
I
was lucky to be born in an art-loving family. My adoptive
grandfather, Roget Chastel, was a painter, my father an avid
collector; during childhood, I grew up surrounded by artwork
and I was able to watch my grandfather paint and ask him

whatever I wanted. When I was a little older, I was accepted to the
Ecole Nationale Supérieure des Beaux Arts in Paris, where I stu-
died art for four years in addition to studying philosophy with Gilles
Deleuze. My passion for art led me to visit some of the most impor-
tant public collections, but also some of the most remarkable pri-
vate collections in Europe, the United States and in Asia. In addi-
tion, I had to opportunity to meet, discuss and even live with many
renowned and unknown artists and designers. I was passionate
about drawing and painting, but also about the complex relations-
hip between art and science and spirituality, as part of a systemic,
holistic and comprehensive analysis. Here, I try to sum up every-
thing that I have learnt during my travels around the world of art,
my vision of art and its role in the future. 
During history, humanity has developed three major methods to
achieve understanding on different levels: science, art and spiritua-
lity. Science is based on mental rationality, while art is rather the
subjective expression of the soul and spirituality feeds on the mys-
tical inspiration of the mind. 

It might seem trivial and ironic to ask the
question “Can art save the world?” 
Our materialistic and technical society expects everything from
science and technology as it expects almost nothing from art,
which is widely seen as trivial entertainment. This applies even
more to spirituality as it is too often considered as an outdated
form of mysticism. 
In fact, this means a lack of comprehension of history and of the
genesis of ideas. As the great scientist Einstein says, even the
most scientific ideas are born out of intuition, which, at the origin,
can seem as mystical and artistically creative to a certain extent.
When art represents the cultural ambiance of an era, it synthesizes
the spirit of this culture. In 1910, Einstein, Kandinsky and Freud
were influencing one another and were already acquaintances,
even if the great public didn’t know them yet. Hence, the avant-
garde artists’ creativity acts as ferment for the evolution of civiliza-
tion. In an era when we have to find solutions to fundamental
questionings, art, science and spirituality can and should be used
to change our vision of the world, the narrative that we have crea-
ted about it and the solutions that we have invented to guarantee
the future! Art has evolved through the eras and its meaning has
much changed. How different do tribal art, classical art, modern art
and contemporary art seem! Every time, the vision of the world is
reformatted into a new paradigm and sometimes, certain facets
are utterly in opposition with the previous ones. 

What is art? 
How could we compare the incomparable? 
Is it possible to comprehend it in the framework of one his-
tory? 
How could art save the world and why should it do so? 
How can contemporary art help us see the world in a different
light? 

Contemporary art can only be understood if it is put in the context
of its historical evolution, which explains it and gives it meaning.
This is why I believe it is necessary to evoke some basic notions in
the first part of my presentation and finally, to highlight the way that
I envision the future of art. I would here like to take the opportunity
to apologize to art-lovers who will have to endure this short
contextual and summarizing detour. 

Prehistoric and tribal art
The first manifestations of prehistoric art date back to the end of
the Middle Paleolithic era, but only become more extensive at the
beginning of the Upper Paleolithic, between 30 000 BC and 1200
BC. Very different techniques and supports are used in this type of
art. It includes figurative animal representations, schematic anthro-
pomorphic representations and various signs. This type of art is
ritualistic and rigorous rites have to be followed which meant that
it did not evolve much over the millennia. It is the work of shamans,
medicine men, sorcerers, who became knowledgeable in science,
art and spirituality through diverse cultural forms. The Venus of
Willendorf and the Lascaux caves are internationally renowned
examples of this type of art. 

L’humanité aura, durant son histoire, développé trois grandes
manières d’appréhender la connaissance sur des registres
différents: la  science  l’art et la spiritualité. La  science  se construit
à partir de la rationalité mentale, tandis que l’art est plutôt 
l’expression subjective des émotions de l'âme, quant à la 
spiritualité elle se nourrit essentiellement d’inspiration mystique 
de l'esprit.

Il peut paraître futile et ironique de poser la
question : "l’art peut- il sauver le monde ?"
Notre société matérialiste et technicienne attend tout de 
la science et de la technologie et pas grande chose de l’art, 
considéré plutôt comme un divertissement futile. C'est sans doute
encore plus vrai de la spiritualité qui est souvent considérée
comme une forme de mysticisme désuet.
En fait, c’est mal connaître l’histoire et la genèse des idées.
Comme l’explique très bien un grand scientifique comme Einstein,
même les idées les plus scientifiques naissent d’intuitions qui, à leur 
origine, peuvent  apparaître  comme mystiques et sont, d'une  
certaine manière, artistiquement créatives. L’art en tant 
qu’ambiance culturelle d’une époque synthétise l’esprit d’une 
culture. L’art et les milieux artistiques sont les creusets où évolue
la culture. En 1910, Einstein, Kandinsky et Freud s'influencent et
se connaissent mutuellement déjà,  alors même qu'ils ne sont que
des illustres inconnus pour le grand public. Ainsi la créativité des
artistes d’avant garde sert à la civilisation de ferment pour son
évolution. A une époque ou nous sommes confrontés à des 
questions fondamentales, l’art comme la science et la  
spiritualité peuvent et doivent  être convoqués  à des  titres 
différents  pour  nous  aider  à renouveler  notre  regard  sur  le
monde, la narration que nous construisons sur ce monde et les
solutions que nous avons à inventer aujourd'hui pour garantir notre
futur !
L’art a évolué d’époque en époque et a pris des sens très 
différents. Que de différences entre l’art tribal, l’art classique, l’art
moderne et l’art contemporain. A chaque fois c’est toute la vision
du monde  qui est recomposée  dans un nouveau  paradigme,  
parfois dans certains aspects, opposé aux points de vue 
précédents.

Qu’est- ce que l’art ?
Comment comparer ce qui est incomparable ? 
Peut- t  on l’appréhender dans une seule histoire ?
Comment l’art peut- il participer à sauver le monde et pourquoi ?
En quoi l’art contemporain peut- il nous aider à regarder le
monde différemment ?

On ne peut comprendre l’art contemporain que si on le replace
dans le contexte d’une évolution historique qui l’explique et lui
donne pleinement son sens. C'est pourquoi il  me  semble néces-
saire  de rappeler quelques notions  courantes  dans  une première
partie de mon  exposé avant d'aborder finalement la manière dont
j'envisage le futur de l'art. Merci aux personnes familières avec
l'histoire de l'art de me pardonner ce court détour récapitulatif et
contextuel.

PROSPECTIVE � PROSPECTIVE

Can art
a manifesto and a statement for visionary, comprehensive, global art
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J
'ai eu la chance de naître dans une famille passionnée par
les arts plastiques. Mon grand-père par adoption, Roger
Chastel, était peintre, mon père un collectionneur assidu;
dans mon enfance j'ai grandi au milieu des œuvres d'arts et

je pouvais regarder mon grand père peindre et lui poser toutes  les
questions qui  me  passaient par  la tête. Quand  j'ai  été  plus  âgé
j'ai  été  reçu à l'école Nationale Supérieure des Beaux Arts de
Paris ou j'ai étudié pendant cinq ans en parallèle de mes études
en philosophie avec Gilles Deleuze. Mon intérêt pour l'art m'a
amené à visiter les plus importantes collections publiques mais
aussi certaines des collections privées les plus remarquables
essentiellement en Europe, en Amérique et en Asie. J'ai aussi eu
l'occasion de rencontrer, de discuter  et  même  de  vivre  avec  de
nombreux artistes et créateurs connus et inconnus. J'ai moi même
beaucoup dessiné et fait de la peinture mais aussi de la photogra-
phie et des films vidéo. Je me suis intéressé à l'art et sa relation au
temps et à l'espace mais aussi aux relations  complexes  que  l'art
entretient  avec  la  science  et  la  spiritualité  dans  le  cadre  d'une
analyse systémique, holistique et  intégrale. J'ai  tenté à travers ce
document de faire une synthèse de ce que j'ai appris dans mon
voyage dans le monde de l'art et comment je vois l'art et son rôle
dans le futur.

Michel Saloff- CoSte

save the world
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Une des premières peintures
de la série planète en 2009.

Elle a sert comme pictogramme
du projet sur Faceboock



Lazare Station is a true testament of modernity, where no nostal-
gia is to be found. Starting with 1911, there is greater freedom in
colors and shapes in Vassily Kandinsky’s works, who paints his
first abstract paintings during these years. 

Contemporary and postmodern art
At the same time as new information technology is developed, a
new post-industrialist culture evolves from the use of computers
and the internet, marking and portraying postmodern art and, in
more general terms, contemporary art. 
“Contemporary art” generally and comprehensively means the
body of artwork created since 1945, whatever the style and the
aesthetics. In this periodical classification, contemporary art fol-
lows modern art (1850-?1945). However, the notion of “contem-
porary art” should not be comprehended solely in a chronological
manner because many of the contemporary works of art are not
part of contemporary art and do not claim to be contemporary art.
New criteria define contemporary art. The first one is transgressing
the past. Thus, contemporary art wants to assert its indepen-
dence from “classical” art, “beaux-art” and all its categories (pain-
ting, sculpture, etc.), and also “modern” art. Contemporary art
holds specific and necessary preconceptions. While modern art
invents new languages, contemporary art plays with languages by
inventing metalanguages. While modern art takes the invention of
new ways of seeing the world in epistemological paradigms very
seriously, contemporary art, on the contrary, ironically breaks all
epistemological paradigms to create ontological postures that
push the artists to get involved with all his being in art. 

sur le naturel  et  l'harmonie.  De  ce  fait,  de
nombreuses œuvres  du XVIIème siècle ont été
écartées  par les partisans  du classicisme  car
elles ne répondaient  pas aux normes dites
"classiques".                                                                                             

L'art moderne
La notion de modernité envahit l'art et les institu-
tions au XXème siècle, mais elle émerge vers 1850
pour désigner les grands  changements surve-
nus au XIXème siècle,  provenant  des  révolu-
tions techniques et industrielles. La «moder-
nité» est un mode de pensée, de vie et de
création qui se veut résolument nouveau,
fondé sur le changement et en réaction aux
temps qui l'ont précédés.(2) Dans un
contexte  d'une liberté  grandissante,  l’art

moderne  se  développe  en  parallèle  de l’industrie et du
commerce. Il est  réalisé par des "artistes" au sens "moderne"
du terme. La beauté  n'est  plus  désormais l'apanage de
l'Antique.  L'art, en volant de ses propres ailes, commence par
remettre en cause les thématiques classiques sacrées qui l'oc-
cupait jusqu'alors. Il s'intéresse au profane. La culture de
masse et le divertissement populaire écrasent et signent la fin
de l'exaltation de la morale officielle. On trouve de nouveaux
sujets à traiter empreints d'une modernité toute nouvelle,
notamment  ceux  issus  de la Révolution industrielle. Ainsi “la
gare Saint- Lazare” de Monet, où l'on ne trouve guère de
regard nostalgique; c'est là la modernité véritable.On observe
une plus grande liberté dans les couleurs et les formes, dès
1911, chez Vassily Kandinsky qui peint une des toutes pre-
mières toiles abstraites.

L'art contemporain et post-moderne
Parallèlement au développement des nouvelles technologies
de l'information, des ordinateurs et d'internet se développe une
nouvelle culture dite post- industrielle, qui marque et caractérise l'art
post-moderne et d'une manière plus générale l'art contemporain.
L'expression « art contemporain » désigne de façon générale et
globale l'ensemble des œuvres produites depuis 1945 à nos jours,
et ce, quel qu'en soit le style et la pratique esthétique. Dans cette
classification périodique, l'art contemporain succède à l'art
moderne (1850- 1945). Cependant la désignation « art contempo-
rain » ne doit donc pas uniquement être prise au sens chronolo-
gique, car toutes les productions contemporaines n'appartiennent
pas à  l'art contemporain, ni ne se revendiquent de l'art contem-
porain.

CAN ART SAVE ThE WORLD ?

Traditional and classical art
During the Neolithic era, agriculture and livestock farming were
developed, followed by writing and some kinds of traditional and
classical art. This type of “classical” art is the work of artisans,
through a traditional branch, let their personal imagination run free.
Hence, Greeks did not use to make the difference between arti-
sans and artists. In Greek, the word art is “tekhné” meaning tech-
nique. Art is gradually breaks away from spirituality and science,
which become mutually autonomous. Science, art and spirituality
are frequently framed in a local and temporal, relatively traditional,
religious context. Venus de Milo and the Lady and the Unicorn are
worthy examples of this traditional and classical art form(1).
Classical works of art are often based on the imitation and reinven-
tion of the works of art of the Antiquity. They follow reason and are
in search of the equilibrium between the natural and harmony.
Therefore, many 17th century works of art were dismissed by the
proponents of classicism as they didn’t meet “classical” standards. 

Modern art
Modernity invades the 20th century art and institutions, but it
emerged around 1850, describing the major changes that occur-
red in the 19th century due to the technical and industrial revolu-
tions. “Modernity” is a way of thinking, living and creating that was
entirely innovative, based on the changes and the consequences
of the previous years(2). In the context of increasing freedoms,
modern art evolved in parallel to industry and trade. It is the work
of “artists” in the “modern” sense of the term. Beauty is no longer
the prerogative of Antiquity. 
Soaring on its own, art questions classical sacred themes that
were its main focus beforehand. The secular becomes a point of
interest. Mass culture and popular entertainment crash and mark
the end of the exaltation of the official moral conduct. New sub-
jects, full of a new modernity, are addressed in art, especially those
that are the result of the industrial revolution. Monet’s The Saint-

L’art préhistorique et tribal
Les premières manifestations de l’art préhistorique datent de
la fin du paléolithique moyen mais ne prennent une  réelle
ampleur  qu’au début du paléolithique supérieur entre moins
30000 et moins 1200 avant Jésus Christ.
Cet art est très diversifié dans ses techniques et ses 
supports. Il inclût des représentations figuratives animales,
des représentations anthropomorphes souvent schéma-
tiques ainsi que de nombreux signes. Cet art s’effectue à
travers des rituels qui doivent être respectés à la  lettre et qui
évoluent  peu  sur  plusieurs millénaires. Il est pratiqué par
des chamanes, des “hommes médecines”, des sorciers qui
sous des formes culturelles diversifiées développent des
connaissances ou se confondent des aspects scientifiques,
artistiques et spirituels. La Vénus de Willendorf ou les grottes
de Lascaux sont des exemples mondialement connus de ce
type d’art.

L'art traditionnel et classique
Au néolithique l’agriculture et l’élevage se développent et, avec
eux, l’écriture et les différents formes d’art traditionnels et 
classiques. Cet art dit "classique" est réalisé plutôt par des artisans
qui, à travers une facture qui reste traditionnelle, laissent  parfois
un peu cours à une expression personnelle. Les Grecs ne faisaient
ainsi aucune différence entre l'artisan et l'artiste. En effet, en grec, 
le  mot « art » se disait  “tekhné”, la  technique. 
L’art se  distingue  de plus en plus de la spiritualité et de la
science qui s’autonomisent mutuellement. Science, art et spiritua-
lité restent  cependant  le  plus  souvent  encadrés  dans  un  contexte
religieux local et temporel relativement traditionnel. La Vénus de
Milo, la Dame à la Licorne sont des bons exemples de cet art tra-
ditionnel et classique(1). Les œuvres  classiques  reposent souvent
sur une volonté d'imitation et de réinvention des œuvres antiques.
Elles respectent la raison et sont en quête d'un équilibre  reposant
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Figure 3: Venus de Milo    Figure 4: The Lady and the Unicorn 
Figure 3 : La Venus de Milo - Figure 4 :  La Dame à la Licorne
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1- Le terme  classicus désigne en latin la classe la plus fortunée de la société. Par glissements  suc-
cessifs, le terme a désigné la dernière classe des auteurs, c'est- à- dire les écrivains de 
référence, ceux qu'on étudie dans les classes. C'est à partir de ce sens que le mot a été utilisé 
pour désigner  d'une part, les auteurs de l'Antiquité  dignes d'être imités et d'autre part, les auteurs  
français du XVII ème siècle qui ont développé un art de mesure et de raison en défendant le respect
et l'imitation des Anciens. Il répond également à des critères formels.
2 - Dans “Le Peintre de la vie moderne”, Baudelaire trouve la beauté dans la rue et il la voit changeante,
mobile. Chez Walt Whitman, on s'attache à observer l'impressionnant quotidien en perpétuel 
mouvement, Vassily Kandinsky initiateur de l’art abstrait, tournant le dos à la figuration et à la 
représentation du monde, est déroutant dans sa modernité! Il s’élève contre le plaisir de 
l’apparence, soucieux de  restituer à la création artistique sa mission fondamentale qui lui paraît
être de dévoiler l’ordre des choses. La notion d'«avant- garde» est revendiquée par les artistes dans
leur priorité à la recherche et à l'innovation.

1-The term “classicus” in Latin means the wealthiest social class. Through successive stages, the
term lately designated a class of writers – meaning reference writers that are studied in school cur-
ricula. This meaning of the word led to its use in relation to the authors of the Antiquity that were
worthy to be imitated on the one hand and on the other, French authors of the 17th century who
developed the art of measure and reason by defending the imitation of the Antiquity. It also meets
formal criteria. 

1-In “Le Peintre de la vie moderne”, Baudelaire finds beauty in the streets and discovers its trans-
formations and mobility. Walt Whitman observes the ever-changing movement of everyday life.
Vassily Kandinsky, creator of abstract art, turns his back on figuration and representation of the
world and thus his modernity becomes confusing! He protests against the beauty of appearances,
being anxious to return its fundamental mission to artistic creation: unveiling the order of things.
Artists whose priority is research and innovation state their claim on the concept of “avant-garde”.



In contemporary art, the game of paradigms’ temporal and local
finitude makes the theme of death and the “vanities of life” ubiqui-
tous. Jean Michel Basquiat and Damien Steven Hirst’s works of art 

are perfect examples of this sensitivity in popular cultural terms of
the nihilistic movements such as the “punk” current or, in a more
cognizant way, the “critical postmodern relativism of dominant nar-
rations”. 

Postmodernism is a movement, pioneered by the art critic Charles
Jencks, which commits to an ironic break with the modernist anti-
historical conventions in architecture and urban planning, espe-
cially by claiming the power to bring closure to history and ignore
geography (5). Postmodernism is a major trend in architectural
creation and artistic creation at the end of the 20th century. It
brought about a critical distance to the hegemonic modernist dis-
course. In the USA, postmodernism is considered in merely stylis-
tic terms, but it represents the reawakening of eclecticism in archi-
tecture. Yet, in Europe, this critical discourse is also about social,
political and geographic de-contextualization from modern urban
planning by considering Christopher Alexander or François
Spoerry’s propositions. 

Contemporary art, the reflection of a decadent
culture or the ferment of a positive transfor-
mation ? 
Traditionally, art is supposed to go from an archaic stage to a clas-
sical stage and then go into decline. Greek and Roman art are
often given as an example of this evolution curb. It is worth noting
the cycles that styles went through in history. In the beginning,
Egyptian art was faithful to a specific style that lasted for several
centuries. Greek art was more restless and its styles found it diffi-
cult to last through history. 
The High Middle Ages were a time when styles are static for a long
time. Soon afterwards, aesthetics changed with each reign and
then, it would evolve rapidly, changing with generations, every

limites de la perception  humaine. Le  postmodernisme s'interroge
plutôt sur le statut du monde fictionnel créé par l'œuvre d'art et
son rapport au monde réel.4

Le jeu avec la finitude temporelle et local des paradigmes rend
souvent omniprésent, dans l'art contemporain,  la thématique  de
la mort et des "vanités de la vie". Les œuvres de Jean Michel
Basquiat et de Damien Steven Hirst sont de bons exemples de
cette sensibilité  mais aussi en terme  culturel  populaire  les
mouvements nihilismes comme les "punks" ou de manière plus
savante ce que l'on peu d'écrire comme "le relativisme critique
post-moderne des narrations dominantes".

Le postmodernisme désigne un mouvement, théorisé par le critique
d'art Charles Jencks, qui engage une rupture ironique avec les
conventions antihistoriques du modernisme en architecture et en
urbanisme, tout particulièrement avec les prétentions à conclure
l'histoire et à ignorer la géographie (5). Le postmodernisme est un
courant majeur de la création architecturale et plus généralement
artistique de la fin du XXème siècle. Il a introduit une distance 
critique par rapport au discours moderniste devenu hégémonique.
Considéré aux USA comme un terme purement stylistique, 
le postmodernisme est la réintroduction de l'éclectisme en
architecture. Mais en Europe, ce discours critique porte aussi  
sur la décontextualisation sociale, politique et géographique de
l'urbanisme moderne admettant des contre- propositions comme
celles de Christopher Alexander ou de François Spoerry. 

L'art contemporain reflet d'une culture déca-
dente ou ferment de transformation positive?
De manière  traditionnelle,  l'art est supposé  passer  d'un stade
archaïque  à un stade  classique puis tomber en décadence. L'art
grec et romain sont présentés en exemple de cette courbe de
développement.
Il est intéressant de regarder tout au long de l'histoire le cycle de
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De nouveaux critères permettent de définir ce qu'est l'art contem-
porain. Un des premiers est la transgression vis- à- vis du passé;
ainsi l'art contemporain voudrait affirmer son indépendance non
seulement par rapport aux arts dits « classiques », aux « beaux-arts »
et à ses catégories (peinture, sculpture, etc.), mais aussi face 
à « l'art moderne ». L'art contemporain possède donc en lui-même 
de nécessaires partis- pris. Il s’inscrit à la suite de l’art moderne 
et voudrait mettre, en quelque sorte, fin à celui- ci à partir d'une 
critique "post- moderne". L'art moderne invente des langages
alors  que  l'art  contemporain  joue  plutôt  avec  les  langages  en
inventant des métalangages. Alors que l'art moderne prend très au
sérieux l'invention de nouvelles manières de voir le monde en
terme de paradigmes  épistémologiques, l'art contemporain, au
contraire, brise ironiquement tous les paradigmes épistémolo-
giques les uns contre les autre pour dégager des posture ontolo-
giques ou l'artiste s'engage avec la totalité de son être.

Dans  l’art moderne  l’artiste est distinct de son œuvre il est auteur
«ex machina». Dans l’art contemporain, au contraire, l’artiste fait
souvent partie de l’œuvre et dans certain cas il est lui-même  l’œu-
vre  comme  le  suggère  Andy  Warhol avec “ Eva  et Adèle ”  par
exemple. En philosophie, l'ontologie est l'étude de l'être en tant
qu'être, c'est- à- dire l'étude des propriétés générales de ce qui
existe.(3) L'objectif premier d'une ontologie est de modéliser un
ensemble de connaissances dans un domaine donné, qui peut
être réel,  virtuel  ou  imaginaire. Le critique Brian McHale compare
la différence existant entre le modernisme et le postmodernisme à
celle qui sépare l'épistémologie (théorie de la connaissance) et
l'ontologie (théorie de l'être). Ainsi, le modernisme cherche à
construire une image fidèle du monde réel, en dépassant les

In modern art, the artist is separate from his work, he is
the author ex machina. On the contrary, in contempo-
rary art, the artist is often part of the work of art and in
some cases, he is the work of art, as Andy Warhol sug-
gests  with Eva and Adele. In philosophy, ontology is
the study of the human being as an entity, meaning the
study of the general characteristics of what already
exists (3). The main objective of ontology is to shape the
body of knowledge in a specific field, might it be real,
virtual or imaginary. The critic Brian McHale compares
the difference between modernism and postmoder-
nism to the difference between epistemology (theory of
knowledge) and ontology (theory of being). Hence,
modernism constructs an accurate picture of the real
world beyond the limits of human perception.
Postmodernism questions the status of a fictional
world, created through the work of art and its relations-
hip with the real world (4). 

.../...
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Chronologie des mouvements et artistes 
de l'art moderne

Avant 1914
Art nouveau : Gustav Klimt, Alfons Mucha
Fauvisme : André Derain, Henri Matisse, Maurice de Vlaminck
Cubisme : Georges Braque, Juan Gris, Fernand Léger, Pablo Picasso
Futurisme : Giacomo Balla, Umberto Boccioni, Carlo Carrà
Expressionnisme  : James Ensor, Oskar Kokoschka, Edvard Munch, Emil Nolde
Abstraction : Vassily Kandinsky, Kasimir Malevitch
De Stijl : Piet Mondrian : (début en 1917)

L'entre- deux- guerres
Bauhaus : Vassily Kandinsky, Paul Klee
Constructivisme  : Naum Gabo, László Moholy- Nagy
Dada : Jean Arp, Marcel Duchamp, Max Ernst, Francis Picabia, Kurt Schwitters
Expressionnisme  : Georges Gimel
Surréalisme : Salvador Dalí, Max Ernst, René Magritte, André Masson, Joan Miró
Nouvelle Objectivité : Max Beckmann, Otto Dix, George Grosz
Figuratifs : Bernard Buffet, Jean Carzou, Yves Brayer, Maurice Boitel, Pierre-
 Henry, Daniel du Janerand.
Non figuration Jean Bazaine, Maurice Estève, Jean Le Moal, Alfred Manessier.
Art brut : Jean Dubuffet, Gaston Chaissac

L'après- guerre
Nouvelle  figuration  (figuration  européenne) : Francis  Bacon,  Alberto
Giacometti,  René  Iché,  Marino Marini, Henry Moore
École de Londres : Lucian Freud, Francis Bacon, Frank Auerbach, Kossof,
Andrews
L'expressionnisme  abstrait ou l'Action Painting : Mark Rothko, Willem de
Kooning, Jackson Pollock
Expressionnisme  abstrait américain : Willem de Kooning, Jackson Pollock
Abstraction  lyrique  : Jean  Bazaine,  Roger  Bissière,  Nicolas  de  Staël, Jean
Dubuffet, Joseph  Lacasse, Maurice Estève, Jean Le Moal, Alfred Manessier
Matiérisme : Jean Dubuffet, Jean Fautrier
Happening- Fluxus : Allan Kaprow, George Maciunas, Joseph Beuys, Wolf Vostell
Art video : Nam June Paik, Wolf Vostell, Bill Viola
Pop Art : Andy Warhol, Tom Wesselmann, Jasper Johns

3 - Par  analogie, le terme  est repris  en informatique et en science  de l'information,  où une  onto-
logie  est l'ensemble structuré  des termes et concepts représentant  le sens d'un champ  d'infor-
mations, que ce soit par les métadonnées d'un  espace  de  noms, ou  les  éléments  d'un  domaine
de  connaissances. L'ontologie constitue en  soi  un  modèle  de données représentatif d'un ensem-
ble de concepts dans un domaine, ainsi que des relations entre ces concepts. Les ontologies sont
employées dans l'intelligence artificielle, le Web sémantique, le génie logiciel, et l'architecture de l'in-
formation  comme une forme de représentation  de la connaissance  au sujet d'un monde ou d'une
certaine partie de ce monde.
4 - L'exemple par excellence en est la vertigineuse nouvelle Tlön, Uqbar, Orbis Tertius (publiée  dans
le recueil  Fictions) de Jorge Luis Borges dans laquelle le monde réel est peu à peu colonisé par le
monde fictionnel de Tlön.

3 - By analogy, the term is used in the IT field where ontology is a structured set of concepts and
terms that represent meaning in a field of information, either by the metadata of a domain or the ele-
ments of a knowledge domain. Ontology itself is a data model representing a set of concepts within
a domain and the relationships between those concepts. Ontologies are used in artificial intelligence,
the Semantic Web, systems engineering and information architecture as a form of knowledge repre-
sentation about the world or some part of it.
4 - The archetypal example is the breathtaking short story Tlön, Uqbar, Orbis Tertius (published in
the Fiction Collection) by Jorge Luis Borges, in which the real world is colonized little by little by the
fictional world of Tlön. 

Figure 6: Andy Warhol    
Figure 7: Eva and Adele
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5 Dans Le Langage de l'architecture  post- moderne, paru à Londres en 1977, qui est le livre-mani-
feste de ce mouvement, Charles Jencks réinscrit l'architecture dans le fil d'une histoire générale des
mouvements artistiques et incite à un retour aux compositions et aux motifs empruntés au passé et
à l'éclectisme.

5 5.In the Language of Post-Modern Architecture, published in London in 1977, considered the
manifesto of this movement, Charles Jencks includes architecture in the general history of artistic
movements, calling for the return to compositions and motives borrowed from the past and eclec-
ticism. 

.../...
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vie des styles. Tout au début des temps historiques, l'art égyptien
voit une fidélité à un style donné s'étendre sur plusieurs milliers
d'années. L'art grec ,déjà, est un peu plus turbulent et on voit les
styles traverser difficilement les siècles. Le Haut Moyen- Âge est la
dernière époque où l'on voit les styles rester stables sur une assez
longue période ; bientôt l'esthétique changera avec chaque règne,
puis évoluera encore plus rapidement en changeant avec les
générations, tous les trente ans! Enfin, avec la modernité, la mode
s'empare des décennies, des années, des semestres et finale-
ment explose  dans  la  confusion  actuelle  où  tous  les  styles  se
chevauchent et deviennent contemporains dans ce que l'on a
appelé le "post-modernisme".
Il semblerait en effet, malheureusement ou heureusement, que
nous ne pouvons plus revenir en arrière  : inutile  de rêver à la sim-
plicité  classique  des grandes civilisations de l'histoire  où les gens
naissaient, grandissaient et mouraient dans une réalité, des
valeurs, une esthétique stables et partagées par tous.
Le passage à une nouvelle étape dans l'activité dominante a
constitué à chaque fois une rupture fondamentale dans la vision
qu'avait l'homme du monde.

Dès les années 70, je me suis attaché à modéliser cette évolution
a travers une approche structuraliste inspirée du travail de Levis
Strauss en ethnographie et anthropologie (9). 

thirty years. Finally, in the modern era, fashion takes over decades,
years, semesters and eventually sets off the current clamor in
which styles overlap and become contem
porary, meaning “postmodern”. 
Fortunately, or rather unfortunately, it would seem that we cannot
go back anymore. It is useless to dream about the classical simpli-
city of the great historical civilizations where men were born, grew
up and died, all in a shared and stable reality, in lasting values and
ubiquitous aesthetics. Each time, the transition to a new stage of
the dominant activity was man’s poignant break in his vision of the
world.

Since the ‘70s, I tried to model this evolution through a structural
approach based on the work of Levi-Strauss in ethnography and
anthropology (9). I highlighted the way culture and social values
have been changed each time. The transition hunting-picking-agri-
culture-livestock farming was diluted by thousands of years; the
transition agriculture-livestock farming-industry-trade only took a
couple of centuries. Currently, we are going through the transition
industry-trade-creation-communication; this transition is rapid and
will only take a few decades. 
The evolution happens through stockpiling and integration rather
than exclusion. Each step is added, stacked up on preceding
stages by crushing them in a certain manner, but being unable to

CAN ART SAVE ThE WORLD ?
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Figure 8  Jean Michel Basquiat - Figure 9 Damien Steven Hirst
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L'esthétique postmoderniste

Recyclage de formes préexistantes : 
citation, pastiche, parodie
Si le modernisme se caractérise par la recherche de l'originalité  
et la volonté de création de formes nouvelles, inédites, insolites, 
le postmodernisme admet qu'il réutilise des formes préexistantes, 
y compris les  plus  familières.(6) L'innovation moderne se fonde  tou-
jours  sur  l'oubli ou l'ignorance des  traditions propres  à  chaque  art,
lesquelles sont considérées comme un frein à une véritable  création.
Ce qui caractérise au contraire l'artiste  postmoderne, et son  origina-
lité, c'est qu'il a su acquérir une maîtrise assez parfaite de l'histoire et
des techniques les plus académiques de son art.(7)

Syncrétisme esthétique : 
collage, mixage et mélange
L'œuvre postmoderne se présente souvent comme un collage
d'éléments hétéroclites sans souci d'harmonie. On prendra pour
exemple  le roman  « At swim- two- birds »  de l'Irlandais Flann O'Brien
qui met bout à bout des textes de genres aussi divers que le western
et l'épopée médiévale, en passant par le conte de fées et le
vaudeville. L'artiste postmoderne recherche le contraste entre les
différents  éléments  et l'effet de distanciation qui en résulte.

Culture populaire et culture élitaire
Si le postmodernisme  efface le temps et l'espace pour rendre toute
la culture immédiatement  présente, il efface aussi  la hiérarchie  entre
culture élitaire et culture populaire.8 Un exemple particulièrement
frappant de cet effacement est la convergence entre l'art contempo-
rain et la publicité. Ainsi de l'Américain Andy Warhol, chef de file du
pop art, qui fut publicitaire avant de devenir artiste et dont l'œuvre
repose sur l'imaginaire populaire (marques, stars, clichés, etc.). À l'in-
verse, on voit de nombreuses publicités détourner des œuvres de
l'histoire de la peinture.

L'ironie postmoderne
L'ironie  est considérée comme la caractéristique essentielle du 
postmodernisme. Plus généralement, on peut considérer que 
là où le modernisme place l'auteur et la création au centre de son
esthétique, le postmodernisme fait  jouer ce rôle à l'interprétation et
au public. Le simple fait d'apporter un regard nouveau sur  
un  texte ou une  œuvre picturale amène à en faire une œuvre  
nouvelle. Le plasticien Jeff Koons s'est ainsi rendu célèbre en 
transformant des objets kitsch en œuvres d'art. Ce qu'il y a de 
commun aux artistes postmodernes, c'est la faculté de reprendre et
de faire revivre les codes traditionnels  les plus sérieux, en évitant de
se prendre au sérieux, sans toutefois les déconsidérer en tombant
dans des formes de dérision.

Exemples d'œuvres et artistes postmodernes
( liste succincte d'œuvres caractéristiques  du postmodernisme, sans 
prétendre à l'exhaustivité. )
Architecture : Manolo Nunez, Mario Botta, James Wines, 
Ricardo Bofill.
Mode : Vivienne Westwood, Christian Lacroix, Thierry Mugler
Musique Populaire : Klaus Nomi, The Residents
Arts visuels : Samuel Bak, Claude Verlinde, Jeff Koons.
Littérature : Jorge Luis Borges, Michael Cunningham, 
Vladimir Nabokov, Michel Butor, J.M.G. Le Clézio, Philippe Sollers
Philosophie : Jean Baudrillard, Gilles Deleuze

6 Là  où  Le  Corbusier veut renouveler  complètement  non seulement  le style des bâtiments  mais
la conception  même de l'habitat, un architecte tel que Ricardo Bofill utilise des principes de com-
position et des éléments décoratifs empruntés à l'art classique ou antique (colonnes, frontons, etc.)

7 Les références à l'art du passé peuvent prendre des formes très diverses, depuis l'utilisation  
de détails stylistiques jusqu'à l'application rigoureuse de règles formelles anciennes, telles que la
composition, la symétrie, l'ordonnancement, etc.

8 On peut citer par exemple l'adoption et le détournement  de genres populaires par des écrivains : roman
policier dans Cosmos de Witold Gombrowicz, roman d'espionnage dans Lac de Jean Echenoz, etc.

6 Where Le Corbusier desires to completely change the style and the conception of habitat of a
building, Ricardo Bofill uses the principles of composition and decorative elements borrowed from
classical art and Antiquity (columns, pediments, etc.)

7 References to historic art can be very diverse : from the use of stylistic detail to the rigorous
use of ancient formal rules such as composition, symmetry, layout, etc.

8 For example, these include the authors’  adoption or appropriation of popular genres:
the detective novel in Witold Gombrowicz’s Cosmos, spy fiction in Jean Echenoz’s The
Lake, etc.

Postmodernist aesthetics 

Recycling preexisting forms: quotation, 
pastiche, parody
While modernism is characterized by the quest for originality and
the will to create new, innovative, unusual forms, postmodernism
admits using preexisting forms, even the most current ones (6).
Modern innovation is always based on the neglect or ignorance
of the traditions that are specific to each type of art, considered
as a hindrance to real creation. On the contrary, the postmodern
artist and his originality are grounded in his ability to perfectly
master the history and the most academic techniques of his own
art.(7)

Aesthetic syncretism: collage, mixing and blen-
ding 
Postmodern works of are often collages of heteroclite elements,
with no concern for harmony For example, the Irish author Flann
O’Brien’s novel, At swim-two-birds, compiles texts that are from
different genres such as western and the medieval epic, the fairy
tale and the vaudeville. The postmodern artist seeks the contrast
between diverging elements and the distance that results from it. 

Popular culture and elite culture
Postmodernism blurs time and space to create a ubiquitous cul-
ture, but it also blurs the hierarchy between elite culture and
popular culture (8). A striking example is this convergence bet-
ween contemporary art and advertising. Hence, Andy Warhol,
the leader of the Pop Art culture, was in advertising before beco-
ming an artist and his works are based on popular imagination
(brands, stars, clichés, etc.) On the contrary, many advertise-
ments subvert paintings that are part of the history of art.

Postmodern irony
Irony is considered an essential characteristic of postmoder-
nism. Generally, while modernism places the author and the
creation at the core of aesthetics, postmodernism gives this role
to interpretation and the public. The simple fact that there is a
new view on a text or a painting makes it become an entirely new
piece of art.  Jeff Koons thus became famous by transforming
kitsch objects in works of art. What postmodern artists have in
common is their ability to take and revive the most serious tradi-
tional codes, by avoiding taking them seriously and without dis-
crediting them by making fun of them. 

Examples of postmodern artists and works of art
(Short list of postmodernist works of art, without it being exhaus-
tive)
Architecture : Manolo Nunez, Mario Botta, James Wines, 
Ricardo Bofill
Fashion : Vivienne Westwood, Christian Lacroix, Thierry Mugler
Popular music: Klaus Nomi, The Residents
Visual arts : Samuel Bak, Claude Verline, Jeff Koons
Literature : Jorge Luis Borges, Michael Cunningham, 
Vladimir Nabokov, Michel Butor, J. M. G. Le Clézio, Philippe
Sollers
Philosophy : Jean Baudrillard, Gilles Deleuze

9 - The Systemic Management of Complexity, Aditech Publishing, Ministry of Research, 1987. Ulterior
editions: The Management of the Third Millennium, Michel Saloff Coste, Guy Trédaniel Publishing, 2005.

9 - Le management  systémique  de la complexité,  Edition  Aditech,  Ministère  de la Recherche,  1987
pour  les éditions ultérieur "Le management  du troisième millénaire", Michel Saloff Coste , Edition Guy
Trédaniel, 2005



Toward a more comprehensive art 
Opening up to other cultures
Art is becoming increasingly comprehensive by articulating and
integrating diverse cultures, eras and geographical spaces. We are
witnessing the popularization of “polysemism” as an “art de vivre”
through urban planning, architecture, fashion, advertising, food
industry, music. This is a “cosmocentric” vision rather than a purely
Western or ethnocentric vision. The relationship between diverse
singularities and senses of otherness is not solely ironic, but also
in harmony and benevolent. New values such as “unity in diversity”
are becoming apparent through such practices as non-violent
communication and the respect of the diversity of life within the
habitat, as well as that of the diversity of cultures in the noosphere.
Art increasingly portrays this new alliance in movies such as 
«Avatar» or «Of Gods and Men».

Making art out of one’s life 
Creation is no longer the privilege of artists. All of us can hear the
calling of creativity in our lives. A new social pressure that pushes
us to express ourselves creatively, singularly and authentically is
emerging. We are witnessing growing demands to live out the full-
ness of our beings in order to creatively bring our best – our genius
– to the table.  In this social context, all of us can become “crea-
tors”, not merely “artists”. Art is no longer a reserved practice; it is
a commitment to make each second of our life a free creation, fol-
lowing the instigations of such philosophers as Sri Aurobindo or
Krisnamurti (13). 
Luc Ferry deserves credit for showing in his book Qu’es-ce qu’une
vie réussie?(14) how the Eastern, Greek, Judeo-Christian and
modern philosophical thoughts converged, according to him,
toward a re-enchantment of the world through what he calls
“secular spirituality” and a “broadened conscience”. He remarka-
bly shows as well that “the uniqueness” of each and every one of
us, “the intensity of the moment” and “the love for the other

Un art de plus en plus holistique : une clef pour
vivre et comprendre le présent
L’art se conjugue de plus en plus avec les ressources de la science,
de la philosophie et même de la spiritualité afin de donner pleinement
du sens à nos vies de manière créative, holistique et visionnaire. L'art
pose des questions dans tous les domaines de la connaissance dans
le cadre d'une approche pluridisciplinaire et transdisciplinaire. Les
œuvres d'art proposent des réflexions mais aussi des expériences
polysensorielles qui nous amènent à vivre des expériences subjec-
tives, à réfléchir à notre relation aux objets, à mieux comprendre
notre culture et celle des autres d'un point de vue intérieur ou exté-
rieur. De bons exemples sont, de manières très différentes, 
JR (11) ou Alex Grey (12).

Vers un art plus intégral 
Une ouverture aux autres cultures
L’art devient de plus en plus intégral en articulant et intégrant  des cul-
tures, des époques, des espaces géographiques diversifiés. Nous
assistons à  la popularisation du « polysémisme » comme  un « art de
vivre » à travers l’urbanisme,  l’architecture, la mode, la  publicité, l'ali-
mentation, la musique. Il s'agit de rendre compte d'une  vision "cos-
mocentrique" et non plus ethnocentrique ou purement occidentale.
La relation avec la diversité des singularités et des altérités n'est pas
uniquement ironique, elle est aussi harmonique et bienveillante. De
nouvelles valeurs comme "l'unité dans le respect de la diversité" s'af-
firment à travers des pratiques comme la communication non vio-
lente et le respect de la diversité du vivant dans la biosphère, mais
aussi la diversité des cultures dans la noosphère. 
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Je montre comment la culture et les valeurs sociales ont été à
chaque fois totalement transformées. La transition
Chasse/Cueillette/Agriculture/Élevage est diluée à travers des mil-
liers d'années; la transition Agriculture/ Élevage/Industrie/ -
Commerce s'est faite en quelques siècles. Nous sommes
aujourd'hui en pleine transition Industrie/Commerce/
Création/Communication; cette transition est très rapide et est en
train de s'effectuer en quelques décennies.

L'évolution s'effectue par empilement et intégration plutôt que par
exclusion. Chaque étape est venue s'ajouter, se superposer, aux
étapes  précédentes  en  les  oblitérant  dans une  certaine mesure
sans pouvoir cependant en supprimer toutes les traces. L'industrie
a industrialisé l'agriculture, l'âge de la création rend créative 
l'industrie. Si on prend l'exemple de l'Angleterre, mythologie,
monarchie et démocratie se sont empilées successivement les
unes sur les autres, mais des traces importantes subsistent de
chaque étape. Avec l'âge de la Création et de la Communication
et leur capacité démultipliée de compréhension, c'est l'ensemble
du déroulement de l'évolution qui remonte à la surface consciente.
Toutes les cultures, toutes les civilisations resurgissent, retrouvent
leur vie et leur sens dans une vision du déroulement global et inté-
gral de l'évolution humaine à travers Internet.

Bryan Hall et Don Edward Beck ont modélisé cette évolution 
en terme de transformation des valeurs et des systèmes de 
représentation du monde. Le philosophe américain Ken Wilber a
essayé  de  représenter cette évolution globale sur quatre axes :
intérieur, extérieur, individuel, collectif. Paul Ray (10) distingue trois
groupes typologiques sociologiquement distincts : les «tradition-
nels», les «modernes» et  les « créatifs culturels ». 
Les «traditionnels», comme leur nom l’indique, sont ancrés dans
des traditions issues du passé. 
Les «modernes» personnifient l’attachement aux valeurs liées à la
modernité : recherche de la nouveauté, réussite économique et
sociale, consommation de masse. 
Les «créatifs culturels» seraient une population émergente en forte
croissance caractérisée par leur désir de créer une nouvelle culture
et s’enracinant dans tous les mouvements de la contre- culture
«activiste» postmoderne. Ils sont sensibles aux enjeux écologiques
et planétaires, au droit et à l’émancipation des minorités, à l’explora-
tion et au développement de la conscience et sont intéressés par les
cultures dans leur diversité et leur singularité et l'amélioration des
conditions de vie humaine .

Les ferments artistiques 
de la métamorphose en cours

En quoi l'art contemporain est il précurseur des transforma-
tions à venir?
Que pouvons nous observer dans les pratiques artistiques
des créatifs culturels?
Allons nous vers une approche de plus en plus systémique,
holistique et "intégrale" de l'art?

completely delete them. Industry had industrialized agriculture, the
age of creation is making industry creative. If we consider the
example of Great Britain, mythology, monarchy and democracy
have stacked up one on the other, but each one left behind signi-
ficant traces. In the Age of Creation and Communication, the entire
progress of evolution comes back to its conscious life through its
multiplied ability to understand. All cultures, all civilizations resur-
face, come back to life and sensitivity in the global and compre-
hensive evolution of humanity through the use of internet. 

Bryan Hall and Don Edward Beck modeled this evolution in terms
of the transformation of values and systems of representing the
world. The American philosopher Ken Wilber tried to represent this
global evolution on four axes: interior, exterior, individual and col-
lective. Paul Ray (10) differentiates three sociologically typological
groups: the “traditional”, the “modern” and the “culturally creative”.
As their name suggests, the “traditional” are rooted in past values.
The “modern” personify the commitment to modern values:
novelty seeking, economic and social success, mass consump-
tion. The “culturally creative” are a growing and emerging popula-
tion characterized by a desire to create new culture and rooted in
all the postmodern “activist” counter-culture movements. They are
interested in global ecological challenges, the right of minorities to
emancipation, the exploration and development of human
conscience, the diversity of cultures and their specificities and the
improvement of human life standards. 

The artistic ferment of 
the ongoing metamorphosis 

Why is contemporary art the harbinger of coming changes? 
What can we say about the artistic practices of the culturally
creative? 
Are we heading toward an increasingly systemic, holistic and
comprehensive approach to art? 

An increasingly holistic art: the key to living
and understanding the present
Art increasingly combines science, philosophy and even spirituality in
order to give meaning to our lives in a creative, holistic and visionary
manner. Art raises questions in all multidisciplinary and transdiscipli-
nary areas of knowledge. Works of art induce reflection, but also mul-
tisensory experiences that make us live subjective moments, to reflect
upon our relationship to objects, to understand our culture and other
people’s cultures from and interior and exterior point of view. JR (11)

and Alex Grey (12) are worthy examples of this phenomenon. 
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10 - Paul H. Ray, The Cultural Creatives, How 50 Million People are Changing the World? 
11 - JR chose to stay anonymous to let other speak up. JR is the owner of the largest art gallery in the
world. He exhibits his works freely around the world, attracting those that do not frequent museums on
a regular basis. His work is a combination of art and action and is about involvement, liberty, identity and
limits. In 2008, he started a world tour for Women Are Heroes, a project in which he highlights women’s
dignity. JR creates “pervasive art” that he puts up , without invitation, on the buildings in the Paris area
projects, on the walls of the Middle East, on the broken bridges of Africa or in the favelas of Brazil. As
JR remains anonymous and does not explain his grimacing portraits, he leaves a space for an encoun-
ter between a subject/protagonist and a passerby/interpreter.
12 - Alex Grey: a unique series of 21 life-sized paintings, the Sacred Mirrors (on display at the Chapel
of Sacred Mirrors in New York), takes the viewer on a journey toward their own divine nature by exa-
mining, in detail, the body and the spirit. The Sacred Mirrors present the physical and subtle anatomy
of an individual in the context of cosmic, biological and technological evolution. Begun in 1979, the
series took a period of ten years to complete. It was during this period that he developed his depic-
tions of the human body that "x-ray" the multiple layers of reality, and reveal the interplay of anatomical
and spiritual forces. 10 - Paul H.Ray The Cultural Creatives, How 50 Million People are Changing the World ?

13 - Krishnamurti’s philosophy resides, according to him, in his book “The Network of Thought”
(1980). It is based on a 1929 quote, “Truth is a pathless land”. According to him, acquiring this
“truth” (which he also called “the art of seeing”) cannot be achieved without any organization,
credo, dogma, priest or ritual, without any philosophy or psychological technique. 
14 - Ferry Luc, Qu’es ce qu’une vie réussie?, Grasset Publishing, 2002

11 - JR Il a choisi l’anonymat  pour mieux laisser la parole aux autres. JR possède la plus grande
galerie d'art au monde. Il expose librement dans les rues du monde entier, attirant ainsi l'attention
de ceux qui ne fréquentent pas les musées habituellement. Son travail mêle l'art et l'action  et traite
d'engagement,  de liberté, d'identité  et de limite. En 2008, il est parti pour un long périple interna-
tional  pour Women,  un projet dans lequel il souligne  la dignité des femmes. JR crée "l'art  infil-
trant"  qui s'affiche,  sans  y être  invité,  sur les immeubles  des  banlieues  parisiennes, sur les murs
du Moyen- �Orient, sur les ponts brisés d'Afrique  ou dans les favelas au Brésil. Comme il reste ano-
nyme  et n'explique  pas ses immenses portraits grimaçants, JR laisse un espace libre pour une ren-
contre entre un sujet/acteur et un passant/interprète.
12 - Alex Grey : une série unique de 21 peintures grandeur nature, "Sacred  mirrors" (sur  l'affi-
chage  à la chapelle du Sacré- Miroirs à New York City), emporte  le spectateur dans un voyage vers
leur propre nature divine, en examinant, en détail, le corps et l'esprit. "Sacred Mirrors" présente
l'anatomie physique et subtil d'un individu dans le contexte de l'évolution cosmique,  biologique  et
technologique. Commencée en 1979, la série a pris une période de dix ans pour être terminer.
C'est durant cette période que Alex Gray a développé ses représentations du corps humain, un
"rayon X" des couches multiples de la réalité, et à révéler le jeu des forces anatomiques et spirituelle.
http://fr.wikipedia.org/wiki/Alex_Grey

Ken Wilber’s four quadrants 
Les quatres quadrants 
de Ken Wilber



loped later on in my study on the “systemic management of com-
plexity” for the Ministry of Research. Later on, I went further into
the depths of postmodernism by exploring contemporary art. This
trend still inspires most of my current works when I paint in a multi-
representational manner several ontologies at the same time and
try to make them fit together either in abstract images or neo-figu-
rative compositions. 

The challenge of the 21st century is creating
the planet as a collective work of art
In recent years, I have started working on a series of paintings,
both abstract and concrete ones: the planet series. It is particularly
illustrative of my willingness to innovate and to break away with the
past, but also to research multi-representational and sociological
connections with the scientific, artistic, spiritual, spatial, temporal,
ethnic and sociologic spheres. 
The planet series is innovative because it explores a theme which
is pervasive in contemporary science and yet, paradoxically,
almost absent in the current artistic expression: the theme of the
cosmos. Being a forerunner of contemporary art, I created a new
trend, a new “school” clashing with the common themes and the
traditional expression media: “the cosmic art”. I consider the cos-
mos as a topic, but also as an expression support. Each painting
is a proposition of a drawing, a destiny or a planetary “design” from
a scientific point of view, but it is also a celebration of beauty and
the diversity of outer space from an artistic point of view. And
finally, on a spiritual level, each painting can be seen as a mandala,
a meditation support to connect with the essential, beyond life and
death, in the framework of a Jungian psychological perspective.
Socially, this series of paintings is the opportunity to incite reflec-
tion on the finitude of our planet and the way we are changing our
lives, for better or worse. 
The money raised by selling the planet series is being used to run
a systemic research and innovation program open internationally,
«Design me a Planet». Through «Design Me a Planet» I invite the
different stakeholders of the world to democratically discuss and
create a real global program, viable and exciting through its beauty,
its generousness and its truth. I believe that during these last cou-
ple of years we witnessed the boom of each and every one’s right
to define himself and his life. However, this ego-trip can quickly
become confining if it is not counterbalanced by a real open-min-
dedness to others and by the responsibility that everyone has
toward this small and increasingly precarious spacecraft that is
Earth.
Our planet is our common good: it’s what we have in common! For
the first time in the history of humanity, our multiplied systemic
impacts have made us responsible, locally and on the short-term,
for the global challenges that we face on the long-term. Let us start
together the intelligent mutations. These challenges make us inno-
vate differently and represent an unprecedented opportunity to
unite forces, collaborate, create and commit to intelligent muta-
tions. Energy, food supply, cities, environment, health services,
human society: far away from denial or catastrophism, we can find
the solutions that will measure up to these challenges if we
manage to combine creation, collaboration and innovation. 

plus particulièrement au post-modernisme et que j'écris mon premier
livre sur cette thématique avec un titre emblématique "Post Histoire".
C'est dans ce livre que j'élabore une vision polysémique du monde
développée ensuite dans le cadre du ministère de la recherche à travers
l'étude  du "management systémique de la complexité". J'ai approfondi
plus tard  le post-modernisme à travers l'exploration de l'art contempo-
rain et ce courant inspire encore beaucoup mon travail actuel, lorsque
je peins de manière polysémique plusieurs ontologies à la fois et que je
cherche à emboiter  ces  ontologies, soit  dans  des  images  abstraites,
soit dans des compositions néo figuratives.

L’enjeux du XXIème siècle est la création de la
planète en tant qu’œuvre d’art collective
Ces dernières années, j'ai commencé à travailler sur une série de
peintures a la fois abstraites et concrètes : la série des planètes.
Ce  travail est particulièrement illustratif de ma volonté d'innovation
et de rupture mais aussi de ma recherche d'articulation 
polysémique  et sociologique de différente dimension scientifique,
artistique, spirituelle, spatiale, temporelle, ethnique et sociolo-
gique.
La série «planète» est innovante car elle explore une thématique 
omniprésente dans la science  contemporaine  mais paradoxalement
quasiment absente dans l'expression artistique actuelle : la théma-
tique du cosmos. A l'avant-garde de l'art contemporain j'ai inauguré
un nouveau courant, une nouvelle "école" en rupture avec les 
thématiques habituelles mais aussi avec les médiums d'expressions
traditionnels :"l'art cosmique". Je considère désormais le cosmos
comme  sujet mais aussi comme média d'expression. Chaque  
peinture est une proposition de dessin, destin ou "design" planétaire
sous l'angle scientifique, c'est aussi une célébration de la beauté et
de la diversité du cosmos sous un angle artistique et enfin au niveau
spirituelle chaque tableau peut être considéré comme un mandala
zen, un support de méditation pour  se  relier à l'essentiel  au delà  de
la  vie  et de la mort dans le cadre d'une perspective psychologique
Jungienne. D'une manière plus sociale cette série de peinture est l'oc-
casion d'une invitation a une réflexion sur la finitude de notre planète
et la manière dont nous sommes en train de transformer notre vie
pour le pire ou le meilleur.
L'argent récolté en vendant les peintures de la série planète sert a 
alimenter un projet systémique de recherche et d'innovation ouverte
international :"Design Me a Planet". Avec "Design Me a Planet"
j'invite les différents parties prenantes de la planète terre à dialoguer et
à créer de manière démocratique un véritable projet planétaire viable
et enthousiasmant  par sa beauté, sa bonté et sa vérité. Il me semble
que ces dernières années ont vu l'explosion des droits de  chacun 
de se définir et à vivre à sa manière. Mais cet ego-trip devient vite 
un enfermement s'il n'est pas contrebalancé par l'ouverture réelle à la
différence des autres et à la responsabilité de chacun dans le devenir
de plus en plus précaire de ce vaisseau spatial finalement bien petit
qu'est la Terre.
Notre planète est notre bien commun : c’est aussi notre point com-
mun ! Pour la première fois dans l'histoire de l'humanité, nos impacts
systémiques démultipliés, nous rendent responsables localement à
court terme, d'enjeux globaux à long terme. Initions ensemble les
mutations intelligentes. Ces défis nous imposent d’innover autrement
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L'art met en scène de manière de plus en
plus spectaculaire cette nouvelle alliance
dans des films comme “Avatar” ou “Des
dieux et des hommes”.

Faire de sa vie une 
œuvre d'art
La création n'est plus l'apanage  des artistes, chacun est appelé  à
vivre sa vie créativement. Il existe une pression sociale nouvelle à
s’exprimer de manière créative, singulière, authentique. Nous assis-
tons à la revendication croissante de chacun à vivre la plénitude de
son être pour apporter créativement le meilleur de lui-même, son
génie, dans tous les aspects de sa vie. Dans ce contexte social cha-
cun est appelé à devenir un "créateur" et pas seulement les "artistes".
L'art n'est plus une pratique spéciale mais un engagement à faire de
chaque instant de sa vie une création libre comme nous invite à le
faire des philosophes comme Sri Aurobindo ou Krisnamurti (13). Luc
Ferry a le mérite dans son livre " Qu'est- ce qu'une vie réussie ?"(14) de
bien montrer comment l'évolution de la pensée philosophique orien-
tale, grecque, judéo- chrétienne et moderne converge, selon lui, vers
ce réenchantement du monde à travers ce qu'il appelle une "spiri-
tualité laïque" et une "conscience élargie". Il montre aussi de manière
magistrale comment "la singularité de chacun", "l'intensité de l'ins-
tant" et "l'amour de l'autre" sont les moments essentiels de cette
vision humaniste qui réconcilie les contraires dans un nouvel art de
vivre chaque instant dans sa singularité.

Comment ce parcourt critique dans l'art 
a impacté ma création ?
Comment relier cette réflexion sur l'histoire de l'art et ma pratique
concrète en temps qu'artiste. Cela peut permettre de mieux 
comprendre le lien dans la création en général, entre la réflexion
théorique et la pratique opérationnelle. Voilà, en ce qui me concerne,
quelques exemples partiels et certainement pas exhaustifs.
Je me suis beaucoup intéressé aux cultures tribales car elles sont une
source d'inspiration sans fin du fait de leur foisonnement et de leurs
diversités ethniques. D'autre part les processus chamaniques tradition-
nels sont très riches en enseignements y compris et surtout dans 
le cadre d'une démarche contemporaine. L'art classique a inspiré et
continue d'inspirer toute une partie de mon travail figuratif néo-classique
sur les visages. Etant né au milieu de la période moderne j'ai été
influencé et  j’ai suivi plusieurs courants modernes, tout particulièrement
l'abstraction qui  inspire toutes les séries de mes œuvres  plus particu-
lièrement "abstraites" mais aussi le surréalisme, le constructivisme, 
l'expressionisme, le pop art que j'ai pu approfondir grâce a mes voyages
à New York et qui a inspiré plus particulièrement  mon travail a partir de
"photocopies recolorées" et mes photographies  dans les années 1980.
C'est à ce moment-là que je suis les cours de  Gilles Deleuze et que je
fréquente l'artiste américain Andy Warhol et les artistes français, Fred
Forest et Pierre et Gille. C'est aussi à partir années 80 que je m'intéresse

beings” are essential occasions in this humanist vision, which
brings opposites together in the framework of an innovative and
artful way of living out each moment to its full singularity. 

How did this critical path affect my own crea-
tive process?
The question is how should I, as an artist, connect this reflection
on the history of art to my work? Creating this connection might
allow me to understand the link between theoretical thought and
operational practice in the general terms of creativity. Here follow a
few partial examples, without pretending to be complete, that
might apply in my case. 
I have always been rather interested in tribal cultures as they repre-
sent an endless source of inspiration as a result of their prolifera-
tion and ethnical diversity. In addition, traditional shaman practices
provide a wealth of learning opportunities, especially from a
contemporary point of view. Classical art inspired and continues to
do a part of my neoclassical figurative work on faces. Having been
born at the middle of the modern era, I was influenced by and I fol-
lowed several modern trends, especially Abstract art, which inspi-
red all my series of “abstract” works of art and also Surrealism,
Constructivism, Expressionism, Pop art, and I could improve my
knowledge of these through my travels to New York and inspired
my “recoloring photocopies” series and my photos from the
1980s. It was then that I started attending Gilles Deleuze’s classes
and that the American Andy Warhol and the French Fred Forest
and Pierre et Gilles became my friends. It was also in the ‘80s that
I formed a particular interest in postmodernism and I wrote my first
novel on this topic, symbolically entitled Post Histoire . In the novel
I discuss a multi-representational vision of the world, which I deve-
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13 - La pensée  de Krishnamurti  est, selon  lui, résumée  dans  son  texte  de 1980  « Le cœur
des  enseignements  ». Il se fonde sur sa citation  de 1929, selon la quelle « La Vérité est un pays
sans chemins ». L'acquisition  de cette « vérité » (qu'il appelait  aussi « l'art de voir ») ne peut, selon
lui, se faire au travers d'aucune  organisation,  aucun crédo, aucun dogme, prêtre ou rituel, ni
aucune philosophie  ou technique psychologique.
14 - Ferry Luc , Qu'est ce qu'une vie réussie ?, Grasset, 2002

Don Edward Beck figure: tribal art corresponds to steps 1 and 2, classical art to steps 3 and 4, modern art to steps 5 and 6,
contemporary art to steps 7 and 8. 
Figure de Don Edward Beck : l'art tribal correspond aux étapes 1 et 2, l'art classique aux étapes 3 et 4, l'art moderne aux
étapes 5 et 6, l'art contemporain aux étapes 7 et 8.
Sources : 1 Beck, Don Edward & Christopher C. Cowan “Spiral Dynamics: mastering values, leadership, and change” Blackwell Publishing, Oxford, 2006
2 Wilber, Ken “A Theory of Everything : an integral vision forbusiness, science, and spirituality” Shambala Publications, Boston, 2000

.

#1  meme1 popular name1 structure1 motives1,    charcteristics1,2 % of       % of 
pop.2 power2

8   Turquoise Global View global compassion, harmony holistic, global 0.1 1

7   Yellow Flex Flow interactive adaptability, integration systemic, conceptual, ecological, flexible 1 5

6   Green Human Bond egalitarian approval, equality, community    relativistic, personalistic, sensitive, pluralistic 10 15

5   Orange Strive Drive delegative autonomy, achievement materialistic, strategic, ambitious, individualistic   30 50

4   Blue Truth Force pyramidal order, right & wrong absolutistic, obedient, purposeful, authoritarian    40 30

3   Red Power Gods empires power, dominance egocentric, exploitative, impulsive, rebellious 20 5

2   Purple KinSpirits tribes magic, safety animistic, tribalistic, magical, mystical 10 1

tier1

Spiral Dynamics
illustration by Brandy Agerbeck, 
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et constituent une opportunité sans précédent pour conjuguer nos
forces, collaborer, créer et engager ensemble les mutations intelli-
gentes. Energie, alimentation, ville, environnement, santé, société
humaine, loin du déni ou du catastrophisme, nous pouvons trouver les
solutions à la hauteur des enjeux si nous savons conjuguer création,
collaboration  et  innovation.  
Le projet "Design Me a Planet" se veut un contexte facilitateur 
d’innovation ouverte entre tous les acteurs de notre planète pour 
réussir les mutations que nous savons désormais nécessaires et qui
implique une évolution substantielle de notre maitrise de l’intelligence
collective. "Design me a Planet" est une entité créative d’un genre
nouveau, une démarche collaborative, un HUB qui associe  
partage de prospective, génération créative d’initiatives, échange de
pratiques et accompagnement opérationnel en associant les acteurs
et les spécialistes de secteurs complémentaires en vue de conjuguer
pensée et action. L'innovation ouverte sur les défis planétaire est une
nécessité vitale pour chacun d'entre nous. Design Me a Planet est 
le premier HUB d’innovation ouverte dédié aux enjeux de la 
planète dans un contexte ou l'humanité joue pour la première fois, et
peut-être la dernière, son existence mais aussi la révélation de sa
beauté, de sa bonté, de sa vérité et de son sens ! �

The Design me a Planet program is intended to facilitate innovation
open to all global stakeholders in order to succeed achieving these
mutations that we now know to be necessary and which require a
considerable evolution of our collective intelligence. «Design Me a
Planet» is a state-of-the-art creative body, a collaborative project,
a HUB that associates prospective sharing, creative initiatives’ set-
up, sharing best practices and operational support by connecting
actors and experts of complementary sectors, so that the final
result might be uniting thought and action. Innovation dealing with
global challenges is a vital necessity for all of us. «Design Me a
Planet» is the first open innovation HUB dedicated to global issues
in a time when humanity is risking for the first time – and probably
the last time – its existence, but also to the revelation of the pla-
net’s beauty, generousness, truth and meaning! �
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L'art comme nourriture de l’âme : 
trouver son génie à travers l'art

L'art est indispensable pour trouver son génie et apprendre a communiquer de
façon créative. L'ego, la personnalité et le génie, sont une manière de décrire l'in-
tégration successive que peut connaître un être humain dans la découverte de
lui- même.
L'Ego est la partie de nous qui est enfermée dans le niveau formel de notre per-
sonnalité. Dans un premier temps, nous découvrons notre ego, c'est- à-dire
notre  corps, notre capacité  à nous souvenir,  notre  capacité à réfléchir et petit
à petit, l'ego s'agrège au point de nous enfermer dans sa logique.
On peut être très intelligent, avoir une culture immense, et être enfermé, comme
dans une prison dans notre ego. Le mental  n'arrête pas de réfléchir,  de calculer  et
plus il le fait, plus l'ego se gonfle de son savoir. Mais tout ce savoir accumulé, bien
qu'il ait une valeur en soi, ne nous apporte que peu face au jaillissement  de la vie,
face au changement. Une personne enfermée dans son ego, même si elle est très
savante, belle, intelligente  est toujours un peu ennuyeuse, car n'ayant pas encore
su créer son style propre, elle ne déclenche pas d'émotions.
C'est pour cela qu'au- delà de l'ego, le problème de tout être humain  est de
trouver sa personnalité. La personnalité est, au- delà du savoir accumulé, la
capacité à créer un style, de manière originale.
La notion de style peut paraître superficielle, cependant ce qui différencie un
"Mozart" d'un autre musicien, c'est justement cette capacité à créer un style
musical  nouveau. Développer sa personnalité n'est  pas de l'ordre de la science,
ni du savoir, cela est de l'ordre de l'art, de la sensibilité.
Si  l'ego est la  dimension formelle de l'être  humain, la  personnalité est de l'or-
dre du turbulent. On devient  une personnalité lorsque quel que soit son domaine
d'activités, au- delà du savoir, on sait développer un style qui nous est propre.
On devient une personnalité  lorsqu'on sait faire de chacun des actes de sa vie
courante, une création artistique.
Le travail sur la personnalité  implique  que l'individu sache  explorer  son incons-
cient et enrichir sa vie formelle  par toute la richesse  turbulente  de son incons-
cient. Le style s'affirme dans la mesure où l'ego s'ouvre à l'inconscient et
accepte d'en témoigner.
La personnalité se développe à mesure que l'individu développe son contact
avec la sensibilité, les émotions, les rêves, les désirs.
Le  troisième  niveau,  le  génie, est une intégration encore  plus  profonde  que
l'on  peut  situer  au- delà  même de la personnalité.
Si la personnalité est de la dimension de l'art, le génie fait référence à l'expé-
rience  de la dimension spirituelle de l'humain, cette  dimension  est transperson-
nelle. Le psychologue  Carl Jung a montré comment, à partir d'un certain degré
d'intégration de la personnalité et de l'inconscient  individuel,  l'être humain peut
accéder à une conscience qui dépasse les limites de la personne, il a nommé
cela "l'inconscient  collectif".
L'inconscient collectif est trans- personnel, car l'individu y découvre des arché-
types, des structures fondamentales, qui sont l'essence même d'où émergent
les différents types de consciences de la réalité.
À travers l'inspiration et l'expérience spirituelles de la découverte  de l'inconscient
collectif, l'individu  accède à un au- delà de la matière, un au- delà de l'énergie, un
au- delà de l'espace et du temps, qui lui donnent l'intuition des processus qui
président à la création.
La personnalité, quand elle accède à "l'inconscient  collectif", se ressource au
cœur de la matrice universelle des grands archétypes structuraux et peut s'affir-
mer dans toute sa singularité, son génie !
Quand la personnalité  est en contact avec son génie, le style est magnifié,  il est
enrichi d'une profondeur de sens qui est caractéristique de la "sagesse".
On retrouve dans les écrits de la plupart des personnalités  en contact avec leur
génie, des témoignages de rencontres avec la dimension d'inspiration; ces
témoignages sont caractérisés par leur dimension spirituelle: Descartes, Einstein,
Van Gogh, Spinoza, Platon... la liste est longue.
Il n'y a pas, à ma connaissance, de personnalité, qui ait marqué  l'humanité de
manière fondamentale, qui n'ait laissé des témoignages de l'expérience du
contact avec cette dimension d'inspiration spirituelle.
L'analyse de ces textes montre qu'au- delà des caractéristiques liées à la culture
et à l'époque, on y retrouve des traits communs.
Ainsi, même si le voyage de l'individu à travers son ego, sa personnalité  et son
génie est une expérience par définition subjective et intime à chacun, elle est ren-
due de plus en plus étudiable objectivement  à mesure que nous accumulons
des témoignages  sur ce processus.
Tout être humain peut accéder au  génie;  ce qui nous en empêche est  surtout
lié aux  systèmes de  croyances culturelles qui nous enferment dans notre égo-
tisme.
Jusqu'à  ce  jour, la  plus grande  partie de  l'humanité était engagée  dans  des
tâches laissant peu de place à la valorisation du génie. Il faut, comme
aujourd'hui, que les besoins de l'Homme en nourriture  et technologies  soient
assouvis, pour qu'un nombre grandissant d'individus  puissent se consacrer à la
découverte  de leur personnalité et de leur génie.�

Art as food for the soul: finding 
one’s genius through art

Art is essential to finding one’s genius and learning to communicate in a crea-
tive manner. The ego, the personality and the genius are a way of describing the
successive integration of the human being in the discovery of the self. 
The Ego is the part inside us that is hidden inside the formal level of our perso-
nality. Initially, we slowly and gradually discover our ego, meaning our body, our
ability to remember, to think…the ego aggregates to the point of being enclo-
sed in its logics. 
One might be intelligent, be a person of great culture, and at the same time, be
closed off as in a prison cell of our own ego. The mind never stops thinking, cal-
culating and the more it does so, the more the ego swells with knowledge. Yet,
all this accumulated knowledge cannot bring much to the excitement of life
when faced with change, even if it holds much value in itself. Someone closed
off within his own ego, even if he is learned, beautiful and intelligent, is always a
little bit boring because he is unable to trigger emotion due to the fact that he
did not create his own style yet. 
Hence, beyond the ego, all human beings’ problem is to find their own perso-
nality. Personality is beyond all the accumulated knowledge the ability to create
a style in an original fashion. 
The concept of style might seem superficial. However, the difference between
“Mozart” and another musician is precisely this ability to create a new musical
style. The development of the personality is not scientific and it does not relate
to knowledge; it is within the realm of art and sensitivity. 
If the ego is the formal dimension of the human being, the personality is the tur-
bulent side of it. One becomes a personality when one develops a style of one’s
own in whatever field and beyond knowledge. One becomes a personality when
everyday life moments become artistic creations. All this implies that the indivi-
dual has to know how to explore his own unconscious mind and enrich his for-
mal life through the turbulent wealth of his own unconscious mind. Style is
asserted as the ego opens up to the unconscious and accepts to witness its
actions. Personality is developed as the individual develops his own contact
with sensitivity, emotions, dreams and desires. 
The third level, the genius, is an even more profound integration and which
might be located even deeper than personality. If personality pertains to the
dimension of art, the genius refers to experiencing the spiritual dimension of the
human being, this transpersonal dimension. Carl Jung, the psychologist, sho-
wed that with a certain level of individual integration of the personality and the
unconscious mind of the human being is able to reach a height of conscious-
ness that is beyond the limits of his own existence. He called this “the collective
unconscious”. The collective unconscious is transpersonal as the individual dis-
covers archetypes, fundamental structures that are the essence of the place
where different types of consciousness appear.
The discovery of the collective unconscious through inspiration and spiritual
experiences helps the individual reach a place beyond matter, energy, space
and time, a place that provides the intuition necessary to manage creation.
When personality reaches the “collective unconscious”, it recharges its own bat-
teries within the universal matrix of the great structural archetypes and asserts
is uniqueness, its genius! 
When personality is linked to the genius, style is magnified, is becomes full of
meaning, which is the particularity of “wisdom”. 
Most of the personalities in contact with their own genius have testified about
these connections with the dimension of inspiration. A spiritual dimension is fea-
tured in all these testimonials of great people: Descartes, Einstein, Van Gogh,
Spinoza, Plato and the list goes on. 
As far as I know, there is no great personality who deeply left their mark on
humanity that didn’t testify to these experiences of contacting their spiritual ins-
piration dimension. The analysis of these texts shows that there are common
points in them, beyond  the particularities of their culture or time. 
Hence, even if the individual’s journey through his ego, his personality and his
genius is, by definition, a subjective and intimate experience, it can be studied
in an objective manner by bringing together all these testimonials on the pro-
cess. Every human being has access to his own genius. What holds us back is
mainly related to cultural belief systems that close us up in our own egotism. 
Until now, most of humanity was held up in tasks that didn’t leave much to the
enhancement of the genius. Today, the humanity’s needs in food and techno-
logy must be satisfied so that more and more people can uptake the discovery
of their personality and genius. �


