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Exposition  Jean-Michel BASQUIAT et Egon SCHIELE 

À la Fondation Louis Vuitton 

 (du 03-10-2018 au 14-01-2019) 

(un rappel en quelques photos d’une partie des œuvres présentées lors de cette exposition, 
ainsi que des photos issues des musées et des visuels de presse). 
 

 
Extrait du dossier de presse, partie J-M.BASQUIAT 
 
 
La figure de Jean-Michel Basquiat est centrale dans notre Collection. Représentée par -Michel Basquiat 
plusieurs œuvres importantes au sein de l’ensemble dévoilé depuis l’ouverture de la Fondation, elle est 
au croisement de trois des grandes lignes qui la fondent : la subjectivité expressive de l’artiste, le 
popisme, le rapport musique/son. Aujourd’hui, cette exposition s’inscrit dans notre recherche 
permanente de dialogue entre la création actuelle et des œuvres marquantes de la modernité.  
 
Disparu en 1988, Jean-Michel Basquiat a réussi à faire œuvre en quelque dix ans à peine et reste d’une 
brûlante actualité, transcendant le temps au même titre qu’Egon Schiele (1890-1918) présenté de façon 
concomitante. Ici, pas de confrontation ni d’influences, mais le voisinage de deux fulgurances qui, à 
travers la permanence de la figuration et une intensité profondément singulière, par une pratique 
virtuose et obsessionnelle du dessin, traduisent de façon irréductible leur profonde intemporalité par-
delà les chronologies et les enchaînements historiques trop rigides. Succédant aux vagues minimaliste 
et conceptuelle, Jean-Michel Basquiat sera un peintre figuratif à la fin du XXe siècle. Ce genre est alors 
discrédité et la figuration semble épuisée – si l’on s’en tient à l’histoire canonique de l’art moderne 
occidental. Pourtant, d’emblée, Basquiat se donne pour mission de faire exister la Figure noire, l’« 
Homme invisible » (Ralph Ellison), dans l’espace social et culturel. Cette mission est vitale pour lui, à la 
suite, notamment, du constat douloureux qu’il fait de son absence dans les salles et sur les murs des 
musées qu’il fréquente régulièrement avec sa mère (The Brooklyn Museum, The Metropolitan Museum 
of Art, MoMA). De fait, éminemment actuel, Basquiat n’aurait pu avoir une telle prégnance dans le futur 
sans s’appuyer sur une vraie connaissance et sur la compréhension sensible de l’art du passé. 
 
Ce dernier indice, parmi d’autres, d’une profonde appétence de savoir, contredit d’ailleurs la fable du 
supposé autodidacte sauvage. Il témoigne de sa formidable et très riche culture, totalement 
polyphonique. Avec des prédispositions d’ouverture liées à ses doubles racines haïtienne et 
portoricaine, l’artiste absorbe tout, tel un buvard, mixant l’apprentissage de la rue à un répertoire 
d’images, de héros et de symboles issus des cultures les plus diverses. 
 
Il se les approprie sans contrainte à l’image de la culture hip-hop à l’émergence de laquelle il a contribué 
: la Bible, l’Égypte, le vaudou, les héros afro-américains, la bande dessinée voisinent avec Léonard De 
Vinci, Matisse, Picasso, etc., et avec des références contemporaines. De là, à partir du collage et du 
graffiti, Basquiat invente un langage totalement inédit. 
L’obsession compulsive pour le dessin constitue alors le vecteur immédiat d’un corps jeune, 
lieu de toutes les énergies, tendu par une véritable rage à dire dans l’urgence. La conscience 
d’une mission, quasi christique, serait un autre trait commun avec Schiele. Un rapport 
essentiel aux mots aussi. 
 
À moins de vingt ans, Basquiat est d’abord un poète, SAMO©, scandant dans la rue des 
sentences lapidaires, oniriques et parfois vengeresses. Déterminant encore, c’est un musicien 
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se produisant dans les lieux les plus frénétiques du New York de la fin des années 1970. Ses 
engagements lui valent un positionnement dans les cercles les plus bouillonnants, faisant de lui, peu à 
peu, le premier créateur afro-américain à vraiment s’imposer visuellement et symboliquement dans le 
monde de l’art occidental. 
 
Sa première apparition en France a lieu à l’ARC/Musée d’Art moderne de la Ville de Paris en 1984, lors 
de l’exposition «5/5. Figuration Libre France-USA». Sa présence y affirme l’effervescence d’une scène 
née entre rue et musée. Déjà, la critique signale les ascendances modernes de la peinture de Basquiat : 
Pablo Picasso, Jean Dubuffet, Willem De Kooning, Franz Kline, Robert Rauschenberg et surtout Cy 
Twombly... Depuis la rétrospective du Whitney en 1992, l’exposition du musée Cantini de Marseille la 
même année et surtout les rétrospectives du musée de Brooklyn (2005), de la Fondation Beyeler à Bâle 
(2010) et du musée d’Art moderne de la Ville de Paris (2010) n’ont cessé de replacer l’artiste parmi les 
plus grands. Apparu dans le temps d’un renouveau de la figuration, son travail peut aussi être lu, d’une 
certaine façon, comme un développement imprévu de l’art conceptuel par son analyse d’une réalité 
sociale et économique et sa critique des dispositifs de domination, notamment raciale. 
 
Inscrite dans le XXe siècle finissant, l’œuvre de Basquiat ne cesse d’affirmer son caractère précurseur 
pour le XXIe siècle. Répétition, collage, inscriptions fonctionnant en réseaux, font de lui une figure 
annonciatrice de l’ère d’Internet telle que nous la connaissons aujourd’hui. 
Lorsqu’il disparaît en 1988, la révolution numérique commence à se propager. Elle fait écho à 
l’accélération des échanges culturels planétaires à travers la globalisation, la mondialisation ou la 
«mondialité» pour reprendre le terme d’Édouard Glissant. L’exposition réunit quelque cent vingt œuvres. 
Le parcours, conçu par le commissaire Dieter Buchhart, s’articule autour de grands ensembles, selon un 
déroulé à la fois chronologique et thématique déployé sur les quatre niveaux et les neuf espaces de la 
Fondation. On y retrouve partout les supports les plus variés et inusités, familiers à l’artiste : toile, 
papier, palissades, portes, planches, objets, sérigraphie, photocopies... Le parcours s’initie avec Sans 
titre (Car Crash) (1980), évocation d’un accident marquant pour l’artiste enfant, et s’achève sur Riding 
with Death (1988) à la veille de sa disparition.  
 
Au rez-de-bassin (galerie 2) s’imposent d’emblée, comme autant de Vanités, trois têtes monumentales 
(Heads, 1981,1982,1983) d’une étonnante et paradoxale survitalité. 
Elles sont rassemblées ici pour la première fois. 
 
Couvrant les années 1981-1982, les œuvres s’organisent autour de la thématique de la rue, à la fois 
atelier et source d’inspiration. Citons ici Crowns (Peso Neto) (1981), Sans titre (Blue Airplane) (1981), 
les grandes fgures des « Prophètes » et les portraits saisissants de La Hara (1981) et du policier noir de 
Irony of a Negro Policeman (1981). Arroz con Pollo (1981) fonctionne alors comme un contrepoint 
intime. 
 
Le rez-de chaussée (galerie 4) ouvre sur un ensemble de dessins de têtes (1982-1985), avant une 
galerie des « héros » de Basquiat, boxeurs ou combattants, renvoyant à sa propre révolte : Sans titre 
(Sugar Ray Robinson) (1982), St. Joe Louis Surrounded by Snakes (1981), Cassius Clay (1982)... 
L’introduction, en fond, de lettres, de chiffres, de signes et de textes accuse la complexité des 
compositions, comme dans Santo #1 (1982), Self-Portrait with Suzanne (1982). 
 
Au niveau 1 (galerie 5), «Héros et Guerriers» ouvrent une séquence avec des personnages héroïsés 
parés d’auréoles, de couronnes et de couronnes d’épines : Samson, dans Obnoxious Liberals (1982), 
apparaît comme la fgure de l’émancipation, tandis que Price of Gasoline in the Third World (1982) et 
Slave Auction (1982) évoquent directement l’exploitation des Noirs et la traite des esclaves. Autres 
héros vitaux pour lui, les musiciens et, avant tout, le saxophoniste Charlie Parker qu’il considère comme 
un alter ego, cf. CPRKR (1982), Horn Players (1983), Charles the First (1982), Discography (1983), 
Now’s the Time (1985). 
 
L’écriture et le verbe continuent à jouer un rôle central (galerie 6), ici dans une série de toiles de 1983, 
Museum Security (Broadway Meltdown), Hollywood Africans in Front of the Chinese Theater wih 
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Footprints of Movie Stars. À l’écart (galerie 7), sont regroupées six compositions où diverses Figures 
empruntées à l’histoire, l’histoire de l’art ou au contexte immédiat viennent se poser sur une 
grille/partition qui structure l’œuvre : de la Joconde de Lye à Joe Louis représenté dans Napoleonic 
Stereotype Circa’44 – hommage rendu au boxeur dont la carrière, jusque-là triomphale, fut marquée par 
une défaite en 1936 face à un boxeur représentant l’Allemagne nazie.  
 
Au dernier niveau (galerie 9), on trouve deux ensembles majeurs : - le premier réunit autour du 
monumental Grillo (1984) - qui regorge d’allusions à diverses 
cultures africaines - un groupe apparenté, dont Gold Griot (1984). La Figure noire s’impose ici, 
omniprésente, telle que véhiculée et réinterprétée par la diaspora. Le titre Grillo (grillon en espagnol) 
renvoie au griot d’Afrique de l’Ouest, figure majeure de la transmission des récits familiaux et des 
traditions communautaires. 
 
- le second ensemble témoigne de la fascination mutuelle entre Basquiat et Warhol. Ces productions à 
quatre mains (1982-1985) sont introduites par Dos Cabezas (1982), le double portrait réalisé par 
Basquiat immédiatement après leur rencontre. Voir également Mind Energy (1985), OP OP (1984), ou 
encore Eiffel Tower (1985). 
 
Les dernières salles (galeries 10 et 11) renvoient aux ultimes productions de l’artiste (1987-1988). 
S’impose à tous égards, et pour la première fois présentée à Paris, Riding with Death, œuvre qui 
convoque, sur le mode mortifère, de nombreuses références classiques (Léonard de Vinci, Albrecht 
Dürer, Rembrandt...). La furieuse course du cavalier vers le néant la désigne comme une véritable, 
intemporelle et universelle icône qui laisse le spectateur interdit. 

Suzanne Pagé 
Directrice artistique de la Fondation Louis Vuitton 

 
 

• 22 décembre 1960 : naissance à Brooklyn (New York), d’un père d’origine haïtienne et 
d’une mère de Porto-Rico, où il retournera vivre brièvement.  

• 1976 : il réalise ses premières peintures de rue avec un ami, des messages signés 
«Samo » ( «Same Old Shit »), très vite remarqués par la critique. Fonde un groupe de 
rock, avec notamment le futur acteur Vincent Gallo.  

• 1980 : rencontre son idole Andy Warhol. Ils deviendront amis et réaliseront des peintures 
ensemble.  

• 1981 : 1ère exposition personnelle.  
• 1984 : commence des séjours à Hawaï, dont les couleurs l’inspirent, et où il essaie de se 

désintoxiquer de ses addictions à la cocaïne et l’héroïne.  
• 1986 : expose en Cote d’Ivoire. Ce voyage en Afrique est très important pour lui.  
• 1987 : la mort d’Andy Warhol l’affecte profondément.  
• 12 août 1988 : il meurt d’une overdose à 27 ans. Il laisse plus de 800 tableaux et 1500 

dessins. 
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St Joe Louis Surrounded by Snakes 
1982 

Acrylic and pastel on canvas 
102 x 102 
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Grillo 
1984 
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Untitled 
1982 

Acrylique et crayon gras sur papier 
76,2 x 55,8 cm 

Collection particulière 
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Jean-Michel Basquiat 
Et 

 Andy Warhol 
Eiffel tower    1985 

203 x 275 cm 
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Extrait du dossier de presse : partie E. SCHIELE 
 
 
En 2015, l’exposition « Les clefs d’une passion » à la Fondation révélait, en contrepoint de sa collection 
contemporaine, les fondements historiques des quatre grandes lignes qui la structurent et les 
engagements artistiques de son programme. Ceux-ci privilégient la contemplation, l’intérêt pour la 
musique/le son, un goût « popiste », mais aussi une vision éruptive et irréductible, celle de l’expression 
subjective de l’artiste. Dans cette première exposition se dégageaient les présences iconiques d’Edvard 
Munch, Alberto Giacometti et Francis Bacon. 
 
Aujourd’hui, en consacrant une présentation importante à Egon Schiele, nous cultivons cette ligne 
expressionniste et ce sentiment tumultueux avec la première monographie d’un artiste appartenant à 
l’histoire de l’art moderne. Simultanément est exposée l’œuvre de Jean-Michel Basquiat, très présent 
dans notre collection. D’un bout à l’autre du XXe siècle, de la Vienne fin de siècle et de la Sécession au 
New York des années 1980, ce sont deux temporalités, deux cultures, deux continents qui se font écho 
en profondeur dans leur indomptable singularité. 
 
De part et d’autre, deux météores explosés en plein vol, partageant la même précocité, un rythme 
toujours effréné et une énorme productivité où le corps est le lieu d’exacerbation d’une sensibilité à vif, 
dite par un dessin pratiqué de façon obsessionnelle. 
Pour Schiele, d’emblée rétif à tout académisme, traitant frontalement, non sans narcissisme, à la fois de 
la sexualité et de la mort, un grand peintre est un « peintre de figures ». Portraits, autoportraits sont ici 
au centre de l’exposition d’une centaine d’œuvres mêlant travaux graphiques et quelques peintures. Elle 
est enrichie d’une sélection de paysages et de natures mortes nécessaires à l’appréciation de l’œuvre 
dans sa progression et ses détours. Parcourir la carrière fulgurante de Schiele, de sa majorité en 1908 à 
son décès en 1918, n’est pas sans soulever des questions autrement plus profondes que les réactions 
de rejet suscitées par les seules images - nécessairement trompeuses - véhiculées aujourd’hui par la 
publicité. 
 
Cette manifestation aura pour premier mérite de permettre aux visiteurs de « s’exposer » véritablement 
aux œuvres elles-mêmes et à leur efft et toujours si saisissant, lié à la tension corrosive d’un dessin dont 
le tracé paraît directement branché sur un réseau nerveux, abrupt et à vif. 
 
Dieter Buchhart, le commissaire, a dégagé pour l’ensemble du parcours « quatre lignes existentielles ». 
Littéralement, celui-ci suit l’évolution d’un trait d’abord ornemental, dans la suite du Jugendstil et encore 
placé sous l’impulsion directe de Klimt qui restera à tous égards la tutelle et la grande référence de 
l’artiste. Puis ce trait devient plus anguleux, tortueux, cassé par la vigueur d’un élan très 
expressionniste. 
 
Ensuite, une ligne à la recherche d’un nouvel équilibre renvoie à un groupe d’œuvres contemporaines 
ou immédiatement postérieures à l’emprisonnement de l’artiste en 1912 et à l’angoisse prémonitoire de 
la guerre. Plus tard, dans les dernières années, la ligne sera recomposée à mesure que le peintre 
renouera avec un certain modelé. 
Le caractère « existentiel » de cette ligne s’apprécie aussi métaphoriquement, en tant que contour, non 
sans porosité, entre le peintre, ses modèles et sa propre expérience : la démence de son père, son 
refus d’une carrière balisée après l’entrée élogieuse à l’Académie et sa rupture avec celle-ci, ses 
diverses amours, l’épisode mal vécu de son emprisonnement pour une affire dont il sera relaxé, et, 
prégnante, l’ombre de la guerre et de la mort. 
 
Continûment, une ligne torturée pose des interrogations inquiètes : celles d’un observateur pénétrant, 
osant aborder frontalement les questionnements les plus crus, notamment la sexualité, à travers une 
introspection implacable et le regard sans bienveillance qu’il pose d’abord sur lui-même et les modèles 
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auxquels il s’identifie. Plus qu’érotique, ce regard conjugue lucidité et effoi. Schiele avait écrit à son 
oncle en 1911 : « J’arriverai à un point où l’on sera eayé par la grandeur de chacune de mes œuvres 
vivantes ». Ses déclarations ne cachent pas la conscience d’une mission quasi christique. Son 
exceptionnelle virtuosité lui permet d’y parvenir rapidement : une dizaine d’années seulement courent de 
sa rupture avec l’Académie en 1909 à son décès en 1918. 
 
À l’échelle du siècle, cette décennie viennoise est l’une des plus longues, eu égard d’abord à la guerre, 
mais aussi à l’ervescence stupéfiante de la pensée et de la création et aux bouleversements culturels 
décisifs dans l’histoire de l’art du XXe siècle. En 1906, lorsque Schiele entre à l’Académie de Vienne, les 
fauves en France et les expressionnistes de la Brücke ont déjà secoué l’Europe. Dès 1911, Kandinsky 
délivre ses premières aquarelles abstraites. Jusqu’à la guerre, les avant-gardes s’enchaînent. Reste que 
l’œuvre de Schiele se place dans un tempo particulier, celui de la capitale de l’Empire austro-hongrois 
au tournant du XXe siècle, soumise à un rythme justement cerné par Jean Clair dans l’expression 
ambiguë de « modernité sceptique », lors de son exposition parisienne marquante de 1986 « Vienne 
1880-1938. L’apocalypse joyeuse ». 
 
Je sais particulièrement gré à ce dernier d’avoir, par sa contribution au catalogue, replacé Egon Schiele 
dans ce « bouillonnement ». Ma gratitude s’adresse aussi à Jane Kallir, auteure du catalogue raisonné 
de l’artiste qui nous a apporté ici son exceptionnelle expertise dans la préparation de l’exposition. Quant 
à Alessandra Comini, dont les écrits ont été centraux dans la dision de l’œuvre de Schiele, elle a 
accepté de se concentrer sur le sujet sans doute le plus captivant de celle-ci : l’autoportrait, omniprésent 
ici. 
 
Schiele souhaitait que ses tableaux soient montrés dans « des édifices comme des temples ». Les très 
nombreux collectionneurs institutionnels et privés que nous avons dû solliciter l’ont entendu en rendant 
publiques, le temps de cette exposition, les pièces rares qu’ils ont réunies. 
Nous tenons à leur exprimer notre très particulière gratitude. 
La générosité des uns et des autres est d’autant plus appréciée qu’en cette année d’anniversaire de la 
mort de Schiele les institutions viennoises, dont les collections sont parmi les plus riches à cet égard, 
n’ont pu se départir de leurs œuvres en vue de cette légitime célébration dans son propre pays. Nous 
sommes d’autant plus sensibles à la confiance qu’ils manifestent envers notre projet de présenter à 
Paris la monographie d’un artiste resté unique, toujours aussi virulent et actuel aujourd’hui, cent ans 
après sa disparition. 
La lecture forcément d’abord émotionnelle de cette œuvre a toutefois été mise à distance, et très 
justement, par le commissaire Dieter Buchhart. C’est l’audace du regard intrépide de l’artiste conjuguée 
à l’âpre économie du trait qui en assure la pérennité toujours brûlante. 

Suzanne Pagé 
Directrice artistique de la Fondation Louis Vuitton 
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• 12 juin 1890 : naissance dans l’actuelle Autriche 
(alors l’empire austro-hongrois).  

• 1905 : il peint ses premiers autoportraits. Dons 
précoces pour le dessin.  

• 1906 : il entre à 16 ans à l’Académie des Beaux-
Arts de Vienne.  

• 1907 : il rencontre Gustav Klimt, 45 ans, le grand 
peintre de l’époque, initiateur de la Sécession, le 
mouvement qui fait entrer la peinture viennoise 
dans la modernité, en explorant l’érotisme, les 
fantasmes, la mort. Egon Schiele devient son 
héritier.  

• 1909 : 1ère exposition. 
• 1911 : il rencontre Wally, modèle de Klimt, qu’il 

peint et avec qui il s’installe à la campagne.  
• 1912 : accusé de détournement de mineure (le 

tribunal ne retiendra pas cette accusation), il 
effectue 21 jours de détention préventive et 
réalise des autoportraits très durs en prison.  

• 1914 : reconnaissance internationale. Mariage 
bourgeois avec Edith Harms.  

• 31 octobre 1918 : il succombe à la grippe 
espagnole, trois jours après sa femme, enceinte 
de six mois. 

Autoportrait au gilet, debout » (1911) 
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Autoportrait au coqueret 1912 

 

 

 

 

 
 

Seated Girl with Raised Left Leg  
1911 
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Egon Schiele 
Le pont    1913 

Collection privée 

 

 
 
 

 
 
 
 
 
 
 
 

Egon Schiele 
Femme assise genoux plié, 1917 
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Egon Schiele 
"Femme blonde couchée", 1914 

 The Baltimore Museum of Art, Fanny B. 
Thalheimer Memorial Fund and Friends of Art Fund 

 

 


