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Exposition  CALDER 

Rêver en équilibre 

à la Fondation Louis Vuitton 

(du 15-04-2026 au 16-08-2026) 

(un rappel en photos personnelles de la presque totalité des œuvres présentées et 
quelques vues trouvées sur le musée ou l’œuvre est exposée).La qualité n’est pas 

toujours présente compte tenu de l’éclairage et des conditions de prise de vue 
 
 
 

Marquant le centième anniversaire de l’arrivée d’Alexander Calder (1898-1976) à Paris en 1926, cette 
rétrospective investit la totalité du bâtiment de la Fondation Louis Vuitton et se prolonge dans le jardin 
attenant. Selon un parcours chronologique et thématique, elle retrace les évolutions et grandes étapes de 
son œuvre. Elle débute dans l’entre-deux-guerres et s’achève avec les réalisations finales d’un des 
sculpteurs les plus célébrés du XXe siècle. 
Dans les premières galeries (1, 2, 3), une large place est donnée à la présentation exceptionnelle du 
Cirque Calder (1926-1931). Ce spectacle, aujourd’hui qualifiable de performance, porte en germe les 
accomplissements futurs. Viennent ensuite les « dessins dans l’espace ». Ces sculptures sans masse, 
signées par celui que l’on nomme alors le « Roi du fil de fer » figurent personnages et portraits. Puis, en 
1930, Calder acte son passage à l’abstraction et surtout sa quête d’une «possibilité neuve de beauté» 
permise par le mouvement, synonyme de l’exploration d’une quatrième dimension : le temps. 
En 1931, Marcel Duchamp suggère le terme de « mobiles » pour nommer ses sculptures. D’abord 
actionnées manuellement ou mécaniquement, elles s’animent ensuite au gré d’un simple souffle. Calder 
échappe aux catégories. Ayant décidé de travailler dans « l’abstrait » après avoir visité l’atelier de 
Mondrian, ce proche de Joan Miró, Fernand Léger et de Jean Arp est aussi exposé par les surréalistes. 
Reparti aux États-Unis en 1933, Calder poursuit le développement de nouvelles formes, mobiles ou fixes, 
sans limite de matériaux. Sa rétrospective au MoMA (New York) en 1943 l’assoit comme un des maîtres 
de l’art moderne. En 1946, à l’occasion du retour de Calder en France après la Seconde Guerre mondiale, 
JeanPaul Sartre qualifie ses sculptures «d’êtres étranges, à mi-chemin entre la matière et la vie» (galerie 
4). 
À partir de 1953, Calder travaille entre ses ateliers de Roxbury (Connecticut, USA) et de Saché (Indre-
etLoire, France). L’accrochage dans les deux derniers niveaux de la Fondation embrasse les différentes 
échelles de son œuvre – portables (les bijoux, galerie 6) comme monumentales (galerie 10) et toujours 
hors norme : des Gongs qui peuvent tinter (galerie 5), des Constellations (galerie 7) qui grimpent aux 
murs, des Critters fantasmagoriques (galerie 11) et des mobiles suspendus, œuvres d’un «sculpteur de 
vent» (galerie 9). Accueillie dans un bâtiment porté par le dynamisme de ses formes, l’exposition « Calder. 
Rêver en équilibre » rend hommage à Calder comme à l’architecte de la Fondation Louis Vuitton, Frank 
Gehry (1929-2025). 
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1898 
— Naissance d’Alexander Calder à Philadelphie (Pennsylvanie, USA), le 22 juillet (ou août). 
— Sa mère, Nanette Lederer Calder(1866-1960) est peintre. Son père, Alexander Stirling Calder  
(1870-1945) est sculpteur et fils de sculpteur. 
1906 
La famille Calder déménage à Pasadena en Californie, au milieu du florissant Mouvement pour les Arts et 
Métiers. On offre à Calder ses premiers outils et il dispose d'un atelier dans la cave de la maison familiale. 
1909 
Pour Noël, Calder offre à ses parents un chien et un canard qu'il a taillés et formés à partir d'une feuille de 
laiton. Le canard est cinétique, se basculant d'avant en arrière lorsqu'on le touche. 
1915 
— Entre au Stevens Institute of Technology à Hoboken (New Jersey, USA) 
1919-1922 
— Diplômé, Calder occupe différents emplois, notamment celui de pompier sur un paquebot, dessinateur 
pour la New York Edison Company ou chronométreur dans une exploitation forestière. 
1923 
— Inscription à l’Art Students League de New York. Il compte parmi ses professeurs Boardman Robinson, 
John Sloan, George Luks et Guy Pène du Bois. 
1924-1925 
— Réalise des illustrations pour la National Police Gazette. Le cirque Ringling Bros. and Barnum & Bailey 
est le sujet d’un de ses reportages graphiques. 
1924 Calder commence son premier emploi en tant qu'artiste, en illustrant des événements sportifs, des 
cirques et des scènes de ville pour la National Police Gazette 
1926 
— Publication d’Animal Sketching, un manuel de dessin contenant 141 reproductions de dessins au 
pinceau. 
— Arrivé à Paris le 24 juillet, il s’inscrit à des cours de dessin à l’académie de la Grande Chaumière et 
installe un atelier au 22, rue Daguerre. 
— Début du Cirque Calder qui se développera pendant les cinq années suivantes. 
— Premières sculptures en fil de fer. 
1927 
— En septembre, retour aux États-Unis, après avoir exposé au Salon des humoristes à la galerie La Boétie 
et dans les galeries Jacques Seligmann & Company. 
1928 
— Première exposition personnelle à New York, « Wire Sculpture by Alexander Calder », Weyhe Gallery 
— En novembre, de retour à Paris il loue un atelier au 7, rue Cels. Fréquentant assidûment le café du Dôme, 
il rencontre Jules Pascin. En décembre, il visite l’atelier de Joan Miró. 
1929 
— Exposition de Romulus and Remus et Spring, deux grandes sculptures en fil de fer, au Salon de la 
Société des artistes indépendants, Paris. 
— Première exposition personnelle à Paris, galerie Billiet-Pierre Vorms. 
— Séjour à Berlin et exposition à la galerie Neumann-Nierendorf, Berlin. 
1930 
— Le 14 octobre, sur les conseils de Frederick Kiesler, Calder invite Le Corbusier, Karl Einstein, Fernand 
Léger, Piet Mondrian et Theo Van Doesburg à une présentation du Cirque. 
— Sa visite à l’atelier de Mondrian est un « choc » qui marque son passage à l’abstraction. 
1931 
— Le 17 janvier, Calder épouse Louisa James à Concord (Massachusetts, USA). 
Ils s’installent à Paris au 7, villa Brune. 
— «Alexandre Calder : Volumes – Vecteurs – Densités / Dessins – Portraits», à la galerie Percier, Paris. 
Picasso s'y rend tôt pour voir ces nouvelles  uvres radicales et se présenter à Calder. 
— Marcel Duchamp découvre les œuvres mécanisées de l’artiste. Il les appelle « mobiles ». jouant sur le 
double sens de « mouvement » et de « motif ».  Jean Arp propose « stabiles » pour les œuvres fixes. 
1932 
— L'exposition « Calder : ses mobiles » est organisée par Marcel Duchamp à la galerie Vignon à Paris. 
— Calder et Louisa visitent Barcelone et la ferme de Miró à Mont-roig. 
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1933 
— « Présentation des œuvres récentes de Calder », galerie Pierre Colle, Paris. 
— Le 6 juillet, les Calder retournent aux États-Unis, ils achètent une ferme du XVIIIe siècle à Roxbury 
(Connecticut), la glacière attenante est transformée en atelier. 
1934 
— Calder expose de manière individuelle pour la première fois à la Pierre Matisse Gallery de New York. Il 
expose avec Matisse pendant neuf ans. 
1935 
— Leur première fille, Sandra, naît en 1935. 
— Au cours de l’été, Calder construit des décors mobiles pour la pièce Panorama de la danseuse et 
chorégraphe Martha Graham. L’hiver suivant, il collabore à nouveau avec elle en créant un groupe de six 
mobiles pour Horizons. 
1936 
— Le 15 février, représentation de Socrate d’Erik Satie, avec des décors mobiles de Calder, Wadsworth 
Atheneum (Hartford, USA). 
— L’exposition « Cubism and Abstract Art » du Museum of Modern Art (New York) comprend trois œuvres 
de Calder. Deux autres œuvres figurent dans l’exposition « Fantastic Art, Dada, Surrealism » qui suit. 
— Participation à l’« Exposition surréaliste d’objets » (galerie Charles Ratton, Paris) et à l’« International 
Surrealist Exhibition » de Roland Penrose (New Burlington Galleries, Londres). 
1937 
— En avril, les Calder reviennent à Paris. L’architecte Josep Lluís Sert commande à l’artiste la Mercury 
Fountain pour le Pavillon espagnol de l’Exposition universelle de Paris, où sont également exposés 
Guernica de Picasso et Le Faucheur (Paysan catalan révolté) de Miró. 
1938 
— Retour aux États-Unis et début de la construction d’un grand atelier sur les fondations d’une ancienne 
étable à Roxbury. 
— La première rétrospective de Calder a lieu à la George Walter Vincent Smith Gallery de Springfield, dans 
le Massachusetts. 
1939 
— Calder est invité à réaliser des sculptures pour le zoo du Bronx, pour l’habitat africain conçu par Oscar 
Nitzschke. 
Cette construction ne verra jamais le jour, mais il crée cinq maquettes, dont Sphere Pierced by Cylinders 
et Four Leaves and Three Petals. 
— Le Museum of Modern Art de New York passe commande à Calder de créer Lobster Trap and Fish Tail 
pour la cage d'escalier principale du nouveau bâtiment du musée. 
— Le 25 mai, naissance de Mary, deuxième fille du couple. 
1941 
— En novembre, Yves Tanguy et Kay Sage louent une maison près de Woodbury (Connecticut), Rose 
et André Masson vivent à proximité, à New Preston. 
De nombreux autres artistes exilés et amis de leurs années parisiennes, dont André Breton, se réunissent 
chez les Calder pendant la guerre. 
1942 
— Le 20 octobre, lors de l’inauguration de sa galerie Art of This Century (New York), Peggy Guggenheim 
Porte une boucle d’oreille de Tanguy et une autre de Calder. 
Arc of Petals est exposé à cette occasion. 
— Au cours de l'hiver, Calder travaille sur une nouvelle forme ouverte de sculpture faite de bois sculpté et de 
fil de fer, baptisée « Constellations » par James Johnson Sweeney et Marcel Duchamp. 
1943 
— Rétrospective au Museum of Modern Art, à New York, « Alexander Calder: Sculptures and Constructions 
», organisée par James Johnson Sweeney avec Duchamp comme conseiller. 
1944 
La Buchholz Gallery/Curt Valentin à New York organise l'exposition « Recent Work by Alexander Calder ». 
Calder continue d'exposer avec la galerie. 
1945 
— En avril, Masson accompagne Jean-Paul Sartre pour une visite à Calder à Roxbury. L’année suivante, 
Sartre se rend dans son atelier new-yorkais. Lors de cette dernière visite, Calder lui offre le mobile Peacock. 
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1946 
— « Alexander Calder : Mobiles, Stabiles, Constellations », galerie Louis Carré (Paris), première exposition 
en Europe après la guerre. 
1947 
— Participation à l’« Exposition internationale du surréalisme », galerie Maeght (Paris), organisée 
par Breton, Éluard et Duchamp. 
— Sortie de Dreams That Money Can Buy, film de Hans Richter avec la collaboration de Calder. 
1948 
— Alexander et Louisa Calder se rendent au Brésil à l’occasion d’expositions au Ministerio da Educação 
e Saúde, à Rio de Janeiro et au Museu de Arte, à São Paulo. 
1950 
Christian Zervos organise la première exposition personnelle de Calder à la galerie Maeght à Paris, « Calder 
: Mobiles & Stabiles ». Le Musée national d'Art Moderne achète le mobile à grande échelle Le 31 Janvier. 
1951 
— Works of Calder, film de Herbert Matter est présenté en avant-première le 24 janvier au MoMA. 
Le film est produit et commenté par Burgess Meredith, sur une musique de John Cage. 
1952 
— Calder conçoit les décors et les costumes de Nucléa, pièce écrite par Henri Pichette et mise en 
scène par Jean Vilar et Gérard Philipe au Théâtre National Populaire. Agnès Varda photographie la 
production. 
— Calder représente les États-Unis à la XXVIe Biennale de Venise et remporte le Grand Prix de Sculpture. 
1953 
— Pendant l’été, les Calder s’installent à Aix-en-Provence. Dans une forge, il crée son premier ensemble 
d’œuvres en extérieur à grande échelle. 
— En novembre, Calder acquiert « François Ier», surnom d’une maison délabrée en pierre du XVIIe siècle, 
construite à flanc de falaise à Saché. Les Calder rendent visite à Jean Davidson, leur future gendre, à Saché 
en France. Calder accepte d'échanger trois mobiles contre François Premier, une maison en pierre délabrée 
du dix-septième siècle construite à côté d'une falaise sur la propriété de Jean. 
Au cours des deux décennies suivantes, Calder y construit un grand atelier et une maison. 
— Début de la production du Grand Cirque Calder 1927 (1955) de Jean Painlevé, premier film consacré 
au Cirque Calder. 
— Le Museu de Arte Moderna, São Paulo, présente la II Biennale. La représentation des États-Unis se 
compose de trois expositions préparées par le Museum of Modern Art de New York : deux expositions de 

groupes et une exposition personnelle dédiée aux uvres de Calder. Le Guernica de Picasso est également 
présenté, au rez-de-chaussée du Pavillon des Nations. 
1954 
— Alexander et Louisa Calder rendent visite à leur ami Henri Seyrig au Liban. Ils visitent également la Syrie 
et la Jordanie. 
1955 
— Voyage en Inde à l’invitation de Gira Sarabhai, architecte et designer. 
1956 
La Perls Galleries, à New York, expose « Calder », la première exposition de l'artiste avec ses nouveaux 
marchands d'art. 
1957 
— Installation de .125, un mobile monumental pour le terminal des arrivées internationales de l’aéroport 
John F. Kennedy, New York. 
1958 
— Installation de Spirale, une sculpture monumentale pour le siège de l’Unesco à Paris. La partie supérieure 
est réalisée par Calder à la Segre’s Iron Works dans le Connecticut, sa base est réalisée en collaboration 
avec Jean Prouvé. 
1961 
— Tournage du film Le Cirque de Calder de Carlos  Vilardebó. 
1962 
— Installation du stabile monumental Teodelapio à l’occasion du festival de Spoleto (Italie). 
— Rétrospective « Alexander Calder : 
Sculpture – Mobiles », Tate Gallery (Londres). 
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1964 
— Rétrospectives au Solomon R. Guggenheim Museum, New York et au Musée national d’art 
moderne (Paris). 
— Création de Chef d’orchestre pour « Calder Piece » d’Earle Brown. Le mobile qui détermine la séquence 
et la vitesse de la musique est l’un des instruments sur lequel les percussionnistes jouent. 
1967 
— Participation à l’Exposition universelle et internationale de Montréal (Expo 67) avec Trois disques I, un 
stabile en acier inoxydable non peint de 20 mètres de haut. 
1968 
— Calder est nommé Officier de la Légion d’honneur. 
— Présentation au Teatro dell’Opera, Rome, de Work in Progress, un ballet sans danseurs. 
— Calder se rend à Mexico pour voir son stabile monumental El Sol Rojo. Commandé par l’architecte 
Mathias Goeritz pour les Jeux olympiques d’été il est, avec ses 25 mètres, le plus haut jamais réalisé. 
1969 
— Inauguration de La Grande vitesse, sculpture monumentale pour la ville de Grand Rapids (Michigan, 
USA), c’est la première œuvre financée par le programme d’art public du National Endowment for the Arts. 
1973 
— Calder fait don de la Mercury Fountain à la Fundació Joan Miró, à Barcelone, dont le bâtiment a 
été conçu par Sert. 
1974 
— Calder est nommé citoyen d’honneur de la commune par le maire de Saché. Il fait don de Totem-Saché, 
sculpture installée sur la place principale du village. 
1976 
— Le Whitney Museum of American Art de New  York présente « Calder’s Universe » une grande 
rétrospective qui circule dans quinze villes des États-Unis et du Japon. 
— Le président Gerald Ford décerne la Médaille de la liberté à Calder, qui la refuse, demandant 
l’amnistie pour les objecteurs de conscience. 
Lorsque Ford la lui décerne à nouveau à titre posthume, Louisa Calder refuse d’assister à la cérémonie. 
— Le 11 novembre, Calder meurt à New York. 
 

oOo 
 
Dans le Hall de l’exposition  

 
Rouge triomphant, 1963 
Feuille de métal, tige, fil de fer et peinture | 
Collection Nahmad 
© 2026 Calder Foundation, New York / ADAGP, Paris 
 

 
 
En 1959, le galeriste Rudolph Hoffman a commandé à Calder un mobile pour une cage d’escalier de plus de 
huit mètres de haut. L’artiste s’attelle à une composition audacieuse qui devra subir deux révisions à la 
demande du marchand qui la trouvait trop grande. Il réalisera finalement une nouvelle œuvre pour la cage 
d’escalier et conservera la grande. Après l’avoir présentée lors de sa rétrospective à Londres en 1962, il la 
modifie encore et y ajoute une troisième constellation de six éléments. Une fois achevée, il l’intitule Rouge 
triomphant. « Les gens pensent que les monuments sont posés sur le sol, jamais provenant du plafond, 
mais les mobiles peuvent être monumentaux également », estimait Calder. 
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Approchant les six mètres d’envergure, l’œuvre témoigne de son intérêt pour une échelle où le mouvement, 
la surface, la masse, acquièrent des qualités esthétiques inédites. Uni par un système de balanciers, le 
mobile est composé d’une vingtaine d’éléments aux contours variés. Ils sont à la fois liés et indépendants. 
Une forme circulaire rouge s’en détache. 
 

LES ANNÉES DE FORMATION 
« Je n’ai pas été élevé, j’ai été encadré » s’amusait Alexander Calder au sujet de son enfance. Né en 1898 
d’un peintre sculpteur et d’une mère peintre, petitfils de sculpteur, Calder évolue depuis sa naissance dans 
un environnement artistique où sa créativité et son habileté manuelle sont favorisées. Continuant la tradition 
familiale, il opte pour la voie artistique et s’inscrit à l’Art Students League à New York en 1923. Pendant deux 
années, il se forme à la peinture, le dessin et la gravure. La métropole et son rythme le fascinent. Une de 
ses premières réalisations artistiques est l’illustration de reportages pour un journal populaire sur les 
événements sportifs et le cirque Ringling Bros. and Barnum & Bailey. Le monde du cirque devient un thème 
récurrent dans son travail. En 1926, peu après la publication d’Animal Sketching, un manuel de dessin 
animalier, il part pour Paris. 
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Quatre dames -pince à linge et leur pancarte 

« the form season » home à cheval avec 
drapeau américain 

 
 

LE CIRQUE CALDER 
 
« [Son] cirque était une irruption naturelle dans une situation particulière de la vie que nous appelons le 
cirque » disait le sculpteur Isamu Noguchi qui a ponctuellement remonté la manivelle du phonographe pour 
les représentations du Cirque Calder. 
Dès son arrivée à Paris en 1926, Calder s’est attelé à la fabrication d’un cirque miniature, il l’enrichira de 
nouveaux numéros jusqu’en 1931. Selon lui « il y a environ 20 numéros, avec un entracte, et des 
cacahuètes, et la musique exotique du gramophone, dirigé par ma femme, qui est un superbe chef 
d’orchestre et avec les bruits d’un tambour, des cymbales, un tuyau en carton pour faire rugir le lion. » 
Les témoignages photographiés et filmés en montrent davantage. L’inventaire du Whitney Museum, qui 
conserve la plupart des éléments, dénombre 69 figures et animaux, 8 mécanismes et environ 90 
accessoires (tissus, tapis, lampes…), ainsi que des pièces servant à son entretien, des instruments de 
musique, des disques, des accessoires de bruitage et cinq valises pour le transport. Ces objets ne sont que 
les traces de la performance originale, tout comme les films réalisés des décennies plus tard. 
Le Cirque Calder est l’une des premières occurrences de la performance en tant qu’art. Chaque 
présentation mettait en scène une série unique d’interactions entre Calder, ses accessoires et le public. Les 
échecs comme les succès de ses numéros, les instants de suspense, tout comptait. Le Cirque « ne prend sa 
vie que sous la main même puissante et caressante d’Alexandre Calder, et seulement si le contact est établi 
– vraiment – entre lui et vous » écrivit en 1929 le chroniqueur de spectacle Legrand-Chabrier. 
À la croisée entre la sculpture et le théâtre, en amont de ce qu’on appellera plus tard le happening ou la 
performance, écho des cabarets Dada et contemporain des numéros de music-hall de Montparnasse, le 
Cirque Calder n’entre dans aucune catégorie. À partir de 1930, ce spectacle désormais au centre des 
attentions de l’avant-garde ravit notamment Fernand Léger, Le Corbusier, Marcel Duchamp, Joan Miró, 
Théo Van Doesburg, Jean Hélion, Piet Mondrian… Conjuguant effet d’échelle, inventivité formelle et 
technique, interaction, mouvement, il est la matrice d’une œuvre à venir. 
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LE ROI DU FIL DE FER 
Au milieu des années 1920, simulta-nément au Cirque, Calder réalise des sculptures en fil de fer, donnant 
alors une unité inédite à son œuvre. L’utilisation de ce matériau pour omettre la masse de la sculpture est 
inédite dans les années 1920 et la critique a du mal à classer ces objets comme artistiques. Le premier de 
ce que Calder nomme ses « dessins en lignes tridimensionnels » représente la danseuse Joséphine Baker. 
Connu à Montparnasse comme « Le Roi du fil de fer », il multiplie les figures allant de celles d’acrobates et 
de sportifs à des portraits d’une ressemblance frappante. Au-delà de sa dextérité manuelle et de la 
perspicacité de son observation, cette technique propulse sa ligne dans l’espace, faisant du dessin une 
technique aux dimensions multiples. Souple et léger, son matériau lui permet d’accueillir les mouvements 
accidentels au sein de sa sculpture. « Bien que leur taille actuelle soit réduite, je pense qu’ils peuvent être 
agrandis à n’importe quelle échelle », déclare Calder en 1929. 
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NON FIGURATIF 
En octobre 1930, Calder visite l'appartement parisien de Piet Mondrian. Il est profondément marqué par la « 
simplicité et l’exactitude » de l’atelier du pionnier de l’abstraction : les meubles peints en noir et blanc, le mur 
recouvert de rectangles de carton colorés destinés à expérimenter des compositions. « Cette seule visite me 
fit ressentir le choc – ce choc qui, pour moi, a tout enclenché » dira Calder plus tard. « Bien qu’ayant 
entendu le mot “moderne” auparavant, le terme “abstrait” n’évoquait en moi ni connaissance ni sensation ». 
Décidé à « peindre et travailler dans l’abstrait », il réalise durant les deux semaines qui suivent une série de 
peintures vierges de toute référence figurative. Très vite, sa recherche revient vers la sculpture. En 1931, il 
dévoile ses nouvelles œuvres lors de l’exposition à la galerie Percier intitulée « Alexandre Calder : Volumes 
– Vecteurs – Densités / Dessins – Portraits ». Seul l’usage du fil de fer, véritable trait dans l’espace, les relie 
à ses travaux précédents. Nulle trace de figure n’y persiste. À l’image de Croisière exposée ici, ses 
sculptures sont « plastiques pures » comme l’écrit Fernand Léger. Moins d’une année plus tard, l’exposition 
« Calder : ses mobiles » à la galerie Vignon, organisée par Marcel Duchamp – qui avait suggéré le terme à 
Calder pour ses objets cinétiques – met en avant des sculptures intégrant le mouvement. 
 

 

              
 

          
 



26 

 

 

     œuvres intitulés Untitled, 1930  (sans titre) 
Calder Foundation, New York 
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1933 – UN TOURNANT DANS L’ART ET L’HISTOIRE 
 
En 1933, l’arrivée d’Hitler au pouvoir en Allemagne et un vent d’inquiétude en Europe participent au départ 
de Calder et de son épouse Louisa pour les États-Unis. En mai 1933, la dernière exposition monographique 
de Calder à Paris avant son départ (à la galerie Pierre Colle) révèle les nouvelles directions présentes dans 
son œuvre abstraite : usage de matières brutes, utilisation d’éléments naturels, objets trouvés, intégration du 
hasard, du son et place donnée au spectateur. Certaines de ses œuvres reflètent une sensibilité qui sera 
plus tard qualifiée de biomorphique, perceptible chez plusieurs de ses contemporains, qu’ils soient à la 
recherche d’un renouvellement du vocabulaire géométrique ou qu’ils se rapprochent de la nébuleuse 
surréaliste. 
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1934-1937 : ROXBURY & NEW YORK 
 
À son retour aux États-Unis en 1933, Calder s’établit dans une ferme du XVIIIe siècle à Roxbury (Connecticut) qui deviendra sa résidence principale. 
Vivre et créer en plein air encourage de nouvelles orientations dans son travail : il s’expose aux caprices de la nature avec des sculptures extérieures 
et travaille à différentes échelles. En 1937, de retour à Paris pour six mois, il participe au Pavillon de la République espagnole lors de l’Exposition 
universelle. Sa Fontaine de mercure, exposée à côté du Guernica de Picasso marque aussi sa volonté d’intervenir dans l’espace public. Ce succès 
sera suivi par plusieurs projets pour la New York World Fair de 1939, mais ils ne verront le jour, sous d’autres formes, que plusieurs décennies plus 
tard. Reconnu comme l’un des pionniers de l’avant-garde internationale il ne cesse de réenvisager les acquis de son œuvre, dépassant les genres de 
la peinture et de la sculpture dans une exploration des interactions entre deuxième et troisième dimensions. Tout en en soulignant une quatrième – 
temps et mouvement – il donne libre cours à son talent de coloriste. 
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ENTRE LA MATIÈRE ET LA VIE 
 
Calder a autorisé la nature elle-même à agir dans son art. Plutôt que d’imiter les formes naturelles, il a laissé 
le vent, les courants d’air, la gravité, l’eau et la présence humaine activer ses œuvres, rendant ainsi le 
mouvement, le changement et l’indétermination perceptibles et donc visibles dans sa sculpture. Ses mobiles 
se déploient dans l’instant présent, révélant une quatrième dimension : un espace d’expérimentation où l’art, 
la nature et la perception se confondent. Jean-Paul Sartre a décrit les objets de Calder comme «des êtres 
étranges, à mi-chemin entre la matière et la vie». Cette observation approche l’essence même de la pratique 
de Calder : ses œuvres ne sont ni des représentations ni des symboles au sens conventionnel du terme 
mais des configurations dynamiques de forces. Le mouvement, l’équilibre et le hasard se substituent à la 
forme fixe, permettant aux processus naturels de compléter l’œuvre. 
À partir de la fin des années 1930, Calder continue à explorer l’abstraction. Toutefois, après leur 
achèvement, il nomme nombre de ses sculptures en se basant sur des associations formelles, parmi 
lesquelles Yucca et Peacock. Ces œuvres ne reproduisent pas les apparences naturelles ; elles y font 
allusion après avoir été créées. Les formes organiques sont abstraites, fragmentées et réassemblées, 
perçues davantage que reconnues. Dans l’univers de Calder, rien n’est figé. 
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POISSONS 
 
Dans les années 1940 et 1950, Le poisson devient le motif d’une douzaine de mobiles suspendus de Calder. 
Il utilise leur forme schématique comme des structures au sein desquelles des éclats de verre, des 
morceaux de céramique, des goulots de bouteilles, des éléments d’engrenage, des boutons et d’autres 
matériaux de récupération sont suspendus. Entre figuration et abstraction, Calder ne décrit pas les poissons 
mais suggère leur mouvement, leur rythme. Les effets de la lumière sur les matériaux rappellent ceux des 
écailles et l’aspect éthéré des vitraux. Comme tous les mobiles, les poissons, mosaïques aériennes, 
évoluent dans le temps et l’espace. Leur mouvement lent les fait flotter dans des courants d’air transformés 
en milieu aquatique. Comme l’écrivait Sartre : Calder n’a rien « voulu imiter – parce qu’il n’a rien voulu, sinon 
créer des gammes et des accords de mouvements inconnus – ils sont à la fois des inventions lyriques, des 
combinaisons techniques, presque mathématiques et, à la fois, le symbole sensible de la Nature ». 
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GONGS & TOWERS 
 
En 1952, Calder obtient le Grand Prix de Sculpture de la Biennale de Venise. La même année, il présente à 
la galerie Curt Valentin de New York, une exposition intitulée « Alexander Calder : Gongs and Towers ». Les 
premiers sont des mobiles dotés d’éléments percussifs : leur mouvement entraîne le choc de petits maillets 
sur des disques, souvent en laiton. Le retentissement du gong ne peut être fixé dans une séquence 
temporelle donnée mais dépend des circonstances spatiales, des courants d’air et du mouvement du public. 
Les attentes et les émotions des spectateurs, ainsi que la sollicitation de leur ouïe sont définis par de 
multiples paramètres. «Le bruit est une autre dimension à part entière », disait Calder. 
Quant aux Towers, elles surprennent par leur position en haut des murs. Ces constructions architecturales 
en fil de fer s’articulent selon un axe diagonal. À l’intérieur se logent de petits mobiles et d’autres objets, 
certains déjà utilisés des décennies auparavant. À partir des murs, les Towers s’étendent dans l’espace 
avec fragilité et conviction. 
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BRONZES 
 
Au printemps 1944, l’architecte Wallace K. Harrison suggère à Calder de réaliser de grandes œuvres 
extérieures en béton pour un projet architectural. «Il a apparemment oublié sa suggestion immédiatement, 
mais pas moi et j’ai commencé à travailler le plâtre. J’ai finalement créé des objets mobiles et les ai fait 
couler en bronze», se souviendra Calder. Il n'avait plus utilisé le bronze depuis 1930. Les traces de 
modelage sont très visibles, loin du rendu des mobiles et des stabiles pour lesquels il était alors connu. En 
novembre 1944, la Buchholz Gallery / Curt Valentin à New York consacrera sa première exposition à Calder 
en montrant ces formes en plâtre et en bronze. Même dans leurs formes réduites, ces maquettes 
démontrent un immense dynamisme et une grande légèreté, malgré le médium imposant du bronze. 
Certaines, faites de plusieurs parties, conservent une dimension cinétique grâce à des articulations qui 
autorisent leur mise en mouvement. 
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SCULPTURES PORTABLES 
 
Calder fabrique ses premiers bijoux en 1906 pour les poupées de sa sœur, Peggy, en ramassant «des bouts 
de fil de cuivre de bonne qualité [trouvés] dans la rue, abandonnés par des hommes raccordant des câbles 
électriques ». À partir de la fin des années 1920, il crée des pièces en travaillant le fil de laiton avec des 
pinces, souvent en y intégrant des éclats de verre ou de céramique en guise de pierres précieuses. Dans les 
décennies suivantes, il emploie de l’argent et parfois de l’or pour façonner ces objets. Entre « art portatif » et 
« bijoux importables », pour reprendre les expressions de l’historien de l’art Mark Rosenthal, les bijoux de 
Calder sont souvent faits à partir de matériaux de récupération et sont uniques. Ils témoignent de son 
habileté à explorer l’essence de sa pratique dans des formats plus réduits. Formes géométriques ou 
expressions d’énergies de la nature, ils s’inspirent également des arts océaniens, précolombiens ou 
africains. Ces bracelets, boucles d’oreilles, boucles de ceintures, broches, bagues, colliers, broches, tiares et 
couronnes permettent aussi de retracer les relations nouées par l’artiste avec ses proches. Il réalise de 
nombreux bijoux pour sa femme, Louisa, mais aussi pour Charlotte Perriand, Jeanne Buñuel, exposés ici, et 
d’autres personnalités parmi lesquelles Peggy Guggenheim, Bella Chagall, Teeny Matisse Duchamp, Elisa 
Breton. 
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CALDER PHOTOGRAPHIÉ 
 
Dès son arrivée à Paris en 1926, Calder est le sujet de nombreux portraits pris par les plus importants 
photographes de son époque. Parmi les premières images de Calder avec le Cirque Calder, citons celles 
prises par Sacha Stone et André Kertész. Ce dernier le montre aussi avec une version agrandie de Miss 
Tamara – le teckel d’acier et de caoutchouc qu’il a offert au clown Paul Fratellini. En 1931, Man Ray le saisit 
dans des portraits iconiques, témoignages de sa place dans les cercles d’avant-garde. Herbert Matter a, lui, 
mené un véritable compagnonnage avec Calder et produit une importante documentation photographique, le 
saisissant notamment à New York et à Roxbury, pris dans les ombres et les mouvements de ses scuptures. 
Les plus célèbres photographies de Calder par Agnès Varda le montrent dans les rues de Paris, œuvre à la 
main. Gordon Parks a aussi livré une vision frappante du rapport de l’artiste et de son œuvre. Quant à Henri 
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Cartier-Bresson, il a effectué un reportage sur l'artiste dans la dernière décennie de sa vie dans sa maison 
de Saché. 
Jean-Marie Bottequin, Pierre Boulat, Andreas Feininger, Herbert Gehr, Lore Hammerschmid, Hugo P. 
Herdeg, Edwald Hoinkis, Ugo Mulas, Hans Namuth, Arnold Newman, Irving Penn, Hans Richter, Eric Schaal, 
Marc Vaux, Dewitt Ward, Herb Weitman, Weegee et Garry Winogrand, ont également participé à 
immortaliser et fixer l’image d’un artiste qui a dédié sa vie au mouvement. 
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CONSTELLATIONS 
 
Les Constellations de Calder, faites de bois sculpté et de fil de fer, ont été réalisées à Roxbury en 1942-
1943, alors que la tôle d’aluminium était rare en raison des restrictions de guerre. Leur origine vient d’une 
sculpture de 1929, The Crowd, faite de bois d’ébène, utilisé par l’artiste dans un processus de recyclage 
extrême : il l’a sciée en deux et brisée en morceaux à la hache allant jusqu’à révéler son grain ondulé. 
Différentes essences ont ensuite été employées – noyer, chêne et palissandre. Calder coupait, ciselait et 
étalait ces morceaux. Pour lui, le résultat « suggérait une sorte de gaz nucléaires cosmiques – que je 
n’essaierai pas d’expliquer. J’étais intéressé par la composition extrêmement délicate et ouverte. » Marcel 
Duchamp et James Johnson Sweeney ont proposé le terme de « constellation » pour ces œuvres 
présentées pour la première fois en 1943 à la Pierre Matisse Gallery de New York. Certaines Constellations 
sont fixes, d’autres sont cinétiques, et beaucoup ont été conçues pour être accrochées en hauteur sur le 
mur. Le résultat est la transformation de l’espace d’exposition en un environnement. 
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Constellations diverses 1943 
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Constellations 1943 
 

 

SCULPTEUR DE VENT 
 
«Sculpteur de vent, forgeron lunaire», les expressions employées par la critique d’art Gabrielle Buffet en 
1946 à propos de Calder saisissent la poésie, l’ambition et la nature sublime de son œuvre. La même 
année, le philosophe Jean-Paul Sartre qualifie les mobiles de «petite fête locale, un objet défini par son 
mouvement et qui n’existe pas en dehors de lui, une fleur qui se fane dès qu’elle s’arrête, un jeu pur de 
mouvement comme il y a de purs jeux de lumière ». Il poursuit, «Ils se nourrissent de l’air, ils respirent, ils 
empruntent leur vie à la vie vague de l’atmosphère ». Le mobile suspendu – dont quelques-uns des plus 
beaux exemples réalisés entre 1941 et 1961 sont rassemblés ici – est la forme emblématique de l’œuvre de 
Calder, celle par laquelle il a bouleversé les attendus de la sculpture. Au centre de la galerie, la maquette 
intermédiaire de La Grande vitesse – stabile dont la version finale est installée depuis 1969 à Grand Rapids 
aux États-Unis – semble, elle, accélérer les turbulences environnantes. 
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Untitled, 1956 
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CRAGS & CRITTERS 
 
Calder n’a jamais cessé d’explorer de nouvelles directions pour son œuvre. En 1974, seulement deux ans 
avant son décès, il retourne à la figuration avec ses Critters. Le critique d’art brésilien Mário Pedrosa les 
qualifie de « tournant ». Les Critters (créatures) « semblent toujours prêts à se transformer, comme si, à tout 
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moment, d’autres membres pouvaient encore émerger de leur torse, qui semble être le site tumultueux de 
leur procréation » écrit-il. Calder les présente simultanément avec ses Crags, des panneaux de métal noir 
dont les contours escarpés rappellent les rochers de lettré chinois. Sur ceux-ci des structures mobiles, faites 
de fil de fer et de tôle, peintes en blanc ou de couleurs vives, sont posées en équilibre. 
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MONUMENTAL 
 
Le sens de l’échelle de Calder est aligné sur l’immensité du cosmos – ses forces énergétiques, ses 
dynamiques. Par conséquent, les dimensions de ses œuvres sont infinies. Comme l’historienne de l’art 
Elizabeth Hutton Turner l’observe, les sculptures de Calder ne sont, en principe, ni «limitées ni restreintes 
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dans leur capacité à être agrandies ou réduites ». Cette liberté est profondément enracinée dans la 
biographie de Calder : né dans une famille de sculpteurs connus pour leurs commandes publiques, il a 
acquis dès son plus jeune âge les moyens techniques et conceptuels nécessaires à la réalisation d’œuvres 
monumentales. 
À partir du milieu des années 1930, Calder commence à exécuter des œuvres extérieures de grande taille 
et, dans les dernières décennies de sa vie, elles atteignent des dimensions colossales. Celles-ci n’occupent 
pas simplement l’espace, elles l’articulent. Comme l’écrit le romancier James Jones : « [Calder] veut croire 
aussi bien en un non-espace qu’en un espace. Pour cette raison, ses stabiles (et ses mobiles aussi) sont 
capables de remplir un espace donné sans l’occuper ». Les sculptures de Calder créent un champ de force 
où la gravité, le geste et le vide interagissent. Les spectateurs rencontrent physiquement ces œuvres, 
prenant ainsi conscience des courants d’air, des sons et de leurs propres mouvements. 
 

 

 
 

 
 

 
 

 

 
 

 

 
 

 


