USAGES ET VALEURS DU NOIR EN ASIE DE L’EST
(Résumés des communications)

Organisé par Isabelle Charrier et Marie Laureillard

CEEI (Centre d’Etude de I’Ecriture et de I’Image)
& IFRAE (Inalco/CNRS)
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Calligraphie de MURAKAMI Sant6 (1912-2005), Yoshino 55 , d’aprés un poeme de KONO Tetto 7] EF#RTE,
1995, 173%70cm

Le mardi 7 juin 2022 a ’INHA (Institut National d’Histoire de I’Art, 2 rue Vivienne, 75002 Paris)
Les mercredi 8 et jeudi 9 juin 2022 a I’Inalco (Institut National des Langues et Civilisations
Orientales, 65 rue des Grands Moulins, 75013 Paris)



1 jour : mardi 7 juin 2022 (9h15-18h15)
INHA (Institut National d’Histoire de ’Art), salle Benjamin

Matin du 7 juin
9h15-9h30 : Introduction par Isabelle CHARRIER et Marie LAUREILLARD

Session 1: Du chaos originel aux couleurs de encre

Présidence de session : Véronique ALEXANDRE JOURNEAU (Creops-Sorbonne Universite,
Langarts)

9h30-10h : Mei MERCIER (IFRAE)
Xunan 2, : une coulenr profonde et mystériense dans la culture chinoise

Dans la langue chinoise, classique ou moderne, plusieurs sinogrammes peuvent désigner la
couleur noire. Etymologiquement, ils sont associés au processus de la teinture des textiles ou au
résultat de la combustion du bois. Le sinogramme xwuan 2 est un idéogramme, composé de yao
Z., qui désigne a la fois des fils de soie et la forme menue telle un feetus, et de la graphie du
couvercle. La couleur noire pouvant avoir différentes nuances, la couleur xuan était obtenue au
bout de six trempages dans une teinture noire a base des végétaux. Il s’agit d’un noir nuancé
avec un léger reflet rouge. A ces données tactiles et visibles de la couleur xuan, il faut ajouter
une invisible valeur cosmogonique. En effet, la couleur xuan (homophone de xwan £
suspendre) est associée tres tot au ciel, comparé d’ailleurs a un couvercle rond par les Anciens.

Le xuan est donc associé aux idées de profondeur, de lointain, d’origine de 'univers et de mystere.

Ces wvaleurs, importantes dans la pensée et l'esthétique chinoises, sont commentées et
prolongées par une myriade de termes tous qualifiés de xwan : xuan pin ZHKG, xuan jian 205,

cuan wn 2R, xuan niao 2.5, scuan shn YR, xunan dnan ZVi5 ou xuan shang 25, suan he 2,
%Y, xcuan gnan DL, scuan lan TN, scuan xne 2, etc. Cette communication tentera d’illustrer
les valeurs visibles et invisibles de la couleur x#an en s’appuyant sur des textes, des images et des
artéfacts.

Mots-clés : couleur xuan, image, sinographie, rites, cosmogonie, taoisme, littérature, peinture,
patrimoine culturel

Mei Mercier, PhD, professeur agrégée de chinois et membre associée de 'IFRAE, Inalco. Themes de
recherche : les métamorphoses de la langue standardisée, phénomenes littéraires et culturels, sources
visuelles et textuelles ainsi que I’histoire culturelle et patrimoniale chinoise. Auteur des articles suivants :
« The Concept Zhiyin K17 (Perfect Connoisseur) : from Imagery Intuition to Poetic Intention » (2022),
« Chen Danging [ F}7, from painter to writer - key learnings from the phenomenon of Chen
Danging » (2022), « Entre le « moi présent » et le « moi absent », nouvelle lecture du Renjian Cibua N [8]
171 (Commentaires sur les poémes a chanter ) » (2021), « I’Etincelle de Iinspiration, de Michel
Tournier 2 Wang Xiaobo F-/[NJE » (2020). A traduit du chinois le roman e Monde futur de Wang Xiaobo
(Actes Sud, 2013).



10h-10h30 : ABE Kuniko (Akita International University)
La spiritualité et la quéte du principe vital, I'ame, la valorisation de ['instant a l'encre noire par Sesshii Tgyo (sur
Zoom)

Dans le monde artistique du Japon du XVe siecle, la tradition de la peinture a 'encre de Chine
est devenue japonaise grace au talent de Sessha T6y6, moine-peintre zen. Imprégné du style
académique des Song du Sud, ce dernier a donné a cette technique une expression
personnelle. Peintre prolifique et légendaire, vénéré depuis le XVIle siecle, il est sanctifié par
Pécole de Kano. Les sources spirituelles zen de son nom « Bateau de Neige » %5 £} ont contribué
a cette dimension mythique. Fusionnant I’art et la vie au-dela de la ressemblance, il est en quéte
du principe vital : 'ame. Sa force créatrice a 'encre noire est particulicrement dynamique dans
son Paysage d’hiver, ou la verticalité domine toute la composition. Avec des traits rudes et brisés,
le paysage, chez Sesshti, communique a tous les éléments sa force, sa volonté, et son élan. Sessha
valorise I'instant. Cette communication proposera une breve présentation de lartiste et de ses
ceuvres majeures au lavis a encre noire.

Mots-clés : Sesshu, Peinture japonaise du XVe si¢cle, Bouddhisme Zen, Peinture des Song,
Ecole Kand

Professeure associée de I’Akita International University au Japon, spécialiste des études comparatives de
P’histoire mondiale de Part. Diplomée de 'Ecole du Louvre, Docteure en histoire de P’art de I"'Université
Paris-1V Sorbonne, elle enseigne depuis 2010 « Histoire de I'art occidental » et « Histoire de Iart japonais
dans le contexte mondialy, tout en contribuant a la revue littéraire Présence d’ André Malraux sur la toile et
en intervenant dans des colloques internationaux avec publications.

10h30-11h : SATO Yoriko (Kobe Kaisei College)
La calligraphie traditionnelle japonaise : l'art du maitre Murakami Santo (sur Zoom)

Avec lart du maitre Murakami Santd, on retrouve les fondamentaux de la
calligraphie traditionnelle japonaise héritée de la calligraphie chinoise. L’art de la calligraphie
appelée Sho & se réfere aux cinq différents styles d’écriture et prend appui sur les écrits des
poctes anciens. Cet art nécessite une pratique corporelle intense dans un geste qui ne peut
s’interrompre jusqu’au dernier moment de la finition de I'ceuvre. Ferire un caractére implique
de suivre l'ordre des traits et en méme temps exprime la signification du mot. Dans
cette communication, les trois aspects essentiels de la calligraphie, a savoir la forte
corporalité, 'importance de la langue et le rapport au temps vont définir cet art traditionnel.

Yoriko Sato, diplomée en littérature francaise, spécialiste d’histoire de I'art, a étudié en Italie et en France
ou elle a obtenu le diplome de I'Hcole du Louvre et un dipléme de muséologie. Ses domaines de

recherche sont la Renaissance occidentale et le design des XIXe et XXe siecles. Conférenciere sur ’art
occidental au Japon.

11h-11h20 : Questions
11h20-11h30 : Pause

11h30-12h : HWANG Ju-yeon (Inalco, IFRAE)
Fabrique de la tradition : le noir et la terre locale chex Chong Son (1676-1759)

CHONG S6n est un peintre coréen du XVIII® siécle connu pour ses peintures de paysage
appelées couramment chin-kying (B 5%), terme spécifique signifiant littéralement « vraie scéne ».



11 a laissé beaucoup de peintures représentant des sites naturels célebres en Corée sans toutefois
suivre le langage visuel référentiel du paysage lettré chinois. Ses ceuvres sont mises en avant dans
I’historiographie postcoloniale de I'art coréen comme dépositaires d’une valeur esthétique et
culturelle inhérentes a la conception de la tradition artistique coréenne. Comment son art a-t-il
pu acquérir un statut patrimonial ? Quel role le noir, résultat visuel du mouvement du pinceau,
joue-t-il dans cette transfiguration? Pour répondre a ces questions, trois points seront abordés :
le terme chin-kyong dans la patrimonialisation de ses ceuvres, le contexte socio-culturel dans lequel
le peintre a réalisé le paysage de sa terre locale et sa technique du pinceau qui produit un effet
d’abstraction instantanée de la forme.

Mots-clés : Chong Son(FREL 1676-1759) ; chin-kying(E 5%) ; technique du pinceau

HWANG Ju-Yeon, docteur en esthétique de 'EHESS-PSL, est membre associé a 'IFRAE et
enseignante contractuelle a 'Inalco. Formée en esthétique philosophique et anthropologique sous la
direction de Jean-Marie Schaeffer, elle mene des recherches sur le terrain en Corée qui se répartissent
entre trois thémes principaux : opération de 'effet de réel dans 'image picturale produite et en circulation
en Corée prémoderne ; conception coréenne de l'occidentalité en art ; fondements théoriques de la
conception de l'art coréen.

12h-12h30 : LIU Chiaomei (National Taiwan University, CEEI)
The Chinese Paintings in the Henri Cernuschi Collection and the art of ink painting in Impressionism (sur
Zoom)

This essay explores the Chinese painting collection of Henri Cernuschi, which came from his
trip with the art critic Théodore Duret in 1872 in China, where they travelled in the major cities
for about four months and brought back to France more than five thousand Chinese art works,
mainly bronze wares, along with a number of paintings and books. In 1896, the Musée
Cernuschi was donated to the city of Paris, and became famous for its bronze collection
thereafter. Twentieth-century Chinese studies of the Cernuschi collection have been focused on
catalogues and commentaries of the bronzes, but his Chinese painting collection has not been
thoroughly investigated up until today. Recent scholarship on the influence of East Asian art
on late-nineteenth-century French painting emphasises the colour and images of Japanese prints,
as well as the generalized concept of ink painting, and considers Chinese art as the emblem of
antique civilization in contrast. This study investigates Cernuschi’s collection of Chinese
paintings within the context of contemporary avant-garde experiments, taking as examples
Manet’s cat studies and how the Impressionists appropriated ink painting technique.

Keywords: Henri Cernuschi ; Théodore Duret ; Edouard Manet ; ink painting ; Impressionism

LIU Chiao-Mei est professeure d’art contemporain et d’historiographie de I'art a la National Taiwan
University. Sa thése de doctorat soutenue a 'université Panthéon-Sorbonne-Paris 1, Cézanne : la série dn
Chatean Noir (Presses universitaires du Septentrion, 2002), élucide la question de la temporalité dans
I'impressionnisme, en particulier chez Cézanne. Elle a beaucoup écrit sur les ceuvres parisiennes de
Mondrian, les ceuvres « chinoises » de Brice Marden, et notamment sur les portraits d’enfants et les
animaux peints par Manet. Elle poursuit un projet parallele sur les livres illustrés et illustrations
scientifiques du XIXe siecle, portant principalement sur les ceuvres de Walter Crane et les représentations
animalicres.

https://scholars lib.ntu.edu.tw/cris /1p /rp00156

12h30-12h45 : Questions



12h45-14h15 : Déjeuner

Apres-midi du 7 juin

Session 2 : Le graphisme et le noir
Présidence de session : Pierre CAMBON (Musée Guimet)

14h15-14h45 : DO Yoon-Jung (Université INHA, CEEI)
La richesse du noir dans les albums pour enfants de Suzy Lee (sur Zoom)

Suzy Lee (1974 -) est une auteure et illustratrice coréenne d’albums pour enfants sans ou avec
peu de texte. Depuis 2002, elle a publié plus de dix albums, dont plusieurs ont été publiés
¢galement a I’étranger, et a illustré un certain nombre d’albums d’auteurs coréens et étrangers.
Finaliste pour le prix Andersen en 2016, elle est devenue encore plus célebre apres 'obtention
de ce prix en 2022. Elle utilise presque toujours le noir comme couleur de base, ce qui n’est pas
courant dans les albums pour enfants. Son emploi du noir est trés varié : on peut
approximativement diviser son usage du noir sur la page en quatre catégories : 1. le noir absolu :
les pages enticrement couvertes de noir. 2. le noir nuancé: les pages en noir et blanc
partiellement colorées en aplats monochromes. 3. le noir ludique : les jeux de couleurs autour
du noir. 4. le noir graphique : le contour et la trace.

Mots-clés : Suzy Lee, album pour enfants, illustration, page noire, noir et blanc

Yoon-Jung Do est professeure assistante a 'université Inha en Corée du Sud. Elle a soutenu sa these de
doctorat intitulée « Les valeurs du blanc chez Mallarmé éclairées par esthétique de 'Extréme-Orient »
sous la direction d’Anne-Marie Christin a 'Université Paris 7-Diderot en 2004. Ses recherches portent
sur I'analyse de la page dans les ceuvres poétiques, la collaboration entre les peintres et les poctes ou les
romanciers et les ceuvres poétiques francaises du XIXe siecle et du début du XXe siecle. Publication
récente : « Le pocte coréen Yi Sang, illustrateur du roman de Pak T aewon, Une journée du romancier monsienr

Kubo (1934) » (2020).

14h45-15h15 : Manuela MOSCATIELLO (Musée Cernuschi)
Le noir dans I'envre peinte et gravée d’I19 |aknchii

Surtout connu pour sa sensibilité a la polychromie comme Patteste le Royaume coloré des étres vivants
(Doshokn  sai-e), 1to Jakucha (1757-1765) s’est également attaché a réaliser des ceuvres
monochromes, ou sa personnalité s’affirme de maniére puissante. Durant les années de
production de cette célebre série, il s’engage dans 'exécution de peintures a I'encre (suzbokuga)
destinées a orner cing salles du temple Rokuoniji. Ces ceuvres dévoilent I'extraordinaire dialogue
entre la dextérité du peintre dans I'usage de I'encre et son élan créateur, atteignant un sommet
artistique sans précédent. Il en va de méme pour ses créations gravées exécutées avec la
technique du zakubanga, inspirées de I'estampage chinois, comme le rouleau Les Plaisirs de voyager
en barque (Jokyoshi) ou V'album Les Fleurs précienses du jardin mystérienx (Genpo yoka) ou le peintre,
connu comme l'un des excentriques de Kyo6to, expérimente tout le potentiel du noir.

Mots-clés : Jakuchu, Rokuonji, zakubanga

Manuela Moscatiello est responsable des collections japonaises du musée Cernuschi. Ses recherches
portent principalement sur Iart japonais des époques Edo et Meiji ainsi que sur les échanges culturels
entre le Japon et I'Europe au XIXe siecle. Auteure de nombreux articles sur ces theémes et de
monographies d’artistes japonais (Jakucht, Hokusai, Kamisaka Sekka), elle a été commissaire de diverses



expositions comme Voyage sur la route dn Kisokaido. De Hiroshige a Kuniyoshi, Jakuchii. Le royanme coloré des
étres vivants et Trésors de Kyoto. Trois siecles de création Rinpa.

15h15-15h45 : Delphine MULARD (Université de Strasbourg, laboratoire GEO UR 1340)
Lusage du noir dans les illustrations des livres de lecture de Katsushika Hokusai

Katsushika Hokusai consacra une grande partie de sa carriére a illustration de livres. 1l fut
particulicrement actif dans le domaine des romans nommés yomihon, fictions longues et
complexes dans lesquelles 'image était tout autant un atout commercial qu’une aide a la lecture.
Hokusai illustre une quarantaine de ces fascicules par an entre les années 1805 et 1810, avant de
ralentir sa production a quelques volumes par an. Dans la 17 illustrée du Bouddha Shakyamuni,
ceuvre tardive dans sa carriere, il fait montre d’une trés grande dextérité dans I'usage des
contrastes et 'intensité du noir afin d’exprimer la puissance, la violence des éléments naturels,
ou encore le dynamisme et ’éblouissement de la lumiere. En nous concentrant sur cette création
et en la comparant a des ceuvres plus anciennes, nous soulignerons la particularité dans le travail
d’illustrateur de Hokusai de I'usage du noir et son influence sur les autres illustrateurs.

Mots-clés : Yomihon, illustration, édition, Japon, Hokusai

Delphine Mulard est historienne de l'art et enseignant-chercheur au département d’études japonaises de
P'université de Strasbourg. Ses recherches portent sur I'illustration ainsi que lhistoire du livre manuscrit
et imprimé a ’époque d’Edo. Quelques publications : « Circulation et réception de Iiconographie de
Bunsho le saunier (Bunsho zoshi XEEP?) », in Arts asiatigues n1°74, 2020, p.31-44 ; « Le corps dans la
peinture narrative des XVIe et XVIIe siecles a travers I'exemple du Bunsho zoshi », Ebisn, n° 59, 2022,
p. 355-386.

15h45-16h05 : Questions
16h05-16h15 : Pause

16h15-16h45 : Victor THIBOUT (Creops-Sorbonne Université)
Gris typographique et caracteres chinois

L’introduction en Asie orientale des techniques de typographie moderne au cours du XIX® si¢cle
a marqué, pour les textes imprimés en caractéres chinois, une sorte de rupture esthétique. Ce
procédé d’impression ouvrait, certes, des possibilités nouvelles par rapport a la xylographie
traditionnelle, mais il impliquait aussi de nouvelles contraintes et il fallut des décennies avant
qu’il ne soit accepté par le monde de I’édition en Chine.

En Europe, le livre imprimé a, dans une large mesure, hérité de I'esthétique qui y prévalait déja
auparavant pour le livre manuscrit. Les criteres présidant a une répartition jugée harmonieuse
des signes d’écriture sur la page imprimée se sont progressivement vus érigés en normes a partir
du XV« siecle et ont été théorisés au siecle dernier sous la notion synthétique de gris #ypographigue.
Si larrivée de l'imprimerie au plomb a imposé en Extréme-Orient de nouvelles normes
esthétiques, celles-ci visent-elles pour autant a obtenir des textes ou le noir et le blanc sont
uniformément répartis ?

Mots-clés : Chine, imprimerie, chinois, typographie, gtis, couleur, caractere
Diplomé en langue et civilisation chinoises, en traduction et en mongol, Victor Thibout a principalement

travaillé comme enseignant, traducteur et interprete. Ses centres d’intérét comprennent Phistoire des
techniques d’imprimerie moderne en Asie centrale et orientale (en particulier, la typographie au plomb),



les réformes des systémes d’écriture au XXe¢ siecle, activité des missionnaires occidentaux en Asie
centrale et orientale et la protection du patrimoine lié a 'imprimerie typographique.

16h45- 17h15 : LI Shiyan (Aix-Marseille Université, LESA)
Usages et valenrs du lavis d’encre anx époques moderne et contemporaine en Chine

La peinture du lavis d’encre a partir de 'époque des Tang occupe une place centrale chez les
lettrés, comme I’écrivait Wang Wei (701-761) dans son Traité des monts et des eanx : « La vocation
lettrée de la peinture : c’est le lavis d’encre qui est tenu pour supérieur ». Si cette vocation
s’attache dans un premier temps uniquement a la peinture de paysage, un siecle plus tard, Zhang
Yanyuan (815-907), dans ses Notes sur les peintures célebres des dynasties passées, renforce le role
incontournable du lavis d’encre en démontrant qu’il peut aussi s’appliquer a la peinture de fleurs
et d’oiseaux. Autrement dit, ’encre diluée peut parfaitement rendre les couleurs en jouant sur le
jeu des variations du pale au foncé et du sec a ’humide. Cette culture picturale millénaire
continue d’exister et d’évoluer en se nourrissant des pensées taoiste, confucianiste et bouddhiste
mélées jusqu’a I’époque ou la tradition chinoise est ébranlée par I'arrivée massive de la culture
occidentale. Dans mon intervention je montrerai comment les lettrés de la période moderne
renouvellent la peinture du lavis d’encre a travers les propos de Huang Binhong (1865-1955)
lorsqu’il évoque « Cing traits et sept encres », ceux de Fu Baoshi (1904-1965) quand il dit:
«’époque change, la pensée change, tandis que 'encre demeure » et de Pan Tianshou (1897-
1971) avec son « souffle-résonnance de I'encre ». La peinture du lavis d’encre a connu une
époque sombre, notamment, a la fin de la Révolution culturelle ou certaines productions ont
été qualifiées de « peintures noires » non seulement a cause de leur contenu iconographique mais
aussi en raison de leur aspect incolore, interprété comme le sighe d’un esprit réactionnaire. Dans
les années 1980, le statut de la peinture du lavis d’encre, réhabilité, rencontrera inévitablement
l'art contemporain venu d’Occident. Cette rencontre place le lavis d’encre dans une situation
embarrassante. D’un coté, il est issu d’une trés longue tradition, et de lautre coté, il doit se
positionner dans I'art contemporain pour appuyer la revendication d’un art typiquement chinois
de notre temps. Or I'art contemporain depuis ses origines cherche a transgresser toute définition
classique de P'art. Le lavis d’encre dans P'affirmation d’une continuité peut-il surmonter ce
dilemme ? Perd-il tous les criteres chers aux lettrés en s’associant a de nouvelles formes
d’expression comme I'installation, la performance, la photographie » Dans cet esprit, j’analyserai
le mouvement du lavis d’encre expérimental des années 1990. Nous verrons son cheminement,
ses limites ainsi que ses enjeux dans le contexte de la période postcoloniale.

Mots-clés : peinture chinoise, art moderne, art contemporain, lavis d'encre

Li Shiyan, docteur en sciences de I'art, membre de I’équipe de recherche interuniversitaire Langages
artistiques Asie-Occident (Langarts), meéne des recherches sur les échanges Occident/Extréme-Orient
dans les champs de T’histoire de l'art selon une approche élargie, dans I'esprit d’une anthropologie
culturelle, ainsi que sur I’étude lexicographique du vocabulaire critique de I'art chinois des XX¢ et XXI¢
siecles et ses problemes de traduction. Elle a publié 'ouvrage Le Vide dans lart du XXt siécle :
Occident/ Exctréme-Orient (Presses Universitaires AMU, 2014) et de nombreux articles consacrés
notamment a I’étude de ’art contemporain chinois.

17h15-17h45 : Lia WEI (Inalco, IFRAE)
Les cing conlenrs de I'encre : a propos de lexposition du 8 juin a !'Inalco

L’exposition s’intéresse a 'impact des valeurs esthétiques de DIélite lettrée sur la production
artistique contemporaine en Asie de I'Est, tout en tenant compte de la terminologie et les
catégories présentes dans les traditions classiques de la calligraphie et de la peinture en Asie de



I'Est. Le parcours proposé part du double héritage porté par les artistes contemporains chinois,

coréens et japonais : la « technique de I'encre » (327%) et la « technique du pinceau » (FV%).
Bien que ces techniques — ou méthodes — soient percues comme complémentaires, la qualité
d’une ceuvre a 'encre est bien souvent jugée a travers le maniement du pinceau. Ainsi, une
véritable hiérarchie des genres picturaux se base sur le degré de virtuosité calligraphique que
laisse transparaitre une ceuvre, et s’accompagne d’une rhétorique quant a la supériorité de 'encre
monochrome sur la couleur. L’encre est pourtant connue dans les premiers traités d’esthétique
chinois pour ses « cinq couleurs » un chiffre qui se veut exhaustif, faisant écho aux directions
cardinales et aux cinq éléments, dans une ambition civilisatrice et totalisante. Les traités
ultérieurs, souvent de la main de praticiens, affinent 'énumération des qualités de 'encre, en
proposant des nuances plus concrétes comme, outre le noir et le blanc, le sec et le mouillé, le
dense et le 1éger.

Mots-clés : Encre, terminologie, valeur esthétique, tradition lettrée, calligraphie, art
contemporain en Asie de Est, exposition

Lia Wei est maitre de conférences en histoire des arts de la Chine a I'Inalco. Elle a étudié la calligraphie
et la sigillographie a ’Académie des Arts de Chine (2007) et au Sichuan Fine Arts Institute (2008-2009).
Puis, elle 2 mené des recherches sur I’épigraphie des dynasties du Nord et sur les tombes rupestres
d’époque Han au sud du fleuve Yangzi, auxquelles elle a consacté sa these doctorale (SOAS 2018). Plus
récemment, elle a coordonné une série d’événements sur les pratiques lettrées (Venice Ink Art Week
2018, Semaine de ’Encre Bruxelles 2019, Lithic Impressions 2018-2020).

17h45-18h15 : Questions

2°¢ jour : mercredi 8 juin 2022 (9h-19h)

Inalco, salle 5.18

Plusienrs visites de l'excposition « Les cing conlenrs de lencre », organisée par Lia Wei en écho au collogue, seront proposées
pendant la journée a la galerie de I'auditorium.

10h : onverture de lexposition

10h45 : visite guidée par Manon Kbidi

13h30 : visite guidée par Anna Le Menach, Panla Suméra

15h45 : visite guidée par Mina Kouame

18h : visite guidée par Lia Wei

19h : fermeture de l'exposition

Matin du 8 juin
Session 3 : Le noir littéraire
Présidence de session : Valérie LAVOIX (Inalco, IFRAFE)

9h-9h30 : HWANG Hye-young (Université de Seowon)
Les prunelles a lencre éclaboussée, point focal du portrait dans le « Maitre fon » de l'écrivain Kim Dong-in

KIM Dong-in (1900-1951) est considéré comme un écrivain qui a ouvert de nouveaux horizons
a la littérature coréenne au début des années 1920. En février 1919, il fonda la premiére revue
littéraire coréenne, Création, avec son propre argent et publia son premier roman, Le chagrin des
faibles, dans le premier numéro. 11 écrivit plus de 90 romans au cours des 30 dernieres années de
sa vie, dont environ 75 sont des nouvelles. Les ceuvres de Kim Dong-in montrent généralement



deux tendances : le réalisme naturaliste et Pesthétisme. Affirmant qu’un roman est une peinture
qui dépeint objectivement la vie, il opta pour une littérature du réalisme naturaliste, tout en
s’opposant a ce que la littérature serve a d’autres fins qu’elle-méme et en s’attachant a une
suprématie artistique qui préconisait de garantir 'indépendance de la littérature.

La nouvelle Guanghwasa (3T @ifill) (1935) est Pune des ceuvres représentatives de la tendance
esthétisante de Kim Dong-in. Dans cette nouvelle, le portrait absolu que cherche a réaliser le
personnage principal, un peintre, est parachevé grace a des pupilles éclaboussées d’encre qui
heurtent le modele, tué par le protagoniste. Les pupilles réalisées grace a la technique de encre
éclaboussée sont un médium entre 'image sans vie et I’étre vivant. Dans le sens ou le tableau a
pris vie grace aux éclaboussures d’encre, cette encre opere un changement existentiel et qualitatif.
Les pupilles ainsi représentées sont des points insignifiants, et en méme temps, des points
dynamiques potentiels mystérieux et infinis qui impulsent la vie au tableau.

Cette nouvelle traite de la quéte de la peinture absolue. Dans les romans abordant ce théme, il
y a des cas ou le portrait et le modéle se montrent incapables de coexister dés qu’un portrait
vivant est achevé. Pourquoi est-il impossible qu’un portrait vivant et un modele réel coexistent
dans des romans ayant trait au portrait absolu ? Cela nous rappelle I'identité contradictoire et
paradoxale que 'image entretient avec la réalité. Une image ne renvoie pas seulement a I’absence
de 'objet ou I'étre quelle représente, mais joue aussi le role contradictoire de révéler cet
objet/étre. Par conséquent, nous voudrions interroger la valeur esthétique de ces dernieres
éclaboussures d’encre et les propriétés de 'image a partir du portrait absolu ainsi achevé dans la
nouvelle de Kim Dong-in.

Mots-clés : Kim Dong-in, mise en abyme, portrait absolu, image

Hye-Young Hwang, professeure adjointe a l'université Seowon en Corée du Sud, a soutenu sa these de
doctorat intitulée Image et écriture dans Iécriture de Nathalie Sarraute en 2001 a 'Université Paris 8 sous la
direction de Marie-Claire Ropors-Wuilleumier. Elle est affiliée au College des arts libéraux de I'Université
de Seowon en Corée et étudie la littérature et la culture francaises, ainsi que la pensée et l'expression,
Pesthétique et les sciences humaines. En particulier, elle étudie la valeur esthétique du cadre et des limites
a partir de ses recherches sur divers aspects de la « mise en abyme » dans des gentres artistiques.

Articles récents : “I.’hétérogénéité temporelle dans le tableau”, Etudes des cultures frangaises, 44, Association
Culturelle Franco-coréenne, Séoul, 2020 ; “Les aspects créatifs du non-sens dans les traductions
trancaises d’Alice an pays des merveilles de Lewis Carroll”, Comparative Literature, 80, Association coréenne
de littérature comparée, Séoul, 2020 ; “La citation ‘ultime’ du point de vue de la mise en abyme”,
Comparative Literature, 79, Association coréenne de la littérature comparée, Séoul, 2019 ; “Une étude sur
la mise en abyme dans la série d’eaux-fortes de Hong Shik Kim”, Culture et Convergence, Association de
Culture et convergence, Séoul, 2019 ; “L’espace du non-sens : dans Owvrez de Nathalie Sarraute et Alice
au pays des merveilles de Lewis Carroll”(rechercheur responsable), Sungshin Humanities Research, 39, Institut

de recherche en sciences humaines de 'Université de Sungshin, Séoul, 2019.

9h30-10h : Marie LAUREILLARD (Université Lyon 2, IFRAE, CEEI & Langarts)
Shanghai années 1930 en noir et blanc : de quelgues correspondances entre littérature et arts graphigues

La littérature de fiction chinoise des années 1920 et 1930, ou la couleur noire semble jouer un
role symbolique important (¢f. Yin Chengjun, La conlenr et la littérature chinoise moderne, 2014), invite
a une étude croisée avec les arts graphiques. Ainsi, les gravures sur bois célébrées par Lu Xun
traduisent-elles une noirceur de la réalité sociale qui peut correspondre a celle de ses nouvelles
(Zhao Yannian, etc.). Dans une tout autre veine, I’écrivain néosensationniste Mu Shiying se livre
a un jeu esthétique inspiré du cinéma en noir et blanc, qui rappelle les caricatures railleuses d’un



Guo Jianying. Enfin, Ye Lingfeng, dans ses écrits comme dans ses gracieux dessins, réinterprete
le décadentisme européen fin-de-siccle a sa maniére en brossant le portrait de femmes fatales a
la Beardsley, dont on trouve également un lointain écho dans les scénes érotiques nées sous le
pinceau de Cao Hanmei. L’objet de cette intervention sera de montrer 'importance de cette
esthétique en noir et blanc de la période républicaine et de tenter d’en préciser la signification
dans environnement multiculturel de Shanghai.

Marie Laureillard, maitre de conférences HDR en études chinoises a I'université Lumiere Lyon 2 et
chercheur a Dlnstitut d’Asie Orientale, en délégation CNRS a 'IFRAE cette année, meéne ses
recherches sur I'art et la littérature modernes du monde sinophone. Elle est auteur de Feng Zikai, un
caricaturiste lyrigne : dialogne dn mot et du trait Harmattan, 2017), Shanghai en 1930 : caricature et littérature
dans deux revues d'avant-garde (Hémispheres, 2022). Elle a codirigé Fantimes dans I'Extréme-Orient d'hier et
d'anjonrd’hui avec Vincent Durand-Dastés (Presses de 'Inalco, 2017), A /a croisée de collections d'art entre
Asie et Occident (du XIXe siecle a nos jours) avec Cléa Patin (Hémispheres, 2019) et La nuit en Asie avec
Edith Parlier-Renault (revue Az Asie Sorbonne, 2021).

10h-10h30 : Michel VIEILLARD-BARON (Inalco, IFRAE)
Le noir dans la poésie japonaise classique (waka)

Quels usages les poctes faisaient-ils du noir dans le Japon classique ? Pour répondre a cette
question, nous examinerons la premiere anthologie impériale de poemes en japonais, le Kokin
waka shii, Recueil de poemes japonais d’bier et d’aujourd hui, compilée vers 905 et considérée comme
le canon de la poésie (waka).

Michel Vieillard-Baron, est professeur a I'Inalco et chercheur a I'Institut francais de recherche sur I’Asie
de ’Est IFRAE). Ses travaux portent sur la poésie japonaise classique, son esthétique, ses usages, ainsi
que sur les rapports entre pouvoir et poésie. Il a notamment publié, Kokin waka shi, Recueil de poénes
Japonais d'hier et danjonrd’bui (2022), Recueil des joyausc d'or et antres poemes (2015), Les enjenx d'un lien,
Abrchitecture, paysages et représentations du pouvoir impérial a travers les poémes pour les cloisons de la Résidence des
Qunatre Dienx Rois Suprémes (2013).

10h30-10h45 : Questions
10h45-11h : Pause

11h-11h30 : Anne BAYARD-SAKALI (Inalco, IFRAE)
La part d’ombre — a propos d’Eloge de ombre de Tanizaki Jun.ichirg

La notoriété acquise par Eloge de Iombre de Tanizaki Jun.ichiré (publié en 1933-1934) repose
pour une large part sur un renversement, une position paradoxale donc séduisante du moins
aux yeux de I'Occident: en reprenant Popposition clarté-ombre, et en mettant en lumicre
P'ombre, Tanizaki propose une nouvelle esthétique valorisant ce qui n’était jusqu’alors pensé —
en principe — qu’en termes de manque, de déficit, d’absence. On tentera ici de reprendre
quelques traits de cette esthétique, d’en analyser les effets d’écriture, d’imaginer la présence des
corps et des sensations qui sature le texte. Mais dans le méme mouvement, ne peut-on interroger
aussi la possibilité de renverser le geste paradoxal de 'auteur ? Le lecteur pourrait alors réver,
fantasmer a son tour, une ombre cachée par 'ombre, une ombre de 'ombre qui serait, peut-
étre, sa part obscure.

Professeure a I'Inalco et membre de 'IFRAE, Anne Bayard-Sakai est spécialiste de littérature japonaise
moderne et contemporaine. Elle a édité aux éditions Gallimard le volume de la collection Quatto
consacré a Tanizaki Jun.ichiro, a qui elle a consacré de nombreuses études. Elle a également écrit sur des
auteurs plus contemporains, dont Kaiké Takeshi ou Murakami Haruki. Ses recherches actuelles portent



sur la littérature de ’apres 11 mars 2011. Traductrice, elle a également proposé aux lecteurs francais des
ceuvres par exemple de Oe Kenzaburd, Kawabata Yasunari ou Horie Toshiyuki.

12h15-12h45 : XU Shuang (Université Paris Cité, CRCAO)
L obscurité : « la clamenr du langage qui ne trouve pas de lvres »

Dans cette étude, nous proposerons une lecture de la poésie contemporaine chinoise autour du
théme de Pobscurité. A travers des ceuvres de poétes-peintres tels que Mang Ke (1951-), Lii
De’an (1960-), Wang Ai (1971-) et Li Yunfeng (1973-) ainsi que des poémes de Han Dong
(1961-), Yu Xiang (1970-), Zheng Xiaogiong (1980-), nous observerons comment ’'obscurité se
présente dans les différents contextes et par quelles expérimentations langagicéres 'obscurité
devient « la clameur du langage qui ne trouve pas de levres » (Li De’an).

Mots-clés : poésie contemporaine chinoise, obscurité, poctes-peintres chinois, Mang Ke, Li
De’an, Han Dong, Zheng Xiaoqiong

Xu Shuang, Agrégée, maitre de conférences en langue et littérature contemporaine chinoises a 'UFR
LCAO de I’'Université Paris Cité, membre du Centre de recherche sur les civilisations de I’Asie orientale
(CRCAO, UMR 8155). Elle a récemment dirigé une anthologie de poésie : Florilege de poémes chinois
contemporains - Printemps des podtes (2011-2017) /B AR BFHGETE - F R (2011-2017),
bilingue, Paris, éditions You-Feng, 2018. Article récent: “Traveling through Time and Searching for
Utopia:Utopian Imaginaries in Internet Time-Travel Fiction”, David Der-wei Wang, Angela Ki Che 1eung

and Zhbang Yinde (dir.), Utopia and Utopianism in the Contemporary Chinese Context, Hong Kong University
Press, p.147-162, 2020.

12h-12h15 : Questions
12h15-13h30 : Déjeuner

13h30 : Visite de I'exposition « Les cinq couleurs de ’encre » (galerie de I'auditorium)

Apres-midi du 8 juin

Session 4 : Usages multiples du noir
Présidence de session : Michael LUCKEN (Inalco, IFRAE)

14h30-15h : Edith PARLIER-RENAULT (Sorbonne Université, Creops)
L'usage du noir dans les miniatures rajpoutes (X1 1e-X 1 1lle siécles)

Dans la tradition indienne le noir est concu comme une couleur. C’est 'une des trois teintes
primordiales auxquelles toutes les autres se rattachent plus ou moins. Comme le rouge et le
blanc, c’est d’abord une catégorie symbolique, qui correspond a 'une des trois qualités entrant
en doses variables dans tous les phénomeénes : le noir renvoie au Zamas — inconscience, inertie,
matiere, puissance de destruction —, par opposition au blanc, qui représente le sa#fva — lumiere,
pureté, conscience —, et au rouge, couleur du 7gjas — passion, action, vie.

Les deux termes les plus utilisés en sanskrit pour désigner le noir sont les mots dla et £rsha.
Ils évoquent les deux poles, négatif et positif, entre lesquels oscille la valeur sémantique du noir :
le mot kdla désigne aussi le temps et par conséquent la mort et la destruction, associées souvent
ala couleur noire, tandis que I'adjectif £rsna qui est aussi le nom du dieu-héros avatar de Visnu



dérive de la racine verbale £rs, qui signifie labourer. Autrement dit, le noir est la terrifiante
couleur de la mort, mais il est aussi la couleur de la terre et de ’existence tetrrestre.

Cette communication examinera dans quelle mesure ces conceptions s’illustrent dans trois styles
de peinture qui s’épanouirent entre le XVIle et le XVIIle siecles au sein des cours princicres de
I'Inde du Notd : les écoles du Malwa et du Mewar, apparues en Inde centrale et au Rajasthan,
ainsi que I’école pahari de Basohli, qui s’est développée dans les collines du Penjab. Ces trois
¢coles s’apparentent en effet par 'usage qu’elles font du noir et la place qu’elles lui donnent dans
leurs créations, qui les distinguent aussi des autres courants picturaux contemporains.

Edith Parlier-Renault est professeur d’histoire de I’art indien a Sorbonne Université, et dirige le Centre
de recherches sur IExtréme-Orient a Paris-Sorbonne (CREOPS). Elle a surtout travaillé sur
iconographie et la mythologie hindoues. Elle a publié notamment un livre sur les temples du Deccan et
de I'Inde du Sud (Temples de IInde méridionale : la mise en scéne des mythes, PUPS, Paris, 2006) et une
introduction générale a Vart indien (I.2Ar# indien : Inde, Sri Lanka, Nepal, Asie du Sud-Est, PUPS, Paris,
2010).

15h-15h30 : Pierre CAMBON (Musée Guimet, Langarts)
Le noir comme univers dans l'art contemporain en Corée : 1ee Bae et Bae Bien-u denx approches, deunx parcours

Dans P'art actuel de la Corée, Lee Bae a fait du noir un univers qui lui est personnel a travers ses
peintures et ses installations ou ses tableaux a base de charbon contrecollé sur un panneau de
bois. Dans le domaine de la photographie, Bae Bien-u adopte une démarche parallele, poussant
le minimalisme au point le plus extréme dans sa série Orum, découpant les montagnes comme
en ombre chinoise sur un ciel nu et vide. Si 'un et lautre se veulent profondément coréens,
cette fascination pour le noir n’est pas propre a la tradition du passé, méme si tous deux puisent
dans I'imaginaire coréen. Celle-ci n’est peut-étre pas sans rapport avec 'ouverture sur le monde
que connait le pays apres les années 1980. Dans les périodes anciennes, le noir renvoie a 'encre,
a la calligraphie et, sur les peintures, est une valeur parmi d’autres ou bien sert d’arri¢re-plan au
theme représenté. Cet engouement pour le noir est donc symptomatique de la période actuelle,
comme semblent en témoigner les travaux récents d’artistes comme Shim Moon-sup, en
peinture et en photographie, ou encore Kim Sang-lan dans ses réalisations en papier.

Pierre Cambon, Conservateur général au Musée national des Arts asiatiques-Guimet, chargé des
collections coréennes et afghanes. Il est auteur de nombreux ouvrages ou catalogues d’exposition, parmi
lesquels : Nostalgies coréennes : peintures et paravents dn X1V'1e an XIXe siecles (RMN, 2001) ; L Art coréen au
musée Guimet (RMN, 2001), La poésie de lencre : tradition lettrée en Corée 1392-1910 (RMN, 2005) ; Tigres de
papier RMN, 2015) ; L2Ar? de la Corée (Scala, 2015).

15h30-15h45 : Questions
15h45-16h : pause

16h-16h30 : Sumiko OE-GOTTINI (Inalco, IFRAE)
Sensation-soustraction, le noir dans le design an Japon

La soustraction est un terme qui décrit le procédé technique pigmentaire visant a obtenir une
couleur sombre, dont le noir. Il est le corollaire de la synthese additionnelle, méthode utilisée
pour obtenir le blanc dans la pratique de la lumiére-couleur. 11 est intéressant de constater que
le langage technique de la couleur peut parfois paraitre paradoxal quant a notre sensation
physique et matérielle, le blanc apparaissant plus « léger » que le noir en général. Dans les
champs d’application du design pour lesquels la question de Pesthétique est indissociable de



Iutilité et de la fonctionnalité, le noir semble devenir une source d’expression puissante dans sa
contradiction méme, matérielle et immatérielle.

La soustraction est également un courant esthétique utilisé par les designers japonais qui se sont
formés a la confluence du modernisme occidental et de ’héritage de la culture Higashiyama (tin
XVe siécle). Evoquer 'usage du noir dans le design japonais défini de lui-méme le périmétre
temporel. Nous tenterons d’analyser I'usage du noir dans le design au Japon a partir d’une
sélection d’objets domestiques étroitement liés a notre vie quotidienne en s’appuyant sur les
ouvrages de deux designers : PN HE Udbida Shigern (1943-2016) qui a congu les boutiques de

Yohji Yamamoto dans les années 80 et JRiff i Hara Kenya (1958-), directeur artistique de la
marque MU]JI depuis 2002.

Sumiko Oé-Gottini a été initiée au « design-couleur » par Jean-Philippe Lenclos, 'un des pionniers en
France depuis ses études au Japon dans les années 60. Son projet de these est axé sur la couleur et son
réle dans la relation entre le design et le savoir-faire. Celle-ci sera co-dirigée par Michael Lucken —
professeur a 'Inalco, Aurélien Fouillet — chercheur au Centre de Recherche en Design ENSCI/ENS
Paris-Saclay — et Francois Azambourg — designer et professeur a PENSCI. Sumiko Oé-Gottini est
experte-consultante de la Villa Kujoyama depuis 2014. Elle est ex-membre du Comité artistique, culturel
et scientifique de la Cité de la céramique Sevres-Limoges (2015-2021). Quelques publications : Sensation-
soustraction. Catalogue de I'exposition « L’expérience de la couleur » (Musée de Sevres, éd. Liénart et
Sevres Cité de la céramique, 2017); [F& 3B » 6 [HDE] . Du « Savoirfaire et la beanté » i la
« Beanté du savoir-faire », F% 13 E R & [X| % Catalogue monographique de Moriguchi Kunihiko Yuzen-
Design, carrefour de la créativité (éd. Musée national d’art moderne de Kyoto, 2020) ; 28I ATi & (za hen shi
yi)Pour une archéologie du futur : objet de transmission, tu es mon maitre et mon ami. Ouvrage collectif La Main
Tunisienne, le geste en béritage (éd. Fondation Rambourg Tunisie, 2022).

16h30-17h : Mary PICONE (Ecole des hautes études en sciences sociales, CCJ)
Estampages contemporains au Japon et en Corée : pratiques artistiques et critiques d’Okabe Masao et Sub Do-ho

Au Japon, vers les années 1950, certains lettrés et calligraphes se sont éloignés des finalités de
I’estampage traditionnel de style chinois en abandonnant la perpétuation des écritures et passant
de Pencre au graphite. Les frottages de Max Ernst ont été parfois repris comme méthode de
critique socio-historique. Okabe Masao, qui a représenté le Japon a la biennale de Venise en
2007, illustre bien cette tendance quand il trace les failles de la modernité a travers des
estampages en graphite sur des sites de mémoires internationales controversées. Cette
« archéologie de surface » qui cible essentiellement les sols s’étend parfois aux murs ou aux restes
d’arbres ayant survécu aux désastres, dont I'estampage d’arbres des foréts irradiées de
Fukushima. En Corée, outre la méme tradition lettrée d’origine chinoise, on retrouve un
exemple récent des possibilités de critique de l'estampage en graphite. En 2012, Suh Do Ho
expose sa reproduction totale des structures ou eut lieu la répression du « soulevement de
Gwangju » censurée par le gouvernement.

Mots-clés : estampage ; graphite ; Japon ; protestation ; Corée

Apres des études d’art a Rome, Mary Picone a obtenu un Doctorat a luniversité d’Oxford
(anthropologie). Ensuite elle a enseigné un an a Princeton, puis est devenue MCF a PTEHESS (UMR
Chine, Corée, Japon). Ses recherches concernent les attitudes envers la mort au Japon, surtout dans le
domaine des religions et de 'imaginaire, s’élargissant aux représentations écrites ou visuelles. Parmi ses
publications récentes : « Where to visit Ghosts in Japan » (Fantomes d’Extréme Orient d’hier et d anjonrd bui,
dir. V. Durand-Dastes et M. Laureillard, Presses de I'Inalco, 2017), et en 2021 « Epidémies virales dans
le cinéma japonais, un imaginaire vraisemblant ? » (Carnets du Centre Japon de I'Ebess) et « Les feux follets
des nuits hantées du Japon » (Arz Asie-Sorbonne, 2021).



17h-17h30 : HU Jiaxing (Muséum national d’Histoire naturelle, CEEI)
Mille couches d'encre et mille gestes chex Y ang [iechang

Depuis le début du siecle dernier, le dépaysement des artistes chinois dans le monde occidental
a suscité la remise en cause de leur tradition artistique. La série d’abstractions
calligraphiques Milles conches d’encre (1989-1998) de Yang Jiechang #1854 (1956-) résultent d’un
tel dépaysement. Le geste graphique répétitif au-dela de cet écran enticrement noir véhicule le
double processus de création artistique et de sublimation méditative. Ces aspects corporels,
spatiotemporels et spirituels caractérisent un art qui cherche a réinventer Pesthétique de la
calligraphie traditionnelle dans le contexte contemporain, avec un dépaysement comme « éclat »
transculturel.

Hu Jiaxing # %%, Enseignant-chercheur, artiste. Docteur en Anthropologie culturelle du Muséum
national d’Histoire naturelle, spécialisé en anthropologie de P'art de I’écriture. Ses recherches et créations
portent sur 'acte graphique parmi ses origines, sa continuité dans la tradition et ses mutations
contemporaines.

17h30-17h50 : Questions

18h-19h : Visite de 'exposition « Les cinq couleurs de encre » (galerie de 'auditorium)

3° jour : jeudi 9 juin 2022 (9h-18h30)

Inalco, salle 5.18

Matin du 9 juin

Session 5 : L’attrait du noir sur ’écran
Présidence de session : Luisa PRUDENTINO (Inalco, CERLOM)

9h-9h30 : Antoine COPPOLA (Université Sungkyunkwan, Séoul)
Le travail sur le noir et blanc dans le film coréen « Obaltan » et sa dimension expressionniste (sur Zoom)

Le cas du film Obaltan de Yu Hyun-mok (1960) est probablement 'un des rares, dans le cinéma
coréen, a2 mettre en lumiére le noir et blanc d’'une maniére référentielle et intentionnelle. Le film
et ses mésaventures avec la censure dictatoriale et ses références a la Révolution d’avril 1960, a
longtemps été catalogué dans une éphémere esthétique néoréaliste sous influence italienne qui
tourna court en Corée. L'influence est assumée par le cinéaste (dialectique de I’analyse sociale
et captation d’espaces hétérogenes). Mais, a la différence du « gris » des néoréalistes, les ombres,
I'obscurité et les contrastes dans Obaltan dénotent un expressionnisme voulu par Yu et son chef
opérateur ; un clair-obscur baroque qui correspond a lintroduction dun questionnement
tragique et existentialiste au-dela de la redécouverte visuelle de Séoul. Nous tirerons au clair les
intentions de Yu, non seulement a travers I’analyse de I'image, mais aussi grace aux discussions
que nous avons eues avec le réalisateur.

Antoine Coppola est professeur de cinéma a I'université Sungkyunkwan de Séoul depuis 2007. Il a été
professeur invité a la Korean National University of Arts (K’Arts). Docteur Arts et Lettres, spécialité
cinéma. Ancien conseiller de la Semaine de la Critique du festival de Cannes et de San Sebastian, critique
de cinéma a KBS et Vauteur de Le Cinéma Sud-coréen du confucianisme a ['avant-garde, Le Cinéma Asiatigue,



Ciné-voyage en Corée du Nord, 1ee Chang-dong et du Dictionnaire du Cinéma Coréen.

9h30-10h : Mathieu CAPEL (Université de Tokyo)
Noirs profonds et noir de surface : passes d’armes critiques dans le cinéma japonais a I'aube des années 1970 (sur
Zoom)

Matsumoto Toshio, Oshima Nagisa, Matsuda Masao, Hasumi Shiguéhiko : ces figures
incontournables du cinéma et de la critique au Japon se sont livrées a un étrange débat entre
1971 et 1973. On croit d’abord assister a un énieme reéglement de comptes entre anciens
camarades de luttes et d’avant-garde autour du deuxi¢éme film de Matsumoto Toshio,
Pandémoninm (1971). Les arguments s’opposent sur le sens a donner a I’épaisse mati¢re noire
dont ses images semblent émerger. S’y affirme une vision des films fondée sur la métaphore et
la critique biographique — jeu auquel Matsumoto semble vite perdant. Avant qu’un jeune critique,
Hasumi Shiguéhiko, vienne arbitrer le débat en faveur de Matsumoto, et rende ce noir a sa
dimension plastique, voire métaphysique, pour en faire comme la condition fondamentale de
Pexpérience filmique.

Mathieu Capel est maitre de conférences en cinéma a Puniversité de Tokyo. Il a publié Evasion du Japon.
Cinéma japonais des années 1960 (Les Prairies ordinaires, 2015) et a dirigé Ebisu. Etudes japonaises : « Films
en miroir. Quarante ans de cinéma au Japon, 1980-2020 », n°59 (2022). 11 a également traduit, parmi

<A

d’autres textes sur le cinéma, Odyssée mexicaine de Yoshida Kija (éditions Capricci, 2013), et deux romans
de Kobayashi Takiji, e 15 mars 1928 (2019) et Le Propriétaire absent (2017), aux éditions Amsterdam.

10h-10h30 : René VIENET (historien, cinéaste, éditeur), avec Bertrand RENAUDINEAU
(réalisateur du film La Chine rouge en noir et blane, sous réserve)
Hu Jie : la Chine rouge en noir et blanc

HU Jie, cinéaste indépendant chinois, a produit et réalisé une trentaine de documentaires sur la
famine du Grand Bond en Avant et les massacres de la Révolution culturelle. Mais il est
également un graveur original et puissant, sobre et patriote chroniqueur des innombrables
crimes et massacres de masse, désormais réprouvés en Chine, mais que ’Occident a trop vite
oubliés apres les avoir encensés. Le grand-bond-en-avant, et 1a révo.cul., sont désormais critiqués et
condamnés en Chine, mais subsistent en Occident des relents des louanges qu’avaient chantées
les intellectuels et les journaux frangais. Dans le film I.a Chine rouge, en noir et blanc, sous la gouge
de Hu Jie, sous les rouleaux des presses, en noir et blanc sur le papier des gravures, ce sont les
flots de sang rouge — vite noircis — des Chinois et de leur Histoire récente qui s’écoulent et
sechent. Hu est un maitre de la gravure sur bois, dans la lignée expressionniste renouvelée de
Kithe Kollwitz (que Lu Xun fit connaitre en Chine) qui restitue, par ses ceuvres, des moments
parmi les plus terrifiants des crimes organisés contre le peuple chinois, qu’il convient — pour les
comprendre — de ressortir des poubelles de 'Histoire.

René Viénet est auteur de deux films qui ont représenté la France a Cannes en 1977 : Mao par lui méme
(26°) et Chinois, encore une effort pour étre révolutionnaires (120°). 11 avait lancé auparavant en 1972 le premier
film détourné de Histoire du cinéma : La Dialectique peut-elle casser des brigues ? Fditeur de 1969 a 1978
(date de son départ pour I’Asie), de Simon Leys (Pierre Ryckmans) et des quelque soixante titres de la
Bibliotheque asiatigune, il a offert a la Cinématheque de Taipei trois cents films tres rares, et au Musée du
Chuanzheng Xuetang a Fuzhou une iconographie trés rare qui a permis I'exposition Le réve chinois du
frangais Prosper Giguel. 11 a consacté le n°14 de la revue Monde chinois en 2007 a son ami Hu Jie. Pour une
présentation plus compléte, se reporter aux liens hypertextes ci-apres.

https://archive.org/details/vienet-causeur/page/89/mode/1u

https://archive.org/details/trailer-with-american-s-t.-chinois-encore-un-ef-fort-pour-etre-revolutionnaires-vo-fr.-1977



https://archive.org/details/le-monde-13-octobre-1977-rene-vienet-publicite-chinois
https://archive.org/search.php? query=weiyannian%20hu%?20jie
https://archive.org/search.php? query=weiyannian%20marcandier

https://archive.org/search.php? query=weiyannian%20%20%20thomson

Bertrand Renaudineau a étudié le japonais avant de se spécialiser dans la production de films sur la
gravure (https://gallixproduction.fr/en/films/impressions-fortes). Diplomé de I'Institut de Formation
Cinématographique et de I'Inalco (japonais), il a réalisé et produit des courts-métrages de fiction ainsi
que des films ethnographiques et artistiques. En 1986, il a créé la Gallix pour développer ses activités
avec le Japon et participé a la réalisation en France et dans les pays francophones de programmes sur
I'art, diffusés sur les chaines japonaises.

10h30-10h50 : Questions
10h50-11h : Pause

11h-11h30 : Jean LOH (Curateur photo, galerie Beaugeste Shanghai)
Le noir dans la photographie chinoise

Hh B SR

Jean Loh #ifii se demandera comment la photographie chinoise est passée du « noir et blanc
H » au « noir et rouge ZL.5& » pour finir avec « le noir, c’est le noir J&RJFE B ». 11 présentera
d’une maniere tres personnelle 'évolution de la photographie chinoise depuis 'avenement de la
« Nouvelle Chine » jusqu’au climat de censure totale d’aujourd’hui.

Né a Saigon, d’ascendance shanghaienne, Jean Loh a commencé ses études de chinois dans une école
primaire protestante Lingnan I FJ. Aprés linterdiction de I’enseignement du chinois par les autorités
vietnamiennes, il entre dans une école secondaire francaise fondée par un ancien missionnaire avant de
poursuivre étude du chinois a Taiwan. En 1966 il entre en pension au college ND de Mont Rolland de
Dole et obtient son Bac en 1969. Puis il obtient une maitrise d’anglais a la Sorbonne Paris IV et le
diplome de Sciences-Po Paris. Apres une carriere corporate qui I'a mené de Paris a Luxembourg, puis
d’Athénes a Singapour, il s’installe a Shanghai en 2000, ou il crée une agence de graphisme et une galerie
de photo. Passionné de photographie, il monte des expositions pour des photographes chinois et des
photographes européens venus découvrir la Chine, dont notamment une rétrospective de Marc Riboud
qui a tourné dans 14 villes chinoises de 2010 a 2014. Ayant publié une vingtaine de livres de photo, il est
un contributeur régulier du site L@/ de la photographie.com.

11h30-12h : Teddy PEIX (Université Paris 1)
Photographier Fukushima : I'ombre de I'absence. Obara Kazuma, Murakoshi Toshiya, Arai Takashi

Comment photographier Fukushima apres le 11 mars 2011 ? Enregistrer ce qui est a la fois une
double catastrophe naturelle et un désastre nucléaire révele la complexité du sujet tant par son
aspect humain, politique, économique qu’écologique. Parmi les nombreux artistes ayant travaillé
sur le sujet, les trois photographes Obara Kazuma, Murakoshi Toshiya et Takashi Arai ont une
approche particulicre de I'usage de 'ombre. Valorisée, 'ombre évoque le manque, sans
interprétation mystique, sans exces. Elle témoigne de ce qui a été, concentre les regards sur I’état
des choses, révele I'intemporalité des paysages ou une présence humaine fragile. Sans montrer
totalement, les photographies présentées témoignent d’un temps brisé, dépeignent une réalité
brutale ou 'absence prend le pli du drame et du chaos, montrent des paysages contrastés, parfois
ponctués d’artefacts ou « atomisés ».



Teddy Peix est artiste plasticien pluridisciplinaire et chercheur. Docteur en arts et sciences de lart a
I'Université Paris 1. Il est 'auteur des articles Regard sur le présent : Terrils de Hatakeyama Nagya pour
Pouvrage collectif Relations artistiques entre la Corée et le Japon aus XX¢ et XXI¢ siécles (L’Harmattan, 2022),

et de Jardins japonais : voie entre culture et nature pour une conscience écologique pour la revue web Plastik n°9 de
I'Université Paris 1 en 2020.

12h15 : Questions

12h15-13h15 : Projection du film L.a Chine rouge en noir et blanc de Bertrand Renaudineau et
Gérard da Silva (2019)

13h15-14h30 : Déjeuner

Apres-midi du 9 juin

Session 6 : Variations en noir

Présidence de session : Christine VIAL KAYSER (Héritages-CYU et Creops-Sorbonne
Université)

14h30-15h : KANG Yoewool (Yonsei University)
The Harmony of Calligraphy and Painting, Black and Color in Park Dae-sung’s Art (sur Zoom)

In “Sosan” Park Dae-sung’s (1945-) work the aesthetics of both Chinese and Korean letters are
recreated as an essential element of painting. The interplay/interpenetration of calligraphy and
painting in Park’s art is two-fold; one is in terms of formative structure and the other is regarding
the method of using the brush. What is also distinctive in Park’s work is the combination of
Chinese characters and Korean letters, Hangenl. The formative elements of letters are
emphasized and playfully rendered in the scripts accompanying the image. Park regards the
black as the medium for the ultimate creation. In his painting a myriad of colors, volumes,
textures, and weights are already inherent in the black of the ink-and-wash. He often uses ‘xuan
% in the title of his painting denoting both ‘black’ and the ‘essence/substance’ of the object.
Some of his paintings also display the use of color yet in a quite restricted way. I will illustrate
the interplay between black and empty space as well as between color and ink-and-wash of
Park’s work which deepens the aesthetic implications of one another.

Yoewool Kang received B.A. in philosophy at Yonsei University, Korea, and MSt. in Art History at
Oxford University, UK. She obtained Ph.D. in Philosophy at Yonsei University. She is currently a
lecturer at the Philosophy Department, Yonsei University, and teaches Hastern Philosophy and
Aesthetics. Her research interests include the relationship between philosophical thoughts and art
theories; comparative analysis of the Fastern and the Western aesthetics; and interpretation and
application of East Asian thoughts, especially in contemporary art and culture.

15h-15h30 : Isabelle CHARRIER (Université Paris 8, CEEI Langarts)
Matérialité et esthétique du noir : les bols a thé dans le style dn wabi cha fTEUONES a I'époque Momoayama (157 3-
1603) et la création contemporaine

Avec les maitres de thé tels que Sen no Rikya (1522-1591) officiant sous le général Hideyoshi
Toyotomi (1537-1598), la cérémonie du thé impose ses régles de dénuement, de pauvreté wabi
£ dans de nombreux domaines, I'architecture, la voie des fleurs et la poterie. Le potier



travaille en symbiose avec le maitre de thé. Apparait alors cette production de bols a thé noirs,
notamment dans la maison des rak# yaki $J3E, qui va se perpétuer a travers le temps jusqu’a
aujourd’hui. Le sculpteur céramiste Yagi Kazuo (1918- 1979) retrouvera dans sa création la
beauté de la terre noire kokutd 2P . Dans la génération actuelle, Futamura Yoshimi continue
cette tradition a travers ses picces de céramique tout a fait personnelles. L’installation de Partiste
Haraguchi Noriyuki met au centre de sa création la plongée de Tanaka Min dans Oz/ pool.

Isabelle Charrier, chercheur de I’équipe de Langart, membre du Centre de recherche sur I’écriture et
I'image, historienne de I’art, spécialiste de I'art moderne et contemporain japonais. Docteur en histoire
de Part de l'université Paris IV Sorbonne (1989), elle est auteur de La Peinture contemporaine japonaise de
1750 a nos jours (La Manufacture éditions, 1991). Chercheur étranger a 'université de Kyoto, département
d’histoire de l'art (1980-1986) et a 'université de Tokyo (1987-89), elle a obtenu des bourses d’étude
Monbusho (Japon) du Ministere des affaires étrangéres (France), de la Japan Foundation (Japon), de la
Canon Foundation (Europe). Elle a été professeur étranger de littérature francaise a I'université de Kobe
(1991-1997), lecteur en histoire de I’art japonais au département d’orientalisme de 'université Louvain-
la-Neuve (1998-2003) et au département arts plastiques de l'université Paris VIII (2005-2018). Elle a
traduit du japonais Manhattan suicide addict de Kusama Yayoi (Presses du réel, Dijon, 2005), L art de la
résonance de Lee Ufan (Ecrits d’artistes, Fcole nationale des beaux-arts éditions, 2013). Elle a codirigé Les
relations artistiques entre la Corée et le Japon anx XXe et XXle siecles avec Kim Hyeonsuk (L’Harmattan, Paris,
2022).

15h30-16h : Jean-Francois HUBERT (Senior Expert en art du Vietnam, Christie’s).
Le noir, revendigué dans l'art de la gouache sur soie, masqué dans l'art de la lague, au V'ietnam an XXe siécle

La gouache et encre sur soie et la laque sont deux techniques de la peinture vietnamienne dont
la naissance remonte a la création de 'Fcole des Beaux-Arts de 'Indochine 2 Hanoi en 1924,
Héritiere de la tradition lettrée, encre noire est apposée au méme titre que la gouache sur une
soie collée sur papier. Pour Nguyen Phan Chanh, Le Pho, Vu Cao Dam, Mai Thu, parmi
d’autres, le noir est un attribut de revendication, politique pour ceux qui restent au Vietnam,
culturel pour ceux qui émigrent en France.

En laque, le noir, élément d’une technique insufflée par les « Beaux-Arts de Hanoi », apparait
masqué par les maitres-laqueurs dont Nguyen Gia Tri reste le plus talentueux exemple. Encre
ou laque, revendiqué ou masqué, le noir se révele arme de persuasion ou outil de dissuasion. 11
est un ¢élément essentiel d’analyse de la peinture vietnamienne du XXeme siecle.

Titulaite d'un DEA (Master) de droit (Patis, Panthéon/Assas) d'un DEA (Master) d’histoire de l'art
(Sorbonne Paris IV) et diplomé de Sciences-Po, Jean -Francois Hubert est I'auteur des ouvrages
suivants : Le Viétnam des royanumes (Cercle d’art, 1995), L'ame du Viétnam (Cercle d’art, 1996), Arts du
Vietnam : la fleur du pécher et loisean d'azur (La Renaissance du Livre, 2002), L>Art du Champa (Parkstone
International, 2005). Ses recherches actuelles portent sur 'Ecole des Beaux-Arts de Hanoi. Senior expert
chez Christie’s, il a été commissaire de plusieurs expositions.

http://jeanfrancoishubert.com

16h-16h20 : Questions
16h20-16h30 : Pause

16h30-17h : Okyang CHAE-DUPORGE (Université Bordeaux-Montaigne, D2IA, Creops)
Le noir dans la peinture monochrome coréenne Dansaekbwa

Lors d’une premicre exposition historique de 1975 a Tokyo, la peinture monochrome coréenne
Dansackhwa a été spécifiquement remarquée pour sa couleur blanche, considérée comme
Pexpression commune des artistes coréens. Par la suite, ces derniéres ont progressivement



employé un large éventail de couleurs, dont le noir, auquel une place particulicre est réservée.
Cette couleur est présente chez la plupart des artistes tels que Kim Guiline, Chung Sang-Hwa,
Ha Chong Hyun, Yun Hyong Keun, ou Chung Chang sup, sans exclure Lee Ufan, Park Seo Bo
et Kwon Young Woo. Pour ces artistes de la peinture monochrome, quelles valeurs avaient les
différentes couleurs ? Quelle était leur perception du noir ? Etait-clle comparable a celle
du monochrome black painting de Frank Stella ou d’Ad Reinhardt ? Tout comme les artistes
coréens ont eu diverses méthodes de travail, leurs approches vis-a-vis du noir n’étaient pas
identiques. Nous examinerons dans cette présentation la grande variété de procédés et de
traitements du noir mis en ceuvre.

Mots-clés : Dansackhwa, monochrome, Corée, noir, blanc

Docteure en histoire de l'art de 'Université Paris IV-Sorbonne, Okyang Chae-Duporge est maitre de
conférences a ’'Université Bordeaux Montaigne. Elle a publié I.ee Ufan, Espaces non-agis (2017) avec sa
traduction anglaise, et est également co-auteure de I'ouvrage Trésors de Corée - Bulgnfksa et Seokguran (2016)
tous deux publiés aux Editions Cercle d’Art a Paris. Elle a obtenu le Prix culturel France-Corée 2017 et
vient de publier un cahier sur Les arts de la Corée-an fil de son histoire (2021) en collaboration avec le Centre
culturel coréen a Paris.

17h-17h30 : Jacline MORICEAU (Langarts)
Cdtés et a-cotés du noir dans envre du cinéaste japonais Teshigahara Hiroshi

De I'importance du noir et blanc chez Teshigahara : un choix assumé et maintenu. Pourquoi ce
choix décidé dans les années 1960 alors que la couleur s’impose et que les plus réticents s’y
mettent ? Qu’il I'a lui-méme utilisée dans un documentaire en 1956 ? Suggérer un hommage
discret aux films néo-réalistes italiens, de Sica, Rossellini, et puis Bufiuel dont on décele
I'influence ne suffit pas. Mais quand sous la pression de ses producteurs, s’il passe en 1968 a la
couleur, c’est pour prendre un jaune monochrome dénué de sens. Dans les années 1980-90, il
revient au cinéma avec deux somptueux films en couleur si beaux esthétiquement que certains
se sont plaints d’en avoir négligé I'intrigue. La couleur signait-elle un rejet du noir et blanc ?
N’en est-elle pas une déclinaison ? Il n’empéche, Teshigahara projetait dans les années suivantes
de revenir au noir et blanc dans deux nouveaux films sur des créateurs contemporains. Il n’est
jamais revenu a la peinture ou il avait utilisé la couleur et quand il s’est adonné a la calligraphie
et a la céramique, il n’a pas utilisé la couleur. Ses ceuvres sont toutes des films noirs marqués du
sceau du tragique. Le noir et blanc caractérise des films qui relevent d’un genre policier avec une
intrigue, des personnages, des fantomes, des masques, des paysages, un arricre-plan réaliste,
proche du documentaire. Mais indissociables du fantastique, ces films brouillent les limites du
genre policier. Le récit cache un travail plus subtil sur d’autres aspects du noir et du blanc, des
jeux de lumicre, de contrastes et de complémentarités. Les choix formels du dispositif
cinématographique sont mis au service d’enjeux esthétiques, sociaux, éthiques, métaphysiques,
et, non des moindres, autobiographiques.

Jacline Moriceau, agrégée de Lettres modernes a enseigné dans les classes préparatoires aux Grandes
Fcoles d’Art et  la préparation 2 PTENA (ENSPTT), formatrice de formateurs au Centre International
d’Etudes Pédagogiques (CIEP, Sévres). Membre du comité d’organisation de Langarts et du CIRRAS
(MSH) Publications récentes : « Ikebana as an installation in the art of Teshigahara S6fa and Hiroshi” in
Lnstallation art as experience of self in Space and Time, Christine Vial Kaiser et Sylvie Coéllier (dir.) (Vernon
Press, 2021) ; « De quoi les fantomes sont-ils le signe dans le cinéma d’Hiroshi Teshigahara ? » in
Fantimes dans I'Extréme-Orient, d'hier et d’anjourd’hui (tome 2), Marie Laureillard et Vincent Durand-Dastes
(dir.) (Presses de I'Inalco, 2017).

17h30-18h15: : Questions, puis conclusions du colloque par Christine VIAL KAYSER, Isabelle
CHARRIER et Marie LAUREILLARD



