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Programme de la journée

Peinture décorative ou peinture populaire (Minhwa) ? 
Collection de Lee Ufan au Musée Guimet

	 La collection de Lee Ufan au Musée Guimet comprend 100 
peintures et 27 paravents du XVIIe au XIXe siècle sous la dynastie 
Chôson (1392-1910) et est le fruit d’efforts d’un artiste coréen résidant 
au Japon tout au long d’une quarantaine années. Dans le catalogue 
de l’exposition intitulée « Nostalgies coréennes» où avait été présenté 
la totalité de cette collection dans le même musée en 2001, Lee Ufan 
emploie le terme de « peinture coréenne décorative » au lieu de la dé-
nomination couramment utilisée de « peinture populaire (Minhwa)». 
Ceci n’est pas tant parce que sa collection comporte des œuvres qui 
dépassent cette catégorie mais plutôt parce que l’artiste ne reprend 
pas à son compte l’expression Minhwa donnée par Yanagi Muneyo-
shi, tout en reconnaissant l’important rôle joué par le célèbre intellec-
tuel japonais dans la promotion de l’art coréen.   
	 Contrairement à la définition donnée par celui-ci qui dit que 
«Minhwa provient d’un peuple, est produit par le peuple et pour le 
peuple», ces œuvres sont en réalité souvent peintes par des peintres 
de l’Académie et pour le palais royal ou pour des nobles, d’où la diffi-
culté d’employer le terme inspiré de « folk art ». Au fur à mesure que 
les recherches se poursuivent sur cet art, ce point est de plus en plus 
confirmé par les historiens coréens, mais, à défaut, ils continuent à 
employer ce terme. Mais le réel problème vient du fait que ces œuvres 
classées comme « art populaire» sont écartées de l’histoire de l’art 
coréen, alors que la réalité de la peinture coréenne décorative n’en 
est pas moins importante, que ce soit en quantité comme en qualité, 
comme la collection de Lee Ufan le démontre si bien. En proposant la 
nouvelle nomination « peinture coréenne décorative», pouvons-nous 
remettre la peinture décorative colorée de la vie quotidienne à sa juste 
place, aux côtés de la peinture monochrome pour la contemplation?     

Okyang Chae-Duporge, INALCO

Architecture intérieure coréenne et paravents dans la seconde 
moitié de la dynastie Joseon (1392-1910)

	 Les documents d’archives attestent en Corée la présence de pa-
ravents (pyong pung, 屛風, 병풍) provenant de Chine dès le VIIème 
siècle de notre ère. Réservés aux classes dirigeantes, ces objets meubles 
sont malheureusement perdus dans leur immense majorité et les plus 
anciens exemples connus remontent au XVIème siècle, soit vers le mi-
lieu de la dynastie Joseon (1392-1910). C’est donc seulement à partir de 
cette époque que l’on peut décrire en détail la nature des paravents, 
leur style, et leur mode d’exposition. Notre intervention se propose 
d’expliquer la manière dont les paravents étaient disposés dans les 
palais de la famille royale, les résidences des classes aristocratiques, 
et dans les maisons de la haute bourgeoisie. Ainsi certains caractères 
apparaissent-ils au sein des Sarangchai (사랑채) – qui désigne la partie 
de l’habitat réservé aux hommes –par opposition aux Anchai (안채), 
partie dévolue aux femmes. Les sujets, les motifs et le type d’expo-
sition diffèrent, au même titre que dans un troisième type d’espace 
connu sous le nom de Maru (마루) ou Daechon (대청). Dans ce genre 
de structure mobile, typiquement coréenne, les paravents étaient ex-
posés lors de cérémonies spécifiques.

Meejung KIM, doctorante à l’Université de Paris IV-Sorbonne



Tal, les masques du théâtre coréen : Rôles, diversité et uniformité 
d’accessoires théâtraux méconnus

	 Bien moins connus que leurs voisins chinois ou japonais, les 
masques des théâtres coréens sont présents sur toute la péninsule co-
réenne. Aussi riants et moqueurs que ceux de la Comedia del arte, ils 
se révèlent très riches en diversité. Il ne subsiste pourtant que quelques 
rares exemplaires datant de la période Chosŏn (1392-1910). Leur ins-
cription au patrimoine national immatériel coréen dans les années 1960 
a permis la préservation de cette tradition artistique et des techniques 
qui lui sont associées. Ils sont les témoins de l’état d’esprit des Coréens 
lors des changements sociaux qui s’effectuent lors de la dernière dynas-
tie coréenne. 
Dans cette présentation, nous détaillerons les différents théâtres qui par-
sèment la péninsule et les raisons d’une telle répartition géographique. 
Nous évoquerons les raisons de la disparition des exemplaires anciens. 
Nous décrirons les quatre techniques de fabrication qui varient en fonc-
tion des matériaux disponibles.
Si certains archétypes sont omniprésents et figurés par des types de 
masques montrant des similitudes, chaque théâtre peut avoir ces propres 
personnages secondaires. Nous passerons en revue les différents per-
sonnages récurrents et leur conception propre à chaque théâtre. Nous 
verrons également les particularités des protagonistes  plus spécifiques 
à certaines régions. En effet, certains masques apparaissant différents 
présentent le même type de caractère et possèdent la même portée cri-
tique. Cachés en toute impunité derrière leurs masques, les acteurs se 
sont de tous temps livrés à une satire de la société coréenne.
Actuellement, les représentations, qui ont lieu pendant certaines festi-
vités, sont encore très appréciées. Elles perpétuent tout à la fois les tra-
ditions et la conservation d’un certain patrimoine national immatériel.

Aurore Lerouge, INALCO
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	 La présence de la tradition dans l’art coréen contemporain 
à partir des exemples de Kimsooja, Kim Ho-deuk, Yee Sookyung, et 

Kim Ki-chul

	 Cette présentation vise à montrer une dimension importante de 
l’art coréen d’aujourd’hui, la présence de la tradition. Dans une société 
qui se veut pourtant mondialisée et sans cesse en mutation, contraire 
à cette tendance qui recherche les applications les plus extrêmes de la 
technologie de pointe, la nouveauté la plus surprenante, voire cho-
quante, une autre persiste, qui ne veut pas du tout ignorer la tradition, 
sans pour autant mépriser ou négliger la tendance. Chez ces artistes la 
tradition est restée une grande source d’inspiration. On peut en donner 
des exemples significatifs. Kim Ho-deuk, artiste enseignant par ailleurs 
la peinture traditionnelle coréenne, crée des installations qui soulignent 
les particularités des matériaux et médium traditionnels, tels que le pa-
pier coréen, le pinceau, l’encre de chine, et la pierre à encre. Kimsooja, 
quant à elle, comme l’indique d’ailleurs son surnom d’« artiste bottari 
», réalise performances, vidéos, et installations qui mettent en scène 
très souvent le bottari, balluchon traditionnellement employé pour le 
transport et le rangement formé par un bojagi, pièce de tissu de l’arti-
sanat traditionnel coréen. Yee Sookyeong donne une autre vie à des 
fragments de porcelaine traditionnelle dans sa série Translated Vase, 
mais emploie aussi musique, danse, contes coréens traditionnels et le 
bouddhisme et le chamanisme sont manifestes chez elle. Quant à Kim 
Ki-chul, ses installations sonores génèrent discrètement mais puissam-
ment une atmosphère dense, une « sculpture sonore » qualifiable de 
typiquement « coréenne » par ses références ou ses éléments : statuettes 
du bodhisattva Kwan-eum, son du moktak, cloche de bois rituelle, son 
de la cloche du roi Seongdeok. Ainsi, tant par leurs matériaux, médium, 
références que par leur esprit on peut découvrir comment ces artistes 
revisitent et prolongent la tradition par leur propre regard, surmontant 
ainsi le dilemme entre avant-garde et héritage, comme si l’esprit tradi-
tionnel accompagnait le contemporain au lieu de le suivre.

Hye-Jun Park, doctorante à Paris-Sorbonne
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Les peintures de l’école de Mysore

	 Dans l’Inde du sud, l’école de peinture de Mysore, issue des 
restes de l’empire Vijayanagar détruit en 1565, connaît son âge d’or au 
début du XIXème siècle sous l’impulsion du roi Krishnaraja Wodeyar 
III. Erudit remarquable, il est à la fois mentor et protecteur des peintres 
installés dans de grands ateliers de son palais. La majorité des peintures 
de cette école appartient à son règne.
	 Les peintures murales, aux couleurs éclatantes, ornent les temples 
dans lesquels se retrouvent les épopées, la vie des dieux et leurs ex-
ploits, ou proposent un voyage immobile vers les lieux saints proches 
ou lointains de son royaume. Elles ornent également les palais, mettent 
en scène le souverain entouré des portraits de ses contemporains et sont 
le témoin de sa passion pour les jeux de société. 
	 La peinture mobile se répand et les peintres de sa cour illustrent 
une grande encyclopédie ainsi que de nombreux manuscrits. L’utilisa-
tion du papier les libère du format contraignant de la feuille de rondier 
traditionnelle. Les épopées, la vie des héros, la représentation de la mu-
sique et des émotions qui s’en dégagent, prennent possession de la page.
	 Au milieu du 19ème siècle la peinture traditionnelle devient po-
pulaire. Quelques riches marchands et officiels du palais commandent 
de petites peintures pour honorer les dieux dans leur autel domestique. 
Pour satisfaire cette demande, les artistes vont alors peindre dieux et 
déesses à la manière de portraits.
	 Tout l’éclat de l’école de peinture de Mysore se retrouve dans ces 
miniatures, révélant une technique aboutie d’utilisation du gesso et de 
la feuille d’or. Au début traditionnelle au niveau de la préparation des 
couleurs et des codes édictés par les textes, elle est par la suite teintée 
de l’influence britannique pour donner aux sujets une douceur et une 
émotion vibrantes tout en conservant son style propre.

Nicole Mercy, Paris-Sorbonne

Arts de l’Inde
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