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Analyse et commentaire d’œuvre 

 

 

 

 

 

 

 

 

 

 

 

 

 

 

 

 

 

 

 

 

 

Vassily Kandinsky, Jaune-rouge-bleu, 1925. 

Huile sur toile, 128 x 201,5 cm. Donation Nina Kandinsky 1976 - Paris 2007. 

 

§ PRESENTATION DE L’ŒUVRE : 

 Kandinsky est universellement reconnu comme l’inventeur de l’abstraction lyrique. Il est peintre et théoricien. Dès 

ses premiers paysages, datant de 1901, les impressions visuelles naturalistes sont réduites à l’essentiel. La tendance à se 

libérer de la référence au réel va encore s’accentuer pour aboutir à ses premières œuvres abstraites de 1910 et 1911 qui 

marquent l’abandon de toute relation à l’objet ou à la figure : Kandinsky entre en Abstraction. 

Etabli à Weimar de 1922 à 1925, Kandinsky, sous l’invitation de l’architecte Walter Gropius, s’associe à l’équipe des 

professeurs du Bauhaus. Sa peinture devient géométrique, puis Kandinsky renoue avec la ligne courbe, les dégradés de 

couleurs et nuance à nouveau ses compositions. Jaune-rouge-bleu, est l’œuvre la plus importante de cette période. 

Nous allons analyser cette peinture pour mieux la comprendre par une description, une analyse plastique et des 

interprétations documentées. La question de l’Abstraction sera ici en débat. 

 

 

 

 

 

§ ICONOGRAPHIE = DESCRIPTION : 

* Décrire l’image de l’œuvre en identifiant les figures et personnages essentiels.  

- Développez votre texte pour décrire l'image complète : les figures principales et secondaires, les postures et actions, des détails, sans oublier l'espace - le décor ... 

* revenir au titre et définir, cerner le sujet, le thème. 

Décrivons. Nous voyons un ciel ou un cosmos lumineux comme l’aurore. L’ensemble de l’espace ouvre peu à la 

profondeur, sans perspective évidente, le tableau affirme globalement un espace plan. Néanmoins, des perceptions de 

profondeurs « faibles » apparaissent parmi les formes géométriques qui se superposent, se chevauchent dans l’opacité et la 

transparence. Nous reconnaissons ici le feuilletage cubiste de la géométrie. 
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Georges Braque, Compotier, bouteille et verre (1912) 

60 x 73 cm. Huile sur toile. Centre Pompidou - Paris 

 

Pablo PICASSO, Femme nue : J’aime Eva, 1912.  Huile sur toile, 100 X 64 cm. 

 Ohio, Colombani Museum of Art. 

 

  

 

 En vue d’ensemble, nous découvrons une symétrie avec une partie gauche où règne le jaune et une moitié droite ou 

domine le bleu ; soleil et lune ? Chaud - froid ? Clair - obscur ? Jour et nuit ? Kandinsky fait allusion à des phénomènes du 

temps et de la lumière inspirés par la nature. De nombreux cercles évoquent des planètes et autres systèmes solaires : nous 

devinons à travers cette image abstraite des représentations de l’univers. 

La partie gauche est dominée par un rectangle vertical jaune autour duquel gravitent des cercles, des triangles et 

autres quadrilatères. Ces géométries sont organisées en tensions de grandes, moyennes et petites surfaces. Les formes 

flottent en apesanteur dans l’espace du tableau et s’associent par emboitements et superpositions. 

Pour traiter les détails Kandinsky distribue des réseaux de lignes noires et quelques rouges ; segments de droites et 

arcs de cercles se combinent parfois en parallèles comme des fragments de partition musicale ? Ailleurs, ces contours se 

sectionnent en directions variées : quelques rayons de soleil ? Pour cet ensemble dessiné, il n’est pas impossible de 

reconnaitre un visage géométrisé de face et de profil à la fois avec un cercle noir pour œil. D'autres, plus musiciens verront le 

triangle rouge dressé comme une trompette. Les "tagueurs" d'aujourd'hui identifieront un aérosol diffusant des vapeurs de jaune 

... Les figures de Kandinsky comme des nuages dans le ciel suggèrent des formes où chacun projette ses capacités 

imageantes. Les lignes souvent noires parfois rouges agissent en cernes fins et incisifs pour définir soit des formes 

géométriques précises et fermées, soit elles s'ouvrent et flottent libres indépendantes de toute forme. 

Dans la partie du centre à droite une imposante croix rouge pousse ou retient un grand cercle bleu qui domine la partie 

droite. Le violet - rouge + bleu - donne de l'ombre en ce lieu où les surfaces dominent et imposent leurs masses dans la 

translucidité jusqu’à l’opacité. Cette partie, plus sombre est plus ronde apporte de l’ombrage et de la matière en opposition à la 

partie gauche solaire, légère, plus linéaire. Les formes géométriques sont les mêmes qu’à droite, mais s’étalent davantage et on 

peut deviner un nuage qui nous suggère un autre visage énigmatique : un animal ? 

Une arabesque noire accompagne par la diagonale la masse bleue : elle serpente de haut en bas et ses méandres 

gonflent et s’amincissent tout au long de son parcours ; une route ? Une onde sonore ? 

Kandinsky par le croquis - Encre de Chine, retouches à la gouache sur papier, 18,5 x 25,6 cm. – a préfiguré cette morphologie 
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dans ses études et croquis pour son livre théorique intitulé « Point, Ligne, Plan »
1
. 

 

 

 

 

 

 

 

 

 

 

 

 

Ligne courbe-librement ondulée, 1925.      Epaississements spontanés d'une ligne courbe libre, 1925. 

 

 Un autre axe noir oblique gonflé de bosses triangulaires oriente des agglomérats de surfaces presque organiques de 

gauche à droite. Ce trait solide soutient une forme ronde comme un haricot ou plutôt un fœtus ? 

Un dernier trait long et fin, comme la hampe d’un drapeau, tombe du ciel en traversant des surfaces hybrides entre cercles et 

rectangles. Ces vecteurs de forces obliques en tensions et aux directions contrastées rendent cette partie droite instable et 

dynamique : elle semble s’élever vers le haut à droite en un envol, un coup de vent ? … 

Globalement, ce tableau est composé de deux parties qui s’opposent : formes plus évidentes, rigoureuses et anguleuses à 

gauche, figures plus libres, souples, complexes et dynamiques à droite. Comme l’indique le titre, l’accent principal est mis sur 

les trois couleurs primaires qui, de gauche à droite et dans l’ordre, jaune, rouge, bleu, articulent la composition. Le rectangle 

jaune rayonne comme un soleil en écartant une croix rouge lumineuse et puissante qui s'étire vers un cercle bleu massif, 

profond et stable. 

 

 

 

§ ANALYSE PLASTIQUE 

Etude de la Figuration ou Abstraction ? 

Abstraction ? Non-figuration. 

 Kandinsky affirme l’abstraction dès 1910-11 ; il produit des représentations intellectuelles qui refusent l’image du réel 

visible. Ici le titre « Jaune Rouge Bleu » précise le sujet du tableau : les 3 couleurs primaires. Le sujet est donc bien la peinture 

elle-même et particulièrement ici la couleur. Il ne faut théoriquement pas chercher d’autres sujets et surtout pas de rapport avec 

le réel visible. Pourtant quelques allusions et souvenirs de phénomènes visuels peuvent nous apparaitre : le ciel, un cosmos 

lumineux et ses effets atmosphériques, un visage de profil et de face, le soleil, des planètes … mais l’essentiel des références à 

la figuration visuelle est absent ; la démarche abstraite nous impose d’ignorer les apparences de ces référents et de nous 

concentrer sur les points, lignes, surfaces, formes, les couleurs, les lumières, les textures … c’est-à-dire les purs éléments et 

moyens plastiques. Néanmoins, des représentations conceptuelles et des liens avec la réalité ne sont pas exclus. C’est ainsi 

que la notion de non-figuration peut paraitre plus souple et exacte pour les œuvres de Kandinsky, plutôt que le concept 

d'Abstraction qui théoriquement coupe absolument tout lien avec la représentation du réel. 

 

 

                                                 
1
 Avec Point, ligne, plan, publié en 1926, Kandinsky élabore méthodiquement une théorie de l’abstraction où les éléments géométriques élémentaires, le point, la 

ligne, le plan, sont mis en relation. Tous ces éléments formels de l’œuvre évoquent chez le spectateur des sentiments différents que l’artiste veut ici analyser de 

manière presque scientifique. Si le point, « élément premier de la peinture », peut prendre plusieurs formes et « résonner » différemment dans le plan, la ligne a 

deux qualités substantielles : la « tension » et la « direction ». Il en va de même pour les formes et les couleurs qui, après un test mené auprès de ses étudiants 

pour vérifier le caractère scientifique de l’expérience, se trouvent associées dans cet ordre : le cercle au bleu, le carré au rouge, le triangle au jaune. 
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§ LES MOYENS PLASTIQUES UTILISES - croquis et annotations - commentaires : 

* Les Points : il existe des points variés sur toute la surface de l’œuvre ; des points ronds, des carrés-damiers, des traits, des 

petits triangles … Ces centres d’attirance pour l’œil trouvent des tailles différentes surtout pour les points qui parfois grandissent 

et deviennent des cercles. Tous ces points sont différents et Kandinsky systématise les tensions GMP = Grand-Moyen-Petit 

pour toutes les figures. 

Ces points focalisent le regard, marquent des arrêts et dirigent la circulation de nos yeux sur la surface du tableau. L’ensemble 

de la composition est rythmé par des points de concentration, puis d’expansion ouvrant des vides et le regard sur le fond ... 

comme une respiration. 

Particulièrement, les damiers avec leurs surfaces en points de couleurs apportent des effets décoratifs. 

 

* Les lignes-contours : les lignes sont très nombreuses et dessinent des formes généralement géométriques : rectangles, 

carrés, cercles, triangles …. Elles sont nettes, des contours noirs, fins et incisifs qui déclinent le module géométrique 

fondamental : le segment de droite et l’arc de cercle. Comme nous l’avions déjà remarqué, le schémas-croquis ci-dessous rend 

évident le module géométrique fondateur qui est aussi celui du Cubisme. 

 

 

 

 

 

 

 

Ce fondateur permet de dessiner toutes les formes et figures par la géométrie y compris l'espace de l'œuvre ; mais avec 

Kandinsky le rapport entre les formes et le fond est moins fusionnel que dans certaines œuvres du cubisme analytique : les 

formes semblent flotter devant un grand ciel lumineux et aucune n’est coupée par le cadre. 

 

 Pourtant, certaines lignes, surtout dans la partie droite, échappent à la pure géométrie par des ondulations libres et 

souples : la plus évidente est cette sinusoïde noire qui serpente sur la droite du tableau ; elle peut évoquer une sonorité ou une 

mélodie musicale. D’autres plus discrètes dans la partie sombre et bleue nous font penser à des formes organiques et des 

cellules … Ces lignes souples préfigurent la peinture de Kandinsky des années 40 qui s’inspirera de la biologie cellulaire et 

moléculaire. 

 
 

 

 

 

 

 

 

 

 

 

 

 

 

 

 

W. Kandinsky, Ciel Bleu, 1940. Huile sur toile, 100 X 73 cm.     W. Kandinsky, Parties Diverses, 1940 
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W. Kandinsky, Milieu accompagné, 1937. 

 

 

 

 

 

 

 

 

 

 

 

 

 

 

 

 

 

 

 

 

 

 

 

 

Images scientifiques d’aujourd’hui de biologie cellulaire et moléculaire. 
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* Points, Lignes, Surfaces : autonomie des éléments plastiques. 

 Dans « Jaune, Rouge, Bleu », les lignes sont souvent autonomes et affirment leur qualité d’élément plastique pur. 

Traditionnellement, la ligne, fondement du dessin, cerne strictement la surface et n’y échappe pas ; c’est le cas ici par exemple 

pour le disque gris-bleu en haut du tableau : un solide cercle en ligne noire contourne la forme comme un carcan.  

Mais, en dessous, des droites fines flottent indépendamment des surfaces ; ces dernières s’épanchent en nappes ondulantes 

libérées du moule des contours linéaires. A plusieurs endroits du tableau, points, lignes surfaces trouvent leur indépendance et 

affirment leur propre autonomie plastique. 

 

 

 

 

 

 

 

 

 

 

 

 

Points, Lignes et Surfaces sont autonomes et agissent plastiquement indépendamment pour construire formes et espace. 

 

 

* Formes-Surfaces en plan ou volume : clair-obscur ? 

 Les surfaces portent généralement les couleurs et apparaissent globalement planes. Pourtant les à-plats sont rares et 

la plupart des surfaces sont de couleurs dégradées, nuancées, modelées et animées de textures légères. Effets d’atmosphères, 

de lumières et d’ombres sont présents, mais ces clairs-obscurs délicats ne parviennent pas à inspirer de reliefs affirmés, ni de 

creux ou volumes importants. Le rendu des 3 dimensions est donc limité et les plans modelés vus généralement de face 

refusent la perspective des volumes géométriques : cubes, parallélépipèdes, sphères, pyramides ... Pourtant des évocations de 

la perspective restent présentes et actives : deux damiers multicolores indiquent une profondeur de l’espace du premier plan 

vers le fond des formes bleues : ces quadrillages bigarrés paraissent voler vers les masses nuageuses. 

 

 

 

* La Texture ou Facture : interactions entre la touche - le geste et le pinceau - et la matière picturale... 

 Pour le grand ciel-cosmos, Kandinsky utilise une peinture légère et fluide qui se rapproche parfois de l’aquarelle. La 

touche y est discrète, parfois vibrante, souvent fondue. Pour ces fonds, les couches de peinture fluide se superposent en 

translucidité pour réaliser les mélanges subtils des couleurs avec une multitude de nuances en contraste de qualités : jaunes-

bruns parfois presque verts, bleus pâles, violets-roses se déclinent en une généreuse richesse jusqu'au gris-bruns colorés. Cet 

ensemble en médiante atténue et habille en délicatesse le choc plus vif des couleurs primaires : jaune, rouge, bleu et 

secondaires : orange, violet. 

La brosse frotte la toile pour fondre les marges des couleurs et des dégradés, mais parfois la touche apparait sous forme de 

petits traits délicatement juxtaposés en lignes et surtout en cercles. La texture de ce ciel est cotonneuse comme les nuages ou 

estompée et fluide comme les souffles délicats du vent. 

Sur ce cosmos soyeux viennent se poser des à-plats de peinture dense et couvrante où le pinceau ne laisse aucune trace : les 

disques gris, vert sombre, noir, blanc qui constituent les "planètes", des points qui fixent notre regard. Dans la zone plus dense 

et sombre à droite, la croix rouge et le disque bleu se parent d'une peinture plus épaisse, granuleuse et agitée de touches plus 

pesantes et apparentes : la matière picturale se montre plus tactile, le geste plus présent, la brosse plus marquante. 
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 Connoter = interpréter - Kandinsky déploie une texture riche de nuances et variations. Le peintre tour à tour stimule le plaisir de 

l'œil et de l'esprit par les tons nuancés, lisses et fondus des fonds, puis accroche le toucher sur les surfaces plus grenues, 

ensuite abstrait ponctuellement en surfaces monochromes, lisses et absolues ... 

Cette richesse quasi musicale des textures et vibrations semblent vouloir restituer toute la gamme sensible des aspects des 

phénomènes de la nature ou des sonorités d'une symphonie. 

 

 

 

 

 

 

 

 

 

 

 

 

 

 

 

 

 

 

 

 

 



8 
 

§ ORGANISATION DE L’ESPACE : COMPOSITION …  

* schéma de composition : tracer sous forme d’un schéma géométrique la structure d’organisation des figures dans l’ensemble de l’espace de l’œuvre = tracer le 

cadre et respecter les proportions du format puis repérer les morphologies principales --, I, /, C avec codes couleurs. 

 Analyser et connoter les axes essentiels horizontaux ---, verticaux I, obliques /, cercles et/ou courbes C, en arabesques S 

 

 

 

 

 

 

 

 

 

 

 

 

 

 

 

 

 

 

 

 

 

 

 Globalement la composition est construite sur le principe de symétrie : droite-gauche. Pourtant, Kandinsky décale son 

axe de symétrie vers la gauche : le cercle jaune en haut n’est pas au centre exact et la croix rouge pousse le disque bleu vers la 

droite. Ici nous sommes en présence d’une dissymétrie volontaire pour rendre la symétrie moins rigoureuse et simpliste, donc 

plus vivante et naturelle. 

I Les verticales sont très présentes dans la partie jaune et resplendissante à gauche, elles connotent des sensations de 

rigueur, force, puissance, de monumentalité et d’élévation qui accompagnent cette partie solaire associée traditionnellement au 

masculin. Le rectangle vertical jaune s'impose avec force ... 

 

--- Sont présentes aussi les horizontales, celles-ci stabilisent et connotent le calme, la sérénité et l’ouverture de l’espace. 

La partie gauche est globalement très ordonnée, stable et rigoureuse. Une sensation de légèreté aérienne et lumineuse 

domine. 

 

/  Les axes obliques sont très nombreux dans la partie droite, mais sont présents aussi à gauche ; ils apportent du dynamisme, 

de la vitalité, un certain désordre et une complexité des formes qui paraissent instables et animées de rapports de forces en 

tensions multiples. L’agitation domine la partie droite. Vers le centre le motif la grande croix massive apporte un lien solide, mais 

basculant ... 

 

O les cercles sont présents sur tout l’espace du tableau. Ils évoquent ici des planètes et apportent aussi leur perfection 

géométrique et spirituelle. Un grand disque bleu couronne cette partie droite ... 

 

C les courbes souvent irrégulières font apparaitre des formes organiques, corporelles, qui suggèrent des courbes plus 
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féminines, maternelles et presque un fœtus. Les courbes diffusent de la douceur, la joie et une certaine sensualité. 

Enfin la grande arabesque noire à droite, en pleins et déliés, transporte fantaisie ; elle serpente allègrement en évoquant la 

musique, une onde sonore, une voix joyeuse et élégante. 

 

 Globalement, Kandinsky compose Jaune-rouge-bleu en deux parties ; à droite les verticales et horizontales dominent 

pour imposer, un rectangle, une structure statique à un espace solaire. A droite, la partie bleue, nocturne et nuageuse, en 

cercle, développe des vecteurs obliques, courbes et sinueux qui définissent un lieu dynamique, mouvant, animé d’une vie 

organique.  

Paradoxalement, le côté statique est dynamisé par le jaune vif et lumineux, tandis que l’agitation vitale des formes corporelles 

est assagie par le bleu-violet dominant. Cette stratégie colorée « contradictoire » permet d’harmoniser, de concilier et d'unir des 

contraires, ces deux côtés qui seraient alors trop disparates et opposés. 

En complément le motif de la croix rouge, presque au centre, étire ses bras pour tenir et unir les deux univers agités de tensions 

contraires ... 

 

 

 Analyser et commenter l’Espace de l’œuvre : caractériser l'espace de l'œuvre … 

- illusion de la profondeur – perspectives ?  Indiquer des caractères de la perspective. 

- affirmation du plan – destruction des perspectives ?   Indiquez les procédés de destruction de la perspective ... 

 Sur la question d'un espace en perspective linéaire et de l'illusion de la profondeur, notre tableau propose une situation 

complexe. Kandinsky joue d'allusions presque ironiques avec le système perspectif hérité de la Renaissance. En vue 

d'ensemble, aucun point de fuite central ne se distingue, encore moins de ligne d'horizon. Pourtant, le cercle blanc au sommet 

du rectangle jaune attire vers lui des fragments de fuyantes qui pourraient creuser l'espace. 

 Kandinsky reprend aussi le motif emblématique de la perspective : le damier et son carroyage noir et blanc. Dans cette 

œuvre deux de ces damiers sont chamarrés des couleurs primaires et secondaires ainsi que du noir et blanc. Toutes ces 

couleurs semblent nous signaler les couleurs convoquées pour réaliser cette peinture : un damier, mais aussi la palette du 

peintre ou mieux encore des claviers pour composer cette symphonie picturale. 

Les deux damiers bigarrés flottent en avant plan sur la partie droite ; leurs positions et points de vue les proposent en 

profondeur avec un effet perspectif : le premier plus grand vient en avant, l'autre plus petit se dirige vers les fonds.  Un autre 

damier à carreaux noirs et blancs s'affiche frontalement : il s'oppose à l'effet de profondeur. 

Nous n'irons pas plus avant, il est évident que Kandinsky joue de références à la perspective linéaire pour mieux en détruire 

l'appareil ; il le fragmente, installe des ambigüités de perceptions spatiales pour mieux désintégrer son unité et sa cohérence. 

L'espace de Jaune, Rouge, Bleu, multiplie les profondeurs partielles en les intégrant à une perception globale qui affirme la 

planéité de la toile où la frontalité des formes et figures domine. 

 Une autre perspective et perception de la profondeur est revisitée ici par Kandinsky, celle dite "atmosphérique" 

installée et codifiée par Léonard, autrement dit la profondeur ressentie grâce à la distribution des couleurs et de ses lumières. 

Par l'observation des paysages des Alpes par "beau temps", Léonard avait remarqué que les sommets lointains étaient 

dominés par un bleu clair blanchi par la lumière solaire et leurs formes, en raison de l'épaisseur de l'air, apparaissaient en 

silhouettes floues. Cette profondeur par la couleur habillait, aux premiers plans, les figures humaines de couleurs vives et 

contrastées aux contours nets, souvent jaune, rouge et bleu, aux seconds plans les verts de la nature. 

 

Kandinsky va fonder une nouvelle théorie les effets spatiaux de la couleur, qu'il va rédiger dans son livre intitulé : DU 

SPIRITUEL DANS L'ART et dans la peinture en particulier, VI - le langage des formes et des couleurs.
2
 

 

Couleurs et spatialité : le jaune excentrique avance, le bleu concentrique s'éloigne. 

 En l'absence de cohérence unifiée du tracé linéaire perspectif, Kandinsky utilise la couleur pour structurer et distribuer 

des profondeurs. Il fonde sa partition de l'espace sur le jaune et le bleu, deux couleurs aux caractères fondamentalement 

                                                 
2
 KANDINKY, DU SPIRITUEL DANS L'ART et dans la peinture en particulier, VI - le langage des formes et des couleurs. TABLEAU I.  Réédition établie et présentée 

par Philippe SERS en 1989. Denoël - folio/essais - pp.144-145. 
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opposés. 

Pour Kandinsky, le jaune est doué d'une énergie excentrique, celle d'une explosion lumineuse qui avance vers le spectateur 

jusqu'à "devenir importune", irritante, "avec une insolence insupportable". Le jaune éclate hors des limites de la forme, se 

répand sans but de tous côtés. A l'inverse le bleu développe un mouvement concentrique, s'enroule sur lui-même et s'éloigne 

du spectateur ; l'œil s'enfonce dans le cercle bleu s'ouvre à la profondeur et à l'immensité spirituelle. 

Le rouge, incandescence stable et corporelle, reste plus ou moins au niveau du plan, légèrement en avant. La croix rouge 

assure ainsi une liaison ferme entre la fuite en avant, impertinence jaune, et le repli sur soi bleu, dans l'abime de l'esprit. 

 Rupture de l'échelle et associations d'échelles différentes, emboitement de formes, transparence des plans, effet de flottement des figures, d'apesanteur, 

d'inversion haut/bas … 

 Ainsi Kandinsky refuse l'unité du système perspectif linéaire en le disloquant en fragments épars sur la planéité de la 

toile et réinvente la spatialité des couleurs de la traditionnelle perspective atmosphérique en distribuant les effets de proches et 

de lointains en une frise se déployant de droite à gauche : jaune, rouge, bleu. 

Plus radicalement, le tableau affirme une planéité générale produite par un "tuilage" des formes géométriques qui s'affirment 

frontalement. Les plans constitués de formes géométriques s'organisent par emboitement, superposition, décalage ... en jouant 

de transparence, translucidité et opacité. 

Totalement, l'espace provoque des perceptions de flottements des configurations géométriques, une légèreté des masses qui 

revendique clairement l'apesanteur, l'absence de gravité d'un ciel de cosmos ... 

- unité de l’espace, de l’action et du temps (classique) ou multiplicité des espaces, des actions et des temps (moderne = cubiste et postcubiste ou 

contemporain ...) 

 L'unité de ce tableau se traduit par une multitude d'espaces, d'instants, d'évènements graphiques et plastiques, une 

diversité de phénomènes colorés et formels où le temps d'une chronologie est suspendu, arrêté. Seule, la séquence de notre 

vision sur l'oeuvre produit du temps ; le temps de notre regard en action, ses parcours à chaque fois différents et toujours 

recommencés. Ces instants multiples de notre œil sur Jaune, Rouge, Bleu font apparaitre cette œuvre abstraite comme un pur 

phénomène, une pure présence hors du temps terrestre : atemporelle et universelle. 

- repérer le cadrage ou le plan, le ou les point(s) de vue, les angles et axes de vue   Connoter = interpréter. 

- espace ouvert ou fermé  Connoter = interpréter 

 Kandinsky nous propose un face à face, à niveau, avec un vaste panorama, un paysage cosmique et/ou mental. 

L'espace semble ici ouvert à l'infini dans toutes les directions et pourtant aucune forme ne coupe le cadre pour s'échapper en 

hors champ : effet paradoxal, l'ouverture à l'infini se referme dans son cadre ... 

 

 

§ ORGANISATION DES LUMIERES ET DES COULEURS :  

Repérer par un schéma les couleurs principales : ombres et lumières en valeurs de gris et/ou des couleurs. 

 

 

 

 

 

 

 

 

 

 

 

 

Croquis : Charlène L. 

 

 

 Jaune-rouge-bleu, le titre indique les couleurs principales de l'oeuvre. Le "contraste de la couleur en soi" est constitué 

des couleurs primaires et de leurs contrastes qui organisent ici l'harmonie colorée : les chocs des relations entre le jaune, rouge 
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et bleu sont atténués par des zones "tampons" de bruns-gris colorés issus des mélanges des primaires et couleurs secondaires 

plus pâles, blanchies. Cette harmonie dissonante libère des sensations d'énergies vivaces, des tonicités bouillonnantes qui 

suggèrent une joie enfantine et libère les pulsions d'un instinct vital en pleine éruption. Cette composition l Jaune-rouge-bleu 

affirme un dynamisme complexe, vivant et épanoui. 

 

 Plus avant, Kandinsky théorise dans son livre Du Spirituel dans l'Art 
3
, publié en 1912, un langage des formes et des 

couleurs. En pionnier d'une psychophysique
4
 enrichie et adaptée à l'art, notre peintre se fonde sur nos perceptions sensibles et 

en déduit des effets psychiques, psychologiques, connotatifs et interprétatifs. Ainsi, il attribue à chaque couleur des capacités 

expressives et symboliques spécifiques doublées d'effets spatiaux et sonores. 

 

Couleurs et sensations : connotations et interprétations ? 

Sans trop développer, nous pouvons saisir quelques cas : Jaune-rouge-bleu. 

 

  

 

 

Le jaune, selon Kandinsky, est une "dispersion de forces sur son 

entourage ... qui se précipite inconsciemment sur l'objet et se répand de 

tous côtés". Le jaune "énerve, ... pique, excite et manifeste le caractère 

de violence ... qui agit finalement sur l'âme avec une insolence 

insupportable. ... il sonne comme une trompette, jouée dans les aigus ... 

comme le son éclatant d'une fanfare ... il pourrait servir à la 

représentation colorée de la folie ... il disperse ses forces physiques de 

tous côtés, les utilise sans but et sans limites, jusqu'à l'épuisement ... 

extravagant gaspillage des dernières forces de l'été dans les feuillages 

criards de l'automne ... une puissance folle sans profondeur." 

 

Les indications de Kandinsky confirme nos intuitions interprétatives 

lorsque nous avons dit que cette partie gauche du tableau apparait 

solaire, lumineuse, expansive comme une explosion lumineuse ... 

 

 

 

 

 

 

 

 

 

 

                                                 
3
 KANDINKY, DU SPIRITUEL DANS L'ART et dans la peinture en particulier, VI - le langage des formes et des couleurs. Réédition établie et présentée par Philippe 

SERS en 1989. Denoël - folio/essais - pp.112-172. 

 

4 La psychophysique est une branche de la psychologie expérimentale qui cherche à déterminer les relations quantitatives et qualitatives qui existent entre un 

stimulus physique et la perception qu'on en a. La psychophysique s'intéresse aux sens physiologiques tels que la vue, l'ouïe, le toucher, (plus rarement l'odorat ou le 

goût) mais aussi à des sensations comme la perception du temps ou du mouvement. 

Le terme « psychophysique » est étroitement lié au nom de Gustav Theodor Fechner (1801-1887), physicien et philosophe de Leipzig, qui désirait fonder une 

nouvelle discipline permettant d’établir les lois des relations fonctionnelles entre le corps et l’esprit. 
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 Le rouge au centre du tableau agit intérieurement, selon le 

peintre, comme une couleur "typiquement chaude ... très vivante, vive, 

agitée ..." sans le caractère insouciant du jaune, le rouge donne "la note 

puissante d'une force immense ... il est comme une passion qui brûle 

avec régularité, une force sûre d'elle même .... Un caractère 

principalement matériel et très actif ... et ne tend guère à la profondeur 

... ce n'est qu'en pénétrant dans un milieu plus élevé (par le bleu) que ce 

rouge prend une résonnance plus profonde.". Le peintre compare les 

rouges aux sonorités des violons. 

 

Nous pouvons déduire que la zone rouge de l'oeuvre suggère un corps 

dans sa matérialité, une chair vivante, très active en forces, un magma 

de passion qui brûle avec régularité sur la stabilité du plan de l'oeuvre ... 

 

 

 

 

 

 

 Le bleu est, pour Kandinsky, la couleur de l'esprit, le son de 

l'âme, une tonalité intérieure et profonde. "Plus le bleu est profond plus il 

attire l'homme vers l'infini et éveille en lui la nostalgie du Pur et de 

l'ultime suprasensible ...". Le bleu est la couleur du ciel ; il inspire le 

calme, la sérénité, la contemplation, l'activité de l'esprit méditatif. 

"Glissant vers le noir, il prend la consonance d'une tristesse inhumaine. 

Il devient un approfondissement infini dans des états graves qui n'ont 

pas de fin et qui ne peuvent en avoir. A mesure qu'il s'éclaircit, le bleu 

prend un aspect plus indifférent et parait lointain ...". 

 

Notre bleu ici s'ouvre à droite comme un gouffre, une profondeur infinie 

qui aspire l'esprit vers la concentration, aux pensées les plus subtiles ... 

mais aussi à la tristesse mélancolique ... 
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Accords des couleurs et des formes : cohérence expressive. 

 

 

 

 

 

 

 

 

 

 

 

 

 

 

 Il ne nous a pas échappé que dans Jaune-rouge-bleu, Kandinsky associe les trois couleurs primaires avec des formes 

géométriques élémentaires :  

- le rectangle + fragments de triangle avec le jaune : angles droits et aigus, formes rayonnantes et combattantes, agressives et 

éclatantes, ouvertes et flottantes, le jaunes impose son rayonnement excentrique en dehors des contours des formes comme 

une expansion irradiante ... 

- La croix avec le rouge fait le lien stable et puissant avec ses branches ouvertes comme des bras : elle est un corps qui tient et 

retient les deux opposés 

- Le cercle avec le bleu concentrique ouvre le gouffre et fuit vers les profondeurs qui glissent vers le noir. 

 

 

Peinture et Musique : tonalités et sonorités. 

 Nous le savons la musique participe à la démarche de Kandinsky vers l'abstraction. Dès son plus jeune âge, la 

musique fait partie de son éducation dans la haute bourgeoisie moscovite : Kandinsky pratique le piano et le violoncelle. 

Admirateur de Wagner, il assiste à la représentation de Lohengrin - 1886 et réenvisage l'idée de "l'art total" où se combineraient 

les mouvements musicaux, picturaux et physiques dans un tissage d'harmonie et de dissonance. Kandinsky : “...Je croyais voir 

toutes mes couleurs, je les avais sous les yeux. Des lignes échevelées, presque extravagantes, se dessinaient devant moi. ...  

Je découvrais dans l’Art en général une puissance insoupçonnée et il me parut évident que la peinture possédait des forces 

d’expression et des moyens aussi puissants que ceux de la musique. ...”
5
. 

Ses amitiés et des collaborations avec des compositeurs ... et bien d'autres expériences musicales encore, révèlent à 

Kandinsky son don pour la synesthésie
6
 : dans son cas Kandinsky associe le sens de l'ouïe - l'audition - à la vue. "Audition 

colorées", sons et couleurs sont intimement liés dans son esprit. Il peut ainsi "voir la musique". 

 Dans son texte DU SPIRITUEL DANS L'ART, il associe des couleurs avec les sonorités d'instruments : le jaune et la 

trompette, le rouge aux violons, le bleu clair à la flute, le foncé au violoncelle et la contrebasse. Dans les tons les plus profonds, 

les plus majestueux, le bleu est comparable aux sons graves d'un orgue. 

Il n'est pas étonnant que les compositions picturales de Kandinsky suggèrent des partitions musicales. 

 

Des artistes d'aujourd'hui, Antoine BERTIN et NSDOS proposent grâce à l'outil numérique des interprétations et lectures 

sonores des œuvres de Kandinsky et notamment Jaune-rouge-bleu : 

 

                                                 
5
 Vassily Kandinsky, Regards sur le Passé et autres textes 1912-1922. Collection Savoir - Hermann, 1974. p.97 

6
 La synesthésie (du grec syn, « avec » (union), et aesthesis, « sensation ») est un phénomène neurologique non pathologique par lequel deux ou plusieurs sens 

sont associés de manière durable. 
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 Play a Kandinsky, Centre Pompidou Paris et Google Arts & Culture 

- https://artsandculture.google.com/experiment/sgF5ivv105ukhA  

https://www.youtube.com/watch?v=L-h6wQ2rP4M&list=RDCMUCGn7dlcAmH44GqycKa_3ssA  

 

 

 

 

 

 

 

 

 

 

 

 

 

 

 

§ ICONOLOGIE = INTERPRETATION : 

* Énoncez les principales significations de l’œuvre et ses enjeux essentiels 

 Organisez cette dernière partie en commençant par l’œuvre (le particulier) pour élargir à la période artistique (le contexte général). 

 Dans sa lecture de l'oeuvre
7
, l'Historienne d'Art Margherita LEONI-FIGINI propose des pistes d'interprétations que 

nous rejoignons. 

Nous l'avons dit, Jaune-rouge-bleu est composé de deux parties qui s’opposent : lignes droites et géométrie anguleuse à 

gauche, formes courbes et libres à droite. L’accent principal est mis sur les trois couleurs primaires qui, de gauche à droite et 

dans l’ordre : jaune, rouge, bleu, articulent la composition. L’opposition du jaune chaud, lié au mouvement, et du bleu froid, 

stable, lié à la forme du cercle y est mise en jeu. 

 L’essentiel de ce tableau est dans l’équilibre des éléments qui se répondent dans un jeu d’oppositions et de 

complémentarités. Au géométrisme rectangle rigoureux et solaire de la partie gauche, animé d'un éblouissement jaune, 

phénomène lumineux et fécond, répond à droite l’obscure rotondité lunaire, matrice, d’où s’échappe une myriade de formes 

organiques presque : surfaces qui se chevauchent et se lisent en transparence, formes biomorphiques où apparait un fœtus ? 

Les métaphores de la création du monde et de la vie sont insistantes. 

 Dans le rectangle de la toile aux dimensions "parfaites" du nombre d'or, « Soleil » et « Lune » se donnent rendez-vous. 

Soleil sous la forme d’un visage vu de face et de profil, lune qui se diffracte dans l’échantillonnage des bleus, violets, roses, en 

un bouillonnement de courbes et contrecourbes, de lignes obliques et ondulées, d’opacités des damiers en perspective et de 

transparences des surfaces biomorphiques. Apparitions des phénomènes et des corps, naissances des astres et des Êtres. 

 Naissance des couleurs aussi. En effet dans des notes de cours Kandinsky s’exprime à propos des couleurs et de leur 

« naissance » : « Jaune et bleu par rapport au rouge… Phébus et la Lune s’évitent et se retrouvent quand même entre jour et 

nuit comme l’aurore et le couchant. Naissance mystérieuse du rouge par la tendance simultanée à l’éloignement et à 

l’ascension du jaune et du bleu. » Au centre de la composition, entre les extrêmes du jaune et du bleu qui montent, il s’agirait ici 

d’une naissance du rouge et de la couleur à laquelle Kandinsky redonne toute sa force expressive. 

 

 Nul doute, la Création est le sujet de Jaune-rouge-bleu : création des phénomènes, de l'ombre, la lumière, la couleur, 

création des corps célestes, de la vie, mais aussi de l'oeuvre et de la peinture même. 

                                                 
7
 Centre Pompidou - Paris. Kandinsky : Jaune-rouge-bleu - Centre Pompidou - Dossier pédagogique 

 http://mediation.centrepompidou.fr/education/ressources/ENS-Kandinsky-jaune-rouge-bleu/ENS-Kandinsky-jaune-rouge-bleu-part1.html   

 

https://artsandculture.google.com/experiment/sgF5ivv105ukhA
https://www.youtube.com/watch?v=L-h6wQ2rP4M&list=RDCMUCGn7dlcAmH44GqycKa_3ssA
http://mediation.centrepompidou.fr/education/ressources/ENS-Kandinsky-jaune-rouge-bleu/ENS-Kandinsky-jaune-rouge-bleu-part1.html
http://mediation.centrepompidou.fr/education/ressources/ENS-Kandinsky-jaune-rouge-bleu/ENS-Kandinsky-jaune-rouge-bleu-part1.html
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Lorsque Kandinsky entre en Abstraction, le mot Composition se substitue alors aux titres habituels des tableaux. « Créer une 

œuvre c’est créer un monde. ». Ce monde n’est pas à l’image du réel, mais est une création pure, ne répondant qu’à « la 

nécessité interne au tableau », écrit Kandinsky. Au sujet de la nature, l’artiste souligne qu’il ne faut pas se borner à la voir, mais 

qu’il faut la vivre. C’est cette vie saisie dans un élan cosmique, dans une effusion spirituelle, que Kandinsky nous propose. 

 

La création de l'oeuvre est une création du monde. 

 Pour Kandinsky, la conception du monde s'associe à celle de la peinture. Il déclare
8
 : "La peinture est le heurt grondant 

de mondes différents destinés à créer dans et par leur combat le monde nouveau qu’on nomme l’œuvre. Chaque œuvre naît, 

du point de vue technique, exactement comme naquit le cosmos ... Par des catastrophes qui, à partir des grondements 

chaotiques des instruments, finissent par faire une symphonie qu’on nomme la musique des sphères. La création de l’œuvre, 

c’est la création du monde.". 

Pour Kandinsky ses œuvres sont, à chaque fois recommencé, le récit total et absolu de la création du monde. Dans un temps 

divin, chaque œuvre rejoue le mythe fondateur du monde, de la genèse à l’apocalypse. Par le récit poïétique de l’œuvre et du 

monde, l’artiste nous raconte la création même. Les lois créatrices fondamentales de l’univers sont actives dans l’œuvre pour 

nous raconter le monde. L’œuvre est donc bien le récit en acte de la création. 

  

Le Sujet de l'abstraction : la peinture de la peinture. 

 Libéré de l’imitation du visible, Kandinsky utilise les moyens plastiques purs pour peindre le tableau : la peinture 

devient le sujet de la peinture. Les titres de ses tableaux : "L'Arc Noir", "Trait blanc", "Tache Rouge, “Composition VI”, ici Jaune-

rouge-bleu indiquent que les sujets sont uniquement les éléments plastiques constituants un tableau : la peinture devient son 

propre sujet. 

Kandinsky propose aussi des représentations de l’invisible : par les éléments plastiques purs et le libre arbitre de sa “nécessité 

intérieure”, Kandinsky exprime ses sensations, ses émotions, ses sentiments, ses pensées conscientes ou inconscientes. 

 

- Michel Henry dans Voir l'invisible
9
, essai sur Kandinsky approfondit : "La révolution de l'abstraction a aussi une signification 

spirituelle. En congédiant la figuration - soit l'équivalent esthétique de l'objectivisme moderne, de son vide et de son désarroi - 

elle reconduit l'homme à lui-même et l'art à sa vocation : une expérience du sacré, « la résurrection de la vie éternelle ».  

 

 

 Enoncer des définitions de l’Art Abstrait : 

Des définitions et caractères de l'Art Abstrait : 

 

- Le critique d'Art Michel Ragon
10

 : « J'appelle art abstrait tout art qui ne contient aucun rappel, aucune évocation de la réalité 

observée .... » 

 

- L’art abstrait se positionne en rupture avec une conception traditionnelle de l’art comme imitation de la nature. Il ne représente 

pas des sujets ou des objets du monde naturel, réel ou imaginaire, mais des formes et des couleurs pour elles-mêmes. 

 

- Le but de l'art abstrait n’est pas de copier ou d'imiter la réalité, mais de créer une expérience visuelle pour en ressentir des 

sensations, des émotions et pouvoir en énoncer des idées. 

 

- L'émotion, les idées et la qualité artistique sont produites directement par la présence pure et autonome des éléments et 

moyens plastiques en dehors de toute référence à la réalité visuelle. 

                                                 
8
 Vassily Kandinsky, Regards sur le Passé et autres textes 1912-1922. Collection Savoir - Hermann, 1974. p116 

9
 Michel Henry dans Voir l'invisible, essai sur Kandinsky, 1988, PUF Quadrige grands textes 2004. 

10
 Michel Ragon, né le 24 juin 1924 à Marseille et mort le 14 février 2020 à Suresnes, est un écrivain, critique d'art, critique littéraire et historien de l'architecture 

français. 
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- La peinture ou sculpture abstraites mettent en jeux les éléments plastiques dans l'infini de leurs combinaisons possibles. 

 

- Peinture de la peinture : le sujet de la peinture abstraite est la peinture elle - même ; il en est de même pour tous les autres 

arts. L'oeuvre est autoréférentielle : elle ne réfère qu'à elle-même. 

 

- Avec l'art abstrait l'oeuvre devient un solipsisme - concept philosophique selon lequel il n'y aurait pour le sujet pensant d'autre 

réalité que lui-même. 

 

- L'art abstrait se manifeste comme l'art de l'art. L'oeuvre n'engage que le récit d'elle-même, le seul processus de sa propre 

création. 

 

 

 

 


