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toQue de questions… Nous nous les sommes toutes posées…

Après. Après avoir eu des idées, après avoir cherché, après
avoir rencontré.

Mais le panorama est devenu rapidement si grand et si diver-
sifié qu’il fut impossible d’envisager une revue exhaustive des
arts… La tentative fut plutôt d’entrer dans les intentions, les
« gestes » des artistes, de pressentir la teneur de leurs quêtes
actuelles.

Quelques « signatures » du temps ont surgi, bousculant nos
certitudes, tant l’artiste aujourd’hui se tient au cœur des
défis. On ne peut alors qu’observer, s’étonner, s’enrichir… Et
dépasser des clichés bien ancrés :

- L’art comme luxe ou superflu : non, l’art devient une néces-
sité intérieure ;

- La notion d’aimer ou de ne pas aimer : non, l’art ne peut
plus être enfermé dans des théories esthétiques ; sa véri-
table nature ne se révèle que dans l’instant de création.

Finalement, un outil se dégage : un outil pour permettre de
creuser la question de l’art aujourd’hui. Il n’y a pas de
réponses définitives, seulement des approches. Mais en y
regardant bien, ces approches se tiennent, se complètent, se
répondent.

Nécessité de choisir…

Nous avons donc choisi d’évoquer trois figures « connues »
dans le monde, dont les biographies nous semblent des
exemples d’attitudes contemporaines d’hommes qui déve-
loppent la part artistique d’eux-mêmes :

Gérard Garouste, artiste peintre, « itinéraire d’un enfant pas
gâté »… L’art l’aide à surmonter son histoire, à se surmon-
ter… Attitude contemporaine, consciencieuse : aider les
autres, les autres enfants qui sont en souffrance ; geste fra-
ternel qui s’incarne dans la création d’une association en
France : La Source.

L’itinéraire de Joseph Beuys n’a pas été non plus celui d’un
enfant gâté. Expérience de la guerre en tant que soldat alle-
mand, nombreux accidents qui l’ont atteint jusque dans sa
chair… Force d’une conscience de l’Europe du Centre qui s’est
incarnée au cœur du temps de la tragédie. De ce vécu-là sort
aussi un cri : Hommes, éveillez la part de l’artiste en vous et
mettez-la au service de la nature et des relations humaines.

François Cheng… Autre expérience des événements du XXe
siècle : migration d’une âme orientale, chinoise, vers l’esprit
européen, vers la France. François Cheng est re-lieur. De par
son œuvre, il est passé de sa culture originelle à une culture
originale ; exemple de ce qu’une âme besogneuse qui forge
de manière artistique son matériau, la langue française, peut
produire lorsque les Esprits de l’Orient et de l’Occident se
fécondent en son sein. Il se crée alors un nouvel espace, pour
l’instant intérieur…

Nous avons aussi choisi des témoignages de personnes qui,
inspirées par les besoins de notre époque et ressentant
comme féconds les idéaux de Rudolf Steiner, en ont libre-
ment choisi certains pour les incarner dans leur vie, de
manière personnalisée.

Enfin, nous avons placé au cœur de toutes ces richesses
humaines des extraits de l’œuvre de Rudolf Steiner, en tant
qu’expression des dimensions potentielles de l’art, pour
aujourd’hui et pour demain.

Ce fut une joie pour nous de cheminer dans cette recherche.
Nous espérons qu’en découvrant ce numéro, cette joie sera
partagée. Nous apprécierions recevoir vos commentaires.

Entrez, vous êtes bien venus

Daniéla Hucher, Virginie Prat

L’art… Où siège-t-il ?

L’art… Pourquoi faire ? Pour quoi faire ?

D’où vient-il ? Vers quoi peut-il mener ?

L’art et l’expérience du vide ?

L’art et l’éducation ?

L’art et la science, frères ennemis ?

L’art, pont entre les cultures ?

L’art, un chemin vers plus d’humanité ?

Sans une trace l’oubli est passé sur le futile
chacun recèle un peu de ce qui fait l’élu
écrire abîme fluide
être plus fort plus doux plus humble
ceux qui ne possèdent pas de choses anciennes
ceux qui ne possèdent pas de choses prochaines
ne soit pas écrasant pour celui qui passe
voici la halte
voici sur terre la croisée au sol
espérait-il une autre offrande

l’art sauve de l’humanité
pourtant c’est à l’humanité
qu’il faut donner le baiser 

Aurélie Nemours
Peintre et poète (1910-2005)

L’art aujourd’hui ?

“Randonnée spirituelle” de François Cheng
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SPÉCIAL

Comment vous est venue l’idée de
créer La Source ?

La Source a été créée à la suite d’un évé-
nement catastrophique qui est advenu
dans le village où j’habitais. Nous étions
en hiver et il y avait près de chez moi une
famille qui habitait dans une gare désaf-
fectée. Le maire est venu me voir et il m’a
dit : « On ne peut pas laisser s’installer
une telle situation à côté de chez vous. »
Ils n’avaient pas de chauffage, pas de car-
reaux aux fenêtres, le beau-  père était en
prison… Et le vrai père, lui, s’était suicidé
devant son fils. J’ai demandé à rencon-
trer l’éducateur, j’étais prêt à l’engueu-
ler : « Vous ne faites pas votre boulot ! »
Il m’a répondu : « Puisque vous semblez
avoir de très bonnes idées, accompa-
gnez-moi, je m’occupe d’une quaran-
taine de familles comme celles-ci ! » Je
l’ai pris au mot, je l’ai accompagné
auprès de toutes ces familles. J’ai alors vu
ce que personne n’a intérêt à montrer
d’un point de vue politique, quelle que
soit la couleur de la ville ou du Conseil
général ! J’étais très choqué et j’en ai
parlé autour de moi. Je menais alors une
mission pour le Premier ministre Michel
Rocard. Via son chef de cabinet, il m’a
conseillé de créer une association. C’est
l’urgence qui est à l’origine de cette his-
toire, avec la conviction de ce que l’art
peut produire. Les adultes ont oublié le
potentiel de l’art : les coefficients donnés
aux arts plastiques au bac n’incitent ni les
parents, ni les enseignants, ni les jeunes
eux-mêmes à y croire ! On oublie que la
formation artistique peut aussi offrir des
débouchés professionnels, dans l’artisa-
nat par exemple.

Comment fonctionne La Source ?

Il y a deux « Source » : La Source « mère »,
à La Guéroulde, et La Source Villarceaux,
dans les communs du XVIe siècle du châ-
teau de Villarceaux. Nous commençons

d’abord par mettre au point un projet
avec un artiste phare, tous les domaines
confondus. Nous avons travaillé avec un
chef cuisinier, un horticulteur, des plasti-
ciens, des cinéastes, un danseur, un
homme de théâtre. Pendant un an, l’ar-
tiste parraine tous les ateliers qui s’inscri-
vent dans sa mouvance. Il est entouré de
jeunes artistes en résidence, qui dispo-
sent d’un atelier, sont nourris, logés,
défrayés. En échange de cela, il mène
des ateliers avec les enfants, avec le sou-
tien d’un éducateur. L’artiste est libre de
la manière dont il conçoit l’atelier : nous
ne sommes pas dans une école d’art.
Nous cherchons moins à leur apprendre
une technique qu’à créer du désir, c’est-
à-dire du manque, pour les réveiller, les
responsabiliser, leur donner le goût de
la liberté.

Qui sont ces enfants ?

Ils nous sont envoyés par la DDASS
(Direction Départementale de l’Action
Sanitaire et Sociale) ou par le juge des
enfants. Actuellement, nous travaillons
avec un foyer de jeunes filles retirées de
leur famille et qui n’ont pu être placées
dans des foyers d’accueil tant elles sont
« dures ». Patrick Pineau, qui coordonne
l’activité théâtre et dont la troupe réside
en permanence à La Source, mène avec
elles une initiation au théâtre. Ce travail
avec des enfants en grande difficulté
sociale et familiale est le projet moteur,
c’est la raison d’être de La Source. Mais
nos partenaires nous demandent de
nous impliquer également ailleurs, dans
l’Education nationale, par exemple, où
nous menons des classes artistiques. La
Source est active dans l’ensemble de son
département.  I l  ne s ’agit  pas de
construire une fondation pour l’art.
C’est le social qui nous intéresse. Les
artistes travaillent pour les enfants.
Notre regret est de ne pouvoir intervenir

De Garouste, on connaît l’œuvre, marquée par la force des figures mythologiques
et allégoriques, le goût du format monumental et une distance teintée d’ironie
légère à l’égard des outils contemporains. Mais l’œuvre, est-ce seulement ce que
l’on découvre au fil des expositions ? Gérard Garouste est aussi constructeur d’une
action connue depuis plusieurs années auprès des jeunes défavorisés. A la
Guéroulde, dans l’Eure, et désormais à Villarceaux en attendant d’autres villes, La
Source invite des artistes à partager avec ces jeunes les outils du sensible. A
s’emparer, à travers l’art, d’un espace et d’un langage de liberté.

Gérard Garouste est né à Paris le 10 mars
1946. Il fait ses études supérieures à l’École
des Beaux-Arts de Paris de 1965 à 1972,
dans l’atelier de Gustave Singier. Il découvre
alors Duchamp. À cette époque, il crée de
nombreuses scénographies pour son ami
auteur et metteur en scène Jean-Michel
Ribes. En 1977, il présente au Palace « Le
Classique et l’Indien », un spectacle dont il
est l’auteur, le metteur en scène et le déco-
rateur. Il interviendra au Palace jusqu’en
1982, comme scénographe et comme
peintre. En 1980, il expose pour la première
fois à la galerie Durand-Dessert, avec une
peinture figurative, mythologique et allé-
gorique. Sa première exposition internatio-
nale a lieu à New York en 1982, à la Holly
Solomon Gallery. Il a réalisé des œuvres et
des décors pour le palais de l’Élysée (pein-
tures), la cathédrale d’Évry (sculptures), le
théâtre de Namur (plafond) et l’église
Notre-Dame de Talant (vitraux). En 1989,
Garouste réalise le rideau de scène du
Théâtre du Châtelet.

Une étape importante de son action est la
fondation, en 1991, de l’association La
Source, qui s’est fixée pour but d’aider des
jeunes de milieux culturellement défavori-
sés à se valoriser personnellement par l’ex-
pression artistique.

Il reçoit commande en 1996 d’une œuvre
monumentale pour la Bibliothèque natio-
nale de France, mêlant peinture et fer
forgé. Sculpture et gravure l’attirent de plus
en plus, ainsi que l’illustration de textes uni-
versels, de Don Quichotte à la Haggadah.
En 2001, il présente à la Fondation Cartier
« Ellipse », ensemble de toiles montées sur
une architecture qu’il a lui-même dessinée.
Depuis 2001, il est représenté par la galerie
Daniel Templon.

En compagnie de Judith Perrignon, il a
raconté son histoire dans un livre intitulé
« L’intranquille – Autoportrait d’un fils,
d’un peintre, d’un fou » (Ed. L’Iconoclaste).

Association La Source, 3 rue de la Poultière
– 27160 La Guéroulde ; Tel : 0232359141 ;
site : www.associationlasource.fr; courriel :
lasourcenationale@orange.fr.

Gérard Garouste
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À la Source
Entretien avec
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auprès de tous : les résultats sont telle-
ment extraordinaires que l’Education
nationale nous sollicite pour des classes
artistiques. Plutôt que d’envoyer les
artistes dans les écoles, nous faisons venir
les enfants dans nos ateliers. Nous colla-
borons aussi avec d’autres associations,
comme Culture et Diversité, une fonda-
tion très active dans les banlieues. Leur
travail est complémentaire du nôtre :
nous, ce qui nous intéresse, c’est l’enfant
totalement éteint au fond de la classe,
celui qui veut qu’on l’oublie. Pour eux,
c’est plutôt celui qui a envie de bouger,
de comprendre comment fonctionne le
monde, et qui est repéré parce qu’il est

remuant. Le
professeur le
m e t  e n
contact avec
C u l t u r e  e t
Diversité et il
se retrouve
b o m b a r d é
dans un uni-
vers fantas-
tique, entre
la Fémis1, le
Théâtre du
Rond-Point,
l ’ E c o l e  d u
Louvre, des
écoles d’art…
Et La Source.

L’un des jeunes artistes qu’ils parrainent
vient d’entrer à la Villa Arson2 ! Notre
ambition n’est pas d’en faire systémati-
quement des artistes, il s’agit simplement
de leur montrer que le monde n’est pas
aussi triste qu’il en a l’air, et que la liberté
n’est pas quelque chose que l’on vous
donne, mais que l’on prend… L’exemple
est donné par les artistes qu’on choisit.
Certains, qui nous disaient : « J’aime
beaucoup votre projet, mais je me sens
incapable de travailler avec des enfants »
ont finalement été subjugués ! Jean-
Pierre Raynaud, par exemple, a réalisé
chez nous un mur en faïence. Quand il a
vu à quel point les enfants s’investissent,
ça l’a émerveillé. Mon rêve à La Source,
c’est de réaliser moi-même un théâtre de
marionnettes avec les enfants. L’atelier
que j’ai mené avec eux était un atelier de
théâtre, pas de peinture. Je les ai emme-
nés au théâtre du Châtelet, dont j’avais
peint le rideau de scène. Tout le person-
nel leur a expliqué comment était
construit le théâtre ; les enfants étaient
bluffés. Ensuite, nous avons réalisé tous
ensemble une grosse maquette, une ana-

morphose d’un décor de théâtre. Nous
avons travaillé sur une décomposition,
une sculpture théâtrale. Dans ces ate-
liers, il y avait une petite fille très timide,
très mal à l’aise. Elle vient d’obtenir son
diplôme d’architecte d’intérieur. Chaque
année, nous faisons une grande fête à La
Source le deuxième samedi de sep-
tembre, avec expositions, concerts, etc.
Elle a présenté sa maquette de diplôme :
c’est l’évolution des bâtiments de La
Source ! Il faudrait que cela arrive plus
souvent et plus facilement.

Au-delà du spectacle de la misère envi-
ronnante, qu’est-ce qui vous a incité à
vous lancer dans cette aventure ?

Quand j’étais enfant, mes parents m’en-
voyaient souvent chez un oncle et une
tante en Bourgogne, dans un petit vil-
lage, et là, toutes les familles recevaient
des enfants de l’Assistance publique. Je
conserve des souvenirs terribles du temps
passé à l’école avec ces enfants. Mais
nous n’osions pas parler, nous avions
peur des assistantes sociales. Je me sou-
viens d’histoires horribles. Lorsque plus
tard, j’ai retrouvé ce même malheur pro-
fond, je me suis dit que j’avais l’âge de
passer aux actes. La demande est
immense – et notre région n’est pas
exceptionnelle ! On en parle peu, mais
les problèmes des régions rurales ne sont
pas différents de ceux des banlieues –
drogue, prostitution, souffrance…
Lorsque j’ai réalisé la situation de ces
familles, ma chance est d’avoir été
entouré d’éducateurs qui m’ont accom-
pagné dans l’action. Ils ont très vite com-
pris que, pour eux, c’était un outil de tra-
vail formidable. Ce n’est pas passé par la
théorie : on a créé l’association, on a tout
de suite mis en place des ateliers, et la
théorie est venue plus tard… On nous a
ensuite demandé d’écrire le projet de La
Source.  Ce projet  était  évident :
« Favoriser l’éveil des enfants à travers
l’art, dans des ateliers conduits par un
artiste et un éducateur. » De fil en
aiguille, le projet s’est développé. Au
départ, je me suis impliqué en tant qu’ar-
tiste, j’ai fait un ou deux ateliers. Mais,
très rapidement, j’ai compris que je serais
plus utile en partant à la recherche de
fonds pour La Source et je me suis fait
remplacer par d’autres artistes. Ce qui est
intéressant, c’est que tous sont venus,
des artistes de toutes tendances confon-
dues, de Fabrice Hybert à Buren. C’est
une très belle aventure et les résultats
sont souvent très émouvants. Nous avons

eu des adolescents qui, à 15 ans, ne
savaient ni lire ni écrire. Et ils se sont
réveillés. On se rend compte que, pour
eux, ne pas savoir lire, c’est une façon de
résister au monde des adultes. Tout à
coup, ils disent : « Je veux devenir éduca-
teur » ou autre chose, et ils font l’effort
d’apprendre. L’un d’eux, par exemple,
s’est lancé dans des études d’horticulture
et il a eu son diplôme.

Y a-t-il eu des obstacles, des enfants qui
restent réfractaires ?

Ce sont précisément eux que nous vou-
lons toucher. Beaucoup d’enfants sont
placés dans des foyers tant ils sont diffi-
ciles, et les autorités veulent nous dissua-
der de travailler avec eux. Mais c’est
notre motivation première ! Que
l’Education nationale nous sollicite, c’est
bien, ça nous permet de ne pas faire de
ghettos. Mais notre but, c’est d’aller vers
ceux qui sont à côté de la société sans
comprendre pourquoi. Il faut intervenir
avant qu’il soit trop tard, que leur état les
pousse à la violence ou à l’autodestruc-
tion.

V o t r e  a c t i o n  s ’ i n s c r i t  d a n s  u n e
démarche, un esprit de service public qui
est aujourd’hui fragilisé. Elle ne pourrait
être portée sérieusement par le charity
business à l’américaine, qui est une
forme d’invasion du marché, qui investit
tout, y compris des domaines où il n’a
rien à faire…

Le marché est une catastrophe. Sur le
plan artistique, nous sommes dans une
période étrange. Nous ne sommes pas
sortis du XXe siècle. Le début du XXe
siècle a démarré avec un côté très icono-
claste, qui était sain : les dadaïstes puis
Duchamp. Quand j’étais aux Beaux-Arts,
il y avait de grands marchands, comme
Maeght, mais le « marché de l’art »
n’existait pas ! En trente ans, l’évolution
est encore plus grave que ce que vous
dites sur le charity business. Aujourd’hui,
on ne peut même plus parler de mécé-
nat : les artistes sont sponsorisés. L’art est
devenu proche du football internatio-
nal ! Autrefois, derrière un artiste se
trouvaient éventuellement un marchand
et un collectionneur ; aujourd’hui, il y a
un pays… Par exemple, la Chine contre
les Etats-Unis et les artistes européens. Il
y a une mondialisation de l’art. Et le mar-
ché de l’art est aussi stupide que l’art
pompier au XIXe siècle ! Chaque époque
engendre sa qualité. Mais les consé-
quences de ce qu’a été l’avant-garde au

À la Source

1 – La Fémis est une école nationale supérieure des métiers de l’image et du son installée à Paris.
2 – La Villa Arson, située à Nice, est une école d’art et un centre d’art contemporain qui accueille des artistes en résidence.

Gérard Garouste

Le manque d’avenir est créateur
Espoir et crainte sont caducs
L’orgueil de la pensée
Toutes les incidences puériles et vaines
Moins de valeur plus de valeur
Les normes s’annulent
Moins de passion plus de douleur
Plus d’amour
Don paradoxal plus de liberté 

Aurélie Nemours



XXe siècle nous font tomber dans une
caricature, une avant-garde académique
avec des musées d’avant-garde, ce qui
n’a pas de sens ! Si on est d’avant-garde,
on trace son chemin seul… De l’aventure
du XXe siècle, que retenir ? Justement
pas l’aventure du mécénat, qui va jus-
qu’au marché de l’art, voire jusqu’au
sponsoring et au charity business, qui ne
me concernent en rien. Je préfère me
souvenir d’une expérience du XXe siècle
malheureusement avortée à cause du
nazisme : le Bauhaus. Dans l’expérience
du Bauhaus, des artistes tels que Klee,
Kandinsky, Oscar Schlemmer, de grands
architectes, ont côtoyé les arts appli-
qués : c’est l’art dans la ville. Et l’idée de
transmission s’est immédiatement impo-
sée. La transmission, c’est ma motivation.
Dans mon « laboratoire », je fais mes
« études », mais ce travail n’est pas fait
pour rester dans le laboratoire. Il doit se
transposer dans l’idée d’un métier, d’une
expérience de vie. Ce qui compte n’est
pas le fait de savoir peindre, mais de
savoir vivre avec les outils de son
époque.

Quelle écoute avez-vous eue, de la part
des responsables politiques locaux ?

Nous avons toujours été très prudents
avec les politiques. Si l’on nous avait
attribué une vraie couleur politique, ça
aurait été plus porteur par moments,
mais plus destructeur à d’autres. M.
Fabius, M. Debré ont coupé les subven-
tions de nos nouveaux bâtiments, mais
leur soutien reste très diplomatique : ils
attendent de nous un engagement, et
nous tenons à ne pas être récupérés.
Notre fonctionnement provient pour
60% de fonds institutionnels et pour
40% de fonds privés. Nous avons créé
une charte de La Source des sources, que
nous sommes prêts à confier à ceux qui
respecteraient notre idéal d’exigence.
Nous sommes en contact avec des villes
intéressées. A nous de faire en sorte de
ne pas les effrayer pour les finance-
ments ! A la Guéroulde, La Source-mère
exige un mil l ion d’euros,  mais  à
Villarceaux, c’est moitié moins. Nous
agaçons parfois : Fabrice Hybert est
arrivé dans les ateliers avec de petites
télévisions cassées. Lors du vernissage,
dans les bâtiments du Conseil général,
les élus marmonnaient : « On se fout de
notre gueule ! » Mais on a la chance que
le président du Conseil général ait de
l’humour… Nous travaillons avec les
ministères, l’Education nationale et la

Culture, mais nous pourrions être beau-
coup mieux soutenus au vue du travail
et de notre expérience. Je fais partie
aussi d’une association qui s’appelle
Harmonie de la vallée de l’Eure, qui sau-
vegarde les sites en travaillant avec des
artistes. Plus d’une centaine d’artistes
sont passés à La Source, pourquoi ne pas
travailler avec des artistes en résidence ?

Votre travail s’inscrit de fait dans une
démarche politique, face à une société
qui tend à détruire le lien, à ne pas don-
ner la parole…

C’est la chance des artistes : ils sont à
l’aise avec des enfants « ailleurs ». Plus
quelqu’un est « à côté », plus l’artiste
ressent la nécessité du contact. Ils
essaient de se réveiller entre eux – les
artistes ont eux-mêmes connu des pro-
blèmes de communication… Ce qui
m’intéresse, c’est la politique au sens pla-
tonicien, l’idée qu’un citoyen a un devoir
à accomplir dans la société telle qu’elle
est. Et dans cette société, il y a une
urgence à faire des choses pour les
jeunes. Pour moi, un artiste c’est quel-
qu’un venu d’un « ailleurs », qui revient
à la maison pour dire : « J’ai vécu une
certaine expérience que je voudrais vous
transmettre. » Ce qui est effrayant, c’est
que les adolescents ne voient pas leurs
problèmes, n’en ont aucune vision. Et
cette vision, elle est de l’ordre du
contact, de la relation humaine. Je me
souviens d’un groupe d’architectes qui
avaient restauré une abbaye en banlieue
parisienne. Cette banlieue était entière-
ment taguée, partout. Ces architectes
ont demandé aux enfants du quartier de
participer à la restauration de l’abbaye.
Ils ont commencé à travailler avec les
maçons… Finalement, ils ont tout tagué,
sauf le travail qu’ils avaient fait ! C’est
pour cela qu’il ne faut pas abandonner,
qu’il y a nécessité de continuer. C’est
grâce aux artistes – pas même grâce à
l’art – que cela peut arriver. Le travail de
Sarkis, par exemple, a été extraordinaire.
Il a demandé aux enfants un effort de
concentration inouï ! Il les a placés
autour de grandes tables rondes…
Chacun avait une bassine, choisie par lui,
avec des pigments, une sorte de pinceau.
Il devait choisir ses pigments et faire une
tache dans l’eau. L’atelier, c’était ça :
tout se passait dans la méditation ! Et ça
a très bien marché, c’était impression-
nant de voir ces enfants hyper concen-
trés devant la tache qu’ils venaient de
produire. On les a pris en photo pour

réaliser une exposition. Ils ont aussi par-
ticipé à un atelier-vitrail ave lui.

De manière générale, ce travail avec les
enfants a-t-il nourri votre travail person-
nel ? Et quels sont les retours des
artistes à ce sujet ?

Tous en tirent une expérience formi-
dable. Les enfants, pour la plupart, sont
très demandeurs. S’ils sont éteints au
début, c’est pour de bonnes raisons ; une
vraie curiosité suffit à les éveiller tout à
coup. Ils ne sont pas blasés, ils ont tout à
vivre. Quand nous avons créé La Source
avec des éducateurs, je me disais : « On
fait ça pour les enfants », comme un
devoir. Je n’avais pas imaginé que ça
aurait des conséquences sur ma création.
Ensuite, j’ai réalisé ce que La Source
m’apportait, parce qu’il y a quelque
chose d’un peu déprimant dans une
œuvre, dans la création : qu’est-ce que la
destination d’un tableau ? Le dessus
d’une cheminée dans un appartement,
dans un musée dans le meilleur des cas ?
Il y a quelque chose de dérisoire là-
dedans… Mais faire un tableau, où qu’il
aille, si ce tableau me donne la possibi-
lité d’agir dans le cadre d’une association
comme La Source, c’est différent, les
choses prennent un sens. Nous n’avons
qu’une vie à vivre. Ne pas la rater, pour
moi, c’est être conscient du devoir que
j’ai d’être citoyen parmi les autres et de
ne pas me dissocier de la société.

Article paru dans la revue CASSANDRE,
n° 82 - été 2010 : « L’art en procès –
L’imaginaire, impératif politique ».
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SPÉCIAL

Notre jeunesse actuelle souffre
aussi réellement. Elle souffre, bien
que souvent elle ne s’en rende pas
compte, à un très haut degré, car
on l’a privée de cette potentialité,
de mettre par soi-même en œuvre
une fonction, c’est-à-dire de don-
ner forme, de devenir créatif. C’est
ça pour moi la souffrance. Être
condamné à la passivité.  

J. Beuys

“

”
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L’attitude qui nous porte à observer les
qualités au moyen des sens, à établir des
liens par la pensée, conduit à une
connaissance sensible du monde autour
de nous. Beuys lui-même s’appuya sur ses
études de médecine. En cela, l’art, c’est
connaître et s’intéresser à la vie : la
notion de l’art s’étend à la vie dans tous
ses aspects. La vie se conçoit pour chaque
être humain comme une œuvre d’art.

Il n’est pas question que chacun puisse
tenir un pinceau ou un archet, mais que
chacun puisse éveiller ses véritables
capacités créatrices qui sommeillent en
lui et qu’il trouve sa manière propre de
les réaliser. Beuys l’exprime : « La notion

de l’art est à chercher dans le travail des
hommes, dans la qualité que chaque
homme essaye d’atteindre. » Si l’on voit
cela, il devient possible pour chacun de
participer à un processus créatif qui peut
changer le monde. Trouver la créativité
dans le quotidien est une attitude que
Beuys pratiqua intensément dans son
activité d’enseignement à Düsseldorf, et
qui le conduisit à une nouvelle concep-
tion esthétique et sociale.

Comme l’art est le travail sur les formes,
de même, les questions sociales se pré-
sentent comme un art, par le fait qu’il
faut leur donner des formes vivantes, ins-
pirantes pour l’individu et pour la

société : la notion de l’art s’étend à la vie
sociale prise comme sculpture. En cela,
Beuys donnait à l’art un rôle thérapeu-
tique pour guérir la maladie qui ronge la
vie sociale, pour générer des initiatives
créatrices. Lui-même initia des actions
comme les « 7000 chênes » plantés à
Cassel.

François de Barros, 
Architecte, peintre

Extrait de l’article paru dans le bulletin
des Ateliers de l’Eau Vive - automne 1994

Le numéro 30 de la revue Tournant 
a  é t é  c o n s a c r é  à  J o s e p h  B e u y s  
revuetournant@yahoo.fr

Joseph Beuys s’efforça tout au long de sa démarche de renouveler ce que l’on veut dire habituellement par
l’art : il ne s’agit pas seulement de considérer l’art sous la forme de la peinture, la musique, le théâtre, mais
aussi de tous les domaines créatifs engendrés par l’existence humaine, sous toutes ses formes. Dans ce sens,
l’art est une méthode qui peut tout aussi bien s’appuyer sur l’étude des sciences de la nature, de la matière
et des forces qui agissent en elle. 

élargir la notion de l’art
Joseph Beuys :

(…) L’homme n’a à sa disposition que
deux modes de comportement créateur
et ce, naturellement, avec toutes les
nuances possibles, chaque biographie
ayant son propre dosage : l’un est
action, l’autre souffrance. Les deux des-
tins contribuent à enrichir le monde, les
deux fonctions garantissent l’avenir de
l’humanité.

(…) La souffrance a une tonalité très
particulière dans le monde. On peut
l’entendre. On la voit sans doute aussi.
Quiconque s’efforce de la percevoir voit
constamment en elle une source de
renouveau. C’est une source de sub-
stance précieuse que libère ainsi la souf-
france dans le monde. On le voit bien :
c’est sans doute une substance sacra-
mentelle invisible et visible à la fois. Et
ceux qui le remarquent aujourd’hui sont
moins les hommes que les arbres. Et
c’est pourquoi je plante des arbres. Je ne
suis pas un jardinier qui plante des
arbres parce que les arbres sont beaux.

Non, je dis que les arbres sont aujour-
d’hui plus intelligents que les hommes.
Quand le vent passe dans leurs cimes, en
même temps passe la substance que la
souffrance des hommes a apporté au
monde. Et les arbres perçoivent cela
depuis longtemps. Eux aussi connaissent
cet état de souffrance. Ils sont privés de
leurs droits. Les animaux, les arbres, tous
sont privés de leurs droits. Je voudrais
faire des animaux et des arbres des êtres
ayant une capacité juridique. C’est là
bien sûr un devoir de l’homme. S’il
assume sa tâche en ce monde dans le
sens d’un véritable Christianisme, de la
substance véritablement christique,
donc du sacrement qui souffle dans les
cimes des arbres, alors il devra se confor-
mer à ces principes. Et il devra progressi-
vement élever son intelligence dans le
bon sens, en commençant par les arbres.

(…) C’est l’élément éthéré de la sub-

stance engendrée par le Christ même et
par l’homme même qui serait sans
doute en mesure de réaliser ce que l’on
appelle créativité.

Mais qui, selon vous, serait porteur
d’une telle créativité ?

Tous les hommes, à égalité. D’où la for-
mule : tout homme est un artiste, en
puissance. Il s’agit ici de potentialité.

(…) Cette voie, « Tout homme est un
artiste », exige de l’homme beaucoup
plus que ce que des artistes peuvent
finalement atteindre en peignant des
tableaux magnifiques. O. K., cela a une
certaine valeur. Mais pour l’avenir de
l’homme, ce n’est pas cela le décisif. Le
décisif c’est, disons, de rapporter le
concept d’« artiste » à chaque homme, à
son travail en général. Et puis il s’avère

Extraits de «La mort me tient en éveil - choix d’entretiens et essais »1

1. « La mort me tient en éveil – choix d’entretiens et essais », J. Beuys, M. Reithmann. Ed. ARPAP.



que le chemin  qui passe par ce qu’on
appelle l’« art » n’est pas celui qui
apporte le plus à l’Art. Le concept élargi
de l’art, « Tout homme est un artiste »
n’est pas facile mais nettement plus
nécessaire à l’Art. Un éboueur répondra
à cette exigence beaucoup plus facile-
ment qu’un peintre, dans la perspective
d’un art anthropologique. Mais la ques-
tion reste ouverte. Nous ne savons pas
qui développe cette notion dans le
cadre de son travail. Pour l’instant, on a
l’impression que les artistes sont les der-
niers à le vouloir.

Vous supposez que cette force de
créativité régénérée existe par-
tout ?

Oui, partout. Même dans le domaine de
l ’ a r t  t rad i t ionne l  ou  moderne .
Toutefois la phrase « Tout homme est
artiste » ne signifie bien sûr pas « Tout
homme est peintre » ! Non, il s’agit de
toutes autres exigences de qualités
requises pour un travail quel qu’il soit,
auquel serait apte un homme quel qu’il
soit. Par « créativité » il faut entendre
des  capac i tés  t rès  généra les  de
l’homme et non une capacité particu-
lière comme, par exemple, savoir
peindre.

(…) Il faut, pour commencer, employer
un mot-clé, celui de Mouvement. Il faut
insister avec force sur l’élément du
mouvement. Comment faire, ça c’est
une autre question. La véritable justifi-
cation de l’art de l’action, c’est cet élé-
ment du mouvement. Et si possible,
dans toutes les directions. C’est aussi à
ce facteur déterminant que je pense
quand je plante des arbres, à savoir
qu’un être temporel, un être doté de la
durée d’une vie, une machine-temps,
tel un arbre, est mouvement à chaque

SPÉCIAL

Joseph Beuys se définissait d’abord comme un sculpteur, même s’il reste un artiste
« hors norme ». Il a produit des sculptures, des dessins, des performances, des ins-
tallations, et a réalisé de nombreuses conférences tout en enseignant dans divers
instituts.

Né le 12 mai 1921 à Krefeld en Allemagne, Joseph Beuys est l’enfant unique d’une
famille de négociants, de confession catholique. Il vit son adolescence sous le
régime hitlérien. Il entreprend des études de médecine avant d’être incorporé en
1940 dans l’armée de l’air, sur le front russe, où il sert comme pilote de la
Luftwaffe.

Pendant l’hiver de 1943, son avion est abattu tandis qu’il survole la Crimée.
Recueilli par des nomades Tatares qui le nourrissent de miel, il revient à lui, recou-
vert de graisse et enroulé dans des couvertures de feutre. Cette expérience réson-
nera dans tout son travail postérieur, même si l’artiste l’a largement mythifiée.
Après plusieurs missions de bombardement, il est fait prisonnier de guerre en
Grande-Bretagne, de 1945 à 1946.

De retour en Allemagne, Joseph Beuys décide de consacrer sa vie à l’art. En 1947,
il s’inscrit à l’Académie de Düsseldorf. Durant sa période de formation, inspiré par
l’œuvre du sculpteur Wilhelm Lehmbruck, Beuys détermine sa vocation et l’orien-
tation de sa carrière. Comme sous l’effet d’une révélation, il réalise que tout un
domaine d’expression, par la sculpture, n’a été qu’à peine abordé. Après l’obten-
tion de son diplôme en 1951, les frères Franz Joseph et Hans van der Grinten com-
mencent à collectionner ses œuvres et deviennent ses clients les plus importants.
Après une grave crise nerveuse, il se repose à la campagne de 1955 à 1957, chez ses
amis collectionneurs. Il y peint de nombreuses aquarelles qui anticipent ses pro-
chaines sculptures. De 1958 à 1961 se met en place l’essentiel de son vocabulaire
qui s’appuie sur des matériaux peu usités en art. Il inclut, dans ses installations, des
matériaux organiques rappelant son accident d’avion : le feutre qui isole du froid,
la graisse, symbole de chaleur et d’énergie, le miel, mais aussi la cire d’abeille, le
terre, le beurre, les animaux morts, le sang, les os, le soufre, le bois, la poussière,
les rognures d’ongles, les poils.

Beuys est nommé professeur de sculpture à l’Académie de Düsseldorf en 1961. Il
fait partie du mouvement Fluxus qui prône la « performance » et les « environne-
ments ». Pour Beuys comme pour les protagonistes de ce mouvement, l’art c’est la
vie. L’acte, l’art en action, est plus important que l’œuvre d’art.

Beuys exerce diverses activités politiques. Il mène des campagnes en faveur de la
démocratie directe, de l’environnement et d’autres causes sociopolitiques. En
1967, il fonde le Parti Étudiant allemand et en 1970, l’Organisation des Non
Electeurs. Il se présentera même au Bundestag.

Il est licencié de l’Académie de Düsseldorf en 1972 pour avoir accordé son soutien
à des étudiants contestataires mais il retrouve son poste six ans plus tard. L’année
suivante, il fonde l’Université Internationale Libre pour la Créativité et la
Recherche Interdisciplinaire. Il développe son concept de « sculpture sociale »
devant permettre d’arriver à une société plus juste. Les années 1970 ont été mar-
quées par de nombreuses expositions. En 1978, il est fait membre de l’Académie
der Künst de Berlin. En janvier 1986, l’artiste reçoit le prix Wilhelm Lehmbruck de
Duisburg. Il meurt le 23 janvier 1986 à Düsseldorf.

(B iographie basée sur  ce l le  donnée par  le  s i te  de la  galer ie  HUS :
www.husgallery.com).

élargir la notion de l’art
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élargir la notion de l’art
Joseph Beuys :

2. Gestalt : emprunt à l’allemand ; le mot, signifiant « structure, forme, configuration », est entré dans le vocabulaire de la psy-
chologie. On peut sentir que le terme allemand contient, plus que les mots « forme » ou « structure », une notion dynamique.
C’est une « forme cohérente pleine de vie ».

seconde face à une figure figée… Et de
fait, la pierre est bien là, à côté. Elle est
au repos, mais son être à ses côtés se
transforme, s’épanouit, mu par le vent.
Il est très sensible, voire fragile face aux
influences supérieures. Ce qui est impor-
tant, c’est avant tout l’élément du mou-
vement. La forme sous laquelle s’effec-
tue cette incarnation du Christ dans
notre temps, c’est l’élément du mouve-
ment, tout simplement. Celui qui se
meut.

(…) La tâche essentielle est de trans-
mettre l’élément du mouvement. Car
dès l’instant où quelque chose se met en
mouvement, la fluidité se manifeste. De
même que l’homme actuellement est
profondément sclérosé dans sa configu-
ration spirituelle, de même les systèmes
de sociétés – communisme et capita-
lisme – sont frappés de sclérose. L’état
d’esprit matérialiste les recouvre d’une
lourde chape sclérosante, à l’Ouest
comme à l’Est.

Mais comment sortir de cet état de
pétrification ? Comment faire naître
le mouvement ?

Le mouvement naît d’une provocation,
d’une initiation, d’une consécration qui
inaugure la finalité du mouvement. On
suscite quelque chose qui est le principe
même du mouvement. Et là apparais-
sent d’autres pôles, le pôle de la
volonté, de l’énergie, si bien que l’on
sait où le mouvement vient s’alimenter ;
et apparaît tout de suite le pôle de la

forme, en somme il s’agit pour tous les
hommes de donner forme à quelque
chose. Et c’est une autre Gestalt2 que
l ’anc ienne.  Voi là  le  pr inc ipe  de
Résurrection : métamorphoser la
Gestalt ancienne qui est sclérosée ou
mourante en une Gestalt vivante, tra-
versée de pulsations, promouvant la
vie, l’âme et l’esprit. C’est le concept
élargi de l’art.

(…) Le concept élargi de l’art n’est pas
une théorie mais une façon de procéder
selon laquelle l’œil intérieur est beau-
coup plus déterminant que les images
extérieures. Celles-ci prendront forme
de toute façon. Ce qui est essentiel à
mon avis, pour créer des images exté-
rieures de qualité, c’est que l’image inté-
rieure, la façon que l’on a de penser, de
se représenter, de ressentir, ait la qualité
que l’on attend d’une image juste.
Autrement dit, je replace pour commen-
cer l’image à son lieu d’origine. Je
remonte à la phrase : « Au commence-
ment était le Verbe ». Le Verbe est une
Gestalt. C’est ça le principe d’évolution
par excellence. Ce principe d’évolution
peut maintenant sourdre de l’homme, il
peut jaillir de l’homme, car l’ancienne
évolution est arrivée aujourd’hui à son
terme. C’est la raison de la crise. Tout ce
qui se fera de neuf sur terre, il incom-
bera à l’homme de le faire. Mais cela ne
sera pas possible si la source est obs-
truée, c’est-à-dire si l ’origine est
informe. C’est pourquoi je réclame une
meilleure façon de penser, de sentir, de
vouloir. Tels sont les véritables critères
esthétiques. Mais ces critères ne doivent
pas seulement être jugés extérieure-
ment, il faut les juger de l’intérieur
même de l’homme, car ils y sont déjà
intuitivement perceptibles. Alors nous
saurons du même coup que nous
sommes des êtres spirituels, que ce qui
est perceptible dans notre esprit prend
forme plastiquement et contient en soi
sa propre mathématique supérieure,
nous rend aussi aptes à percevoir la

force christique. Car telle est la force
d’évolution, tel est le principe d’évolu-
t i o n  q u i  a u j o u r d ’ h u i  é m a n e  d e
l’homme. Aussi faut-il remonter encore
plus haut à l’origine du processus, là où
il n’est pas encore image extérieure bien
qu’étant image tout de même. L’idée, ce
n’est pas rien ! L’idée est un concept qui
présuppose aussi une image. Jamais
cette recherche consciencieuse n’a eu
une telle importance. Par là, en effet,
l’homme élargit la compréhension qu’il
a de lui-même et se reconnaît comme
support d’une constellation de forces
spirituelles, capable, dès lors qu’il les res-
sent, de prendre des responsabilités.
Beaucoup aujourd’hui veulent prendre
des responsabilités, mais ils ne savent
par quels moyens. Ils peuvent toujours
prendre des responsabilités pour une
côtelette de porc, c’est-à-dire pour
quelque chose de physique. Mais ce
n’est pas ainsi que l’on prend des res-
ponsabilités. Certes, il y a beaucoup
d’initiatives sociales, mais les hommes
n’ont  aucune idée  de  ce  dont  i l
retourne ! (…) »

Beuys plantant l’un des 7000 chênes

L'arbre est le lien entre les
mondes souterrain et céleste.
Arbres, éternels efforts de la
terre pour parler au ciel qui
l'écoute.

R. Tagore

“
”
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SPÉCIAL

Le but de mon travail fut de montrer de
façon détaillée, contextualisée et histo-
rique, toute une dynamique pédago-
gique créatrice qui s’est développée
dans la première moitié du XXe siècle
en Allemagne et en Suisse autour de
Rudolf Steiner et à travers le vécu
d’autres artistes contemporains de
Steiner comme Kandinsky, Klee et plus
tard encore Beuys.

L’objet de ma recherche a été d’exami-
ner les processus pédagogiques mis en
œuvre pour la construction du premier
Goetheanum, entre 1913 et 1918, pen-
dant les années de guerre, en m’ap-
puyant sur la vie d’atelier autour et
après la construction de ce bâtiment et
dans les communautés d’artistes à
Dornach, Munich, Murnau, Worpswede
et au Bauhaus à Weimar, Dessau et
Berlin. J’ai analysé et répertorié les diffé-
rentes formes de transmission par l’art
en poussant mon investigation jusqu’à
l’époque contemporaine, grâce à la fré-
quentation d’artistes qui mettent la
transmission au cœur de leur travail.

Ma méthode de travail fut à la fois his-
torique et phénoménologique (dans le
sens de l’observation des phénomènes
par la perception sensible). La recherche
biographique eut de l’importance, pour
rester au plus proche du vécu des artistes
et légitimer le récit. La traduction d’une
grande partie des souvenirs d’Assia
Turguenieff, d’Edith Maryon et de
Margarita Woloschin a été nécessaire
pour m’imprégner de leurs impulsions et
de leurs attentes d’artistes proches de
Steiner. Cela a aussi permis de mettre en
relief la démarche pédagogique artis-
tique de Steiner auprès des artistes dont
il s’entourait et avec lesquels il tra-
vaillait.

A Dornach en Suisse,  pendant la
Première guerre mondiale, dans le cadre
d e  l a  c o n s t r u c t i o n  d u  p r e m i e r
Goetheanum, se côtoyaient des artistes
de plusieurs nationalités. Ce mélange
détonant pouvait exploser à tout
moment, mais encadré et porté par
Steiner, il donna lieu à des échanges
interculturels et sociétaux importants

dans ces années de guerre, suscitant des
échanges très fructueux et une collabo-
ration entre les différents acteurs de
cette création.

Une fécondation du même genre eut
lieu un peu plus tard dans le champ mul-
ticulturel russo-allemand, au sein du
groupe de travail autour de Kandinsky
et de Klee au Bauhaus. Cette féconda-
tion  peut se décliner à plusieurs niveaux
et sous plusieurs formes :

- Fécondation réciproque entre création
personnelle et vie artistique plus large
(littérature, ballets, musique) avec pro-
cessus de construction / déconstruction
et traduction des idées et des sensa-
tions au moyen des couleurs et des
formes. Cela aboutissait à l’art monu-
mental et à la composition scénique au
Bauhaus, qui étaient une manière de
reconstruction et de re-création de l’es-
pace par le moyen des formes et des
couleurs donc en métamorphosant
idées et sensations.

- Fécondation aussi entre enseignement
et étude du processus de création de
l’œuvre lors d’exercices : par exemple,
t y p e s  d e  q u e s t i o n s  p o s é e s  p a r
Kandinsky à ses étudiants lors d’un der-
nier cours en 1928 :

Quel est le matériau de tous les arts ?
Les tensions ! –  Sous quel aspect retrou-
vons-nous les tensions dans la peinture ?
Comme couleur, forme et plan .  –
Quelles sont les relations entre couleur
et forme ? Y-a-t-il des identités ? Non
mais des parallèles ! Ces questions-
réponses sont remarquables par leur
densité et leur raccourci. Elles contien-
nent toute la recherche personnelle de
Kandinsky et la quintessence de son tra-
vail pédagogique avec ses étudiants.

- Parenté féconde et fondamentale
enfin entre observation de la vie de la
nature et naissance de l’art abstrait.
P o u r  e x e m p l e ,  l a  r é p o n s e  d e
Kandinsky à Karl Nierendorf en 1937
sur le lien entre l’art abstrait et la

artiste et enseignant : créer et transmettre
Une idée de la relation entre l’art, sa transmission et son enseignement

Rudolf  Steiner 
Cet article est basé sur le texte rédigé par Céline Gaillard pour la soutenance de sa thèse de doctorat le 14 décembre 2009.

Céline Gaillard*

*Céline Gaillard : Après des études de philosophie à Toulouse, Céline Gaillard s’engage dans la recherche de pédago-
gies nouvelles et innovantes qui l’amènent à rencontrer la pédagogie Steiner-Waldorf. Elle fait une formation en
pédagogie curative au Sonnenhof à Arlesheim en Suisse. Puis boursière de la fondation Paul Coroze, elle termine son
cursus à Stuttgart au séminaire pédagogique, ce qui la conduit de nouveau en France, à Paris, dans l’école Steiner de
la rue d’Alésia, comme institutrice, puis professeur d’arts plastiques et d’histoire de l’art à l’école Rudolf Steiner de
Verrières le Buisson (banlieue sud de Paris).
La rencontre journalière avec les enfants, les adolescents, et avec les adultes en formation pédagogique à l’Institut
Rudolf Steiner de Chatou l’amène à poursuivre des recherches universitaires dans les domaines des arts plastiques et
de l’art contemporain. Après une maîtrise d’arts plastiques sur le portrait, un Master II sur les dessins au tableau noir
que Steiner faisaient pendant ses conférences, elle a soutenu une thèse de doctorat d’histoire de l’art ayant pour
sujet Steiner artiste et enseignant. Créer et transmettre - une idée de la relation entre l’art, sa transmission et son
enseignement.
Sa pratique artistique continue est ponctuée d’expositions personnelles ou collectives.

Les maîtres du Bauhaus réunis à Dessau le 5 décembre 1926 (de g. à d.) : Josef Albers,
Hinnerk Scheper, Georg Muche, László Moholy-Nagy, Herbert Bayer, Joost Schmidt, Walter Gropius,

Marcel Breuer, Wassily Kandinsky, Paul Klee, Lyonel Feininger, Gunta Stölzl, Oskar Schlemmer.



nature qui résume bien ce qui sous-
tend l’activité créatrice : « La peinture
abstraite laisse la peau de la nature
mais pas ses lois (ses lois cosmiques).
L’art ne peut être grand que s’il se
place et s’ordonne en lien avec les lois
cosmiques. » C’est une approche de la
nature par l’intérieur pour en vivre les
lois.

Klee, le grand ami de Kandinsky. A
Weimar où ils se trouvèrent réunis (Klee
était engagé au Bauhaus depuis 1920),
de nombreuses photos les montrent
côte à côte et en particulier lorsqu’ils
posent tous les deux à la manière de
Goethe et Schiller comme sur le célèbre
monument de Weimar. Cette amitié
était comme un bouillon de culture fruc-
tueux ajouté à la vie commu-
nautaire très active de cette
école. Les étudiants vivaient
dans « un bain formateur », ils
s’imprégnaient d’une ambiance
stimulante, favorable à la créa-
tion. L’atelier de Paul Klee était
t rès  d i f férent  de  ce lu i  de
Kandinsky. Les étudiants racon-
tent que chez Kandinsky, tout
était bien rangé et qu’il ne tra-
vaillait qu’une toile à la fois,
tandis que l’atelier de Paul Klee
était un champ d’expérimenta-
tion visible où plusieurs travaux
étaient en même temps en
chantier. L’art y était vécu
comme une aventure et il y mettait
toutes ses forces de vie jusque dans la
période de sa maladie. En 1920, dans
« Le credo du créateur », Klee se posi-
tionne par rapport à l’art de façon quasi
lyrique :

« Aucune réalité donnée, même supé-
rieure, ne peut nous satisfaire. Laissons
là le monde du quotidien et aussi les
sciences occultes, elles n’ont rien à voir
ici. L’art traverse les choses, il porte au-
delà du réel aussi bien que de l’imagi-
naire. L’art joue sans s’en douter avec les
réalités dernières et néanmoins les
atteint effectivement. De même qu’un
enfant dans son jeu nous imite, de
même nous imitons dans le jeu de l’art
les forces qui ont créé et créent le
monde. »

C’est là que se rejoignent Steiner, Klee
et Kandinsky : aller aux sources de l’art,
l’art comme un jeu, une expérimenta-
tion qui conduit aux forces créatrices

dont se sert l’artiste pour et dans sa
transmission pédagogique.

Steiner, pour la construction du premier
Goetheanum, fit œuvre d’artiste pour
pouvoir transmettre des idées. Les
formes en métamorphose des chapi-
teaux sculptés, les vitraux gravés, les
peintures des plafonds, tous ces motifs
constituaient comme des signes archéty-
paux destinés à ouvrir la porte du
monde spirituel à ceux qui le cher-
chaient. 

L a  c o n s t r u c t i o n  d u  p r e m i e r
Goetheanum fut comme un vaste chan-
tier-atelier à l’intérieur duquel artistes
et débutants pouvaient pratiquer un art
collectif, innover, rechercher de nou-
velles techniques et les expérimenter.

C’était une œuvre à plusieurs niveaux,
une œuvre visible qui disparut en 1923,
et une œuvre sociale, invisible, qui reste
néanmoins visible dans la construction
sociale comme l’a montré Beuys dans la
deuxième moitié du XXe siècle.

Les ateliers de Steiner étaient multiples :
le grand chantier du Goetheanum, 
son propre atelier dans la menuiserie 
où il  sculpta la statue en bois du
Représentant de l’Humanité avec Edith
Maryon. C’est là qu’il passa volontaire-
ment les derniers mois de sa vie et mou-
rut. Et enfin, l’espace et le lieu de ses
conférences, souvent différents, où il
parlait et dessinait pour rendre son lan-
gage parlé plus visible. La parole et le
graphisme étaient intimement liés. La
surface noire du tableau et l’espace de
la salle entraient en résonance avec les
auditeurs-spectateurs. Artiste et ensei-
gnant, il se mettait en route pendant ses
conférences pour un travail pédago-

gique de transmission.

La transmission beuysienne se coule
dans cette tradition. Mais avec Beuys,
nous assistons à une déconstruction
totale de la « tradition steinerienne » et
à une reconstruction complètement
individualisée. Entre Lehmbruck et
Steiner, Beuys s’occupe de « sculpture
sociale » : il prend pour matériau le
corps social et travaille à la  manière
d’un sculpteur la matière sociale, c’est-à-
dire l’être humain :

« La sculpture sociale correspond à cette
idée. Je ne vois pas de meilleure possibi-
lité de nos jours que de travailler avec
l’idée de l’art, l’idée de créativité »
(entretien avec le critique d’art hollan-
dais Louwrien Wijers en 1979).

Son activité pédagogique à l’aca-
d é m i e  d e s  B e a u x  A r t s  d e
Düsseldorf fut pour lui très
importante, et son exclusion en
1972 vécue de manière tout à
fait dramatique. Son atelier
dépassait largement les fron-
t i è r e s  d e  l ’ a c a d é m i e  d e
Düsseldorf : son atelier trouvait
sa place dans la société, là où les
rencontres pouvaient avoir lieu,
dans la nature ou en milieu
urbain. L’engagement personnel
de l’artiste, sa biographie, devint
avec Beuys un des matériaux de
base de ses performances. Il dis-

tillait le miel et l’ambroisie dans son être
intérieur, les métamorphosait en hydro-
mel qu’il transmettait par la suite au
public sous forme d’actions, de perfor-
mances.

Les personnes qui ont fréquenté Beuys
de près comme le maître verrier Udo
Zembock témoignent et s’étonnent du
fait que Beuys ne mentionnait que très
rarement le nom de Steiner et de ses
références à l’enseignement de ce der-
nier. Le critique d’art hollandais précité,
Louwrien Wijers, demanda à Beuys si
l’idée de Steiner selon laquelle l’artiste
doit révéler le divin dans le monde
l’avait inspiré. Il répondit en citant
Steiner :

« La perception de l’idée dans la réalité
est la véritable communion spirituelle
de l’humanité. Tel est le concept de
toute mon action ; les hommes, de nos
jours, ne perçoivent plus les phéno-
mènes. Ils ne regardent pas les phéno-
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Rudolf  Steiner 

Chantier du premier Goetheanum
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mènes de manière à pouvoir les lire : lire
le besoin du phénomène, lire l’idée du
phénomène. Ils approchent avec des
préjugés matérialistes et les projettent
sur les choses ; de ce fait ils déforment la
réalité. »

Cette idée du phénomène demande
explication : il s’agit ici du phénomène
observé et regardé avec attention pour
faire une véritable expérience sans à
priori ni idées préconçues, pour ne pas
déformer la réalité mais au contraire,
pour mieux la connaître afin de com-
prendre et d’agir au plus juste.

Le passage du XIXe au XXe siècle fut un
moment particulièrement privilégié de
prise de conscience et le renouveau de la
vie sociale, artistique et culturelle plus
particulièrement pendant les premières
années du XXe siècle. L’exposition de
Darmstadt en 2000, Die Lebensreform,
montrait bien comment en Europe, et
plus particulièrement en Allemagne,
s’effectuait la recherche d’un autre style
de vie familiale et sociale, d’un confort
matériel plus sain pour le corps et d’une
nourriture consistante pour l’âme et
pour l’esprit. On y parlait d’art total, de
renouvellement des arts, de synthèse
des arts, de réconciliation des arts, de
coïncidence des arts. C’est ainsi que
naquirent des îlots de culture où se
concentrèrent les porteurs de ces impul-
sions et des artistes, musiciens, roman-
ciers, poètes, acteurs et danseurs, attirés
par le besoin de se côtoyer et d’échan-
ger leurs expériences.

Je peux citer ici Steiner et Mondrian, en
ce début de siècle et de renouveau indi-
viduel et social par l’art :

Steiner, 1907 : les expériences artistiques
ont la capacité de développer la faculté
d’appréhender l’Esprit. C’est l’année de
l’introduction, dans le congrès théoso-
phique de Munich, des arts plastiques et
du théâtre : Edouard Schuré, Le  Drame
sacré d’Eleusis.

Mondrian 1913 : l’art est un moyen
d’évolution de l’humanité (…) On pro-
gresse à travers un monde de formes qui
va du réel jusqu’à l’abstraction. De cette
manière, on  approche de l’esprit.

L’année 1919 est une année de cristalli-
sation de l’idée d’art total, avec la créa-
tion de l’Ecole du Bauhaus à Weimar qui
va favoriser et permettre l’irruption de
la forme abstraite dans le design indus-

triel. Cette même année voit la fonda-
tion de la première école Waldorf à
Stuttgart avec, pour projet d’école, une
pédagogie pratiquée comme un art.

Nombre d’artistes prennent aussi
conscience de l’art comme moyen d’ac-
tion politique et sociale, comme Max
Beckmann ou Otto Dix pendant la
Deuxième guerre mondiale. Le choc bio-
graphique de leurs expériences de la
guerre produit sur leurs toiles une méta-
morphose totale de l’espace et un bou-
leversement, si ce n’est un renverse-
ment, de tous les canons de proportions
et de perspective classiques.

En même temps que les dictatures pren-
nent la main et imposent même un art
conventionnel à leur service tout en
mettant au rebus un art dit dégénéré,
d’autres artistes, en collaboration avec
des médecins, se préoccupent de soigner
leurs patients par une thérapie artis-
tique ou art thérapeutique, comme
Steiner et Ita Wegman puis Margarethe
Hauschka et Liane Collot d’Herbois.
Steiner parlera d’une guérison par l’art
et Beuys d’une guérison sociale : une
dialectique entre l’individuel et le social.

A cette phase de l’étude, on peut s’arrê-
ter et observer que la réception de
l’œuvre va bien au-delà de la vie de l’ar-
tiste. L’art s’inscrit dans une durée, et la
transmission dans une fidélité et une
transformation après fécondation.

Une modélisation ou des modélisa-
tions de la transmission

J’ai pu observer tout au long de mon
étude, grâce aux entretiens que j’ai eus
avec des artistes contemporains, com-
bien les modes de transmission pre-
naient des formes différentes : par imi-
tat ion,  passat ion,  accumulat ion,
théorisation, fécondation, imprégnation
et transformation. Deux exemples :

Sarkis, qui exprime son désir d’être un
passeur : pas un passeur de connais-
sances mais bien plutôt un passeur de
vie dont l’image pourrait être celle de la
barque de Charon, le passeur dans le
monde des Enfers de la mythologie
grecque qui transporte les défunts dans
le monde élyséen. Sarkis privilégie la
rencontre et soigne particulièrement,
dans ses expositions, l’espace de la ren-
contre avec des tapis, des coussins, des

lumières colorées qui structurent l’es-
pace et favorisent le dialogue. Il engage
le dialogue par des entretiens person-
nels avec les visiteurs pendant ses exposi-
tions où il tient à être présent. Grâce à
un long dialogue avec ses œuvres d’art
privilégiées, comme par exemple le
Retable de Grünewald, il s’autorise à
intervenir lui-même dans le lieu d’expo-
sition en faisant des empreintes de
doigts, engageant les visiteurs à laisser
aussi leurs traces ou leurs marques dans
ce lieu. L’aquarelle est le médium privilé-
gié pour ses écoles qu’il organise dans
les musées, galeries d’art ou maisons de
la culture. La parole et la pratique artis-
tique, par le médium de l’aquarelle, per-
mettent de potentialiser au maximum
l’impact d’une visite d’exposition qui
pourrait, sans cela, rester très imperson-
nelle et anecdotique.

Bang Hai Ja, artiste coréenne, met elle
aussi la transmission au cœur de son acti-
vité artistique pendant ses expositions,
par des ateliers de pratique de la calli-
graphie chinoise ou japonaise.

Histoire future de l’art…

La transmission est au centre des discus-
sions sur l’éducation depuis quelques
années : enseignants, parents d’élèves,
concepteurs de programmes scolaires et
du ministère de l’Education nationale,
tout le monde débat sur la question.

Par cette étude, j’ai voulu montrer que
la transmission des connaissances par
accumulation, autrement dit le « bour-
rage de crâne », se révèle une impasse
dangereuse pour les enfants et les ado-
lescents dont nous sommes respon-
sables. Par contre, une transmission par
l’art peut devenir très féconde lors-
qu’elle agit par imprégnation : c’est là
que les pratiques artistiques graphiques,
picturales, musicales, théâtrales, poé-
tiques, etc.  s’avèrent fondamentales.

D’autre part, aussi importants et indis-
pensables sont l’élaboration et le déve-
loppement d’un art de la transmission.
Cela concerne la formation de tout
enseignant, de tout éducateur et, plus
largement, de tout accompagnateur
d’enfant.

Comme Paul Klee, je vis l’art et la 
pédagogie comme une aventure qui
continue.



De quoi est-il question dans ces Lettres
selon Rudolf Steiner ? Je vais tenter de
le résumer en m’en tenant principale-
ment à ce que Rudolf Steiner mit en
valeur au cours d’une conférence don-
née à Vienne en 1888 au « Centre
Goethe » et qu’il fit imprimer par la
suite sous le titre : « Goethe, père d’une
esthétique nouvelle »2. Par ailleurs, ces
Lettres sont mentionnées à plusieurs
reprises dans son autobiographie.

Schiller décrit l’être humain partagé
entre deux « instincts » : l’instinct de
substance et l’instinct de forme.

L’instinct de substance (ou instinct de
vie) représente notre besoin de rester
ouvert à l’afflux du monde extérieur : un

contenu riche pénètre en nous sans que
nous puissions avoir une influence déci-
sive sur sa nature ; là, tout est de l’ordre
d’une nécessité inconditionnelle. Ce que
nous ressentons est décidé de l’exté-
rieur, nous ne sommes pas libres, nous
devons simplement obéir au message de
la nécessité naturelle.

L’autre instinct, l’instinct de forme,
apporte ordre et lois dans le chaos
confus du contenu éprouvé : grâce à lui,
les expériences sont mises en forme.
Mais nous ne sommes pas libres là non
plus, nous dit Schiller, car dans ce travail,
le bon sens est soumis aux lois inchan-
geables de la logique.

C’est dans un troisième monde, entre le
contenu perçu par les sens et l’aspect
formel, entre le monde de l’expérience
et celui de l’idée, là où substance et
forme ne sont plus séparées mais tissées

l’une avec l’autre, que nous pouvons
transformer la réalité comme nous le
voulons : c’est le monde, l’espace de
l’art ; et l’instinct qui en est la base est
l’instinct de jeu.

Schiller, le poète de la liberté, voit dans
l’art le jeu libre de l’être humain élevé à
un niveau supérieur ; et il s’écrie,
enthousiaste : « L’être humain n’est vrai-
ment un être humain que quand il
joue… Et il ne joue que quand il est un
être humain au plein sens du mot. »

Pour Schiller, le jeu de l’enfant est ana-
logue à l’art. Dans le jeu, l’être humain
est libre de rassembler des objets réels
issus du monde extérieur selon une rela-
tion qui lui convienne. Il peut là réaliser
des changements, non seulement selon
la loi logique de la nécessité – l’objecti-
vité formelle -, mais également à partir
d’un besoin subjectif, lié à l’expérience

A propos des 

« Lettres sur l’éducation 
esthétique de Friedrich Schiller »1
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Agnès Nobel*

Traduction de M.-H. Bally

Dans l’ouvrage dont est extrait ce
chapitre, Agnès Nobel situe les
fondements de la recherche de

Rudolf Steiner sur l’éducation. Elle
insiste sur l’importance des « Lettres

sur l’éducation esthétique » de
Schiller dans ce contexte.

*Agnès Nobel est psychologue spécialisée en éducation et professeur dans les universités d’Uppsala et
de Stockholm. Son livre « Le bouton du philosophe », écrit en suédois, est traduit en anglais sous le
titre « Education through art ».

1. F. Schiller, Lettres sur l’éducation esthétique de l’homme, version bilingue, Aubier.
2. R. Steiner, « Goethe, père d’une esthétique nouvelle » dans L’art, entre sensible et suprasensible, GA 271, Triades 2009.

Celui à qui la nature commence
à dévoiler son secret manifeste
ressent une irrésistible aspiration
vers son interprète le plus digne :
l’art. 

J. W. Goethe

“
”
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Quand nous entourons d’une affection passionnée quelqu’un
qui mérite notre mépris, nous ressentons péniblement la
contrainte de la nature. Quand nous éprouvons de l’inimitié à
l’égard d’un tiers que nous ne pouvons nous empêcher d’estimer,
nous ressentons péniblement la contrainte de la raison. Mais dès
que ce tiers intéresse notre inclination et qu’il s’est en même
temps acquis notre estime, les contraintes exercées tant par le
sentiment que par la raison disparaissent, et nous commençons à
l’aimer, c’est-à-dire à jouer à la fois avec notre inclination et avec
notre estime. 

F. Schiller, 14e Lettre.

“

”
sensor ie l le .  Ains i ,  ce lui  qui  joue
imprègne sa subjectivité au contact de la
réalité et il donne en retour à la subjecti-
vité une valeur objective. Dans le jeu, la
nature est élevée à l’esprit et l’esprit des-
cend vers la nature. Ce qui est de la
nature est spiritualisé, ce qui est de l’es-
prit est naturalisé.

Si nous voulons parvenir un jour à réali-
ser une réconciliation entre la réalité et
l’idée scientifique, les expériences à elles
seules n’y suffiront pas. Un troisième élé-
ment devra être là, entrer en jeu, et c’est
l’être humain qui devra le créer. La
forme vivante apparaît là. Ce troisième
royaume nécessaire entre les sens et le
bon sens, c’est celui de l’art, celui de la
qualité esthétique.

L’art, c’est à la fois le divin et le néces-
saire dans le monde, et c’est à l’homme
de l’y implanter. C’est là, selon Goethe,
que repose la mission « religieuse » de
l’artiste.

(…) C’est dans ce troisième royaume,
pont entre les deux autres, monde de
l’art, que l’être humain se trouve libre.

Là, il n’agit pas sous la contrainte mais
selon un ordre qu’il se donne à lui-
même. Aucun motif n’est donné à l’ac-
tion en dehors de sa propre intention.

(…) L’essence du jeu vient de ce qu’il
s’agit de véritables objets dont la rela-
tion peut être changée en tous sens.
Cette variation de la réalité n’est pas
soumise à la nécessité logique de la loi,
comme quand nous construisons une
machine par exemple : là, nous devons
nous en tenir avec exactitude aux lois de
la raison ! Dans le jeu, par contre, c’est
un besoin subjectif qui est comblé. Celui
qui joue accorde les objets selon une
relation qui lui procure joie : il ne s’im-
pose aucune contrainte !

Ainsi cesse l’action isolée de chacun des
deux instincts ; ils se sont mis au point de
devenir UN et, en même temps, ils sont
libérés : le « naturel » est devenu un
« spirituel » et le « spirituel » est devenu
un « naturel ».

Dans son livre « La philosophie de la
liberté », Rudolf Steiner écrit que c’est
d’abord lorsque le sensoriel et le spiri-

tuel sont tissés ensemble que l’homme
devient libre ; or c’est quand il est libre,
créateur et artiste, qu’il a la capacité
d’agir moralement et par amour. On
voit là clairement les traces de Schiller.
Dans la préface de ce même livre, Rudolf
Steiner met en valeur les deux chemins,
selon Schiller, pour chercher la vérité : à
la fois dans la vie, dehors, et dans le
cœur de l’être humain, dedans. C’est ce
dernier qui a visiblement besoin d’être
favorisé à notre époque.
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Tout d’abord, l’introduction rédigée par
Pierre Tabouret en 1986 pour présenter
la traduction qu’il fit d’un texte écrit par
Rudolf Steiner en 1890, intitulé « A pro-
pos du comique ». Cette introduction
montre la situation de Steiner à la fin du
siècle dernier et les choix fondamentaux
auxquels il dut faire face à cette époque
– et qui ont déterminé la suite de son
histoire :

« En 1886, à l’âge de 25 ans, Rudolf
Steiner avait publié avec ses « Traits fon-
damentaux d’une théorie de la connais-
sance selon la vision goethéenne du
monde », son premier ouvrage, celui qui
contient en germe les éléments de
méthode sur lesquels seront construits
tous les développements ultérieurs de
son œuvre philosophique et anthropo-
sophique. Le dernier chapitre du livre
aborde le problème des démarches
polaires et complémentaires de l’art et
de la science. En 1888, il avait présenté
au Goethe Verein de Vienne son
exposé : « Goethe, père d’une esthé-
tique nouvelle », dans lequel il ouvre de
nouveaux horizons pour cette science
encore jeune qu’est l’esthétique. Ni
idéaliste, ni physiologiste, l’esthétique
de l’avenir, dans la lancée de Goethe et
de Schiller, devra cerner le miracle de la
« libre nécessité » et de la « belle appa-
rence ». La réflexion philosophique-
esthétique de l’époque est spéculative.
Elle se situe en face de l’art et ne peut,
de ce fait, en révéler la nature profonde.
L’esthétique moderne devra donc passer
par l’expérience artistique elle-même et
devenir une science non pas réflexive et
déductive mais productive et expressive.
Toutefois, pour parvenir à frayer les pre-
mières étapes d’une telle esthétique de
l’avenir, il fallait rompre avec le discours
traditionnel du 19e siècle. C’est à cette
nécessité reconnue et assumée par le
jeune Rudolf Steiner que nous devons,
d’une part, cette première impulsion

d’écrire un ouvrage sur l’esthétique et,
d’autre part, le chef-d’œuvre qu’est sa
« Philosophie de la liberté ». En effet, au
début des années 90, Rudolf Steiner
entreprend de rédiger un gros ouvrage
d’esthétique comme en témoignent cer-
tains passages de sa correspondance :
« Comme vous pouvez le penser, mon
esthétique ne va pas de la page 1 à la
page… mais je travaille, selon que cela
m’est plus ou moins proche, l’un ou
l’autre des chapitres sur lequel le tout
doit reposer. Actuellement, je m’occupe
de « l’idée du tragique » et du « principe
du naturalisme dans l’art ». Si vous
m’écrivez que cela vous intéresse et
quand cela vous convient, je vous enver-
rai ce dernier chapitre à lire. J’espère
l’avoir terminé dans huit jours. » (Lettre
à Richard Specht de Weimar, le 30
novembre 1890). Mais pour cela, Rudolf
Steiner emploie encore le langage et la
démarche de pensée de son temps. Et
soudain, de tout ce travail, il n’est plus
question dans sa correspondance ; le
manuscrit, probablement déjà fort éla-
boré, a disparu. Il n’en a été retrouvé
que ce fragment intitulé « A propos du
comique » A la place de l’esthétique
paraissent successivement en 1892
« Vérité et science – prélude d’une philo-
sophie de la liberté » et, en 1894, « La
philosophie de la liberté », la pièce maî-
tresse de son œuvre écrite. Que s’est-il
passé ? Sans pouvoir développer à pré-
sent une étude très approfondie, nous
pouvons penser que la rencontre de
Rudol f  S te iner  avec  Eduard  von
Hartmann auquel  i l  présenta ses
recherches, et la confrontation avec le
mode de penser de ce dernier, le moti-
vèrent d’une part à réfuter les théories
de celui-ci et, d’autre part, à proposer
une nouvelle démarche de penser pour
cerner les phénomènes esthétiques. La
première édition de « La philosophie de

la liberté » s’ouvre sur un chapitre où
Rudolf Steiner fait valoir que tous les
philosophes ont été des artistes du
concept, des penseurs. Et son livre
défriche le terrain du penser comme
étant celui de l’aboutissement de la
démarche scientifique lorsqu’elle saisit
la clef de voûte de toute connaissance et
comme étant simultanément le champ
même de la pratique artistique, le
domaine où s’enracine la créativité
humaine. Dans l’art du penser, Rudolf
Steiner découvre de façon rigoureuse-
ment scientifique le pont entre l’art et la
science, le point d’appui de l’esthétique
de l’avenir. »

Dans « Une théorie de la connais-
sance chez Goethe »1 :

« Notre épistémologie a dépouillé le
connaître du caractère purement passif
qu’on lui attribue souvent, pour le saisir
en tant qu’activité de l’esprit humain.
On croit habituellement que le contenu
de la science serait reçu de l’extérieur ;
on croit même pouvoir préserver d’au-
tant plus l’objectivité de la science que
l’esprit s’abstient de tout apport person-
nel dans la matière appréhendée. Notre
exposé a montré que le véritable
contenu de la science n’est absolument
pas la matière extérieure perçue, mais
l’idée conçue dans l’esprit, qui nous fait
pénétrer plus profondément dans le
fonctionnement du monde que toutes
les analyses et observations du monde
extérieur lesquelles restent pure expé-
rience. L’idée est le contenu de la
science. Face à la perception reçue passi-
vement, la science est, de ce fait, un pro-
duit de l’activité de l’esprit humain.

Nous avons,  par là,  rapproché le
connaître de l’acte de création artistique
qui, lui aussi, est produit activement par

La question de l’art a été au cœur de la vie et de l’œuvre de Rudolf Steiner. Depuis ses premiers écrits
jusqu’à ses dernières interventions, il n’a cessé d’évoquer l’importance de l’art pour l’équilibre et l’évolution
de l’humanité. Il a approché la question sous de nombreux aspects et toujours de manière « artistique »,
c’est-à-dire d’une façon vivante, dynamique, adaptée au thème, au lieu, à la période et au public auquel il
s’adressait. Nous avons relevé une infime partie de ce qu’il a pu dire ou écrire à ce propos, et nous proposons
ces quelques citations comme des incitations à l’interrogation et à la recherche sur la place de l’art et de la
beauté aujourd’hui et dans le futur.
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1. Rudolf Steiner, « Une théorie de la connaissance chez Goethe », GA 2, EAR.



l’homme. Cela nous amène à exposer
clairement leurs rapports réciproques.

L’activité connaissante aussi bien que
l’activité artistique reposent sur le fait
que, partant de la réalité comme pro-
duit, l’homme s’élève à la réalité comme
productrice, qu’il progresse du créé au
créer, de l’accidentel au nécessaire.

(…) Surmonter le sensible par l’esprit est
le but de l’art comme de la science. La
science surmonte le sensible en le résol-
vant complètement en esprit, l’art en y
implantant l’esprit. (…) Une parole de
Goethe qui résume ces vérités servira de
conclusion à nos considérations : « Je
pense que l’on pourrait appeler la
science la connaissance du général ou le
savoir abstrait ; l’art, par contre, serait la
science appliquée à l’acte. La science
serait la raison et l’art son mécanisme,
c’est pourquoi on pourrait aussi l’appe-
ler science pratique. De sorte que finale-
ment, la science serait le théorème et
l’art le problème. » ».

Dans « A propos du comique »2 :

« L’art ne peut et ne pourra jamais avoir
pour fonction de représenter l’idée elle-
même. Car ceci, c’est la fonction de la
science.

(…) Alors que la science doit représenter
le divin dans les formes du penser immé-
diat tel qu’il plane au-dessus du sensible
sous forme purement idéelle, l’art doit
élever le sensible, le visible, l’imagé,
dans la sphère du divin. Lorsque nous
sommes confrontés immédiatement au
réel, à la nature, nous ne les trouvons ni
divins, ni déchus, ni pleins de l’idée, ni
vides d’elle, mais simplement indiffé-
rents au divin, à l’idée.

Le penseur regarde à travers cette enve-

loppe indifférente et voit (contemple)
l’idée sous forme de pensée. Mais il doit
pour cela sauter par-dessus la réalité
immédiate, il doit regarder à travers
elle, au-delà d’elle. Qui s’en tient à la
simple réalité ne parvient pas à l’idée.

L’artiste rencontre la réalité d’une autre
manière. Il ne dépasse pas la réalité, il la
com-prend délicatement (amoureuse-
ment), oui, il vit et agit dans le sensible,

la substance, le réel. Ce qu’il représente,
ce sont des objets de la nature immé-
diate, de l’existence réelle. Nous ne ren-
controns dans les œuvres d’art, quant à
leur contenu (le quoi), rien que nous ne
puissions rencontrer aussi dans la
nature. L’artiste ne modifie que la forme
(le comment). Il représente des objets de
la réalité mais différemment de l’état
dans lequel nous les trouvons dans le
monde réel. Il les re-présente comme

Rudolph Steiner naît en 1861, dans un village proche de la frontière austro-hongroise où
son père est chef de gare. Ainsi, la modernité technique lui est un environnement fami-
lier. Il la retrouve et l’approfondit à l’Ecole polytechnique de Vienne où il fait des études
scientifiques brillantes. Il poursuivra ensuite également des études philosophiques.

Très jeune, il découvre que, seul dans son entourage, il a accès à un monde qu’il qualifiera
plus tard de « suprasensible ». Il se trouve donc dans la situation de devoir acquérir simul-
tanément la connaissance de deux mondes dont l’interdépendance obéit à des lois que,
sa vie durant, il exploitera méthodiquement, pour proposer aux hommes une voie de
connaissance scientifique d’un domaine qui n’est généralement pas considéré comme
relevant de la science.

Ses études et travaux dans les sciences et la philosophie le font, très jeune, remarquer par
les cercles savants de Vienne et d’Allemagne. On lui confie la publication commentée des
œuvres scientifiques de Goethe, à Weimar, entre 1885 et 1890.

Rudolf Steiner soutient en 1891 une thèse de doctorat en philosophie : Vérité et Science,
théorie de la connaissance qu’il élargira en 1894 dans une œuvre majeure : La Philosophie
de la Liberté.

A Berlin, grâce à ses travaux sur Goethe et sur Nietzsche, il occupe une place importante
dans la vie culturelle : il est conduit à s’intéresser aux besoins culturels et aux aspirations
sociales du monde ouvrier. Il est appelé à enseigner à l’Université populaire, mais sa
liberté d’esprit se heurte rapidement au dogmatisme des dirigeants de cette institution.

Si ces recherches, avant 1914, sont essentiellement consacrées à l’histoire du monde et de
ses civilisations, et à l’homme lui-même dans sa triple nature (physique, psychique et spi-
rituelle), le drame de la Première Guerre Mondiale oriente son activité vers une analyse
très profonde des causes spirituelles et sociales qui y ont conduit. Causes qui ont égale-
ment conduit à la Révolution d’Octobre 1917 et engendreront la Deuxième Guerre
Mondiale. Il élabore une sociologie pratique (une économie sociale) fondée sur sa
connaissance de la nature humaine. Mais entre 1919 et 1922, dans l’Allemagne vaincue,
les forces morales et la liberté d’esprit nécessaires pour mettre en œuvre ses idées ne sont
pas présentes. Avant que le Nazisme ne submerge le monde allemand et l’Europe, il
oriente toute sa capacité de renouvellement et d’élargissement des connaissances vers la
pédagogie, la médecine, la pharmacologie et l’agriculture, pour préparer l’avenir après le
drame nouveau dont il pressent l’imminence.

Dans les premières années du siècle, il crée à Dornach, près de Bâle, l’Université Libre de
Science de l’Esprit, à laquelle il donne le nom de Goetheanum. Il s’y installe à partir de
1914 pour y poursuivre son enseignement et y meurt en 1925. La voie méthodique de
connaissance ouverte par Rudolf Steiner porte encore le nom qu’il a choisi en son temps :
Anthroposophie.

Des nombreuses voies de recherche, décrites par Steiner dans ses livres et ses conférences
sont issues, dès 1919, des institutions s’inspirant de l’Anthroposophie, dans des domaines
aussi variés que la pédagogie, la pédagogie curative, la sociothérapie, la médecine et la
pharmacologie, l’agriculture bio-dynamique, des instituts de recherche fondamentale et
des institutions fiduciaires et bancaires.

Dans le domaine pédagogique, après la fondation de la première école en 1919, à
Stuttgart, dans le cadre de la fabrique de cigarettes Waldorf-Astoria, le mouvement
s’étend en Allemagne et à l’étranger. Son interdiction par le régime nazi et les difficultés
liées aux situations de la Deuxième Guerre Mondiale stoppent ce développement jus-
qu’en 1945.

Après la guerre, la réouverture des établissements et le développement progressif du
mouvement gagnèrent l’Europe et s’étendirent progressivement aux autres continents.
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2. Rudolf Steiner, « A propos du comique », Document 7 des Publications de l’Atelier d’Arts de la Parole (hors commerce).
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s’ils étaient aussi nécessaires, aussi com-
blés de lois, aussi divins que l’idée.

De par le contenu, l’art est en rapport
avec le sensible, de par la forme avec
l’idéel. Alors que la science représente
l’idée selon le contenu et la forme, et
que la nature fait de même en montrant
le sensible selon la forme et le contenu,
l’art produit un nouveau domaine : le
royaume du sensible dans le vêtement
divin.

Si l’on voulait prétendre qu’il soit pos-
sible que quelqu’un veuille représenter
le divin dans le vêtement du sensible,
cela serait réfuté par le fait que nul ne
peut avoir le moindre intérêt pour cela.
Car on peut avoir à l’occasion le désir
d’élever l’inférieur, de moindre valeur,
dans le domaine supérieur, de plus de
valeur, mais non celui de faire le
contraire ! Le désir d’élever le réel au
divin naît précisément de l’insatisfaction
que nous éprouvons devant ses appa-
rences particulières. Mais pourquoi
devrait-on vouloir donner une autre
forme au divin qui nous offre déjà lui-
même la plus haute satisfaction ?

Le domaine du sensible non idéel est la
réalité (naturelle) ; le domaine de l’idéel
non sensible est la science, celui du sen-
sible idéel est l’art. Nous pénétrons dans
le premier domaine lorsque nous regar-
dons sainement avec nos sens le monde
alentour, le second lorsque nous nous
abîmons dans notre penser, le troisième
ne se trouve jamais achevé devant nous,
nous devons le créer nous-mêmes. Alors
que le domaine de la nature a la réalité
sensible, celui de la science la réalité
purement spirituelle, le domaine de l’art
n’a pas la moindre réalité. On appelle de
ce fait la sphère des productions artis-
tiques sphère de l’apparence esthé-
tique. L’apparence esthétique est le
sensible divinisé par l’esprit humain
créateur.

Maintenant, nous devons faire un
détour dans le domaine subjectif et
rechercher de quelle attitude fonda-
mentale de la personnalité naît le désir
de l’exercice et de la jouissance artis-
tiques. Toute tension supérieure de
l’homme est une tension vers la liberté.
Libre d’agir au-dessus des forces de la
nature, libre, au-dessus des lois du sen-

sible, libre, au-dessus des passions et des
lois humaines, voilà pour l’homme les
voies et les buts les meilleurs. Se sou-
mettre de moins en moins à ce qu’exige
la nature et poursuivre de plus en plus
ce que l’esprit a reconnu dans l’idée
libère l’esprit. La liberté est la domina-
tion de l’esprit sur la nature, de l’idée
sur la réalité. Ce que j’accomplis en
accord avec les lois de la nature, je dois
le faire tout comme la goutte de pluie,
de par une loi immuable, doit tomber à
terre. Lorsque j’agis seulement par de
telles forces naturelles, je ne suis pas
vraiment moi, pas une individualité
libre, car je ne m’accomplis pas moi-
même, je suis tiré, je ne veux pas, je dois.
Mais plus j’allume en moi la flamme de
l’esprit, plus je suis libre. Là seulement je
puis dire : « Je suis celui qui agit, qui
accomplit quelque chose. » Il se produit
simultanément que je sais à quelle
lumière je me fie, que j’ai l’objet que
vise mon acte devant moi dans une
forme pure et transparente en esprit. Je
n’agis pas pour ma propre individualité
mais pour l’objet connu. Un tel acte est,
quoique jaillissant véritablement de lui,
complètement détaché du moi. Car il
n’est pas réalisé par le moi pour le moi
lui-même (il n’est pas entaché du moi).
Un tel acte est un acte par l’amour, c’est-
à-dire un acte qui ressort du complet
don de soi à l’objet. Les véritables actes
libres ne sont donc au fond que des
actes par l’amour.

Les créations de l’artiste sont donc,
parmi d’autres, de tels actes par l’amour.
Car il essaie de surmonter la réalité sen-
sible en la spiritualisant. Il veut présen-
ter à nos sens la magie d’une œuvre qui,
bien que toute sensible, est sous-tendue
non par des lois de la nature mais par
des lois de l’esprit. Ce qui n’est que natu-
rel en l’objet doit être effacé, surmonté
et présenté comme s’il s’agissait du
divin.

L’art est un perpétuel processus de libé-
ration de l’esprit humain et simultané-
ment d’éducation de l’humanité vers
l’action par l’amour. Celui qui est
capable de pénétrer dans toute la pro-
fondeur d’une œuvre d’art vraiment
grande pourra ressentir cette sublime
tension vers le haut qui seulement pour
la durée de cette contemplation nous

fait oublier vraiment l’espace et le
temps et notre propre personne, et nous
perd complètement dans l ’objet
contemplé. Seul celui qui connaît
l’amour total, pur et sans tache, pourra
réellement comprendre cette voyance
dans l’oubli de soi. Qui ne connaît pas le
véritable amour restera toujours un
étranger devant l’art véritable.

Si donc nous devons convenir que l’es-
prit humain divinise la substance dans
l’œuvre d’art, le genre de cette œuvre
dépendra donc de la faculté spirituelle
dont l’artiste s’est servi. »

Dans « L’éducation de l’enfant à la
lumière de la science spirituelle »3 :

« De même, il est important pour l’édu-
cation de la sensibilité d’amener l’en-
fant à pressentir la profondeur des mys-
tères et des beautés de la nature. Et ici
entrent en particulier en ligne de
compte la culture du sens du beau et
l’éveil du sens artistique. La musique
doit apporter au corps éthérique* le
rythme, qui le rendra capable d’éprou-
ver ensuite le rythme présent en toute
chose. C’est priver un être jeune de bien
des choses pour sa vie ultérieure que de
ne pas lui accorder le bienfait de la cul-
ture du sens musical. Si ce sens lui faisait
entièrement défaut, certains aspects de
l’existence de l’univers lui resteraient,
par la force des choses, entièrement
cachés. Ce qui ne veut pas dire que les
autres arts doivent être négligés.
Eveiller le sens des formes architectu-
rales, le sens des formes plastiques, le
sens de la ligne et du dessin, de l’harmo-
nie des couleurs – rien de tout cela ne
devrait manquer dans le programme
éducatif. La situation exigera peut-être
que cet enseignement soit donné sous
une forme très simple, mais on ne sau-
rait objecter que rien ne peut être fait
dans cette perspective, quelle que soit la
situation. Si l’éducateur a un sens juste
de ces choses, on peut faire beaucoup
avec les moyens les plus simples. La joie
de vivre, l’amour de l’existence, l’éner-
gie au travail, tout cela prend naissance
– et pour toute la vie – dans la culture du
sens de la beauté et du sens artistique.
Et les relations avec nos semblables,
comme elles sont ennoblies et rendues
plus belles par ce sens de la beauté ! Le
sentiment moral qui se forme aussi dans
ces années-là par les images offertes à3. Rudolf Steiner, « L’éducation de l’enfant à la lumière de la science spirituelle », Triades 1982.

*Rudolf Steiner appelle « corps éthérique » un des corps constitutifs de l’homme. Il le nomme aussi « corps de vie ».
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l’enfant - par l’exemple des adultes qui
font pour lui autorité -, le sens moral
devient assuré si, grâce au sens du beau,
le bien est ressenti en même temps
comme beau, et le mal comme laid. »

Dans « Méthode et pratique de l’art
de l’éducation »4 :

« Dans un enseignement conçu de façon
rationnelle, nous pouvons réunir ces
trois impulsions : celle du supra-phy-
sique dans l’art, celle du semi-physique
dans le calcul et celle du physique
absolu dans la lecture et l’écriture ; c’est
justement ainsi que nous réaliserons
une harmonie de l’être humain.

(…) Il faut, par le dessin, donner un
enseignement artistique, il faut ensei-
gner l’âme par le calcul et enseigner ce
qui est conventionnel dans l’écriture et
la lecture sous une forme artistique.
L’enseignement tout entier doit être
imprégné d’art. Dès le début, nous atta-
cherons donc le plus grand prix à culti-
ver en l’enfant tout ce qui est art. Car
l’art agit tout particulièrement sur la
nature volontaire en l’homme et, par ce
moyen, nous entrons en rapport avec
l’être humain dans sa totalité tandis que
ce qui est l ié aux conventions ne
concerne que la tête.

(…) Nous appliquerons donc toujours la
méthode qui consiste à faire appel à
l’être humain tout entier. Cela, nous ne
le pourrions pas si nous n’avions pas en
vue le développement du sentiment
artistique de l’enfant. Par là, nous ferons
un homme qui plus tard sera enclin à
s’intéresser de tout son être à l’univers
tout entier. L’erreur fondamentale jus-
qu’ici a toujours été que les hommes ne
se sont intégrés au monde que par leur
cerveau ; le reste ne faisait que suivre
derrière. La conséquence en est que
cette autre partie de l’être obéit mainte-
nant aux pulsions animales et vit tout
entière dans l’émotionnel.

(…) Mais il ne suffit pas que l’on cultive
les arts, il faut que l’enseignement tout
entier soit imprégné d’art, que l’en-
semble des méthodes baigne dans l’art.
Eduquer et enseigner doivent devenir
un art véritable. Le savoir ne doit consti-
tuer que le soubassement. »

Dans « Bases de la pédagogie –
cours aux éducateurs et ensei-
gnants »5 :

« Existe-t-il, pour l’âge scolaire propre-
ment dit, entre le changement de denti-
tion et la puberté, une méthode qui
puisse faire de l’homme total un être
habile, adroit de ses mains ? Et là, si l’on
regarde la vie réelle, et non les théories
– si l’on se laisse guider par la vie et non
par les idées abstraites -, on est amené,
lorsqu’on a l’ intention de rendre
l’homme pratique, à favoriser le plus
possible, du changement de dentition à
la puberté, son accès à ce qui est beau, à
une conception vraiment artistique de
la vie. Plus on enseigne à l’homme la
compréhension du beau – plus il se
pénètre d’une profonde compréhension
du beau -, mieux il sera prêt à aborder, à
la puberté, la vie réellement pratique
sans en subir des dommages pour le res-
tant de ses jours. On ne peut, au fond,
accéder sans danger à la compréhension
d’un tramway, à la compréhension
d’une locomotive, que si l’on a eu, à
l’âge qui convient, la compréhension
esthétique d’un tableau ou d’une sculp-
ture. C’est à cela qu’il faut veiller avant
tout. Mais la beauté doit être considé-
rée comme faisant partie de la vie.
Partout il faut apprendre à sentir que la
beauté n’est pas quelque chose d’isolé,
de fermé en soi, mais quelque chose
d’inséré dans la vie.

(…) Lorsqu’en toute occasion nous fai-
sons développer à l’enfant, jusqu’à la
puberté, ce sens de la beauté, alors,
quand il entre dans la vie pratique, il le
fait en affrontant cette pratique de la
vie d’une manière humaine ; une har-

monie s’établit entre la vision humaine
des choses et ce qu’à la puberté on
apprend à l’adolescent comme réalités
pratiques de la vie.

Mais ce phénomène a aussi un aspect
social d’une énorme importance. La
question sociale doit à maints égards
être abordée sous des angles auxquels,
de nos jours, on ne pense absolument
pas. Voyez-vous, il est parfaitement pos-
sible que toutes les horreurs qui, dans
cette civilisation, nous entourent
aujourd’hui – vous ne direz tout de
même pas le contraire : c’est une vérité
internationale que, dès l’instant que
nous approchons d’une grande ville,
nous sommes entourés, pour une
grande part tout au moins, d’horreurs
criantes au point de vue esthétique –
toutes ces horreurs deviendraient
quelque chose de tout autre, si seule-
ment quelques générations étaient édu-
quées de manière qu’il existe vraiment
un sens de la beauté. »

Dans « La mission de Michaël »6 :

« Pour vraiment saisir ce qu’est l’art,
nous ne devons jamais oublier qu’en fin
de compte, l’œuvre d’art doit être une
manifestation dans le monde de cette
interférence, de cette lutte entre le
beau et le laid. C’est seulement lorsque
nous avons en vue un état d’équilibre
entre le beau et le laid que nous
sommes vraiment dans la réalité.

(…) Il est très nécessaire que des idées de
ce genre se répandent dans le courant
de civilisation. En Grèce, on pouvait se
vouer exclusivement à la beauté, car
l’humanité – du moins le peuple grec –
n’était pas encore sur la voie descen-
dante de l’évolution. Mais depuis lors,
elle ne peut plus s’offrir le luxe de ne
cultiver que le beau. Ce serait fuir la réa-
lité. L’homme doit maintenant, avec
courage, avec audace, regarder bien en
face cette réalité du combat entre le
beau et le laid. Il doit pouvoir participer
par sa sensibilité, dans son vécu inté-
rieur, à la lutte que mènent dans le
monde dissonances et consonances. »

4. Rudolf Steiner, « Méthode et pratique de l’art de l’éduca-
tion »,GA 294, Triades.

5. Rudolf Steiner, « Bases de la pédagogie », GA 303, EAR.
6. Rudolf Steiner, « La mission de Michaël », GA 194, EAR.

Rudolf Steiner dans son atelier, travaillant sur la
sculpture du « Représentant de l’humanité »
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Chapitre « Les symbioses des sens
ou l’activité sensorielle dans l’art »

(…) Nous avons pu découvrir que les
symbioses sensorielles2 font partie de la
jouissance artistique. C’est à l’état de
rêve que les artistes vivent dans le
monde symbiotique s’ils n’entretiennent
pas un rapport conscient avec lui.
L’esprit de notre temps exige l’éveil à ces
symbioses. La beauté n’est plus révélée
dans un état de rêve. L’image de la muse
embrassant et inspirant l’artiste appar-
tient au passé. A l’heure actuelle, la
beauté doit s’élaborer consciemment.
Apprendre à travailler d’une manière
pleinement éveillée avec les symbioses
sensorielles fera partie du patrimoine
artistique à venir, comme un chemin de
formation de soi qui, par-delà les sens,
mène dans le monde de l’esprit. Parmi
le s  pe in t re s  renommés ,  Was s i l y
Kandinsky est bien le premier à avoir
décrit systématiquement les symbioses
des couleurs3.

(…) De nos jours, faire usage des sens de
manière symbiotique est étranger à
l’homme de science. S’il néglige les sens
du sentiment et de la volonté, l’artiste,
lui, perd de vue les sens de la pensée.
L’un se meut vers le pôle de pensée de sa
propre nature, l’autre vers le pôle volon-
taire. Le premier perd les couleurs, la
musicalité, l’élément gestuel du monde
de l’expérience, et il gagne la luminosité
de la pensée qu’il ressent comme une
clarté fraîche d’un espace cristallin.
L’artiste perd dans son travail la signifi-
cation, la portée terrestre des choses, et
il gagne « la belle apparence » dans
laquelle sonorité, couleur, forme et
mouvement se rencontrent comme s’ils
étaient de nature purement spirituelle.
L’artiste amène ainsi le monde de l’es-
prit à se manifester dans le monde des
sens. C’est pourquoi on peut com-
prendre que l’artiste ne fasse pas de ses
sens l’usage qui est conforme à l’expé-

rience objective de la réalité, mais qu’il
se conforme à ce que les qualités de cou-
leur, de son, de goût, d’odeur veulent
être, de par leur propre nature, libres de
tout lien avec ce qui est solide et pal-
pable. Par des yeux d’artiste, on peut
voir le rouge apparaissant dans le pig-
ment d’un pétale de rose comme étant
cette face de l’entité-couleur qui est pri-
sonnière, enchaînée à la forme terrestre.
Dans l’art, la couleur ose s’immobiliser
dans la forme qui lui est propre, corres-
pondant à son origine cosmique.

Le contraire se passe lorsqu’un scienti-
fique étudie – dans le domaine de la
physique par exemple – les propriétés
mécaniques des corps. Il saisit la part de
l’expérience qui se situe aussi distincte-
ment en dessous de la nature que l’es-
sence de la couleur s’élève au-dessus
d’elle. D’après son origine, la nature
n’est-elle pas une entité « une » ? N’est-
elle pas formée, d’une part, par les
forces cosmiques des couleurs, des
formes, des sons et des sonorités et,
d’autre part, par les forces mécaniques
et électriques du monde purement ter-
restre ? Si tel est le cas – Rudolf Steiner le
décrit ainsi – l’homme a aussi besoin de
deux chemins d’accès vers le monde de
l’esprit, de façon à ce qu’il ne perde pas
une partie de l’ensemble. C’est une
tache d’avenir de dégager une source
de connaissance en réconciliant l’art et
la science, connaissance capable de saisir
la nature dans son ensemble comme
être spatio-temporel, conformément à
la réalité. Des points de départ se situent
là où l’art amorce son chemin d’élabora-
tion par une expérience de la réalité et
là où, à la fin du sien, la science retrouve
la perception. »

Chapitre « La fécondation par l’âme
des processus de vie ou l’imagina-
tion artistique »

(…) « Dans le but de comprendre – sur la
base d’une anthropologie – le processus
artistique dans sa totalité, il s’agit de
découvrir les forces qui engendrent les
symbioses et les sources d’où elles jaillis-
sent. Car c’est au moyen des symbioses
que l’œuvre d’art est amenée du monde
suprasensible à son apparition dans le
monde sensible. Les deux capacités, à
savoir celles de la création et celle de la
jouissance artistique, feront donc l’objet
de notre recherche. »

(…) « Rudolf Steiner décrit que les trois
processus de vie « analytique » (la respi-
ration, l’organisation de chaleur et la
nutrition) se réunissent plus ou moins
dans une seule activité sur laquelle se
fonde la jouissance de l’art. Ces proces-
sus ont ici un caractère d’âme plutôt
jouisseur-perceptif. Les quatre processus
de vie « synthétiques » (la sécrétion, la
conservation, la croissance et la repro-
duction) s’unissent pour former le pro-
cessus de création artistique en dévelop-
pant un caractère d’âme plutôt créatif et
volontaire. Dans son ensemble, le travail
artistique est fait d’un « œuvrer » et
d’un « contempler » alternant rythmi-
quement. (…) Cette démarche ryth-
mique peut être appelée l’élément sen-
sible-sensitif de l’imagination artistique.
Ces trois éléments, à savoir le travail, la
sensibilité et la jouissance artistiques,
constituent, ensemble, l’imagination
artistique. »

(…) « Comment exercer l’imagination ?
Actuellement, nous en sommes à un
point où le talent se fait de plus en plus
rare et doit être remplacé par des capa-
cités acquises. La nouvelle question qui
surgit aujourd’hui n’est pas de savoir
comment cultiver un talent inné par
l’exercice, mais comment acquérir de
l’imagination artistique par ses propres
forces. A quel point de tels chemins
d’exercice s’avèrent nécessaires devient
évident lorsqu’on prend conscience que

Afin d’étayer la compréhension d’une approche globale scientifique-artistique de l’homme et du monde
telle que l’ont envisagé Goethe puis Steiner, nous avons choisi des extraits de cet l’ouvrage1 de Thomas
Göbel, « chercheur » dans la lignée de ces deux précurseurs.

« Vie sensorielle et imagination,
sources de l’art »

Thomas Göbel*



tous les domaines de la vie sociale ont
besoin de l’imagination, créatrice de
formes. Cela n’est pas uniquement
l’apanage de la pédagogie et de la
médecine. Toute notre époque, que ce
soit dans les travaux agricoles ou indus-
triels, vit sous le signe de l’urgence.
Chacun sait que la raison planificatrice
ne sais pas organiser le travail de
manière conforme à l’homme ; ce juge-
ment se base sur des symptômes qu’on
peut lire dans tout quotidien. Ici se
trouve un domaine nouveau de l’art
qui, étant une des forces fondamen-
tales humaines, sera à l’avenir – dans
une certaine mesure – nécessaire à tout
homme qui veut prendre part à la créa-
tion ou à l’organisation de la vie com-
mune. »

(…) « La science de l’esprit de Rudolf
Steiner a donné la base d’exercices qui
peuvent être entrepris sans avoir des
dons particuliers. La grandeur de cette
démarche réside dans le fait qu’il
devient possible de donner à l’art la
signification qu’il doit avoir dans la vie
quotidienne. De grandes œuvres d’art
ne seront que très rarement le fruit de
ces exercices ; cependant, en nous se
développera l’homme-artiste. Celui-ci
commencera par percevoir son environ-
nement immédiat, son habitat, sa place
de travail, sa situation sociale dans leur
beauté ou leur laideur. Ainsi, en faisant
attention à ce qu’il y ait accord entre les
objets qui nous entourent, la couleur
d’une nappe, la fleur dans un vase, un
tableau à la bonne place, la couleur
d’une pièce, le genre de mobilier peu-
vent former un tout et faire éclore la
beauté au quotidien. Nous serons par là
invités au calme et à la stabilité, alors
qu’aujourd’hui le stress et la nervosité
sont omniprésents et ne permettent plus
de distinguer la vérité du mensonge, le
bien de l’immoralité. Faire pénétrer la
beauté aussi dans ce monde quotidien
est la condition indispensable pour celui
qui cherche un chemin intérieur. »

(…) « C’est par notre Moi, intentionnel-
lement, que nous pouvons apprendre à
faire de cet homme aux sens vivifiés et

aux processus de vie animés, un instru-
ment de la vie de l’âme, au même titre
que l’homme quotidien. Les deux
hommes que nous sommes peuvent
aussi se mettre à l’unisson. »

« L’homme-artiste en nous est un vieil
héritage des dieux. Mais c’est seulement
à notre époque que les hommes peu-
vent apprendre à le saisir pleinement et

à le cultiver. Les Grecs ont exprimé dans
une image mythologique l’artiste en
l’homme, et Rudolf Steiner l’a décrit de
deux manières. Une première fois placé
dans le courant temporel qui s’écoule du
passé vers le présent, une autre fois dans
celui qui s’écoule de l’avenir vers le pré-
sent ; une fois en tant qu’être de repré-
sentation, une fois en tant qu’être
d’imagination.
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Autrefois vivait Ouranos. On voyait alors en celui-ci tout ce que
l’homme accueille par sa tête, par les forces qui, dans les zones senso-
rielles, exercent maintenant aussi leur action dans le monde extérieur.
Ouranos – les douze sens – fut blessé, et les gouttes de sang tombèrent
dans la Maya, dans la mer, et l’écume jaillit. – Ce qu’ici les sens, en deve-
nant plus vivants, envoient dans la mer des processus de vie, et l’écume
qui bouillonne, le sang des sens qui envoie ses pulsations dans les pro-
cessus de vie devenus des processus psychiques, cela est comparable à
ce que l’imagination grecque voyait bouillonner quand les gouttes de
sang d’Ouranos blessé tombaient dans la mer, et que de l’écume pre-
nait forme Aphrodite, Aphrogeneia, la déesse de la beauté. Dans le
mythe d’Aphrodite le plus ancien, où elle est une fille d’Ouranos et de
la mer et naît de l’écume qui apparaît formée par les gouttes de sang
d’Ouranos, vous avez une expression imaginative de l’état esthétique
de l’homme, et même son expression imaginative la plus significative et
l’une des pensées les plus importantes de l’évolution spirituelle de l’hu-
manité dans sa totalité. 

Rudolf Steiner, 
« L’homme, une énigme - Sa constitution, ses douze sens », GA 170, EAR.

“

”

* Thomas Göbel est né le 11 février 1928 à Magdeburg (Allemagne) et décédé le 8 avril 2006 à Pfrorzheim
(Allemagne). En 1954, quitte l’Allemagne de l’Est pour l’Allemagne de l’Ouest. En 1956, commence une for-
mation de professeur en pédagogie Waldorf à Stuttgart puis enseigne en tant que professeur de 1957 à
1964 à Pforzheim. En 1961, premières préparations en vue de la création de l’institut Carl Gustav Carus, en
compagnie de trois autres personnes ; l’institut aura comme but principal la recherche sur le gui (Viscum
Album) en vue d’un traitement du cancer. A partir de là, nombreuses études botaniques et écologiques sui-
vies de publications sur des plantes des flores européenne et non-européenne, avec de nombreux colloques
scientifiques partout dans le monde (Europe, Asie, Australie, Afrique, Amérique du Sud). Un travail régulier
avec des eurythmistes s’établit au cours des ans et dont les résultats furent publiés dans un livre. Fondateur
d’une revue de large diffusion en 1984, sur des sujets approchés selon le mode goethéen, la médecine
anthroposophique et la pharmacie. Auteur de douze livres (entre 1976 et 2004) sur la botanique, la mytho-
logie des aborigènes australiens, la théorie anthroposophique de la cognition, l’eurythmie et l’eurythmie
curative, les arts (en particulier l’architecture), le sens du mal dans le monde. Il participa aussi à la création
de grandes collections de matériel zoologique pour l’institut Carl Gustav Carus.

1. Thomas Göbel, « Vie sensorielle et imagination, sources de l’Art », EAR.
2.  Rudolf Steiner a décrit douze sens qu’il a réunis en trois groupes : les sens de la volonté (sens du toucher, de la vie, du mou-

vement, de l’équilibre), les sens du sentiment (sens de l’odorat, du goût, de la vue, de la chaleur) et les sens de la pensée (sens
de l’ouïe, de la sonorité ou de la forme, de la pensée, du moi d’autrui). La « symbiose des sens » signifie que d’autres sens se
joignent de manière symbiotique à un sens qui travaille de manière prépondérante sur une perception.

3. Wassily Kandinsky, « Du spirituel dans l’art, et dans la peinture en particulier », Folio Essais.
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Autrefois - Les troubadours, les
rhapsodes, les conteurs de tous les
temps…

Les troubadours, les rhapsodes, les
conteurs de tous les temps cultivaient,
d’une manière quasi religieuse, leurs ins-
truments que sont la voix et la parole.

En France cet art de la nuit des temps
portait un maigre nom : la diction ou
l’éloquence. Mais son nom était, à l’ori-
gine, l’art sacré de la poésie ou l’art de la
parole, comme on le disait encore par-
fois au début du XIX e sciècle.

Dans le monde des comédiens, en
France, deux camps se sont formés : d’un
côté les amateurs du naturel (Floridor,
Molière, Talma, Rachel...) et, d’un autre
côté, les amateurs du style - qui devint
souvent style ampoulé, redondant - avec
les chanteurs et déclamateurs (Mme
Champmeslé, Mme Duclos, Beaubourg,
Dufresne, Lekain, Larive...) qui tenaient
encore à garder le rythme de la langue.

C’est au XIXe siècle, avec Constant
Coquelin, qu’on retrouve un juste
milieu, mais fragile (remarques tirées du
livre : « Les Trois Dictions » de Georges
Berr et René Delbost).

Toute cette tradition culmine dans l’ou-
vrage de Georges le Roy : « Grammaire
de diction française ».

Derrière ces confrontations artistiques
se cachent des choses fondamentales :
c’est toute la recherche de la vie et du
rythme de la langue qui est mise en
question. Nous perdons les rythmes
naturels qui nous portaient tous, jusque
dans la vie sociale et dans l’agriculture

par exemple. Il nous faut les retrouver,
mais en les faisant évoluer de manière
consciente. Avec l’époque des débats
autour du « vers  l ibre »,  c ’est  la
recherche de nouveaux rythmes jaillis de
l’expérience d’un Je individuel qui s’ex-
primait.

Cette polarité se retrouve d’une certaine
manière jusque dans les techniques élé-
mentaires de la formation de la voix et
de la parole : nous avons les « gens de la
voyelle » et les « gens de la consonne » !
Gabriel Germain, dans son ouvrage « La
poésie corps et âme »,  fait  cette
remarque pertinente : « Ceux qui tim-
brent et ceux qui articulent, les gens de
la voyelle et les gens de la consonne, les
auditifs et les musculaires... Ce qui est
bien certain, c’est que les uns et les
autres auraient bien tort de s’exclure
réciproquement : ils tiennent tous une
moitié de vérité. »

Et effectivement, aujourd’hui, quand un
acteur va se faire corriger la voix, il ne
pratique en général que l’art vocal,
c’est-à-dire le chant, ou il va voir un pho-
niatre.

Une vraie culture de la voix parlée a
presque disparu et, si elle existe encore,
elle a pris le caractère d’une culture phy-
sique un peu trop physique ! Et c’est là
que l’on comprend mieux l’appel d’un
homme de scène, d’un homme de la
parole et du geste comme Jean-Louis
Barrault : « La voix, nous l’avons vu, doit
servir un certain verbe qui n’est ni la
prose, ni le chant. L’acteur doit non seu-
lement avoir, comme le chanteur, la voix

placée, mais il doit pouvoir la « dépla-
cer ». (...) Il doit pouvoir sans fatigue pas-
ser d’un placement de voix à un autre. Il
doit pouvoir « se déplacer » la voix.
L’acteur ne doit pas méconnaître ces
continuels déplacements de voix et il
serait même utile qu’il existât un solfège
de déplacement de voix grâce auquel
l’acteur pourrait s’entraîner et acquérir
une souplesse exceptionnelle, faisant
aisément taper son souffle soit contre la
lèvre supérieure, soit contre le palais,
soit dans la gorge, soit contre la lèvre
inférieure, régions qui, respectivement,
correspondent aux centres nerveux,
intellectuels, sensuels et digestifs. »
(Notes de « Mise en scène de Phèdre » -
1946). Ce que Jean-Louis Barrault sug-
gère ici est prometteur de toute une
redécouverte des dimensions psychoso-
matiques, spirituelles de la parole, des
rapports, des « correspondances » entre
la parole et la nature humaine. Barrault
ignorait les travaux de Rudolf Steiner, ce
précurseur.

Effectivement c’est dans cette optique
et dans cet esprit que Rudolf Steiner
avait déjà, entre 1912 et 1924, parallèle-
ment à la création de l’eurythmie - cet
art du mouvement basé sur les forces et
les formes du langage et de la musique -,
donné des bases solides et méthodiques
ainsi que des exercices de prononciation
et de diction pour renouveler et revivi-
fier l’art de la parole1. La progression de
cette méthode est, dans son esquisse,
clairement définie : on part du maintien,
de la stature pour passer à l’articulation
et à la voix puis à la respiration particu-

* Serge Maintier, né en 1955, renonce très tôt à une vocation poétique pour plonger dans la vie active. Dès dix-huit
ans, travail en ferme puis deux années en usine. Pendant cette période, recherche existentielle et philosophique
intense. Lecture de l’« Autobiographie » de Gandhi puis rencontre avec la biographie et les écrits de Rudolf Steiner
par le biais du « Chaos sensible » de Theodor Schwenck. Une année d’orientation anthroposophique au Foyer
Michaël à Chatou (Paris). Stage en Forêt Noire dans un institut de pédagogie curative et découverte de la langue alle-
mande. Formation de deux années au Séminaire de Pédagogie Waldorf à Stuttgart. Dix-sept années d'enseignement
du français comme langue vivante du primaire au secondaire, dans des écoles Waldorf allemandes et suisses.
Formation d’art de la parole et d’art dramatique chez l’actrice allemande Dora Gutbrod, fondatrice d’une école d’art
de la parole orientée vers la thérapie et la pédagogie à Dornach (Suisse). Formateur en art de la parole et en métho-
dologie des langues vivantes à l’Université libre de pédagogie Waldorf de Stuttgart. Formateur en art de la parole
au Séminaire de Médecine Anthroposophique (Eugen Kolisko Akademie) près de la Filderklinik, à Stuttgart. Début
d’un travail thérapeutique avec des patients de la clinique. Depuis 1997, profession libérale. Nombreux stages pour
enseignants, médecins, psychiatres et psychothérapeutes, orthophonistes, dentistes, employés de la « Telekom » alle-
mande, eurythmistes, conteuses, acteurs, chanteurs. Récitant pour des tournées de spectacles d'eurythmie en langue
allemande comme française. Récitals en solo de poésie moderne.
Entre 2000 et 2007, recherche interdisciplinaire entre l’aérodynamique et la phonétique sur les formes aériennes des
sons du langage pour une thèse de doctorat en Sciences du Langage soutenue avec mention. Travail actuel sur une
publication en allemand avec DVD présentant cette recherche.
Depuis plusieurs années, thérapeute en art de la parole dans le cabinet pour médecine intégrative d’un pédiatre à
Freiburg, en Allemagne.

1. Pour approfondir cet art de la parole :
Évelyne Guilloto : Exercices d’art de la parole (disponible chez SOLEAR)
Rudolf Steiner : Cours d’eurythmie de la parole (Triades) - Cours aux acteurs (EAR.) 

Carnet de notes
d’un artiste de la parole Serge Maintier*

TTeellss  qquuee  nnoouuss  ssoommmmeess

Avant que l’univers ne nous habite,
Nous habitions l’univers.

La parole trouve en nous son unique paysage,
Le silence déborde de songes à venir.

Entre l’instant vécu et l’instant à vivre
S’inscrit notre visage éternel.

Andrée Chédid 
Seul, le visage - 1960
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lière de la voix parlée, aux forces élé-
mentaires des consonnes et des voyelles
pour arriver à la syntaxe, aux « directions
de l’âme », aux genres littéraires que
sont l’épique, le lyrique et le drama-
tique, aux « mantras » et enfin aux
textes poétiques, à leur étude et leur
mise en place pour l’interprétation. Ces
indications sont dans le même esprit que
celles de  François Delsarte (1811-1871) 2.
François Delsarte a été un maître du
geste et de la parole et avait, comme
Rudolf Steiner, une démarche phénomé-
nologique et spirituelle. Il a été quasi-
ment oublié en France mais a inspiré -
surtout en Amérique du Nord - presque
tous les créateurs des grands courants de
la danse contemporaine et de l’expres-
sion corporelle !

Le « Cours aux Acteurs » de Rudolf
Steiner, cours magistral de 19 confé-
rences donné en 1924, vient enfin d’être
publié en français1. Là, Steiner aborde de
grandes pièces de théâtre et développe
aussi des aspects encore insoupçonnés
d’une phonétique vivante, cosmique. Ce
cours a inspiré de nombreux acteurs
dont Michaël Tchekhov, ancien élève de
Stanislavski, qui, après avoir fuit les bol-
chév iks  à  Moscou,  se  retrouva à
Hollywood où il fut en arrière-plan le
maître du geste et de la parole de nom-
breux acteurs et actrices de théâtre
comme de cinéma !

Deux guerres  mondiales… et
aujourd’hui ?

À l’époque de la Première Guerre mon-
diale, le mouvement du Dadaïsme fit
éclater la langue conventionnelle pour
retrouver des accents élémentaires et
originels. On pourrait peut-être mieux
dire qu’il voulait « secouer » les gens et
les faire sortir de leur rapport conven-
tionnel à la parole. Dans tous les
domaines artistiques vivaient cette
effervescence, cette soif profonde de
rencontre existentielle avec les forces
qui agissent dans la nature, dans la
parole et aussi dans l’être intérieur de
l’homme. Je cite des remarques d’Hugo
Ball, un des créateurs du Dadaïsme :

« Quand le mot « dada » s’est présenté à
moi, je me sentis deux fois appelé par
Dionysos : D. A. - D.A. … Dionysos
Aréopagite ! ». Et Hugo Ball confia plus
tard que ce moment historique de

février 1916 au « Cabaret Voltaire », à
Zurich, était le fruit d’une expérience
intérieure, celle de la naissance mystique
jaillie de sa recherche dans l’alchimie des
sons et du verbe.

En peinture, dans le mouvement du
Cavalier Bleu, Franz Marc disait : « Nous
ne voulons pas peindre le tigre mais
nous ressentir comme (avec) le tigre... ».

Puis vint la Deuxième Guerre mondiale
et la déchirure fut encore plus atroce. En
Allemagne, après l’horrible passé, ce
n’est en grande partie que grâce à des
poètes d’origine juive comme Paul Celan
ou Nelly Sachs qu’il fût possible à la poé-
sie et aux poètes de s’exprimer de nou-
veau dans la langue allemande, telle-
ment violentée, violée, par le Nazisme et
les Nazis. Tous les mots avaient depuis
des résonances mensongères !

En France, ce sont surtout les poètes de
la Résistance qui ont pris la parole et
l’ont comprise !

Après la Deuxième Guerre mondiale, on
voit apparaître d’un côté un profond
désespoir (après l’explosion des bombes
atomiques sur Hiroshima et Nagasaki)
qui va culminer dans l’expérience de
« l’absurde » et, d’un autre côté, l’appa-
rition d’expériences subtiles et nouvelles
de la vie intérieure de l’âme (rencontre
avec le double, présence intime des amis
trépassés, chez Claude Roy ou Jean
Tardieu pour n’en nommer que deux).

Georges Ionesco ne disait-il pas dans un
carnet de notes que « Les dramaturges
de l’avenir seront des explorateurs de la
vie intérieure ou qu’il n’y aura plus de
théâtre ! »

Mais les poètes contemporains d’après
la Deuxième Guerre mondiale n’ont plus
besoin, comme les Dadaïstes, de faire
éclater le langage en mille particules
sonores pour retrouver un langage « pri-
mitif », originel. Les premiers poètes
dadaïstes ont ouvert la brèche dans une
quête sincère et existentielle. Il conve-
nait de ne pas en rester là. En explorant
de nouveaux paysages de l’âme souvent
poussés par des expériences sociales
douloureuses, les poètes rapportent des
expériences intérieures telles qu’il leur
faut créer des « images » nouvelles, mais
avec les mots de tous les jours pour les
exprimer. Plus que jamais il nous faut
apprendre à entendre entre les mots
pour voir, ressentir ce dont nous témoi-

gnent nos poètes. Car c’est bien dans
une sphère nouvelle - (« À l’envers du
jour mais qui n’est pas la nuit », Andrée
Chédid) - que les consciences peu à peu
pénètrent, et les poètes - entre autres -
qui souvent nous devancent, sont des
explorateurs et des témoins particulière-
ment sensibles à ces nouvelles contrées.
En voulant exprimer ce qu’ils ressentent
et vivent dans ces nouvelles dimensions,
nos poètes contemporains font aussi
une expérience nouvelle avec le verbe :
la relation avec l’être de la langue a radi-
calement changé. Ce n’est plus de la
poésie d’illustration, symbolique ou res-
pirant la « santé rythmique » de l’union
avec la nature… Les forces élémentaires
du langage, consonnes, voyelles, syl-
labes, etc. se révèlent maintenant d’une
manière beaucoup plus profonde et
significative que ne l’avait rêvée la majo-
rité des dadaïstes ! Beaucoup parmi ces
derniers ont surtout cherché dans l’écri-
ture automatique ou dans l’inspiration
par les substances psychédéliques, une
source du verbe intacte et non falsifiée
par l’usage conventionnel ou les men-
songes historiques.

Avec les poètes de la Deuxième Guerre
mondiale et ceux d’après, c’est comme si
la langue acceptait de faire des gestes
nouveaux et de révéler des dimensions
cachées de son essence à la conscience
nouvelle que lui présente le poète mûri
par les épreuves de son époque. Pensons
à René Char, Paul Éluard, Philippe
Jaccottet, Andrée Chédid, pour n’en
nommer que quelques-uns.

Nous sommes entrés dans le XXIe siècle
et l’accélération extrême produite par la
troisième génération d’ordinateurs ou
les manipulations génétiques envahit
tous les domaines de la vie économique
et sociale. Tout progrès technique
demande sa contrepartie, son complé-
ment, pour trouver l’équilibre dans le
domaine social ou humain, sinon ses
fruits se retournent contre ses créateurs.

Parmi les personnes particulièrement
sensibles et conscientes que je rencontre
lors de mes voyages, il y en a beaucoup
qui ont une attitude plus que méfiante,
voire déçue face à la langue parlée, à la
parole quotidienne : « Le langage est
tellement manipulé, tellement menson-
ger ! »… Voilà ce qu’on peut entendre,
même parmi nos amis artistes. Mais la

2. Alain Porte : François Delsarte - une anthologie (IPMC)
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parole est-elle responsable de l’usage
que les hommes en font ? N’est-elle pas
peut-être cette pauvre Cendrillon dans
le pays des « mal-entendus » ? Ne
l’avons-nous pas rabaissée avec nous
dans le processus de chute, d’individua-

tion, d’intellectualisation ? C’est comme
si nous n’avions d’elle que la « peau
d’âne » extérieure. Cette pauvre
Cendrillon que nous utilisons quotidien-
nement comme monnaie d’échange et
que nous ignorons !

Nous sommes responsables de la parole,
c’est-à-dire que nous devons faire acte
de réponse !

L’être humain a aussi des choses à dire
au Verbe créateur !

Et le Verbe s’est fait chair... et la
chair redevient Verbe !

Les « Védas » sont parmi les premières
traces écrites qui nous content l’origine
du Verbe créateur. Tous les Dieux,
toutes les puissances et les réalités cos-
miques remontent à la source du
« Vâk ».

D’autres grandes traditions nous parlent
dans leurs cosmogonies de manière
semblable de cette origine qui est bien
autre chose qu’un big-bang explosif :
l’univers n’est pas qu’énergie mais bien
conscience dès le commencement !

L’évolution montre que l’humanité s’est
séparée progressivement des forces et
des êtres de la nature qui la portaient
alors qu’elle était dans son état d’en-
fance. La conscience égocentrique - mais
par ce fait aussi individuelle - est appa-

rue peu à peu, par des
é t a p e s  d o n t  o n
retrouve les traces par
exemple dans l’évolu-
tion des sciences, de la
technique ou dans
l’histoire de l’art.

Et le Verbe créateur,
cette parole originelle
qui était encore perçue
dans les rythmes natu-
rels et dans tous les
êtres qui peuplent la
nature comme autant
de mots vivants, ce
Verbe devint, pour la
conscience humaine,
muet. C’est « la parole
perdue » de certaines
traditions ésotériques.
Perdue jusqu’à « l’ab-
surdité du monde »,
cette « surdité » qui

fait que l’on n’entend même plus sa
propre voix intérieure.

« Aux origines était le Verbe - Et le
Verbe était en Dieu - Et un Dieu était le
Verbe. » La tradition à laquelle se réfère
l’Evangile de Jean, il est vrai, repose sur
une ancienne connaissance instinctive
du Verbe. Aujourd’hui, cette connais-
sance est perdue. L’idée, le concept du
« Verbe » embrassait jadis, en une vision
primordiale, l’homme tout entier en
tant que création éthérique. » Ainsi s’ex-
prime Rudolf Steiner en 1924 dans son
« Cours d’eurythmie de la parole »
auquel je me réfère dans ce qui suit.1

Ce corps éthérique - connu sous diffé-
rents noms selon les traditions et les cul-
tures - est le corps de mouvement et de
vie en nous, un corps de forces forma-
trices (on pourrait dire aussi le corps
énergétique bien que ce mot en vogue
soit peu précis). Il était encore repré-
senté plastiquement dans les vêtements,
sur des sculptures, jusqu’à l’époque des
cathédrales romanes par exemple.

Pour avoir une idée de ce corps éthé-
rique, il faudrait pouvoir saisir un cou-
rant traversé par des éclairs ! Les formes
qui y apparaissent sont en perpétuelle

métamorphose, elles se font et se
défont sans cesse. Cet « océan éthé-
rique », Henri Bosco (1888-1976) nous le
décrit de manière très nuancée dans un
témoignage cité un peu plus bas.

Pour le poète comme pour le récitant,
c’est une véritable expérience que de se
sentir grandir et peu à peu nager dans
l’« océan sonore » dans lequel nous bai-
gnons grâce à notre respiration et au
monde de l’écoute, intimement lié au
monde des mouvements. Nous entrons
comme « voix » dans cet océan sonore,
soutenu par les rythmes du « souffle »,
et nous nous éveillons peu à peu aux
forces plastiques et musicales grâce aux
sonorités que nous offre le langage, la
parole.

Henri Bosco, ce romancier des forces de
la nature, fit un jour ce merveilleux et
exceptionnel témoignage d’une expé-
rience artistique - imaginative devrait-
on dire :

« Si l’on veut pénétrer dans ce chaos (le
monde des forces et des mouvements
sous-jacents à notre monde physique
dans lequel est aussi tissé notre incons-
cient, n.d.a.) sans risque de se perdre, il
faut y imposer des formes, créer dans
cette substance molle aux mélanges
innombrables des corps précis, pleins,
que l’on puisse extraire, des corps dont
on veuille fixer la matière fluide en
grands actes d’une inaltérable solidité.
Or ces créatures conventionnelles, cou-
lées par l’artisan dans la couleur, le
bronze, le son ou la langue, ces êtres,
formulés une fois pour toutes, saisis et
saisissables, proposent de très vives
jouissances. Devenus formes, ils révèlent
des sens, comme toutes les autres
formes. Et ainsi, dans l’espace insituable,
sur les étendues irréelles où travaille l’in-
telligence, l’apparition de ces corps
fermes et sensuels introduit une volupté
exquise qui active, enchante et enchaîne
l’esprit. Elle le lie à la vie sensible, elle
engage la pensée même dans cette sub-
stance élastique et douce, vivante et
durable, qui tient et à laquelle l’idée
tient, et par laquelle l’idée reste mer-
veilleusement suspendue sur le chaos
d’où elle est née et où elle allait s’en-
gloutir. (...) L’inconscient souffre de son
état et veut accéder au niveau de la
conscience claire, de la parole. Il opère
une poussée (...) à laquelle le poète est
sensible. (...) La pensée se fourre dans le

Le langage, qui était aussi naturel que l’air qu’on res-
pire il y a encore quelques décennies, est devenu une
faculté humaine qui nécessite à présent une culture
consciente ou un soutien thérapeutique. C’est surtout le
cas dans les pays industrialisés : jamais autant d’enfants
n’ont eu de retard dans leur évolution tant psychomotrice
que langagière. Dans les entreprises, ce sont les managers
qui ont besoin de cours de rhétorique, de supervisions, de «
coaches » pour parvenir à gérer les conflits internes ou
innover de nouvelles structures sociales. Ces  phénomènes
sont  liés à la perte des facultés de parole et d’écoute ! C’est
face à cet état de fait que la petite phrase qu’exprima l’écri-
vain Yves Bonnefoy dans une interview : « La Poésie sau-
vera le monde ! » me parait si pleine de sens et riche de
perspectives attendant leurs réalisations. 

S. Maintier

“

”

Carnet de notes
d’un artiste de la parole
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SPÉCIAL

souffle, le souffle saute dans la pen-
sée... C’est un mystère. (...) Et la pensée
se fond à la vie même. »

Si nous étalions devant nous tous les
sons issus de notre larynx et de notre
bouche, nous aurions la somme de
toutes les modalités kinésiques (ciné-
tiques) de cette « cavité sonique et
phonémique originelle » ; mais nous
aurions en fait devant nous, « révé-
lées », toutes les forces et les formes
du corps humain entier qui sous-ten-
dent justement ces organes la parole !

« Si quelqu’un commençait à dire a, b,
c, ... jusqu’à z, d’un seul élan, en ne
s’interrompant bien sûr que pour
prendre sa respiration, il donnerait
corps à toutes les sonorités de l’alpha-
bet. Toutes les sonorités prononcées
du langage impriment une certaine
forme dans l’air ; cette forme reste
invisible, mais il faut l’admettre
comme réalité ; on peut même suppo-
ser qu’elle puisse être non seulement
dessinée mais aussi captée par un pro-
cédé scientifique. » (Rudolf Steiner,
op. cit.)

De rares recherches scientifiques ont été
faites dans ce domaine ; on peut en
trouver quelques-unes. J’ai moi-même
présenté un film de prises de vue faites
au laser, « Les formes aériennes des sons
du langage », résultat de mes travaux de
recherche en Sciences du Langage pour
une thèse de doctorat soutenue avec
succès en 2007. Ces formes en mouve-
ment apparaissent dans le médium
ultrasensible et extrêmement compres-
sible de l’air, en se révélant être de véri-
tables gestes reproductibles pour
chaque phonème, chaque syllabe.
L’origine gestuelle du langage y appa-
raît ainsi clairement !

« Prononcer  par  exemple le  mot
« arbre », le désigner par ce mot, c’est
dire que l’arbre qui se trouve là dans la
nature fait partie de nous-mêmes, de
notre corps éthérique, vital. Chaque
objet dans le monde fait partie de nous-
mêmes ; il n’est rien qui ne puisse être
exprimé par l’homme. En prononçant
toutes les sonorités de l’alphabet,
l’homme se prononce lui-même et par
là, le monde tout entier contenu en lui ;
en prononçant des mots isolés, frag-
ments du Verbe universel, il prononce
des fragments du monde. L’univers tout
entier s’exprimerait dans la totalité de

l’alphabet. Des fragments de l’univers
s’expriment dans les mots isolés. »
(Rudolf Steiner, op.cit.)

Le Verbe originel a été partagé, dispersé
dans ses manifestations au travers des
différentes langues avec leurs nuances,
leurs richesses et leurs limites. Mais il est
possible dans chaque langue de faire
l’expérience commune, humaine, de la
parole originelle.

Comme la grande tradition védique le
relate, nous ne percevons qu’un quart
de la réalité de ce Verbe, celui de « la
parole manifestée ». Certains textes pré-
cisent que le « brahmane », l’éveillé, per-
çoit les  trois autres quarts. Sur le plan de
la conscience diurne ordinaire, nous
sommes séparés au niveau des langues
« étrangères », au niveau de cette parole
manifestée qui effleure le monde de
l’intelligence et des représentations en
leur servant d’instrument. Mais nous
pouvons nous éveiller progressivement
aux régions intérieures et agissantes de
ce Verbe : la démarche artistique le per-
met. Elle est, à côté de la démarche
scientifique et de la démarche reli-
gieuse, un chemin de « haute connais-
sance » pour reprendre l’expression du
poète Henri Bosco quand il parlait un
jour de la poésie.

Dans le Yoga Kundalini Upanishad il est
dit : « Ce Vâk (l’être de la Parole, du
Logos) qui germe dans le Parâ-Vâk
(Parole suprême), développe ses feuilles
dans le Pashyanti-Vâk (Parole voyante),
porte ses bourgeons dans le Madhyama-
Vâk (Parole intermédiaire ou média-
trice) et s’épanouit et fleurit dans le
Vaikhari-Vâk (Parole étalée, manifes-
tée) ». Aujourd’hui, même cette dimen-
sion manifestée de la « langue fleurie »
est sur le point de tarir, de telle sorte
que les mots ne sont plus que des fleurs
desséchées, des étiquettes que l’on peut
remplacer par des signes mathéma-
tiques. Le langage et même la voix sont
manipulables, falsifiables.

Sur le chemin phénoménologique et
artistique de l’art de la parole, on part
de l’expérience immédiate pour devenir
attentif, « ententif », aux gestes des
sons, des mots, à leurs qualités multiples
pour nos sens : Vaikhari-Vâk (étymologi-
quement parole refroidie, étalée, mani-
festée), pour peu à peu entrer en eux, en
nous-mêmes, y ressentir leurs qualités
vitales et énergétiques : Madhyama-Vâk
(parole intermédiaire ou médiatrice) ou
sphère de l’Imagination, puis psy-
chiques : Pashyanti-Vâk (parole voyante)
ou sphère de l’Inspiration, et même spi-
rituelles, morales ou éthiques ou sphère

Je parle intentionnellement de formes pour qu’on reconnaisse que les
hommes peuvent activement apporter des formes à tous les domaines ; et que le
pouvoir de former n’est pas simplement l’affaire des artistes.

Tout homme peut donner des formes. Tout homme est un artiste, chacun est créa-
teur. Il est donc en principe un formateur. Il l’est déjà pour la simple raison qu’il est
parleur. Le langage peut devenir plus consciemment forme de l’art. C’est-à-dire que
si les hommes regardaient plus la qualité de leur pensée que sa forme, de la même
manière qu’un artiste regarde son matériau, si les hommes observaient leur pensée
de manière, pour ainsi dire, plus « percevante » et pouvaient y établir des compa-
raisons entre qualité, qualité supérieure, qualité insuffisante, etc., et qu’ils puissent
suivre comment cette image spirituelle, pensante-idéelle de pensée est matérialisée
dans le langage, donc déjà présente dans une substance, ils se rendraient compte
de ce que ceci constitue déjà absolument une des sculptures les plus hautement
évoluées. Car le langage est déjà une matérialisation, une mise en matière : vous
avez besoin de votre propre matière, de votre propre physiologie, vous avez besoin
de vos poumons, du vent dans votre trachée, dans votre larynx, vous avez besoin de
vos os, de l’espace buccal, des dents, etc. et enfin vous avez besoin d’air et vous pro-
duisez des ondes sonores qui finalement, aboutissent à un autre organe plastique.
Je veux dire par là qu’il est très important que les hommes fassent cette expérience :
dans le langage réside le principe primaire de création.

J. Beuys

“

”



de l ’ Intuit ion :  Parâ-Vâk (parole
suprême). Que de mots malhabiles pour
exprimer un travail d’atelier artistique
tellement concret et subtil en même
temps ! C’est une sorte de « pèlerinage
aux sources » par un chemin « métho-
dique », comme le nom méthode l’indi-
quait autrefois : c’est une démarche, un
chemin. Gaston Bachelard a été aussi -
dans sa Poétique de la Rêverie - un pré-
curseur quant à la conceptualisation
d’une telle démarche.

Aujourd’hui on peut mettre en évidence
l’impact des sonorités du langage dans
le taux d’humidité de l’air expiré mais
aussi, vers l’intérieur, dans les multiples
variations et tourbillons que provo-
quent les modulations de la respiration
phonatoire dans la circulation sanguine
et même aussi jusque dans la variabilité
de la fréquence cardiaque3. Nous décou-
vrons ces faits physiologiques qui nous
permettent - si nous travaillons plus de
manière inter- ou transdisciplinaire - de
comprendre le  bien-fondé de ce
qu’étaient la science et l’art sacré de la
poésie et des mantras et surtout de les
approfondir, de les élargir pour fonder
un art-thérapie de la parole qui ne soit
pas limité qu’à des traditions ou des
théories psychanalysantes ou à un seul
charisme.

L’artiste de la parole, tout comme le
poète, observe ces choses « de l’inté-
rieur ». Nous voyons l’activité artistique
rejoindre l’activité scientifique et vice-
versa. C’est un peu le dialogue de la tête
et du coeur qui redevient ainsi possible !

Eurythmiser le poème !

Redonner la parole au corps entier, à
l’être entier ; faire place à la vie inté-
rieure du poème. Cela demande de la

part de l’interprète, du récitant, qu’il
donne vraiment sa parole ! Il doit la
donner avec ses gestes intériorisés mais
audibles, de sorte que l’eurythmiste
(l’artiste du mouvement) puisse visuali-
ser, modeler et exprimer cette « sub-
stance  dynamique » avec son corps
entier jusque dans les forces et direc-
tions de l’espace. On retrouve de
manière nouvelle ce qui existait dans la
Grèce antique où la danse, la musique et
la parole formaient une triade unie.

Lors du colloque « Les détours de la
voix » qui réunit à la Maison des Sciences
de l’Homme, le 6 avril 2004, des artistes
et des thérapeutes autour de la voix
chantée, dansée et parlée, Dominique
Bizieau a interprété en eurythmie le
poème « Le mouvement » de la poétesse
contemporaine Andrée Chédid. Puis
nous avons ensemble montré quelques
aspects de « l’atelier » de l’art de la
parole et de l’eurythmie. Il est effective-
ment possible, par un travail rigoureux
mais entièrement artistique, d’entrer
progressivement dans les « couches » de
la substance d’un texte poétique. Cette
analyse du texte (qui n’a rien d’intellec-
tuel mais qui est très précise, jusque
dans les nuances grammaticales par
exemple) se fait dans un perpétuel dia-
logue actif entre l’interprète de la
parole et l’interprète du mouvement :
improvisation, exploration des direc-
tions de l’espace et de leurs réalités dans
la vie psychique, écoute des voyelles, de
leurs couleurs, des rythmes, rencontre
des quatre éléments tissés dans les
consonnes, différences de tempo dans
les temps, monde des images, des inten-
tions, etc.

Ce qui réunit l’artiste de la parole et l’ar-
tiste du mouvement, c’est le poème, et
nous sommes en dialogue avec lui aussi !
Car un poème, un vrai poème, est un
organisme vivant, vivant dans la réalité
psychique et prenant corps jusque dans
la chaleur et l’humidité du souffle et de
la parole humaine. C’est une « expé-
rience de vie », un « Erlebnis » disait
Rilke !

L’eurythmiste, elle, ne donne pas seule-
ment sa voix oralisée au poème, mais
elle lui donne tout son être de mouve-
ment, son corps entier, ce troisième
visage, cette troisième voix en nous (je
vous laisse deviner les deux autres

visages !). Tout son corps devient la sub-
stance avec laquelle elle interprète. Ce
corps, elle doit l’entraîner et le maîtriser
de telle sorte qu’il puisse se glisser et
suivre la respiration, les pulsations, la
dynamique, les formes et les expressions
des gestes fondateurs - c’est-à-dire des
mouvements et des gestes du corps
éthérique - et des images du monde
intérieur, ces gestes de l’âme qui ont été
« tissés » par le poète dans le texte, ce
textile.

Ainsi, une première région de l’invisible
- qui est pour nous l’audible (avec et
entre les mots) - devient visible. Cela
demande de s’éveiller là où habituelle-
ment nous rêvons. L’être humain
s’éveille, s’élève alors peu à peu dans
cette sphère du Verbe où l’on apprend à
« marcher sur les eaux ». On entre peu à
peu dans l’« au-delà » qui est en réalité
un « autre-là » ! Andrée Chédid nomme
très bien cette expérience avec le poème
Aller (in « Contre-Chant », 1968) dans
lequel elle témoigne de son expérience
d’élargissement de la conscience au tra-
vers des quatre éléments et comment
son âme se disperse à travers toute la
Terre et l’atmosphère pour atteindre, en
pleine conscience, « l’indélébile étoile »
de son individualité. Voici la dernière
strophe de ce poème :

J’allai. J’allai toujours.

on sang se mouvant à voix haute,

Chaque parcelle du sol

Je le jure, à mon pas.

Nous avions choisi, pour ce colloque, le
poème Le mouvement parce qu’il
résume, au travers de si peu de mots,
beaucoup de choses qui y ont été dites :

Le mouvement

Forge le contraire de ce monde

Où l’âme perd rumeurs

Où le temps nous tarit

L’homme périt de son propre venin

Mais s’élève dans la lueur qu’il esquisse

Enfante-toi

Enjambe-toi

Dénoue le mouvement

Attise cette parole

Qui ne se détourne pas des hommes

Mais s’ébauche vers eux.

Andrée Chédid
Fraternité de la parole - 1976
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3. Voir Rythme et Hygiogenèse dans le « Forum Médical » n°10, Hiver 2004, destiné aux médecins, publié en français par Weleda.

Carnet de notes
d’un artiste de la parole

Geste du « M » en eurythmie



Que représente l’art pour vous ?

- L’art, c’est ma vie. C’est mon chemin
pour partager avec autrui ce qui vit dans
mon cœur. Ce n’est pas que mon cœur
soit si important mais dans le cœur vivent
les forces de la parole et de la musique.
Par l’eurythmie, il est devenu possible de
rendre la parole et la musique visibles ;
cet art permet l’expérience directe du
spirituel par les sens.

Pouvez-vous l’expliciter ?

- Oui : par la pratique, l’exercice de l’eu-
rythmie, s’ouvre un chemin qui permet
au soi, à ce qui est personnel, de lâcher
prise et de laisser s’exprimer à travers
toute la gestalt1 la dynamique du son
parlé ou musical, expression de forces de
vie puissantes. Celles-ci passent, descen-
dent à travers nous, se lient à la vie de la
terre et sont libérées par le corps, dans le
son rendu visible. Ce qui habituellement
se manifeste par la pensée devient per-
ceptible dans le sensible : les forces
modelantes du langage sont rendues
visibles. C’est une expérience directe du
spirituel par les sens. On apprend à deve-
nir créatif pour quelque chose qui n’exis-
tait pas : chaque mouvement est une
nouvelle création, l’expression directe du
son, de l’alliance de sons, dans chaque
pièce poétique ou musicale. Je n’inter-
prète pas mais j’apprends à devenir
parole, son. C’est un chemin où il s’agit
d’éveiller de nouveaux organes de per-
ception, de création, de conscience de ce
qui se vit à travers le corps.

La personne est pleinement là, active
avec tous ses sens, sa sensibilité ; l’âme, la
psyché, s’active aussi, s’éveille aux mul-
tiples champs d’expression, de différen-

tiation des composantes du langage ou
de la musique. Il s’agit d’entrer dans ces
éléments, de rester fidèle à leurs caracté-
ristiques comme le fait une démarche
scientifique, de le transcrire dans l’es-
pace, dans le temps. Prenons l’exemple
de l’expression d’un accord majeur en
musique : l’écouter, le ressentir, expéri-
menter la qualité de l’accord, le rendre
visible aussi fidèlement qu’il résonne ; en
le réalisant, le corps s’en trouve aussi
transformé.

Tout est mouvement et
s e  d é p l o i e  d a n s  l e
temps : chaque son, le
passage d ’un  son  à
l’autre, la qualité d’un
silence, etc. En euryth-
mie, le temps devient
qualité : plus ample,
plus retenu, selon le
rythme, l’accentuation
de la parole, etc. Le
temps se libère, dans
une époque où tout
tend à l’annihiler (stress,
course aux résultats,
etc.).

De nombreux champs
de travail s’ouvrent : 
- Apprendre à se saisir
de son instrument cor-
porel et permettre au
courant du temps de le
traverser (par exemple
dans l’expression des
différents rythmes) ;
- Apprendre à être pré-
sent au bon moment, à
développer sa présence
d’esprit ;

- Saisir la vie dans ce que j’entends et
trouver le chemin pour la manifester ;
- Apprendre progressivement à accorder
son instrument corporel aux forces de vie
qui le parcourent ; l’un des objectifs en
serait la reconquête d’une harmonie
avec nous-même, par une activité inté-
rieure et corporelle à la fois.

Merci Margrethe du temps accordé à cet
entretien.

Aujourd’hui, j’ajouterai seulement que l’euryth-
miste doit se maintenir en état de réceptivité en
éveillant en lui, à intervalles réguliers, une certaine
disposition intérieure ; ainsi, il choisira toujours le
geste qui exprime le mieux le sentiment. L’exercice
d’une méditation centrée sur les mystères de la nature
humaine affine sa sensibilité. Vous atteindrez ce but
en méditant le sens des mots avec toute la profondeur
de sentiment dont vous êtes capables ; l’objet de votre
méditation cessera d’être des mots ou des concepts
abstraits pour devenir une expérience réelle de l’âme.

Je cherche en moi-même

L’activité des forces créatrices,

La vie des puissances créatrices.

Par le langage de mes pieds,

La force de pesanteur de la terre

Me parle ;

Par le chant de mes mains,

La force formatrice de l’air

Me parle ;

Par la pensée dans ma tête,

La puissance lumineuse du ciel

Me parle ;

Elles disent comment, dans l’être humain,

L’univers Parle, chante, pense.

Rudolf Steiner, 
« Eurythmie de la Parole », GA 279, EAR.
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SPÉCIAL

son lien au temps et à la vie
L’Eurythmie, 
Entretien avec Margrethe Solstad lors de son passage à Paris le 19 septembre 2010

Propos recueillis et mis en forme par Daniéla Hucher

Margrethe Solstad est norvégienne, musicienne ; elle se forme à
l’eurythmie en Suisse, crée à Osloune une école de formation

professionnelle d’eurythmie. Elle est aujourd’hui responsable de
la section des arts de la scène au Goetheanum et contribue au

rayonnement de cet art dans le monde. Elle contribua au festival
d’eurythmie qui se tint en France en mars 2009 et qui permit de

présenter ce jeune art sous ses différentes facettes : scénique,
pédagogique, sociale, thérapeutique.

1. ici entendue comme la stature humaine

Représentation de l’ouverture des « Hébrides » de
Mendelssohn en eurythmie



A la fin des années 1940, nous appre-
nions à travailler consciemment avec ces
lois, à l’école d’André Lhote, l’un des
premiers pédagogues pour peintres de
cette époque. Nous développions notre
sens de la pensée des valeurs picturales,
apprenions à percevoir le dynamisme
des formes et des couleurs, à découvrir
la perspective de la couleur, son langage
et sa vie, à être attentifs aux droites, aux
courbes et aux diagonales. Pour les lois
enseignées, exemple concret : « La sec-
tion d’or ». Celle-ci détermine des rap-
ports harmonieux entre les éléments
d’une œuvre, correspondant approxi-
mativement au rapport 3-5-8. Elle ne
concerne pas seulement les quantités,
mais s’applique aussi au plan qualitatif.
Tous ces éléments créent des structures
qui permettent de saisir le motif, comme
un poisson dans le filet.

C’est pendant ces années que j’ai ren-
contré avec enthousiasme les merveilles
de l’anthroposophie. Toutefois, les indi-
cations de Rudolf Steiner en matière de
peinture furent le dernier domaine du
monde steinérien à trouver en moi un
écho d’affinité. Il me semblait que le
chemin pictural selon Steiner tournait
carrément le dos aux lois élémentaires
de toujours.

Par la suite, ce fut un long et pénible
effort d’élimination des acquis accumu-
lés pendant de longues années de tra-
vail. Il fallait recommencer comme un

débutant sur la voie tracée par Steiner.
Pour s’engager dans ce processus de
création-là, il faut oublier toutes les lois
et notions savantes, se concentrer exclu-
sivement sur les messages que la couleur
adresse au peintre et appliquer les indi-
cations de Steiner selon un processus
que j’ai essayé de montrer plus loin dans
la description de la « méditation d’un
peintre ». Ce n’est qu’une manière d’ap-
préhender l’orientation steinérienne en
la matière. Chaque peintre l’essaie selon
ses propres moyens.

Pour pouvoir peindre de cette façon,
tous les sens doivent être intensément
éveillés. Il faut maintenir l’équilibre, per-
cevoir les dynamismes et les mouve-
ments, sentir les pesanteurs et les ascen-
dants, le chaud et le froid, le toucher,
certaines vibrations moirées de la vie,
une sorte d’odeur même et, évidem-

ment, le sens de la vue. La participation
des sens supérieurs sera évoquée dans la
description plus concrète du parcours.

Mais à la fin, lorsque l’on a l’impression
d’avoir réussi une peinture, on peut se
demander à quoi tient la réussite… Dans

une bonne peinture, on trouve en géné-
ra l  une couleur  dominante ,  une
deuxième en moindre quantité et une
troisième d’importance plus réduite
encore. D’autres couleurs peuvent y
figurer, mais très discrètement, sinon la
peinture risque de paraître trop « colo-
rée », voire un peu clinquante. C’est un
aspect parmi d’autres à prendre en
considération.

Par exemple, pour une œuvre présen-
tant essentiellement des rouges, des
verts, des ocres et des bruns, en pesant
l’ensemble des multiples nuances de
rouge, rose et teintes voisines puis les
tons de vert, verdâtre et ensuite les
bruns, ocres, gris-beige, on découvre
probablement une harmonie de chacun
des trois principaux groupes de couleurs,
par rapport à l’ensemble, dans des pro-
portions équivalentes à 8-5-3.

Après avoir retrouvé cette règle, connue
autrefois chez André Lhote, j’ai examiné
sous cet angle les œuvres picturales de
Rudolf Steiner. Surprise ! je retrouvais
ces proportions qualitatives correspon-
dant aux 3-5-8 de la section d’or sur les
peintures et les croquis didactiques que
Steiner a lui-même donnés pour la for-
mation des peintres…

Méditation d’un peintre

Je voudrais décrire ici de manière
concrète le chemin de création picturale
mentionné à plusieurs reprises dans
mon ouvrage Pourquoi faire tous
pareil ? paru aux Editions Aethera-
Triades.

Je me réfère plus particulièrement aux
croquis didactiques « Lever de soleil » et
« Coucher de soleil » donnés par Rudolf

La représentation – comme point de départ – doit en tout cas dispa-
raître. L’image doit naître comme quelque chose d’inattendu. Mais l’idée
– non pas exprimée en concept – doit toujours être pressentie comme
quelque chose d’essentiel, dans sa totalité. A cette intuition – Schiller
l’appelle le pressentiment de la totalité –, il faut rester fidèle. Ne pas don-
ner un seul coup de pinceau sans qu’il ne soit décidé, profondément res-
senti, à partir de la totalité ; pas un seul coup de pinceau sans une expé-
rience de la source. 

M. Woloschin

“

”
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* Eric Arlin est né en 1924 en Lituanie ; promis par sa famille à une carrière d’homme d’affaires, il mit en
œuvre toute son énergie pour répondre à sa vocation de peintre. Après son arrestation par les nazis et sa
déportation, il se retrouve à Paris où il dessine des affiches. C’est alors qu’il découvre l’anthroposophie et
part en Suisse étudier la peinture au Goetheanum. Il découvre aussi, à cette occasion, l’univers de la péda-
gogie pour les enfants handicapés, au « Sonnenhof » à Arlesheim, l’institut fondé une vingtaine d’années
plus tôt par la doctoresse Ita Wegmann selon les indications de Rudolf Steiner. Il renonce pour un temps à
sa carrière de peintre pour fonder en France l’institut des Fontenottes à Saint-Julien-du-Sault, près de Sens.
Après trente ans de travail auprès des enfants handicapés, il reprend la peinture. On lui doit un grand
nombre de fresques dans des institutions de toutes sortes, en France, Hollande, Allemagne et Suisse.

De la création picturale Eric Arlin*

Depuis toujours, il y a des lois qui sous-tendent les chefs d’œuvre des arts plastiques. On les retrouve aussi
bien dans la sculpture et la peinture égyptienne, grecque, du Moyen-Âge, de la Renaissance que de nos
jours. La différence entre ces époques est dans la manière d’appréhender ces lois.
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Steiner en 1923 à l’école Friedwart à
Dornach et à la longue série de croquis
pour la formation des peintres donnée à
Henny Geck, où Rudolf Steiner fait la
démonstration de façon fondamentale
du chemin de création picturale.

Ce que je vais essayer de décrire ne sont
ni des bagages intellectuels ni de l’arbi-
traire, mais des facultés développées au
cours de quelques décades de travail
avec la couleur, aux écoles d’André
Lhote, de Rudolf Steiner et de Gérard
Wagner. Les observations relatées ici
sont personnelles. C’est un petit début,
sur un chemin qui nécessite probable-
ment plusieurs vies.

Observons sans idées préconçues : en
général, plus un jaune vire au vert,
moins il rayonne, pour s’étaler finale-
ment en surface plane plus ou moins
pesante. Et encore, la même nuance de
jaune, ou de toute autre couleur, se pré-
sente chaque fois différemment selon le
contexte dans lequel on le place. Même
un papier plus ou moins blanc peut déjà
changer la donne.

Avant le parcours de création picturale,
il y a l’inspiration, la « divine idée » ailée.
Mais pour éviter de faire une peinture
idéologique, intellectuelle, l’idée initiale
doit passer par un processus de destruc-
tion totale, analogue à celle des sub-
stances extérieures au cours du proces-
sus de digestion, afin de devenir
« nourriture ». De l’idée ne doit subsister
qu’un certain « dynamisme intuitif ».
Celui-ci conduit au choix de la première
couleur et du format, en hauteur ou en
largeur.

Ma démonstration s’appuie sur la repro-
duction en couleur qui se trouve sur la
couverture de mon livre et sur la pre-
mière page de ce numéro.

Comment faire une telle peinture ? Pour
commencer, je choisis un jaune citron
avec un soupçon de verdâtre, cette cou-
leur me semblant appropriée pour me
conduire vers le dynamisme intuitif ini-
tial que je vise. Je pressens le but, mais je
ne connais pas le chemin. Sur la surface
de papier blanc, format en hauteur, ce
jaune particulier atteint finalement un
équilibre précaire en l’introduisant pré-
cautionneusement, touche par touche :
une quantité bien pesée, pas tout à fait
centrée vers le milieu de la surface

blanche. Dans la lueur diffuse de ce
jaune étal, on pourrait craindre de se
perdre. Alors un très léger halo vert,
placé au milieu de cette surface jaune,
me recentre et me réveille.

Cette prise de conscience bienfaisante
m’ouvre aussi vers la périphérie en y
introduisant un jaune chaud. Toutefois,
poussé par le halo verdâtre central, les
jaunes périphériques risquent de s’envo-
ler vers le vide extérieur. Je les retiens en
plaçant en bas à gauche un ancrage rose
froid. Cette nouvelle couleur rose
n’entre pas dans la surface jaune, mais
doit tout d’abord s’affirmer à côté de
celle-ci avant de pouvoir y pénétrer. Le
rose froid sur le jaune donne une base
orangée solide et même un peu lourde.
C’est pourquoi je « souffle » pour ainsi
dire un gris vers le bas, pour soulager la
concentration orangée.

Ces opérations successives ont affaibli le
centre et appellent la forte tache verte.
Celle-ci se place à gauche, pour contre-
balancer la surface grise. Cette concen-
tration verte anime l’ensemble de la
composition. Cependant, la masse verte
est peut-être un peu trop hardie et doit
être soutenue par un carré noir compact
en bas. La situation commence à se dra-
matiser. Pour retrouver le calme et
l’équilibre, je reprends le rose froid pour
renforcer la base orangée d’une part, et
projeter aux alentours quelques taches
d’autre part. Ces taches de rose froid sur
les jaunes chauds en périphérie donnent
des orangés assez formés. Leur dyna-
misme expansif, joyeux, contribue aussi
à équilibrer la masse verte.

Pour assurer une assise à ces mouve-
ments de couleurs, la concentration
noire pousse maintenant des tentacules
horizontales dans la transparence de la
zone grise. Puis, à partir de cette assise
noire, monte un « étai », en épousant le
bord de la base orangée, ce qui donne à
celui-ci son allure un peu tordue. Mais il
contribue néanmoins à soutenir davan-
tage le poids de la masse verte. A la fin,
j’ai placé le petit point vert foncé à l’en-
droit précis où il semblait manquer.

En récapitulant ces opérations succes-
sives, on s’aperçoit qu’il y a presque tou-
jours une alternance entre concentra-
tion et dilatation, centre et périphérie,
recul et avance, inspiration et expira-
tion. Cette alternance résulte d’une

constante recherche d’équilibre, et c’est
l’intuition formée par l’expérience qui
indique au fur et à mesure une couleur
appropriée. Ainsi, d’un pas à l’autre, gui-
dée par le dynamisme intuitif qui pré-
cède et accompagne le chemin, l’image
apparaît finalement comme une heu-
reuse surprise. Un écho matérialisé de
l’idée initiale.

Ce récit d’un parcours de création pictu-
rale est une reconstitution obtenue par
la contemplation méditative de cette
reproduction. Cette description corres-
pond approximativement à ce que
j’avais fait à l’époque pour peindre l’ori-
ginal. Toutefois, la création artistique,
pourtant menée dans un état de
conscience aiguë, se déploie dans un
espace dont on ne garde pas trace dans
la mémoire. Pour retrouver authenti-
quement ce chemin, il faudrait que je
refasse mon aquarelle.

Perdre l’acte sensation muette
C’est l’usure l’atteinte le désarroi
L’imprévisible démission
Pourtant
La grâce du poème
La grâce d’une idée fondamentale

A. Nemours



Dans « Première méditation » :

(…) « Je me présente plutôt comme un
phénoménologue un peu naïf qui
observe et interroge non seulement les
données déjà repérées et cernées par la
raison, mais ce qui est recelé et impliqué,
ce qui surgit de façon inattendue et
inespérée, ce qui se manifeste comme
don et promesse. Je n’ignore pas que
dans l’ordre de la matière, on peut et on
doit établir des théorèmes ; je sais en
revanche que, dans l’ordre de la vie, il
convient d’apprendre à saisir les phéno-
mènes qui adviennent, chaque fois sin-
guliers, lorsque ceux-ci se révèlent être
dans le sens de la Voie, c’est-à-dire de la
vie ouverte. Outre mes réflexions, le tra-
vail que je dois effectuer consiste plutôt
à creuser en moi la capacité à la récepti-
vité. Seule une posture d’accueil – être
« le ravin du monde », selon Laozi – et
non de conquête, nous permettra, j’en
suis persuadé, de recueillir, de la vie
ouverte, la part du vrai. »

(…) « Et la beauté ? Elle existe, sans que
nullement sa nécessité, au premier
abord, paraisse évidente. Elle est là, de
façon omniprésente, insistante, péné-
trante, tout en donnant l’impression
d’être superflue, c’est là son mystère,
c’est là, à nos yeux, le plus grand mys-
tère.

Nous pourrions imaginer un univers qui
ne serait que vrai, sans que la moindre
idée de beauté ne vienne l’effleurer. Ce
serait un univers uniquement fonction-
nel où se déploieraient des éléments
indifférenciés, uniformes, qui se mou-
vraient de façon absolument interchan-
geable. Nous aurions affaire à un ordre
de « robots » et non à celui de la vie. »

Dans « Deuxième méditation » :

(…) « La beauté formelle existe, bien
entendu, mais elle est loin d’englober

toute la notion de beauté. Celle-ci relève
proprement de l’Être, mû par l’impé-
rieux désir de beauté. La vraie beauté ne
réside pas seulement dans ce qui est déjà
donné comme beauté ; elle est presque
avant tout dans le désir et dans l’élan.
Elle est un advenir, et la dimension de
l’âme lui est vitale. De ce fait, elle est
régie par le principe de vie. Alors, au-
dessus de tous les critères possibles, un
seul se porte garant de son authenticité :
la vraie beauté est celle qui va dans le
sens de la Voie, étant entendu que la
Voie n’est autre que l’irrésistible marche
vers la vie ouverte, un principe de vie qui
maintient ouvertes toutes ses pro-
messes. Ce critère fondé sur le principe
de vie exclut toute utilisation de la
beauté comme outil de tromperie ou de
domination. Une telle utilisation est la
laideur même ; elle constitue toujours
un chemin de destruction.

Pour donner plus de clarté à mon pro-
pos, formulons encore ceci : la beauté
est quelque chose de virtuellement là,
depuis toujours là, un désir qui jaillit de
l’intérieur des êtres, ou de l’Être, telle
une fontaine inépuisable qui, plus que
figure anonyme et isolée, se manifeste
comme présence rayonnante et reliante,
laquelle incite à l’acquiescement, à l’in-
teraction, à la transfiguration.

Relevant de l’être et non de l’avoir, la
vraie beauté ne saurait être définie
comme moyen ou instrument. Par
essence, elle est une manière d’être, un
état d’existence. »

(…) « On prend conscience que la
beauté peut être un don durable si l’on
se rappelle qu’elle est une promesse
tenue dès l’origine. C’est pourquoi le
désir de beauté ne se limite plus à un
objet de beauté ; le désir aspire à
rejoindre le désir originel de beauté qui
a présidé à l’avènement de l’univers, à

l’aventure de la vie. Chaque expérience
de beauté, si brève dans le temps tout
en transcendant le temps, nous restitue
chaque fois la fraîcheur du matin du
monde. »

Dans « Cinquième méditation » :

« Une création artistique digne de ce
nom, dévisageant tout le réel, se doit
d’entretenir deux desseins : elle doit
certes exprimer la part violente, souf-
frante de la vie, ainsi que toutes les
formes de perversion que cette vie
engendre, mais elle a également pour
tâche de continuer à révéler ce que l’uni-
vers vivant recèle de beauté virtuelle.
Chaque artiste, en somme, devrait
accomplir la mission assignée par Dante :
explorer à la fois l’enfer et le paradis.
D’ailleurs, une des preuves de l’existence
de cette beauté virtuelle se trouve dans
la création artistique même. Dans celle-
ci, la recherche de la beauté de la forme
et du style – même si cette beauté,
nécessaire, n’est jamais suffisante – est la
marque qui distingue une œuvre d’art
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Nous avons choisi d’évoquer cette grande individualité pour plusieurs raisons : François Cheng incarne au
plus haut point ce que les « noces » entre l’esprit de l’Orient et l’esprit de l’Occident peuvent apporter de
plus fécond à l’humain ; les terrains qu’il enrichit de cette fécondation sont ceux de l’art (la poésie en
particulier) et de la philosophie (du beau en particulier) ; enfin, et non le moindre pour nous, il exprime
tout cela par l’intermédiaire de la langue française, participant de la sorte à un ré-enchantement de notre
langue, lui insufflant une vie nouvelle, acte artistique par excellence.

Cinq méditations sur la beauté1

François  Cheng 

Surréel
Comme haut désir
Les astres errants
Tentent l’abandon du vorace
La douleur vainqueur
Se mue en don
L’art extasie le souffle
Est-ce sa mission sacrée
L’empreinte qui te cherche 

A. Nemours

1. « Cinq méditations sur la beauté », François Cheng, Ed. Albin Michel. 



des autres productions humaines, à but
utilitaire. L’art authentique est en soi
une conquête de l’esprit ; il élève
l’homme à la dignité du Créateur, fait
jaillir des ténèbres du destin un éclair
d’émotion et de jouissance mémorable,
une lueur de passion et de compassion
partageable. Par ses formes toujours
renouvelées, il tend vers la vie ouverte
en abattant les cloisons de l’habitude et
en provoquant une manière neuve de
percevoir et de vivre. »

(…) « Comment nier que, du fait de
l’unicité des êtres et des cultures, la
diversité est la condition même de l’hu-
main, qu’elle est sa richesse et sa
chance ? Néanmoins, j’ai assez vécu pour
observer et comprendre que, très en
profondeur, l’effort de l’homme pour
tendre vers le beau est de nature uni-
verselle. Je ne doute pas que le grand
dialogue qui marquera le siècle se fera
aussi dans l’esprit non de confrontation
mais de compréhension, seule voie
valable. »

(…) « Concernant le courant majeur de
la pensée qui a dominé en Occident,
depuis les Grecs jusqu’au rationalisme
de l ’âge moderne en passant par
Descartes, on pourrait dire très schéma-
tiquement que ce qui l’a singularisé et ce
qui, à bien des égards, a fait sa grandeur
– même si, depuis un siècle, on en a
mesuré les limites sur le plan philoso-
phique -, c’est la démarche dualiste : un
dualisme fondé sur la séparation de l’es-
prit et de la matière, du sujet et de l’ob-
jet. Séparation comme étape nécessaire
qui a permis des acquis positifs dont
bénéficiera l’humanité toute entière :
l’affirmation de l’objet à observer et à
analyser a abouti à la logique et à la
pensée scientifique ; l’affirmation du
sujet, elle, a abouti à l’élaboration d’un
droit qui protège son statut, et à une
liberté effective.

Dans le domaine de l’esthétique, cette
séparation trop tranchée, tout en ayant
suscité des réflexions extrêmement
fécondes, n’a pas toujours favorisé un
type de démarche qui envisagerait un
processus organique où sujet et objet
s’impliquent dans un va-et-vient continu
et continûment transformant. Tout au
long d’une pensée qui cherche à cerner
le phénomène de la création artistique
et à fixer les critères du beau, il y a

comme une oscillation, ou une
irrésolution, entre l’affirma-
tion de la prééminence de
l’objet, et celle du sujet. »

(…) « J’aimerais remonter
maintenant, fût-ce briève-
ment, aux deux notions ini-
tiales qui ont présidé à l’orien-
tation de l’art occidental, à
savoir la mimêsis et la cathar-
sis.

(…) Aristote soutient dans sa
Poétique que le principe de
tous les arts est dans la mimê-
sis (imitation). Le philosophe
sait que l’art passe par la
forme à travers une matière,
que l’artiste travaillant la
matière en vue de la forme
sera forcément amené à maî-
triser matière et forme et à les
connaître, ce qui lui permet
d’affirmer que le travail de la
mimêsis est un processus de
connaissance.

Il y a chez l’artiste une posture
initiale engendrée par le souci
de reproduire qui a déterminé
l’esprit de l’art occidental.
L’homme capable de reproduire
exalte en lui-même la prouesse tech-
nique ; l’homme capable de connaître la
matière la forme exalte en lui-même le
désir de maîtrise du monde. L’idée de
mimêsis existe dans toutes les cultures,
mais c’est en Occident que sa pratique a
été menée à ses extrêmes conséquences,
grâce, sans doute, à cet éveil très pré-
coce de sa signification spécifique.

(…) Quant à la notion de catharsis, elle a
également été étudiée par Aristote au
sujet des passions dans sa Poétique. C’est
au théâtre, et à la tragédie en particu-
lier, qu’est lié ce terme grec qui signifie
la purgation, la purge au sens quasi
médical du mot, et, dans un sens plus
élevé, la purification. Car le spectateur,
assistant à la représentation d’une tra-
gédie, y participe mentalement. Il peut
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François  Cheng 
Né le 30 août 1929 en Chine, François Cheng est
issu d’une famille de lettrés et d’universitaires
— ses parents comptaient parmi les premiers
étudiants boursiers envoyés aux États-Unis. Il fit
ses études secondaires à Chongquing, de 1937 à
1945. La guerre terminée, la Chine sombre peu
après dans la guerre civile qui jeta la jeunesse
dans le désarroi ou la révolte. Après un temps
d’errements, il entre à l’université de Nankin.
Début 1948, son père participe, en tant que
spécialiste des sciences de l’éducation, à la fon-
dation de l’UNESCO, grâce à laquelle il peut
venir en France. Il se consacra à l’étude de la
langue et de la littérature françaises. Il dut
cependant traverser une assez longue période
d’adaptation marquée par le dénuement et la
solitude avant d’obtenir en 1960 un emploi
stable au Centre de linguistique chinoise
(devenu plus tard le Centre de recherches lin-
guistiques sur l’Asie orientale à l’École des
h a u t e s  é t u d e s  e n  s c i e n c e s  s o c i a l e s ) .
Parallèlement à son travail, il s’employa à tra-
duire les grands poètes français en chinois et à
rédiger sa thèse de doctorat. En 1969, il fut
chargé d’un cours à l’université de Paris VII. À
partir de là, il mènera de front l’enseignement
et une création personnelle. Il sera naturalisé
français en 1971. En 1974, il devient maître de
conférences puis professeur à l’Institut national
des langues et civilisations orientales, tandis
que ses travaux se composent de traductions
des poètes français en chinois et des poètes chi-
nois en français, d’essais sur la pensée et l’es-
thétique chinoises, de monographies consa-
crées à l’art chinois, de recueils de poésies, de
romans et d’un album de ses propres calligra-
phies. Il se verra attribuer le prix André Malraux
pour Shitao, la saveur du monde, le prix Roger
Caillois pour ses essais et son recueil de poèmes
Double chant, le prix Femina pour son roman Le
D i t  d e  T i a n y i  e t  l e  G r a n d  p r i x  d e  l a
Francophonie pour l’ensemble de son œuvre.
Docteur honoris causa de l’université de
Bergame (Italie) et de l’Institut catholique de
Paris (2007). Il a été élu à l’Académie française
le 13 juin 2002, au fauteuil de Jacques de
Bourbon Busset (34e fauteuil).
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éprouver toutes sortes de sentiments
dont les dominants sont la crainte et la
pitié. Ceux-ci connaissent le soulage-
ment lorsqu’au terme du drame l’injus-
tice est réparée, ou que l’être injuste est
en proie aux remords ou puni. Si la tra-
gédie parvient à explorer en profondeur
le mystère de la destinée humaine, et
que le spectateur expérimente la
« frayeur sacrée », la purification qui en
résulte est à comprendre comme un
retournement intérieur, une élévation
spirituelle.

(…) Sous-jascent à toutes les tragédies
demeure le mythe d’Orphée, lequel pré-
figure la passion du Christ qui hantera
l’imaginaire occidental, par-delà toute
question de croyance.

Cet éclairage nous montre que seul un
retournement spirituel et une transfigu-
ration permettent à certaines tragédies
humaines de se transmuer en beauté. A
mes yeux, la tragédie grecque en est au
fondement  et contribue à la grandeur
dont nous avons parlé ; elle imprégnera
toutes les formes de la tradition artis-
tique : théâtre, littérature, peinture,
musique, danse. »

(…) « Quant à la finalité du beau, du
moins celui que produit l’art – un art
qui, de fait, tire son essence de la beauté

contenue dans la Nature -, l’homme chi-
nois de la haute époque ne doutait pas
que s’y trouve le lieu de la vie la plus
vraie que le destin terrestre lui permette
de rejoindre. La finalité de la beauté
artistique en son état le plus élevé est
plus que le plaisir « esthétique » ; elle
est de donner à vivre.

(…) Une telle constante conviction et
une telle expérience vécue méritent
peut-être qu’on y prête un instant
attention. C’est une pièce à verser au
dossier du grand dialogue qui s’amorce
enf in  entre  l ’Ext rême-Or ient  et
l’Occident.

(…) A partir de l’idée du qi, « souffle », à
la fois matière et esprit, les premiers
penseurs chinois ont avancé une
conception unitaire et organique de
l’univers vivant où tout se relie et se
tient. Le Souffle constitue l’unité de
base, et dans le même temps, il anime
continûment tous les êtres de l’univers
vivant, les reliant en un gigantesque
réseau de vie en marche appelé le Tao,
« Voie ». Au sein du Tao, le fonctionne-
ment du Souffle est ternaire, en ce sens
que le Souffle primordial se divise en
trois types dont l’interaction régit l’en-
semble des vivants, à savoir le souffle
Yin, le souffle Yang et le souffle du Vide
médian. Le souffle Yang incarnant la

puissance active et le souffle Yin incar-
nant la douceur réceptive ont besoin du
souffle du Vide médian - ui, comme son
nom l’indique, incarne le nécessaire
espace intermédiaire de rencontre et de
circulation – pour entrer dans une inter-
action efficace et, dans la mesure du
possible, harmonieuse.

Cet aperçu nous rappelle, si besoin est,
que, dès le départ, la pensée chinoise
dominante – le « Vide médian » chez les
taoïstes, le « Milieu juste » chez les
confucéens – a cherché à dépasser le
dualisme. Aujourd’hui, nous voyons plus
clairement ce qui a manqué à la pensée
chinoise  et  ce  que la  Chine doit
apprendre de l’Occident. En revanche,
du côté de la théorie esthétique –
concernant le beau et plus particulière-
ment la création artistique – la Chine
semble avoir connu une grande préco-
cité. Cette pensée ternaire a compris très
tôt que la beauté est de nature ternaire.
Nous l’avons dit, les Chinois n’ignorent
point qu’il existe des beautés « objec-
tives » et qu’il ne manque pas d’autres
mots, moindres, pour les qualifier. Mais
à leurs yeux, la vraie beauté – celle qui
advient et celle qui se révèle, qui est un
apparaître-là touchant soudain l’âme de
celui qui la capte – résulte de la ren-
contre de deux êtres, ou de l’esprit
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Il existe, pour désigner le chiffre Trois, un caractère simple fait
de trois traits horizontaux superposés. Ici, il s’agit d’une version com-
plexe du mot « trois », lequel, outre sa fonction nominale, est aussi
un verbe qui signifie « participer ». Par sa double nature, son double
sens, ce caractère est devenu un des mots-clés de la pensée chinoise.
En effet, à partir de l’idée de la Voie et du Souffle primordial, les
taoïstes ont proposé le fonctionnement de trois souffles vitaux : le
Yin, le Yang et le Vide médian. Les confucéens, quant à eux, ont
prôné l’action solidaire de trois entités éminentes : le Ciel, la Terre et
l’Homme. L’Homme devant participer en troisième à l’œuvre du Ciel
et de la Terre. On ne remet jamais assez l’accent sur l’importance du
Trois qui, né du Deux et drainant la meilleure part du Deux, permet
au Deux de se dépasser. Seul le Trois nous sortira du jeu narcissique
et du jeu duel. Pour revenir au caractère même, sa structure aussi est
ternaire. Verticale, elle se divise en trois parties : le haut, le milieu et
le bas. A l’intérieur de chaque partie, le tracé des traits obéit égale-
ment à une mesure en trois temps

Dans « Et le Souffle devient Signe - portrait d’une âme à l’encre de
Chine », François Cheng, Ed. L’Iconoclaste.

“

”

Cinq méditations sur la beauté
François  Cheng 
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SPÉCIAL

humain avec l’univers vivant. Et l’œuvre
de beauté, toujours née d’un « entre »,
est un trois qui, jailli du deux en interac-
tion, permet au deux de se dépasser. Si
transcendance il y a, elle est dans ce
dépassement-là. »

(…) « En tout cas, artistes et penseurs
chinois ne se résignaient pas : ils ont
compris qu’il fallait dépasser le niveau
où se manifeste la variété des beautés
engendrées par l’art et la variété de
goûts dont font preuve les hommes, et
se situer à un niveau plus élevé, plus en
amont, plus proche de la source de l’ac-
tion de créer.

Formés par la vision du Tao, ils étaient
convaincus que le déroulement de la
Voie est une création continue et que,
par son propre acte de création,
l’homme y participe et, par là, gagne sa
dignité. Aussi ont-ils tenté de dégager
des notions indiquant les qualités que
doit posséder toute œuvre d’art digne
de ce nom, notions en lien étroit avec la
conception cosmologique d’après
laquelle les gestes humains sont reliés à
la « gestation universelle ». »

(…) « Pour ma part, je retiendrai trois
notions de l’esthétique chinoise qui me
paraissent fondamentales. (…) Je les
présenterai dans l’ordre suivant : le yin-
yun, le qi-yun et le shen-yun.

(…) Comme degré intermédiaire, le qi-
yun, « souffle rythmique ». (…) Si le
thème du rythme occupe une place aussi
éminente dans l’art chinois, c’est que la
cosmologie chinoise, fondée sur l’idée
du Souffle, a introduit, comme naturel-
lement, celle de la Grande Rythmique
dont l’univers vivant serait animé.

Toujours d’après cette cosmologie, la
pensée chinoise conçoit que « le souffle
devient esprit lorsqu’i l  atteint le
rythme » ; ici, le rythme est presque
synonyme de la loi interne des choses
vivantes que les Chinois nomment le li.
Précisons sans tarder que la signification
du rythme déborde largement celle de
la cadence, cette lancinante répétition
du même. Dans le réel comme dans une
œuvre, le rythme anime de l’intérieur
une entité donnée, mais il a également
affaire à de multiples entités en pré-
sence. Il implique l’entrecroisement,
l’enchevêtrement, voire l’entrechoque-
ment, lorsque l’œuvre a pour expression

le déchaînement, la violence. D’une
façon générale, toutefois, le rythme vise
l’harmonie au sens dynamique du mot,
une harmonie faite de contrepoints et
de répercussions justes. Son espace-
temps n’est pas unidimensionnel.
Suivant un mouvement en spirale
chargé de rebondissements ou rejaillis-
sements, il gagne toujours en intensité
verticale, engendrant au passage des
formes imprévues et échos inattendus.
C’est en ce sens qu’au sein d’une œuvre,
le souffle rythmique est fédérateur,
structurant, unifiant, suscitant méta-
morphose et transformation.

Puisque nous parlons du Souffle, il
convient l’importance de souligner l’im-
portance du Vide médian ou plutôt des
vides médians. C’est là que se régénère
et circule le Souffle. Ces vides médians,
larges ou étroits, évidents ou discrets,
donnent la respiration à une œuvre, y
ponctuent les formes et permettent à
l’inespéré d’advenir. Je me permets de
citer ici des extraits du magistral texte de
mon maître et ami Henri Maldiney sur le
rythme, tant il me paraissent à propos :
« Le retour périodique du même, prin-
cipe de répétition qu’est la cadence, est
la négation absolue de cette création
d’imprévisible et indéplaçable nou-
veauté dont un rythme est l’événement-
avènement… C’est à l’image d’une
vague. Sa forme en formation, avec
laquelle nous sommes en résonance, est
le lieu auto-mouvant de notre ren-
contre, toujours instante avec le monde
qui nous enveloppe. Son élévation et sa
descente ne se succèdent pas, elles l’une
en l’autre. Au voisinage du sommet,
alors que notre attente s’accélère, le
mouvement ascensionnel de la vague
ralentit, mais avant d’atteindre son
creux, il s’accélère. Ainsi, les deux
moments, ascendant et descendant,
sont chacun en précession de soi dans
son opposé. Ils ne sauraient s’émanciper
l’un de l’autre, sans perdre avec leur
coexistence la dimension suivant
laquelle ils existent. Les moments d’un
rythme n’existent qu’en réciprocité, en
son imprévisible avènement… Un
rythme ne se déroule pas dans le temps
et l’espace, il est le générateur de son
espace-temps. L’avènement d’un espace
rythmique ne fait qu’un avec la transfor-
mation constitutive de tous les éléments
d’une œuvre d’art en moment de forme,

en moment de rythme. Ce rythme, on ne
peut l’avoir devant soi ; il n’est pas de
l’ordre de l’avoir. Nous sommes au
rythme. Présents à lui, nous nous décou-
vrons présents à nous. Nous existons
dans cette ouverture de l’existant. 
Le rythme est une forme de l’existence

surprise… Rares sont les œuvres en 
présence desquelles nous avons lieu
d’être. La nef de Sainte-Sophie de
Constantinople, les « Kakis » de Mou-ki,
la Sainte-Victoire de Cézanne au musée
de Saint-Pétersbourg… » »

(…) « Le yi-jing, « dimension d’âme »,
suggère une connivence d’âme à âme
entre l’humain et le divin, que la langue
chinoise désigne par l’expression mo-qi,
« entente tacite ». Entente jamais com-
plète : il y aura toujours un hiatus, une
suspension, un manque à combler.
L’infini recherché est bien un in-fini. Le
vide qui prolonge un rouleau de pein-
ture chinoise est là pour le signifier. Ce
vide mû par le souffle recèle une
attente, une écoute qui est prête à
accueillir un nouvel avènement, annon-
ciateur d’une nouvelle entente. En vue
de celle-ci, l’artiste, quant à lui, est tou-
jours prêt à endurer douleur et chagrin,
privations et perditions, jusqu’à se laisser
consumer par le feu de son acte, se lais-
ser aspirer par l’espace de l’œuvre. Il sait
que la beauté, plus qu’une donnée, est
le don suprême de la part de ce qui a été
offert. Et que, pour l’homme, plus qu’un
acquis, elle sera toujours un défi, un
pari. »

Voir aussi, à propos du dialogue Orient-
Occident, « Le Dialogue », Ed. Desclée de
Brouwer.

La voie engendre un
Un engendre deux
Deux engendre trois
Trois engendre les dix mille êtres

Les dix mille êtres s’adossent au yin
Et embrassent le yang
Les souffles du vide médian créent l’harmonie.

Extrait du « Tao Tö King - de l’efficience de la Voie »
de Lao Tseu, le vieil enfant ; 
Ed. de la Revue Conférence.



L’essence, née dans les profondeurs de
l’âme par l’action de l’esprit, est amenée
à la manifestation grâce au moyen que
choisit l’artiste, formes pour la sculpture,
couleurs pour la peinture, sons pour la
musique, et pour la poésie, le Verbe.

L’essence ainsi présente dans l’âme,
demande d’apparaître dans le sensible,
de plonger dans le temps, de se former
dans l’espace, de se lier à la matière. De
mourir. C’est la lutte que mène l’artiste
pour faire surgir ce qui doit mourir pour
devenir le bien de tous, don, qui par
cette mort même laisse libre ceux qui
s’en approchent.

Et la matière, alors, révèle que l’inachevé
en elle trouve son accomplissement.

Essence : active dans l’âme, manifestée
dans la conscience inscrite dans le sen-
sible, elle parcourt le chemin d’une des-
cente vers l’œuvre, vers la mort.

La matière, pleine de secrets, ouvre son
sein pour enfanter l’œuvre et devenir ce
qu’elle voudrait être.

Le lecteur prend le livre, l’ouvre, et… Le
poème est là, enfermé dans les mots, les
lettres, étreint dans un cercueil, immo-
bile. Il s’émeut au contact de cette mani-
festation d’une âme, et sa propre âme
revit les mouvements qui ont agité,
dans la chaleur de la création, l’âme du
poète. Il saisit, appréhende la matière
transfigurée, et lui donne une nouvelle
dimension.

Et l’œuvre, le poème primordial, Osiris
sacrifié dans les ténèbres anéantissantes,
renaît en lui, revit en lui de vie future,

rayonne dans l’âme, Isis maternelle,
épouse inconsolée. Ressucitée. Le che-
min est parcouru, la Communion est.

La matière a offert son secret.

Athys Floride,
enseignant et écrivain (1924-2005), 

préface de son reccueil : 
« Sillons pour le soleil terrestre - 

poèmes méditatifs », Les Trois Arches.

Créer, c’est saisir une essence et
l’amener progressivement à

s’incarner dans la matière dont
elle révèle les formes cachées.
L’essence vécue met l’âme en

mouvement dans des cercles de
plus en plus larges, vagues de

forces vivantes, rayons actifs de la
lumière créatrice, expérience que

fait l’artiste du dieu en lui. 
Le Dieu dans le dieu.

L’essence, 
l’artiste
et la matière

Tout

Gagné par les autres

Accompli pour les autres

Réalisé avec les autres

Athys Floride

Soleil terrestre

Dialogue  avec le soleil à la lune décroissante - Catherine Caillol*

* www.catherine-caillol.com
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AIX EN PROVENCE (13)
Chez M. et Mme Durr  à Luynes
Renseignements : 04 42 24 11 07 
(M. Durr).

CHATOU (78)
Renseignements : 03 44 49 84 43
(R. Burlotte)
Institut R. Steiner, salle Novalis, 5 rue
G. Clémenceau.

COLMAR (68)
Renseignements : 
06 78 80 19 94 et 
turci@dbmail.com (L. Turci) ou
03 89 78 91 15 (D. Dodrimont).
20 rue d’Agen.

DIEULEFIT (26)
Réunions régulières chez Novalys, 
4 rue G. Péri. Renseignements : 
A. et C. Heintz au  04 75 96 91 86.

FONTAINE-DANIEL (53)
Renseignements : 
02 43 00 34 88 (B. Denis).

MERILHEU (65)
Renseignements : 
05 62 95 06 29 (M. Matt).

MONTPELLIER (34)
7 rue des Pins. Le samedi à 10h30. 
13 novembre : lecture de la 12e leçon ; 
11 décembre : entretien sur la 12e leçon.
Renseignements : 04 67 02 74 08 
(M.-M. Sarazin).

NICE (06)
Chez Paul et Louise Pica, 3 rue Gubernatis.
21 novembre à 14h : entretien et 2e
leçon ; 19 décembre à 10h : entretien et
3e leçon.
Renseignements : 04 42 24 11 07 
(M. Durr), 06 64 15 89 67 (A. Tessier).

PARIS (75)
2-4 rue de la Grande Chaumière, 6e.
Entretien (sur la leçon précédente) à 9h30,
leçon à 11h. 12 décembre : 13e leçon ; 9
janvier : 14e leçon.
Renseignements : 01 30 21 94 05
(G. Cron), 05 46 09 26 38 (J. Bascou).

PAU-JURANçON (64)
Renseignements : 
05 62 95 06 29 (M. Matt)

PERPIGNAN (66)
Renseignements : 
06 80 00 72 48 (A. Duval) ou 
06 10 99 00 83 (C. Vallier)

SAINT-GENIS-LAVAL (69)
Renseignements : 04 78 25 46 32 
(R. di Giacomo) ou 04 72 24 52 88 
(S. Ollagnon).
Institut Kepler, 6 av. G. Clémenceau.

SAINT-MENOUX (03)
Renseignements : 
04 70 43 96 27 (P. Della Negra).
Foyer Michaël, Les Béguets

SOLLIÈS PONT (83)
Lecture une fois par mois.
Renseignements : 
06 13 25 13 58 (C. Marcel).

SORGUES
A l’école Waldorf-Steiner.
Renseignements : 06 64 15 89 67
(A. Tessier).

STRASBOURG (67)
7 rue des Bateliers. 
Renseignements : 06 08 71 64 23 (Jean
Cousquer).

TOULOUSE-BRAX (31)
Un dimanche par mois.
Renseignements : 05 61 86 29 90 (C. Mars).

TROYES (10)
Renseignements : 
03 25 49 33 50 (A. Dubois).

VERRIÈRES-LE-BUISSON (91)
Renseignements : 
01 60 19 24 41 (C. Kempf) 
ou 01 60 13 97 85 (F. Lusseyran).
Salle d’eurythmie de la libre école Rudolf
Steiner au 62 rue de Paris.
12 décembre, 19h : entretien ; 20h30 :
lecture.

ÎLE DE LA RÉUNION (97)
Renseignements : 
02 62 24 87 23 (C. Briard).

Groupe de DORDOGNE
Renseignements : 
C. Labrunie (05 53 73 32 25).

Sections spécialisées

SECTION DES BELLES-LETTRES
Réunion le 23 janvier 2011, 2-4 rue de la
Grande Chaumière, Paris 6e.
Informations : 
Virginie Prat au 06 19 41 91 24 
ou prat.virginie@wanadoo.fr.

SECTION DES SCIENCES
Renseignements : D. Bariaux, 
3 rue d’Offus, B-1367 Ramilies-Offus. 
Tél : 00 32 81 63 57 58 ou
danielbariaux@versateladsl.be

SECTION DES SCIENCES SOCIALES
Renseignements : 
G. Cron au 01 30 21 94 05.

SECTION PÉDAGOGIQUE
Renseignements : 
A. Dodrimont au 03 89 78 91 15.

SECTION POUR LA JEUNESSE 
Renseignements : 
A. Bourdot au 06 18 43 45 71 -
marsihen@yahoo.fr
Site : http://france.youthsection.org -
Forum/Coopérative d'info :
http://fr.groups.yahoo.com/group/sectionj
eunes/ 

Les activités de la Section pour la jeunesse
ne nécessitent pas d'être membre de la
Société pour y participer.

Un nouveau « Livret Bleu »
L’ECOLE DE SCIENCE DE L’ESPRIT

Orientation et Introduction
Extrait de la préface :
Cet ouvrage tente de décrire pour la pre-
mière fois l’École de Science de l’Esprit
instituée par Rudolf Steiner (1861-1925)
au sein de la Société anthroposophique
refondée en 1924. Il expose les caractéris-
tiques et met en lumière ses objectifs et
fonctionnements actuels. Il a fallu, pour
arriver à cette publication, plus de trois
années de préparation, tant au sein du
Collège de l’École au Goetheanum
qu’avec les intermédiaires ou « lecteurs »
du travail de la Première Classe.
Un exposé d’introduction décrit le carac-
tère spécifiquement anthroposophique
de l’École de Science de l’Esprit au sein de
la culture contemporaine. L’accent est
ainsi mis sur le contexte dans lequel se
développe cette impulsion qui en est
encore à ses débuts.

Le deuxième chapitre présente l’École en
rapport avec le mouvement et la Société
anthroposophique. Il s’attache à mettre
en lumière ses trois conditions d’exis-
tence :
- La volonté de l’individu de cultiver une
vie méditative ;
- La nécessité de collaboration entre les
membres de l’École et avec ceux qui, au
sein de l’École, ont pris des responsabili-
tés particulières ;
- La décision pour ses membres de repré-
senter l’anthroposophie dans le monde,
c’est-à-dire de s’en sentir porteur là où le
destin les a conduits.
Un troisième chapitre est consacré à la
Première Classe au sein de l’École. Il
esquisse les intentions initiales de Rudolf
Steiner ainsi que les formes de travail
actuelles qui prennent en compte la
publication en 1992 des « indications éso-
tériques pour la Première Classe de l’É-
c o l e  d e  S c i e n c e  d e  l ’ E s p r i t  a u
Goetheanum » (GA 270 I-IV). Dans ce cha-
pitre, on trouvera également la descrip-
tion des tâches actuellement accomplies
par les intermédiaires (ou «lecteurs»)
dans les différents lieux d’activité des
membres de la Première Classe. En ce qui
concerne ce contexte de travail, il est
important de savoir que l’ouvrage décrit
un résumé de l’état actuel des choses et
indique quelques points essentiels qui
conduisent à de nouvelles évolutions.
La partie suivante contient la présenta-
tion des différentes sections par ceux et
celles qui en ont actuellement la charge.
Elle montre que le noyau de cette Ecole
réside dans les contenus de la Première
Classe, mais que sa tâche consiste à aller,
à partir d’un chemin mantrique d’exer-
cice et de méditation, jusque dans la vie
publique et le travail quotidien dans les
champs professionnels et les domaines
les plus divers de la vie ; ce chemin doit
s ’accorder avec un ésotérisme qui
consiste précisément à « être en mesure
de se confronter à la vie avec ses profon-
deurs de la manière la plus énergique qui
soit. »
L’ouvrage se conclut par un regard sur la
constitution ésotérique de l’École et une
description détaillée des procédures
d’admission en tant que membre ainsi
que d’informations pratiques. On trou-
vera en annexe des citations essentielles
de Rudolf Steiner à propos de l’École de
Science de l’Esprit ainsi qu’un article de
fond sur la publication des « indications
ésotériques sur la Première Classe ».
Conformément à la transparence voulue
dès le départ par Rudolf Steiner, cet
ouvrage s’adresse à tous ceux qui s’inté-
ressent à l’École de Science de l’Esprit. Par
ailleurs, il remplace le « petit livre bleu »
qui était distribué sur demande à ceux
qui envisageaient de devenir membres
de l’École.
Ce livret est disponible pour le public
français à la librairie Triades, sur son site
et son catalogue, pour 12€50. Il peut
aussi être reçu par l’intermédiaire des lec-
teurs.

Ecole de Science de l’Esprit, 
Section d’Anthroposophie générale
Première Classe
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Branche ALAIN de LILLE
Rens. : A. Dubois au 03 25 49 33 50.

Branche ALBERT LE GRAND
72 rue Notre Dame des Champs 75006 Paris.
Réunions le jeudi à 19h30. Etude des «
Mystères du Seuil » de R. Steiner, GA 147,
EAR.
Conférences publiques le samedi à 17h30
selon le programme joint aux Nouvelles de
septembre-octobre.

Branche d’AVIGNON ET SA RÉGION
228 route de l’Isle sur Sorgues 84510
Caumont sur Durance.
Rens. : D. Lustenberger au 04 90 23 01 65.
Rencontres de la Branche un samedi sur deux
de 15h à 17h et les 1er et 3e mercredis du
mois de 20h30 à 22h. Poursuite de l'étude du
cycle « Limites de la connaissance de la nature
». Puis travail sur le Congrès de Noël et la
Pierre de Fondation.
Groupe d'étude tous les 15 jours de 20h30 à
22h30 chez Mathé Lelièvre. Renseignements :
04 90 83 62 20. Etude du cycle « Macrocosme
et Microcosme ».
Atelier de géométrie projective animé par
Joseph Micol de 15h à 18h30 les 13
novembre,  22 janvier et 12 février.

Branche BERNARD DE CLAIRVAUX
Réunions au Foyer Michaël, Les Béguets,
03120 Saint Menoux.
Renseignements : C. Roliers au 04 70 43 90 31.

Branche BLAISE PASCAL
Institut R. Steiner, salle Novalis, 5 rue
G. Clémenceau 78400 Chatou.
Renseignements : 01 39 52 22 32 (J. et
F. Poyard).
Etude en alternance, de « L’inititation » et de
trois conférences, celles des 27 octobre et
4 novembre 1919 dans « Aspect intérieur de
l’énigme sociale » (GA 193, EAR) et celle du
1er novembre 1919 (GA 191, non traduit)
parue en traduction privée.

Branche JACQUES DE MOLAY
Renseignements : Eliane Duffés, 
04 75 04 91 40 ; frandebock@orange.fr ;
Françoise de Bock, 04 75 47 32 12 ; 
contact@art-of-flying.com 
S. Reynaud, 04 76 34 43 15.

Branche JOSEPH MARIE GARIBALDI (NICE)
Rens. : 04 93 53 39 42 ou 04 93 13 02 74.

Branche KASPAR HAUSER
25 rue Victor Hugo, 59233 Maing.
Rens : 0327245302 ou 0327791033.

Branche LAZARE-JEAN (Marseille)
Renseignements : 04 91 23 32 87 (A. Bourdot).

Branche LOUIS-CLAUDE DE ST MARTIN
7 rue des Bateliers, Strasbourg.
Renseignements : 03 88 36 13 65 
(S. Cousquer).

Branche MARIE-SOPHIA
Réunions les 1er et 3e mercredi du mois,
étude de « La Philosophie de la Liberté » de
R. Steiner. Rens. : C. Vallier au 06 10 99 00 83.
Branche MATHIAS GRÜNEWALD
20 rue d’Agen à Colmar.
Renseignements : 03 89 78 91 15.

Branche MICHAËL - Paris
2 rue de la Grande Chaumière 75006 Paris.
Réunions le mardi de 14h30 à 16h30. Etude
du Cinquième Evangile (de Berlin). «
Théosophie » le 1er mardi du mois.
Renseignements :
06 82 40 12 72 / 01 46 63 06 56.

Branche de Montpellier, Association ADAM
A Castelnau le Lez,  9 chemin des Tissons :
Groupe étude et réflexion approfondie avec
J. Allegrini et N. Arvis. 
Contact : 04 67 92 01 31.
Réunions de Branche les vendredis à 18h.
Contact : 04 67 02 74 08.
Peinture avec C. Pauze, le jeudi. 
Contact : 04 67 18 04 76.
Art de la parole, atelier contes, avec M.-H.
Jutteau. Contact : 04 30 10 24 36.
Ateliers d’étude de la biographie avec Aline
Ximenes. Contact : 04 67 44 38 49, axbiogra-
phie@free.fr.
A Montpellier, 166 rue Buffon :
Atelier de Gymnastique Bothmer avec M.-M.
Sarazin. Contact : 04 67 02 74 08.
Atelier écoute active de la musique avec
G. Gay, le samedi 4 décembre à 14h30.
« Iberia : Vie, rythmes et couleurs de
l'Espagne à travers la musique et le musée
imaginaire de quelques compositeurs ».
Contact : 04 67 02 74 08.
Etude de la Philosophie de la Liberté, avec
Jean Louis Berron, 31 rue de la Cavalerie à
Montpellier. Contact : 04 67 92 01 31.

Branche NICOLAS DE CUSE
6 avenue G. Clémenceau, 69230 St Genis
Laval. Renseignements : 04 78 47 77 60 ;
annick.jacquemet-belouze@wanadoo.fr.
Réunions de Branche : étude de « Le seuil du
monde spirituel ».
Un mercredi par mois, branche « ouverte »
pour étudier « La philosophie de la liberté ».

Branche NOVALIS
3 rue de Schnokeloch, Strasbourg-
Koenigshoffen.
Travail des membres animé par R. Godon,
thème de l’année : « Le penser du cœur à
l’ère du Christ éthérique » ; étude des confé-
rences de R. Steiner les 16 et 30 novembre, 14
décembre, 11 et 25 janvier.
Travail des membres les dimanches 14
novembre et 12 décembre à 10h sur «
Entsprechungen zwischen Mikrokosmos und
Makrokosmos » GA 201.
Introduction à l’anthroposophie, étude de
« Théosophie » les mercredis 17 nov., 1er et
15 déc., 12 et 26 janv. à 20h30.
Groupe d’étude et de réflexion animé par
R. Godon sur le thème « Connaissance de soi
et connaissance du monde », étude de
« Evangile de St Mathieu » GA 123, les mer-
credis 10 et 24 nov., 8 et 22 déc., 19 janv. à
20h30.
Groupe de travail animé par R. Wisser sur
« L’ésotérisme de l’Evangile de Marc » GA
124, tous les 15 jours. 
Renseignements : 03 88 69 93 05.
Association pour la culture bio-dynamique :
Ph. Coureur au 03 88 83 72 75.
Bibliothèque : 03 88 27 11 73.
Fête de Noël le 19 décembre à 10h45 dans la
salle des fêtes de l’école Michaël.
Renseignements : 09 50 21 10 49 (R. Godon).

Branche au PAYS D’AIX
130 chemin de Capelasse, 13080 Luynes.
Renseignements : Tel. Fax : 04 42 24 11 07,
Tel. Rép. 04 42 24 14 85.

Branche RAPHAËL
Weleda, Annexe 2 rue Eugène Jung 68330
Huningue.
Rens. : 06 14 69 82 78 (D. Auzeneau).

Branche THOMAS D’AQUIN
Résidence de la Tournelle, Bât. A4, 27 rue de
la Gravelle, 91370 Verrières le Buisson.
Renseignements : Francis Kloss au 06 19 82 50
19 ou francis.kloss@free.fr.
Réunions de branche tous les mercredis de
l'année de 20h30 à 22h.
15 décembre : lecture de l'imagination de
Noël ;
22 décembre : poésie avec Mme Rubcke sur le
thème de Noël ;
Tous les autres mercredis de 2010, étude du
Congrès de Noël 1923-24 et plus particulière-
ment de la Pierre de Fondation de la Société
Anthroposophique Universelle. Pour ce tra-
vail, nous nous associons au projet « Le
Congrès de Noël : une impulsion sociale »
décrit dans les Nouvelles de Mai-Juin 2010.
L'ouvrage qui nous servira de fil conducteur
sera la première partie du « Congrès de
Noël ».

Association AQUITAINE-GASCOGNE 
(Bio-dynamie)
1er mercredi du mois : étude du « Cours aux
agriculteurs » de R. Steiner et de « Des actions
des planètes et les processus de vie dans
l’homme et dans la terre » de B. J. C.
Lievegoed.
2e mercredi du mois : « Philosophie, 
cosmologie et religion » de R. Steiner.
Renseignements : 05 56 88 36 44
(F. Ballandraux) ; 06 14 40 44 72 (A. Dejean).

Association LES ARTS DU RYTHME
Le Rey. 12200 Savignac
Rens : Annick Duval 05 65 29 57 78.

Association LES TROIS SOURCES (Aude)
Renseignements : A. Duchamp ou M. Pouilly
au 04 68 20 81 79.

Association LIBERTÉ D’ETRE
19 rue des Coquelicots 17430 Tonnay
Charente. Renseignements : 0546880602 (F.
et F. Vinson). vinson.francis@neuf.fr

Association TERRE ET VIE
Le Village, 66300 Camélas.
Renseignements : C. et P. Rosich 
au 06 12 14 33 69.
Atelier mensuel de peinture sur papier
mouillé (méthode Hauschka) avec Catherine
Pauze. Renseignements : 06 14 42 54 09.
Atelier d'écoute consciente de la musique
avec Geneviève Gay : « Les deux âmes de
Chopin », chez P. et M. Paugois, le dimanche
5 décembre 2010. 
Renseignements : 06 77 57 59 75.

Cercle EUROPE-CŒUR DES CULTURES
Institut R. Steiner, salle Novalis, 5 rue
G. Clémenceau, Chatou.
Renseignements : 01 49 10 95 79 ( Catherine
Prime) ; e-mail cgconst@yahoo.fr (Cornélia
Constantinescu).

Activités des branches et des groupes
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Groupe ANGEVIN
Contact : M. Coutant 02 43 66 57 33.

Groupe près de CAHORS
Etude de « La philosophie de la liberté ».
Réunions le mercredi. 
Rens. : F.Guérin au 05 65 35 27 98.

Groupe sur la CHRISTOLOGIE (Verrières le
Buisson – 91)
L'ouvrage étudié actuellement est
« L'apparition du Christ dans le monde éthé-
rique ».
Les réunions ont lieu tous les mercredis de
18h à 20h. 
Contact : Francis Kloss au 06 19 82 50 19.

Groupe de la CÔTE VERMEILLE
Rens. : D. et G. Dufour au 04 68 81 11 56.

Groupe en DORDOGNE
Un dimanche par mois, fin de l’étude du cycle
« Liberté et amour » (prochain cycle non
encore défini) ; renseignements :
F. Klöckenbring au 05 53 24 81 70.
Un jour par mois, lecture du Drame-Mystère
« L’éveil des âmes » suivi d’un débat ; 
renseignements : H. Dekindt 
au 05 57 40 78 62 ou 06 35 67 35 88.

Groupe E.V.E.I.L. (Effort vers l’Esprit
Individuel Libre)
2 rue de la Grande Chaumière, Paris 6e.
Rens. : Marc Brosius au 06 14 61 48 42, 
marcbrosius@yahoo.fr.

Groupe de GAP
Renseignements : J. Lombard, 5 allée de la
Farandole – 05000 Gap ; 
Tél / rép / fax : 04 92 53 77 81.

Groupe du GERS (secteur de Vic-Fezensac)
Poursuite de l’étude du cycle « L’éternel et
l’éphémère » 2 fois par mois.
Renseignements : 05 62 64 45 43 (A.-M. Le
Floch) et 05 62 64 14 67 (R. Nauta).

Groupe de GRUISSAN
Chez C. et J.-C. Courdil, 10 rue Amiral
Courbet, 11430 Gruissan. 
Tél : 04 68 49 18 82.
Etude du cycle « L’apparition du Christ dans
le monde éthérique ».

Groupe des HAUTES-ALPES
Chez Andrée et Maurice Leroy
2 passage Montjoie 05000 GAP
Rens. : tél / fax 04 92 50 25 21.
Gap05000@gmail.com

Groupe de la HAUTE VALLÉE DE L’AUDE
Renseignements : H. Mahieu (04 68 20 82 03)
ou J.L. Biard (04 68 70 05 03).

Groupes de l’ÎLE DE LA RÉUNION
- Groupe de lecture de 97414 L'Entre-Deux :
chaque lundi à 18h chez Carmen Lipp
0262398917.
- Groupe de lecture de 97434 Saint-Gilles-les-
Bains : un mardi sur deux à Boucan-Canot,
chez Christelle Audiau (0262244571).

Groupe de LILLE
Renseignements : Richard Boulouis,
0320936311 ; fax : 0359350111.
editions.mirandole@aliceadsl.fr
Etude le jeudi à 18h de « L’apparition du
Christ dans le monde éthérique ».
Un dimanche par mois, étude et lecture inter-
acive des Drames Mystères de Rudolf Steiner.

Groupe de MAYENNE – Ass. CHRYSALIDE
Renseignements : 
M.-J. Souday au 02 43 00 34 30.

Groupe de MONTPELLIER
Etude de « Expériences vécues par les morts »
de R. Steiner : réunions tous les 15 jours le
lundi à 20h30.
Renseignements : 0467581731 (F. Lapeyrie,
A. Duval).

Groupe à PARIS
Bibliothèque de la SAF, 2-4 rue de la Gde
Chaumière, 6e.
Etude sur les conférences du Karma. Cette
année, fin de Karma III et Karma VI. Le ven-
dredi soir, de 19h30 à 21h30, tous les 15
jours : 12 et 26 novembre, 10 décembre.
Résumé, présentation des idées spirituelles,
échanges et lecture avec Christiane
Galharague, tel : 01 69 07 48 61.

Groupe de PERPIGNAN
Réunions les 2e et 4e mercredis du mois.
Etude de « L’Apocalypse » de R. Steiner.
Renseignements au 06 77 57 59 75 (M. et
P. Paugois).

Groupe de ROMANS SUR ISÈRE
Renseignements : 04 75 47 32 12 ; 
E-mail : frandebock@orange.fr

Groupe de SOISSONS
Renseignements : Mme Hériard-Dubreuil,
Verdonne, 02880 Chivres-Val.

Groupe de SOLLIES-PONT (Var)
Renseignements auprès de C. Marcel 
au 06 13 25 13 58.

Groupe de STRASBOURG « La santé par les
Arts »
Salle Goethe, 1 rue des Moulins 67000
Strasbourg.
Renseignements : 03 88 16 91 36.

Groupes de TOULOUSE
Groupe de Toulouse et sa région :
Renseignements : M-S Jore 05 62 48 31 21 et
C. Vignon-Zellweger 05 61 07 70 97.
Groupe de travail « Drames Mystères »
Renseignements : U. Drew 05 61 12 49 82.
Groupe Terre-Soleil : renseignements
L. Colpaert 05 62 26 20 90 ou 06 14 61 12 98.
Groupe de lecture : renseignements
P. et M. Rantet au 05 61 85 80 88. 

Groupe de TOURAINE
Rens. : D. Vialleville au 02 47 67 46 79 ; M. et
D. Florent au 02 47 44 40 91.
Rens. : J-M Henriet : 02 47 53 88 84, M. et
D. Florent.

Groupe d'étude de VANNES
Renseignements : 06 63 93 75 16 (Maryse Le
Doré)

Admissions
Anne FOULQUIER Indépendant
Jean Philippe SOUILLIER Thomas d’Aquin
Françoise JAILLET Indépendant
Jean SAVINIEN Nicolas de Cuse
Maximilien CORD Indépendant
Ghislaine SOBOLEWSKI Indépendant
Noelle PINCHON Christian Rose Croix
Doris TRIM Avignon
Hedwige HODEN Indépendant
Marc BROSIUS Indépendant
Aurélie DIDIERJEAN Indépendant

Ont passé le seuil
Sylviane JAMAULT Indépendant
Jeanne MANCIER Indépendant
Denise KOPPEL Indépendant 
Françoise KUENTZ Matthias Grunewald 
Jean Paul SCHOCH Indépendant

Démission
Jean Marc BERGER Indépendant

Transfert vers l’Allemagne
Francoise BAUDIN Indépendant

Transfert des USA vers la France
Eva Marie SUTTER Matthias Grunewald

Mouvement des membres
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Ouverture d’un cycle de
Formation au développement

des organisations et des hommes
Formation pour consultants ou formateurs 

axée sur les démarches de B. Lievegoed
Au programme : la nature triple d’une organisation et les phases

organiques de développement, le management par projets, 
la gestion des processus, la conduite d’équipes et la motivation, 
la biographie et les tempéraments appliqués au management, 

les 7 formes de coaching, principes de communication, 
les bases de la gestion de conflits, etc.
Cette formation s’effectuera à Paris 

sur 10 modules de 1 jour et demi
Sessions proposées par un consultant-formateur professionnel

expérimenté
Renseignements et inscriptions auprès de Jean-Pierre Caron

jpcaron@infonie.fr - 06 63 77 05 41

• • •

Dans le cadre des événements organisés 
autour du 150e anniversaire de la naissance de Rudolf Steiner

Samedi 15 janvier 2011 de 14h à 19h

Au siège de la SAF
2-4 rue de la Grande Chaumière – Paris 6e

Séminaire animé par Bodo von Plato et Antoine Dodrimont

Connaissance - Liberté - Moralité

• • •

L’ATELIER DU VERBE
Un nouveau centre artistique a ouvert à Paris

Au 17 rue Gassendi dans le 14e
Espace de création, de communication et de recherche
Lieu convivial, relais d’informations sur la vie culturelle

Centre de formations

Samedi 20 novembre de 15h à 18h
Baudelaire et Richard Wagner – Correspondances
Culture de l’écoute musicale avec Geneviève Gay

Samedi 27 novembre
« La jeune fille et la mort » 

de Franz Schubert
De 15h à 18h : atelier d’écoute musicale ave G. Gay

20h : Interprétation par le Quatuor Adelys

Renseignements et réservations
06 26 24 90 59 ; atelierduverbe@gmail.com

• • •

Revue L’Esprit du Temps n° 75 – Automne 2010

SOMMAIRE
G. BIDEAU : Éditorial ; 

F. LORENZ : L’épée de Michaël ; 
R. MEYER : Lutte pour le destin et victoire sur le destin ; 

R. EWERTOWSKI : Le double et la honte ; 
P. SELG : L’impératif thérapeutique de Rudolf Steiner ; 

S. O. PROKOFIEFF : Conséquences christologiques du suicide ; 
A. SUCHANTKE : Reproduction et qualité nutritive ;

J. F. BRAKEL : De qui l’homme descend-il ?; 
J. WIRZ : Menaces sur la diversité ; 

F. HUSEMANN : Changement de paradigme en génétique ; 
J. KÜHL, H.-C. ZEHNTER : L’univers coloré de Goethe ; 

J. VON HALLE : La faute liée au soi ;
R. WERMBTER : Les enfants apprennent en images ; 

P. LOEBELL : Les septénaires, une donnée naturelle ou une
construction sociale abstraite ? 

T. MARTI : Style de vie, santé et pédagogie.

• • •

INFORMATION
Des erreurs de traduction ont été faites dans le précédent numéro

de « Anthroposophie dans le monde ». 
Les corrections seront apportées dans la prochaine parution de
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