des repères et la logique moderniste de l'architecte.
La charte d'Athènes, rédigée en 1933 au cours du 4eme ciam est publiée en 1943 par le Corbusier. C'est la référence pour la construction d'une ville moderne.

La question de la reconstruction qui est une période marquante pour l’histoire de l’urbanisme en France. Les chantiers menés à cette époque ont été générateurs de nombreux débats tant pour ce qui est de la forme de la ville reconstruite que pour la physionomie des bâtiments. Pénurie en main-d’œuvre et en chantier, le traumatisme de la guerre. Le Corbusier s’est vu refuser un certain nombre de projets notamment pour la villa Saint Si dans les Vosges. Il va mettre en place 4 unités d’habitation qui ont été construites entre 1947 et 1966 à Marseille. Il y a aussi une unité d’habitation à Briey-en-forêt entre 1957 et 1961. Il y a aussi une autre unité à Firminy 1959 et 1966. A travers ces unités d’habitations Le Corbusier montre comment il conçoit l’habitat collectif et résultent de toutes ses recherches, c’est une synthèse de son travail. Il va créer une sorte de manifeste de l’habitat collectif comme il l’avait fait pour les habitations privées (Villa Savoye).

* La « Cité Radieuse », Marseille, 1945-1952, Le Corbusier
C’est l’unité d’habitation la plus. Le projet de Le Corbusier a été proposé en 1947. L’inauguration a eu lieu le 14 octobre 1952. Le chantier n’a pas été facile car manque de matériaux et un certain nombre de procès attentés à Le Corbusier, procès attentés par la Société pour l’Esthétique Générale de la France, qui refusait cet énorme unité d’habitation entachait la ville de Marseille. Il y a eu beaucoup et a ralenti les travaux. Ces procès ont créé des lenteurs, des tensions dans l’exécution du chantier, cela a néanmoins permis de médiatiser le chantier et le bâtiment. Cette médiatisation a eu pour corollaire d’attirer de nombreux hommes politiques ainsi que des artistes tels que Picasso qui est plusieurs fois venu apporter son soutien à Le Corbusier, des architectes également. Cela a permis de faire connaître le travail de Le Corbusier.
L’extérieur, la structure
C’est un grand bâtiment rectangulaire ressemblant à un paquebot : 127m de long, 24m de large et 56m de haut. C’est un bâtiment qui va compter en tout 18 niveaux habités avec de nombreux appartements desservis par des « rues intérieures ». En dehors de ces appartements deux niveaux sont réservés à des espaces communs : un motel, un bureau de poste, qui se trouvent au cœur du bâtiment qui apportent un certain confort. Il y a 326 appartements dans cet immeuble. Toutes les mesures de ces appartements ont été construites selon le Modulor, qui est un système de mesure inventé par Le Corbusier en 1944. Il part de l’idée qu’une mesure de base correspond à un homme d’une taille d’1.83m et 2.26m de hauteur avec les bras levés : plus haut est inutile et plus bas n’est pas confortable. Idée d’une mesure parfaite de l’espace. Ensuite il y a tout un système de hauteurs sur lequel il va construire ses appartements, organiser l’intérieur. C’est très caractéristique de Le Corbusier, c’est sa signature.
Le bâtiment est monté sur des pilotis creux en béton armé brut de décoffrage. Le béton garde sa couleur grise et on voit les stries sur la surface des pilotis, traces des planches laissées au décoffrage. Ces pilotis sont associés par deux à chaque travée. On a aussi créé un sol artificiel, l’ensemble de la structure repose sur ce sol lui aussi creux. Dans ce sol artificiel passent toutes les gaines, mécanismes des ascenseurs etc. Cela permet à Le Corbusier de créer un espace technique sous les appartements. Ensuite sur ce sol on a donc une ossature primaire qui est elle aussi en béton armé, avec le système des poteaux, des poutres et des dalles en béton armé. Au-dessus on a une deuxième ossature en acier, dans laquelle viennent se glisser les appartements, conçus pour être véritablement « glissés » dans la structure de métal. Cela créé un vide d’air entre l’ossature secondaire et les appartements : cela garantie une isolation thermique et phonique. Il y a une très grande majorité des appartements qui sont en duplex et qui sont traversants : ils occupent toute la largeur du bâtiment et ont une ouverture sur chaque façade qui donne une bonne vue sur la mer et sur la montagne. Les appartements sont sur deux niveaux et s’encastrent les uns dans les autres. La rue intérieure sert le duplex montant et le duplex descendant. C’était à l’époque une proposition très intéressante et innovante de la part de Le Corbusier.
L’agencement intérieur
Les espaces intérieurs sont plutôt lumineux, assez généreux pour l’époque par la configuration en duplex. Ils sont aussi remarqués et remarquables par leur aménagement des cuisines dessinées par Charlotte Perriand et André Wogenscky, collaborateurs de Le Corbusier pendant de nombreuses années. Les cuisines sont toutes intégrées, petites mais très fonctionnelles avec tout ce qu’il faut pour le rangement, cuisson, vaisselle. Tout est très bien agencé de manière à rentabiliser l’espace. On aimait à cette époque les couleurs flashy (orange, vert, formica lisse et brillant). Système de loggias avec des balcons sous des avancées de la façade, qui apporte beaucoup de lumière et séparé de l’espace intérieur avec une cloison amovible. On pouvait ouvrir l’espace vers le balcon, possibilité d’avoir une ouverture par cette cloison amovible : très apprécié. Cela créé des sortes d’alvéoles (vu de l’extérieur). On a aussi ajouté un système de chauffage, de ventilation.
A mi-hauteur il y a des lames en béton « brise-soleil » que Le Corbusier a inventé dans les années 30-40. C’est un élément architectural important à l’époque. Il y avait trois ascenseurs dans l’immeuble, trois monte-charges, un hôtel, un bureau de poste, et sur le toit il y avait une crèche garderie, une école maternelle, un théâtre de plein-air, un gymnase. Les habitants avaient tout à disposition et pouvaient presque vivre en autarcie. C’est une structure confortable pour l’époque moderne et Le Corbusier avait envie de proposer tous ces agréments. C’était pour lui important de veiller au confort des habitants.

La politique des grands ensembles
On voit se mettre en place la politique des grands ensembles qui amènera la France à une véritable industrialisation des bâtiments. Elle va d’ailleurs choquer. Elle est réalisée dans une optique de modernisation de la France. C’est le baby boom à l’époque donc on n’a pas assez de logements. De plus, parmi ceux qui existent beaucoup sont vétustes. De nombreux logements n’ont pas de sanitaires ni d’eau courante : les conditions sont limites. Les gens vivent nombreux dans ces logements (plusieurs générations cohabitent) et au lendemain de la Seconde Guerre Mondiale les gens ne veulent plus de cette vie. En 1950 il manque 3 millions de logements : situation d’extrême urgence. L’une des réponses apportées par l’Etat à ce problème de société est la politique des grands ensembles.

* La Cité Rotterdam, Strasbourg, 1951-1953, Eugène Beaudouin et son équipe
C’est le premier grand ensemble construit en France après la Seconde Guerre Mondiale. Cette cité va être le moyen de tester ce concept des grands ensembles : il s’agit là d’une surface de 10 hectares abritant 800 appartements. Ces grands ensembles sont de gros immeubles composés également de commerces, gymnases etc. Beaudouin réussit à construire vite et à pas cher, en maintenant un budget raisonnable. A partir de 1958 on a produit 300 000 logements par an. Cela coûte moins cher de concevoir de très nombreux logements au même endroit avec un budget restreint. Idée de simplification des modèles pour économiser, tant pour ce qui est de la physionomie des logements eux-mêmes (plans type très simples que l’on reprend d’un appartement à l’autre), que par l’utilisation de façades préfabriquées en usine pour gagner du temps au moment de la construction. Ce sont des bâtiments de formes très linéaires. Rationalisation maximale du chantier, des matériaux. Rapidité et économie sont les maîtres mots de cette politique des grands ensembles. On est sur des techniques de construction très industrielles et économiques. Le béton est produit en très grande quantité et est le matériau par excellence de l’économie.
Aujourd’hui on fait un mauvais procès à ces grands ensembles mais il faut garder à l’esprit qu’il s’agissait d’une logique d’économie. Les architectes étaient exigeants mais devaient se plier à la logique de rentabilité. Mais certains ont essayé de donner au bâtiment des physionomies inédites pour ne pas entrer dans le systématisme des formes simples.

* Les Grandes Terres, Marly-Le-Roi, 1955-1958, Marcel Lods et ses associés
C’est un plateau qui domine la Seine. Il s’agit de 9 groupes de 3 bâtiments. Pour chacun de ces groupes il y a deux grandes « barres » parallèles. Cette entité est répétée neuf fois sur le site. Chacune de ces entités regroupe une population de 600 habitants, sachant qu’il y a 1 500 logements sur cet ensemble. On voit un petit parc, jardin au cœur de chacune de ces entités (une entité = deux « barres parallèles »). Ces 9 groupes sont organisés en V avec le parc au cœur, les attractions pour les enfants, etc. Il y a aussi sur ce site des gymnases, commerces, bureau de poste… On veut éviter la monotonie que l’on attribue généralement aux grands ensembles. L’idée est de passer d’un horizon d’un immeuble à plusieurs immeubles qui se font face. Dans une perspective d’ensemble sur ce grand V on veille à un « système d’enchainements spatiaux hiérarchisés » pour créer une complexité dynamique pour éviter l’atmosphère oppressante des immeubles classiques. On veut créer un système spatial agréable pour les habitants.

* La cité des Courtillières, Pantin, 1955-, Emile Aillaud
Certains architectes vont créer des groupes immeubles de différentes formes comme le serpentin que va créer Emile Aillaud. Cet architecte est influencé par les architectes modernistes brésiliens. Oscar Niemeyer par exemple avait créé une chapelle au Brésil. Le parc des Courtillières est un des premiers grands ensembles d'habitation construits en région parisienne.
Le serpent en béton de plus d'un kilomètre de long compte 655 logements et entoure un parc de 4 ha. Le quartier est doté de plusieurs établissements scolaires et équipements publics (crèches, écoles, collège, bibliothèque, maison de quartier, centre de soins), conçus et construits par Émile Aillaud en même temps que les immeubles d’habitation.

* Le Haut-du-Lièvre, Nancy, 1956-1962, Bernard Zehrfuss
C’est un grand ensemble qui se trouve sur le plateau de la Haye. Il s’agit de deux grandes « barres » qui s’appellent le Cèdre bleu et (?). L’une fait 400m de long et l’autre 300m. Elles comprennent 3 388 logements. C’est un immense ensemble de bâtiments. Les logements possèdent tout le confort : cuisines équipées, eau courante, sanitaires. A l’époque c’était formidable d’avoir ce type de logement doté de tout le confort nécessaire. Il y avait également une mixité sociale même si par la suite les riches sont ensuite partis. Les plus pauvres sont restés ici et on a lamentablement parqué les immigrés dans ces grands ensembles. Le problème de ces HLM est qu’on prenait sur le budget de la ville donc ça s’est un peu « ghettoïsé », ça a mal tourné.

Conclusion
Ces éléments sont le fruit d’un contexte et d’une histoire socio-économique complexe. Il y a aujourd’hui des opérations très lourdes menées sous l’égide de l’Agence Nationale de la Rénovation Urbaine (ANRU). Au niveau du patrimoine cela fait aujourd’hui débat : réflexion sur le classement aux monuments historiques. Débats très vifs à ce propos, on s’interroge sur ce qu’est le patrimoine : est-il destiné à nous faire plaisir à un moment donné ? Doit-on classer des bâtiments esthétiquement pas très intéressants ? Oui.


Fin 18e, sensibilité, nouveau regard sur la nature de la part des artistes qui annonce le Romantisme. Apparition d'une préoccupation scientifique.

Ex : Joseph Vernet « Nuit, port au clair de lune »
[image: ]
Thème qu'il chérit. Sensibilité très attentive aux effets naturels. Lumière de la lune qui joue sur les nuages, tonalités. Reflets dans l'eau. Opposition avec la lumière artificielle du feu. Opposition lumière froide/chaude. Volonté d'explorer la représentation de phénomènes lumineux et visuels.

Philippe Loutherbourg « Clair de lune » 1797.


Similaire. Précision dans la représentation.
Effets atmosphériques plus mouvementés, plus spectaculaires. Ex avec l'artiste britannique Cozens et son aquarelle « Tempête entre Bressanone et Bolzano ». Capter au plus près les effets visuels crées par les phénomènes naturels. L'artiste brosse très rapidement, effets de nuées qui passent sur la surfaces, effets de lumières particuliers. Contours et formes noyés. Effets de contrastes, lavis rapide etc → l'ensemble vient donner un caractère de moment capté par le regard de l'artiste et restitué sur la feuille. Importance de la technique de l'aquarelle à cette époque là.

William Turner « Avalanche dans les Grisons » huile sur toile, 1810.
[image: ]
Fait référence à un élément précis dont il a été le témoin. Accompagnera ce tableau d'un très long poème sur l'homme et la nature lorsqu'il le présentera à la royal academy. Paysage composé. Le premier plan a un rôle fondamentale. Hamas de rocher, sapins, toit d'un petit chalet sur lesquels s'abat l'avalanche de neige et de roche. Tout est emporté. Les ¾ supérieurs du tableau sont envahis par ce motif. Pâte picturale d'une très grande audace pour l'époque, propre à Turner. Travail probable au couteau.
Les artistes rompent avec la tradition picturale académique qui prône une peinture lisse, qui ne doit pas laisser de trace du geste. Turner traite la neige avec des mouvements de pinceaux qui se croisent, effet de matière. Grain. Impression de blocs de peinture posés non plus avec un pinceau, mais avec un couteau. On est vraiment dans la cuisine du peintre qui fabrique sa matière picturale.  Couteau : façon nouvelle. Matérialité picturale qui vient servir le motif et en renforcer certains effets. Turner vient renforcer le rendu de cette matière, la force, l'opacité, la violence de cet hamas qui s'abat.  Œuvre à la fois d'observation scientifique, démarche à la fois d'un appréhension scientifique de la nature par son caractère spectaculaire. Approche picturale de ses outils et de ses moyens tout à fait neuve et originale qui va marquer le 19e siècle.

L'insolite : exemple avec Turner toujours, « Mer de glace, Chamonix » aquarelle – 1801.
Réalisme pointu dans une œuvre qui est quasiment documentaire, paysage insolite. Volonté de noter avec beaucoup de précision la structure géologique. Ciel chargé.
Xavier Leprince « Paysage de Susten canton d'Uri, Suisse ». Randonneurs qui escaladent les Alpes, sans doute les premiers alpinistes. Accoutrements étonnants. Grands parapluies, vestes courtes, pas habillés très chaudement. Énormes sacs à dos. On devine un temps très gris, très froid, très humide. Paysage hostile. Chèvres. Tout ce ceci restitue un effet atmosphérique qui au-delà de l'anecdote est un beau témoignage.
Wolf « Le lac de Thoune et le Niesen » 1776. Opposition bande rocheuse sur la gauche, insolite, et ce vaste paysage sur la droite. Lac, montagne, neiges. Paysage qui peut apparaître anodin et d'une très grande simplicité. Pas de présence humaine. Ou peut-être juste une petite barque discrète au milieu du lac.
Michallon, peintre français « Lac et montagnes » pas d'identification des lieux par les spécialistes. A sans doute travaillé d'une terrasse ou d'une fenêtre. A l'époque ces représentations étaient tout à fait nouvelles et audacieuses. Effets de lumière et d'atmosphère très précis voulus par les artistes, ici sentiment de brume et de lumière.

Célèbre tableau de Friedrich « La mer de glace » 1823-1824.
Vision étonnante de la représentation de la banquise qui est curieuse car on trouve au premier plan un hamas de glace marqué par des mouvements si violents qu'on se croirait face à un hamas de pierre. Très dur. Au contraire au second plan espèces d'icebergs qui semblent surgir de la banquises. Formes étonnantes. Violence marquée par ces formes très aiguës, très pointues. Lignes obliques qui se heurtent les unes les autres. A droite on aperçoit la coque d'un bateau complètement absorbée par cette masse. Travail extrêmement précis et descriptif qui nous apporte la sensation d'une observation très sensible, très attentive du paysage, de la nature, qui lui donne une dimension romantique, presque fantastique ? Réflexion sur la mort, la nature très hostile, la fragilité de la nature humaine avec la coque du bateau. Sensibilité quasi mystique.

Turner « Tempête de neige. Hannibal franchissant les Alpes » 1812.

Grandes dimensions, peinture d'histoire. Miroir des états d'âmes humains. Observation d'une nature dans sa réalité, dans sa mobilité. Captation des effets de lumière et de couleur. Approche romantique de la nature par la dramatisation de la scène. Sorte de nuée, de tsunami terrifiant qui semble vouloir tout recouvrir, même le soleil qui perce à peine en haut à gauche. Les hommes sont à peine visibles.
Rôle des artistes des pays anglo-saxons et germanistes dans l'émergence du paysage dans la peinture de l'époque est très importante. Le sublime va rejoindre une quête qui lui est propre, une recherche spirituelle, plus symbolique que descriptive. Ce sont des artistes qui sont à la fois plus sensibles à l'idéal classique, réfractaires à certains idéaux du siècle des lumière. S'agacent du rôle un peu trop important que l'on veut donner à la raison à l'instar du spirituel mais en même temps sont très attentifs à la réalité des choses. Positions très paradoxales. Vont beaucoup s’intéresser au Moyen-Age. Motif de la cathédrale va beaucoup se développer. Ils sont assez nombreux. Ils vont évoquer une spiritualité cachée dans la nature dans leurs traités. Combattent les théories scientifiques physiques de Newton. Introspection méditative presque psychologique que l'on note surtout dans les œuvres de Friedrich. Né la même année que Turner. Refuse de faire le traditionnel voyage en France et en Italie. Rejette la trop forte influence du modèle italien préférant : « Les honnêtes gens qui ne sont pas allés à Rome, qui ont des yeux en bonne santé et qui étudient la nature d'après la nature et non d'après des tableaux. » Revendication de son territoire (concepts de nation et de patrimoine apparaissent à ce moment là en Europe). Dans la nature tout est manifestation de Dieu, tout a une signification symbolique et religieuse extrêmement précise.
Le Moine au bord de la mer Friedrich
Cet artiste privilégie une représentation de paysage, et abandonne le pittoresque pour tendre vers une sobriété, qui est très expressive. Le moine est seul sur une bande de terre, sans qu'il y est de végétation. Ciel immense, qui marque l'immensité que suscite la composition. Sentiment d'infini divin. On devine la présence du soleil derrière les nuages.

Voyageur au dessus de la mer de nuages
Toujours la personne seule, face à l'immensité, tournant le dos au spectateur. La figure invite le spectateur à rentrer dans l'oeuvre. Paysages que l'on peut identifier. On retrouve le motif du premier plan de la terre ferme et donc du monde concret, mais en même temps celui des roches, qui pour l'artiste sont le symbole de la foi, socle solide sur lequel peut s'appuyer l'homme. L'homme est tourné vers la lumière divine. Il y a beaucoup de brume, de brouillard traduisant l'incertitude des hommes, leur difficulté à trouver leur place dans le monde.

Retable de Tetschen 1810
L'artiste renonce aux modes de représentation habituels, avec la foule se pressant autour des croix. Au contraire, il donne au paysage le rôle spirituel. Tout se fait au profit d'un paysage où l'on retrouve la montagne et le rocher. Le chemin doit mener l'homme vers le Christ. La forêt représente le monde des croyants, des fidèles. Il y a un soleil couchant derrière la montagne, on voit les trous rayons vers le ciel. Lumière vers laquelle le Christ est tourné. Il tourne le dos aux spectateurs. Sur le tour du retable on trouve des motifs traditonnels (angelots...). La nature a une fonction symbolique très importante.

Paysage de montagne avec arc-en-ciel 1810
Jeu formel et symbolique de cet arc qui veut représenter un arc-en-ciel, motif symbolisant le passage entre la terre et le ciel. L'homme est seul, nous tournant presque entièrement le dos. Scène nocturne. On aperçoit la lune, et ce serait un arc-en-ciel lunaire, très rare. C'est un paysage observé, dont les éléments sont restitués dans une optique de réalisme.

"Deux hommes sur la grève au clair de lune" 1817
"Deux hommes au crépuscule" 1830-35
Deux tableaux d'un ensemble qu'il a pu réaliser sur le motif d'hommes se trouvant face à un paysage. Il y a la présence de l'eau, de la mer. C'est une source de lumière avec les reflets que l'on retrouve souvent dans les oeuvres de l'artiste. On a des formes très bien découpées, très nettes, avec des effets de lumière qui témoignent d'une grande observation. C'est un artiste qui étudie toutes les variations de la nuit, du jour, du matin...

Gustave Carus Monument à la gloire de Goethe
Il publie un petit ouvrage: "9 lettres sur le paysage". L'homme s'engage dans une chose mystique.  Brume qui se lève, importance du ciel, de la lune, des motifs des arbres. Répond à une représentation du mystique. Sur le plan technique, ces artistes restent traditionnels.

Carus Nocturne à Rügen. Vue sur la mer, à la ligne d'horizon il y a juste une petite bande de terre. Il y a deux mouettes en bas à droite qui viennent donner l'échelle et qui reprend le thème du voyage de la vie, de la naissance à la mort, vers le Paradis.

Schinkel KF Rive de la Spree près de Stralau
On a très souvent dans les tableaux de cette période, marquée par le romantisme, des compositions de vignette. Le dessin est entouré par un demi cercle noir. C'est très serein, très poétique, avec des effets de contrejour, des effets dans l'eau. Réplique presque parfaite de l'élément principal.

Dahl Port de Copenhague au clair de lune
Présence de l'encre au premier plan. Certains y voient le symbole de la foi. Ce serait un soutien terrestre pour les hommes.

Les artistes germaniques et britanniques jouent un rôle important dans le motif du paysage. Il y aura le paysage romantique, et le paysage réaliste.

Gritin Château de Bamburg fin du 18°
Romantisme: aucune végétation ne peut pousser dans ce lieu, rendu impressionnant. Roche imposante et ruine d'un ancien château. Les effets de lumière renforcent les effets pittoresques et dramatiques de ce tableau.

Turner – La cinquième plaie d’Egypte 

Artiste qui a suivi les cours de la royale académie. Il a été curieux sur le voyage qui l’emmène sur les iles britanniques , il se singularise par des démarches personnelles . On trouve chez lui , l’expression de deux modes d’expression : la permanence d’un mode expression classique et une rupture .

Le tableau de la plaie d’Egypte apparait comme inscrit comme l’approche des artistes britanniques de l’époque. C’est une relecture du texte biblique dans lequel on trouve de la fantaisie. Turner évoque la cinquième plaie d’Egypte , ancien testament et en même temps il ne montre pas la cinquième plaie ( averse de grêle qui noye la nature) mais la septième ( il évoque le feux ) . Il évoque un condensé , une réinvention de ces deux épisodes. 

L’artiste a toujours eu beaucoup de référence pour des sources littéraires et en même temps l’invention pour lui a toujours été important. Le tableau évoque le thème biblique , par le paysage et non par une représentation anecdotique , les figures humaines sont rares ici.On trouve une pyramide au centre éclairé par une lumière blanche. La nature déchainée a le premier rôle ici et la façon dont le déchainement atmosphérique vient marquer le paysage avec des crevasses et les montagnes.

On trouve des contrastes  de tons claires et obscur pour montrer le déchainement atmosphérique. Dans une gravure en noir et blanc , Turner ajoute un éclair qui vient frapper le sol à droite. 
On trouve ici une nuée qui semble engloutir le paysage , la lumière joue sur la lumière artificiel et dans le ciel au second plan , avec des tonalités qui viennent renforcer l’aspect terrifiant. 
Pour Turner on trouve un effet spectaculaire de la nature en général.

Cozens – Etude de paysage
Meilleur aquarelliste du 19ème , il travaille beaucoup en Italie , met en point de nouvelle technique de travail et la technique meme de l’aquarelle , il participe au grand mouvement de découverte de paysage . Il réaliste de nombreuses études.Avec simplement de l’encre. Le pinceau dessine rapidement avec une grande rapidité d’execution. IL restitue l’essentiel du paysage en peu de traits fins . 
Ce travail nouveau sur le motif marquera la génération des artistes britanniques qui vont suivre .
Turner , Matin sur la montagne de Coniston Cumberland 1798

Observation très fine de la nature et souffle poétique romantique qui anime Turner. Il représente un site identifié , que Turner accompagne d’un poème dans le catalogue d’exposition de l’époque . Il cite un poème de Newton «  paradis perdu « .Esprit moins mystique de Turner mais il est a recherche de spiritualité . Cette œuvre est marquée par l’importance qu’il donne aux contrastes de couleurs et de masse coloré , c’est ce qui le rend originale : une touche assez épaisse qui ne définit pas la forme avec rigueur mais c’est une approche personnelle différente. 

Turner – Didon construisant Carthage 1817
L’analyse de la lumière est fondamentale pour Turner dans un lien avec la couleur.
Le lorrain – Port de mer avec l’embarquement de la reine de Saba 
Turner a copié le Lorrain , il considérait que ses propres œuvres répondaient à celles du Lorrain . 
Turner est marqué par Le Lorrain pour les choix de thèmes , de composition et surtout par la manière dont l’artiste français joue avec le contrejour et la lumière qui se lève face au spectateur légèrement décentré.  
On voit bien les architectures semblent etre dissoute par la force de la lumière dans le tableau sur Didon , de meme que le reflet de l’eau montre un constraste avec le premier plan. 
Turner marque une relation symbolique au jour qui selève , il évoque l’emergence d’une civilisation .

Turner – le déclin de l’Empire carthaginois – 1817

On trouve toujours une référence au Lorrain . On voit bien que Turner observe beaucoup d’attention sur la lumière , dans une approche narrative aussi , elle peut jouer un rôle symbolique. 

Turner – Caernarvon Castle ex 1799 – aquarelle 

Le motif de l’eau sert de reflet d’une source de lumière , on trouve un jeu de contraste et de rapport entre lumière et ombre , soleil  et eau cela créé la composition du relief. 

Turner – Regulus 
Analyse de la lumière sur la lumière qu’on retrouve ici , l’artiste travaille à la fois sur le motif avec un travail à l’aquarelle durant ses voyages ,  il est attentif à la phase d’observation . 
De nombreuses légendes se créé autour de Turner , son atelier était soit disant fermé , il faisait attendre les gens dans une anti-chambre et ouvrait brusquement son atelier . 
Dans son tableau sur Regulus , ce personnage a eu les yeux brulés par le soleil , ce supplice est appliqué à Regulus , rendu aveugle . 
Un critique explique que Turner est l’inverse du Lorrain au lieu de la lumière douce de la lumière naturelle , on trouve une nature déchainée chez Turner. 

Cette observation de la nature se trouve aussi de manière plus sombre : 
Turner – Matin de gel 
L’effet de la lumière du matin dans des demi-tons , et l’effet de gel qui semblent recouvrir d’une couche fine blanche sur  le sol sont très étudiés par Turner. 

Turner – Mortlake Terrace , résidence de William Moffatt , Un soir d’été

On perçoit les effets de la lumière , des reflets de l’eau , on trouve un point de vue insolite sur les rivages. Turner travaille beaucoup sur des motifs comme celui-ci . 
On peut voir la Tamise avec le rivage de l’autre côté. La silhouette du chien aurait été un collage de Turner fait le jour du vernissage. 
Turner joue sur des variations de lumière , dans un tableau si précis sur l’observation , n’a pas été bien perçue . 
En 1857 , quand un critique français voit le tableau , Théophile Toré.

Turner – Staffa, la grotte de Fingal 
Le paysage est réduit à une immense étendue de ciel , on trouve au centre la fumée d’un bateau à vapeur . 

Turner – L’incendie du Parlement
Avec le jeux de redondance du feu dans l’eau qui apaprait comme un motif essentiel chez Turner qu’on retrouve dans une œuvre des plus célébres : 

Turner , Pluie , vapeur vitesse , le Great western Railway – 1844
On a ici un jeux d’un paysage qui disparait au profil des effets atmosphériques ( brouillard et pluie , vapeur ).
Turner produit une observation très précise de la nature qu’il retraduit dans ses peintures qui deviennent des paysages presque imaginaire avec des éléments qui font disparaitre les motifs . 

Constable – Sur la Stour 

A travers ses écrits on voit  à quel point il était attaché à un observation attentive de la nature pour représenter des paysages contrairement à Turner qui voyageait beaucoup . 

La lumière est la clé d’interprétation du sentiment pour lui . Le paysage est véritablement un motif sur lequel il travaillera longuement , il notait beaucoup la date et l’heure à laquelle il faisait ses études . Il travaille sur le motif et dans un second temps il reprenait ses notes à l’atelier pour élaborer des compositions finies .
Pour le ciel donne l’harmonie à l’ensemble de la composition . 

Constable – Helmongham dell , vallon dans le parc, ( suffolk) 
Le peintre reste fidèle à la composition de chaque chose dans la nature .Tout cela est scrupuleusement représenté après l’ébauche.

Constable – Wivenhoe Park ,Essex
Paysage banale , on trouve une représentation fine des effets de la lumière dans l’eau . On trouve un grand intérêt pour les nuages , le travail de la couleur qui apparait sur les nuages  qui captent la lumière d’une façon importante . Le ciel et le nuage apportent sur le sol des effets importants d’ombres ou  de lumières que l’on retrouve sur cette peinture . 

Au-delà d’un tableau classique , Constable apporte un regard nouveau qui va au-delà la simplicité , un regard nouveau sur la lumière. De plus Constable rend compte d’une organisation spatiale du partage des terres en Angleterre, il présente une nature maitrisée.

Constable – Le gué ou la Charrette de foin 1821
Un des tableaux les plus connus en France , il a exposé au Salon à Paris en 1824 ou il a fait sensation. 
On retrouve un regard attentif sur le ciel , des ombres d’ombre et soleil sur le sol , et les effets de brillance sur la surface de l’eau. 

Bonington Les Salinières près de Trouville. Il fréquente Eugène Delacroix et va voyager. Il apparaît comme important en tant qu'aquarelliste et peintre sur motif. Il peint des études réalisées dans la nature. C'est un artiste à la charnière entre le traditionnel et le modernisme. Il est très attentif aux effets de la lumière, en particulier par l'analyse du ciel. C'est une peinture très cursive. Bonington Sur les côtes de Picardie 1825. Il va chercher les grandes masses. Sur cette reproduction, on voit sa façon dont il varie sa touche et la qualité même de la pate picturale liquide à la base, qu'il travail pour un meilleur rendu des matières. Chaque masse a sa propre technique. Il expérimente beaucoup à travers ses paysages, et se montre très attentif à des effets de brouillard. Rouen 1825.

Au même moment, les artistes français sont en pleine mutation, et la période est encore marquée par le néoclassicisme, avec des démarches très théoriques et scientifiques. Les oeuvres sont toujours marquées par la hiérarchie des genres. On a de plus en plus de paysages historiques, de petites scénettes incluses dans de vastes paysages. L'île de Sora de Bidauld Le tableau représente un site réel, malgré qu'il soit très académique dans sa composition et sa réalisation. Il s'inscrit dans la tradition du paysage composé (paysage construit dans l'atelier), alors même que Gidauld réalise un site réel. Royaume de Naples, grand tableau. Paysage encadré par des motifs composés de massifs, de collines, d'éléments géologiques...
Ce tableau témoigne de l'évolution du paysage. Il semble évacuer toute référence à l'antique, et cela trahit l'étude sur le motif. Ce sont des tableaux ayant des critiques partagées (trop naturel ou non).
Bidauld Les chutes de Tivoli. Il s'agit d'une étude spécifique pour les effets. On retrouve les effets d'ombre sur la lumière du soleil. La position des roches, l'effet de l'eau qui coule... On a un effet de groupement sur quelques effets de la nature. Cette démarche va se développer au début du 19° siècle.

Valenciennes expose aussi. Narcisse se mirant dans l'eau. Homme accompagné de deux chiens. Petite figure dans un paysage gigantesque. Grande profondeur au centre de la composition qui vient distraire le regard, avec son effet de perspective. On va du premier plan du miroir d'eau, vers le visage de Narcisse clair, et enfin vers le centre. Artiste important pour ses écrits théoriques. 1800 éléments de perspectives pratiques pour un artistes... Ouvrage fondamental dans lequel il va donner un certain nombre de précepts que vont suivrent des artistes.

Il va beaucoup travailler sur la création d'un prix de Rome pour le paysage. Il y parvient en 1797 avec le prix de Rome du  paysage historique. Michallon Démocrite et les Abdéritains, référence à l'antiquité, 5° siècle av Jc. Le philosophe Démocrite va méditer dans une ville Abdel. Premier prix de Rome des paysages historiques en 1817. Des tâches de couleurs vont atirer le regard du spectateur du visage de Démocrite vers la ville (tout au fond).

"Frascati" Michallon reprend le principe de reproduire un paysage en Italie avec une danse de paysan italien. Imaginaire mais en même temps appuie sur des sites qu'il a pu visiter.

Bertin Paysage avec une offrande au dieu Pan 1816. Il traduit cette importance du paysage historique en France, avec cette contruction complexe et solide. La profondeur se crée sur la gauche. Il y a la clairière cernée d'arbres.

Valenciennes conseil de travailler sur la nature, avec un travail régulier. Il conseil aussi de varier les paysages, et lieux. On va voir la première génération des paysagistes français au début du 19° s., qui vont partir observer les paysages.

Cogniet 1817 L'artiste dans sa chambre à la villa Médicis. Belle fenètre ouverte dans le fond de la chambre sur le paysage.

Cette tendance se confirme et on va voir des peintres en train de peindre sur les oeuvres. Cela amène les artistes à réaliser des études sur le motifs et ils s'intéressent de plus en plus sur la lumière. Valenciennes Vue du couvent d'Ara Coeli avec des pins. Traduit un jeu de l'intérêt sur la façon dont la lumière marque de manière originale l'architecture à gauche.

Granet La Trinité des Monts et la villa Médicis On voit comment la lumière est présente et organise l'effet de profondeur. On passe du très sombre au très lumineux. A cela s'ajoute une étude du ciel très sensible avec les nuages, que l'on va retrouver dans de nombreuses études d'artistes.

Granet papier carton Nuages et ciel au dessus du Monte Mario.
Pour le Radeau de la Méduse, Géricault se déplace jusqu'en Normandie pour voir la mer.

Valenciennes dit qu'il faut travailler les études très vite (max en 2h). Il va travailler sur le matin, le soir....

A partir de 1824, la paysage s'impose en France comme une peinture qui émerge. Mais les critiques sont vives. En 1863, (salon des refusés où Manet se fait remarquer en exposant avec Déjeuner sur l'herbe), c'est une année importante dans l'histoire de l'art et il y a la suppression du prix de Rome du paysage historique. C'est le conte de Neuwerkerke, surrintendant des beaux-Arts qui le supprime. (Il est rétablit en 1869.) Pour lui, le paysage serait politiquement incorrect, et cette orientation politique démocrate serait celle des gens qui ne se lavent jamais. La saleté physique serait la saleté morale. Malgré son succès, le paysage serait suspect et on va l'associer aux maladies morales.

Michallon La Mort de Roland en 778, Salon de 1818. Paysage de montagne austère, effets de dramatisation. Le paysage occupe la place la plus importante du tableau. Le paysage semble l'emporter sur l'anecdote.
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