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Avant-propos

N’ayant pu trouver d’historien de l’art vivant qui ait pu être 

témoin de la scène artistique en cette fin de demi-siècle à 

Paris, il ne me restait plus qu’à me pencher sur ce lointain 

passé, position qui m’est familière aujourd’hui.

Mais si vous désirez plus de détails et de précisions vous les 

trouverez dans l’excellente monographie d’un historien, pas 

vraiment témoin étant donné son jeune âge, Serge Lemoine, 

éditions Flammarion 2011.

L’exposition de 1950

Raymond Creuze, qui m’avait invité à exposer dans sa galerie 

en 1950, était un type très sympathique et passionné. Un 

des artistes qu’il défendait, sans défaillir, était Charchoune, 

que j’aime beaucoup. Sa galerie était très bien située, avenue 

de Messine, près de la galerie Carré. Kenneth Noland, un 

an avant moi, y avait lui aussi fait sa première exposition. 

C’était une des galeries les plus actives de Paris. Je montrais 

alors 33 des œuvres réalisées l’année précédente en 1949. 

Sur le minicatalogue de l’invitation j’avais donné des titres 

aux 33 œuvres exposées dont je ne trouve aujourd’hui 

aucune trace même derrière les œuvres. On devra donc les 

oublier maintenant. On avait aussi édité une petite affiche 

incomplète que je devais compléter à la main sur chaque 

exemplaire.

J’ai reçu 13 coupures de presse, dont une pour l’Italie et une 

autre pour la Finlande ! Le seul article désagréable venait 

d’un journal local de ma région. 

C’était ma première exposition personnelle. J’ai dû attendre 

1958 pour la seconde chez Colette Allendy, et 1960 pour 

vendre ma première œuvre.

Mes 49 œuvres de 1949

C’est cette exposition, où l’on pouvait voir 33 de mes 49 

œuvres de l’année 49, qui nous a décidés Kamel (qui n’a 

jamais peur des aventures un peu risquées) et moi à faire 

un catalogue raisonné et à exposer quelques pièces, sachant 

que cela donnerait plus de poids au titre de mon expo 

« FRANÇOIS MORELLET, C’EST N’IMPORTE QUOI ? » 

J’avais en fait pratiquement oublié ces œuvres malgré 

l’importance de cette exposition chez Raymond Creuze. 

Les œuvres de 1949 étaient absolument différentes de celles 

de 1948, qui elles-mêmes se rapprochaient plutôt de celles 

de 1950.

J’ai sûrement eu un peu honte par la suite et suis d’ailleurs 

quelquefois, encore aujourd’hui, un peu gêné devant ces 

cocktails qui, en fait, doivent correspondre un peu à ce que 

j’ai dû être, au moins pendant l’année 1949. Mais c’est en 

fin de compte amusant « d’être un peu n’importe quoi ». 

Et puis pour moi, il y a prescription. J’étais donc fier de 

ne pas aimer, entre autres, les professeurs, le Louvre, les 

cathédrales, les artistes de l’école de Paris et, en gros, ce que 

la génération de mes parents aimait. En revanche, et c’est 

plus positif, j’aimais les peintures de la grotte de Lascaux 

qu’on venait de découvrir, les tapisseries de l’Apocalypse 

d’Angers, les arts premiers en général que l’on pouvait voir 

au Musée de l’homme à Paris et plus précisément les Tapas 

océaniens et les œuvres des aborigènes d’Australie et puis 

quelques sculptures africaines non identifiées.

En ce qui concerne l’art occidental du xxe siècle qui 

m’intéressait vraiment, je me souviens surtout de Pablo 

Picasso, Paul Klee, Jean Dubuffet, et puis bien sûr de 

deux amis artistes, François Arnal et Pierre Dmitrienko. 

On peut s’amuser à trouver des traces du modèle original. 

Quelquefois c’est facile, par exemple quand on trouve des 

morceaux d’os et de tripes sur un animal, l’influence vient 

sûrement des aborigènes d’Australie.

Du côté des Tapas d’Océanie, ce sont des coups d’un tampon 

imprimant des segments de droites, un tampon assez 

semblable à celui que j’ai cru inventer en 2011.

Je reste encore aujourd’hui très étonné par le nombre élevé de 

ces œuvres. Il y a une raison qui peut paraître très paradoxale, 

c’est que 1949 c’est aussi la première année où je suis « rentré » 

dans l’entreprise familiale à Cholet (pour en sortir en 1976 !). 

En effet, en 1948 j’avais obtenu cette licence de russe à laquelle 

tenait tant mon père et qui m’obligeait les trois quarts du 

temps à rester à Paris. Et à Paris je n’avais pas d’atelier alors que 

j’en avais un dans ma maison près de Cholet. Et là, je pouvais 

« peindre » tous les soirs et les jours fériés. Je devais alors avoir 

une « fringale » de peinture que j’imagine mal aujourd’hui et 

qui brusquement s’est arrêtée en même temps que l’année 

1949.

En effet, en 1950, l’année de l’exposition, j’étais revenu à 

une géométrie libre, puis, à la fin de l’année en décembre, 

je suis allé au Brésil pour préparer une émigration qui, en 

fait, n’a pas eu lieu. Et là, au Musée de São Paulo, une grande 

exposition de Max Bill m’a fait « entrer dans les ordres » 

ou plus exactement m’a converti à l’art concret où Van 

Doesburg et quelques autres avaient stipulé en 1930 que, 

pour avoir droit à l’appellation, l’œuvre devait être conçue 

avant d’être réalisée et que cette réalisation devait être 

précise, neutre, en utilisant des éléments de la géométrie. 

C’est ce que j’ai fait après quelques mois jusqu’à aujourd’hui. 

Il n’y avait heureusement aucune contre-indication en ce qui 

concerne l’humour.

Par François Morellet

—

L’EXPOSITION À LA 

GALERIE RAYMOND CREUZE 

EN 1950

—
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Foreword

Having been unable to find a living art historian who 

witnessed the Parisian Art scene at the end of that half-

century firsthand, I had nothing other than to myself 

examine that distant past—a position with which I am now 

familiar.

But if you want more details and particulars, you can find 

them in the excellent monograph by the art historian Serge 

Lemoine—who wasn’t really a witness, given his young 

age—which was published by Flammarion in 2011.

The 1950 Exhibition

Raymond Creuze, who had invited me to show at his gallery 

in 1950, was a very friendly and passionate man. One of the 

artists he unfailingly championed was Charchoune, an artist 

I like very much. His gallery was very well located, on the 

Avenue de Messine, near the Galerie Carré. Kenneth Noland 

had his first exhibition there, too, one year before I did. It 

was one of the most active galleries in Paris. I showed 33 

of the works I had made the previous year, in 1949. I had 

given titles to the 33 pieces in the mini invitation catalogue, 

but I can’t find any trace of them now, even on the backs of 

the works, so we should forget about them. We also printed 

a little incomplete poster and I had to finish each copy by 

hand.

I received 13 press clippings, including one from Italy and 

another from Finland! The only unpleasant article was from 

a local newspaper from my region.

It was my first solo show. I had to wait until 1958 for the 

second at Colette Allendy, and until 1960 to sell my first 

piece.

My 49 works from 1949

This exhibition, where you could see 33 of my 49 works from 

1949, was what brought Kamel (who is never afraid of a risky 

adventure) and myself to make a catalogue raisonné and to 

show some of the pieces, knowing that it would lend more 

weight to the title of my exhibition “FRANÇOIS MORELLET, 

C’EST N’IMPORTE QUOI ?” [FRANÇOIS MORELLET, DOES 

IT MAKE ANY SENSE?]

In fact, I had practically forgotten these pieces, despite the 

importance of the exhibition at Raymond Creuze’s gallery.

The works from 1949 were absolutely different from those 

made in 1948, which were themselves rather close to those 

made in 1950.

I was certainly a little ashamed and a little embarrassed 

afterward—and still am sometimes, even now—by these 

cocktails that must have corresponded somewhat to who I 

must have been, at least in the year 1949. But in the end, 

it’s amusing to “be a little nonsensical.” And then, for me, 

there is prescription. So I was so proud of disliking, among 

other things, professors, the Louvre, cathedrals, the artists 

from the École de Paris, and basically everything that my 

parents’ generation liked. On the more positive side of 

things, I did like the cave paintings of Lascaux, which had 

just been discovered, the Apocalypse Tapestry in Angers, 

Tribal Art in general, which you could see at the Musée de 

l’homme in Paris, and, more specifically, the Oceanian Tapa 

cloths and the works by Australian Aborigines, and some of 

the unidentified African sculptures.

As for what interested me in 20th century Western art, 

I especially remember Pablo Picasso, Paul Klee, Jean 

Dubuffet, and, of course, my two artist friends, François 

Arnal and Pierre Dmitrienko. We could while away the 

time seeking out traces of the original model. Sometimes 

it’s easy—for example, when you find pieces of bone and 

innards on a animal, the influence surely comes from the 

Australian Aborigines.

As for the Oceanian Tapa cloths, it’s the impressions of 

line segments made by a stamp rather similar to the one I 

thought I invented in 2011.

To this day, I am still surprised by the large number of these 

works. There is a reason for this that might seem quite 

paradoxical, which is that 1949 was also the first year that 

I “returned” to the family business in Cholet (only to leave 

in 1976!). In 1948, I obtained this degree in Russian that 

my father cared so much about, and which required me to 

spend three-quarters of my time in Paris. And I didn’t have 

a studio in Paris, whereas I did in my house near Cholet. 

There, I could “paint” every night and on holidays. I must 

have had a “jones” for painting that I have a hard time 

imagining now, and which ended abruptly at the same time 

as the year 1949 did.

Indeed, in 1950, the year of the exhibition, I had returned to 

a free geometry. Then, at the end of the year, in December, I 

went to Brazil in preparation to emigrate there, which I didn’t 

end up doing. And there, at the São Paolo Museum of Art, 

a big Max Bill exhibition brought me to “take the cloth,” or 

more precisely, converted me to Concrete Art. Van Doesburg 

and some others had stipulated in 1930 that in order to have 

the right to that designation, the work had to be designed 

before being created, and that its creation had to be precise 

and neutral in the use of geometrical elements. That is what 

I did after a few months, and which I have continued to do. 

Luckily, there was nothing contraindicating humor.

By François Morellet

—

THE EXHIBITION AT THE 

GALERIE RAYMOND CREUZE 

IN 1950

—
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23

49015, 1949 Huile sur toile
41 x 53 cm 
Collection particulière, Paris



24 25

49002, 194949005, 1949 Peinture à la colle sur bois
40 x 50 cm 

Huile sur bois
46 x 55 cm 



26 27

49013, 1949 Peinture à la colle sur planche de bois
29 x 157,5 x 2 cm



28 29

49025, 194949026, 1949 Huile sur bois
50 x 60 cm 

Huile sur toile
38 x 46 cm 



30 31

49011, 1949 Huile sur toile 
56 x 91 cm



32 33

49024, 1949 Peinture à l’eau sur bois 
101 x 24 cm

49006, 1949 Huile sur bois 
83 x 34 cm



34 35

49012, 1949 Huile sur toile 
58,5 x 140,5 cm



36 37

49014, 1949 Huile sur toile 
38 x 55 cm

49021, 1949 Huile sur bois 
66,5 x 62 cm



38 39

49001, 1949 Huile sur bois 
33 x 90 cm



40 41

49020, 1949 Huile sur toile 
85,5 x 100 cm

49010, 1949 Huile sur toile 
100 x 80 cm



42 43

49044 recto/verso, 1949 Huile sur toile 
104 x 138 cm



44 45

49047 recto/verso, 1949 Huile sur toile 
106 x 114 cm



46 47

49048 recto/verso, 1949 Huile sur toile 
65 x 88 cm



48 49

49046 recto/verso, 1949 Huile sur toile 
106 x 195 cm



50 51

49016, 1949 Huile sur carton ondulé et bois 
40 x 105 cm



52 53

49019, 1949 Huile sur bois 
34 x 59 cm

49018, 1949 Peinture à la colle sur planche de bois
23 x 68 cm



54 55

49023, 1949 Peinture à l’eau sur bois 
21 x 88 cm



56 57

49027, 1949 Huile sur bois 
59,5 x 50 cm

49064, 1949 Peinture à l’eau sur bois
50 x 60 cm



58 59

49063, 1949 Huile sur bois 
26,8 x 81,4 cm



60 61

49029, 1949 Huile sur bois
52 x 62 cm

49028, 1949 Huile sur bois
27 x 27 cm



62 63

49062, 1949 Peinture à l’eau sur bois
27,8 x 75 cm



64 65

49030, 1949 Huile sur bois
29 x 37 cm

49061, 1949 Peinture à l’eau sur bois 
32 x 56 cm



66 67

49009, 1949 Peinture à la colle sur toile de jute 
38 x 55,5 cm

49017, 1949 Huile sur tôle 
77 x 26 cm



68 69

49041, 1949 Ardoise gravée, rehaussée de gouache
22 x 32,5 cm

49007, 1949 Huile sur bois 
19 x 41 cm
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49056 recto/verso, 1949 Ardoise gravée, rehaussée de gouache 
22 x 37 cm
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49022, 1949 49043, 1949Peinture à l’eau sur bois 
32 x 71 cm

Sculpture sur pierre
36 x 70 x 14 cm



74 75

49035, 1949 49034, 1949Peinture à l’eau sur contreplaqué découpé
32 x 66 cm

Bois sculpté, gravé et peint
22 x 53 x 6 cm



76

49004, 1949 Encre sur bois
60 x 15 x 5,5 cm
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49003, 1949 Peinture sur bois
48 x 6 x 6 cm
Collection particulière, Allemagne

49008, 1949 Peinture à la colle sur bois
37 x 7 x 7 cm



82 83

49039, 1949 Sculpture sur bois (palmier)
28 x 15 x 6 cm

49038, 1949 Peinture sur bois
18 x 6 x 9 cm



84 85

49037, 1949 Peinture sur bois
16 x 6 x 4 cm

49036, 1949 Peinture sur pierre
16 x 16 x 10 cm
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Pier and Ocean. Depuis plus d’un demi-siècle les œuvres, 

qui ont été des modèles pour moi et qui me donnent toujours 

un grand plaisir quand j’en retrouve une, sont les œuvres 

de la série Pier and Ocean [Jetée et Océan] que Mondrian a 

réalisées en 1914-1915. Il m’est enfin possible aujourd’hui, 

grâce à deux grandes personnalités, soit Kamel Mennour qui 

a accepté mon océan et Tadashi Kawamata qui a réalisé la 

jetée, de rendre hommage à Mondrian ; merci également aux 

assistants qui ont permis aux 38 tubes d’argon bleu de jouer 

leur rôle de vagues.

—

Pier and Ocean. For over half a century, the works that 

have served as my models and which always give me great 

pleasure when I see one, are the works from the series Pier 

and Ocean, which Mondrian painted in 1914-1915. Thanks 

to two great men—Kamel Mennour, who accepted my 

ocean, and Tadashi Kawamata, who realized the pier—I am 

now finally able to pay tribute to Mondrian; it is thanks, 

also, to the assistants who enabled the 38 tubes of blue 

argon to play their role as waves.

Pier and Ocean, 2014
En collaboration avec Tadashi Kawamata

Installation au sol. 38 tubes de néon bleu argon 
Jetée en bois réalisée par Tadashi Kawamata
Dimensions variables de l’installation / 150 cm de long chaque
Vues de l’exposition « François Morellet, c’est n’importe 
quoi ? », kamel mennour (6, rue du Pont de Lodi), Paris

Piet Mondrian, Pier and Ocean 4, 1915
Dessin au fusain sur papier
© 2014 Mondrian/Holtzman Trust c/o HCR International 
© 2014 Digital image, The Museum of Modern Art, New 
York/Scala, Florence 
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Carrément bricolé n° 3 et n° 2, 2013
 

Acrylique sur toiles sur bois, angles de néon blanc 
et câbles haute tension
à gauche : 124 x 124 cm / 100 x 100 cm (panneau) 
à droite : 163 x 150 cm / 100 x 100 cm (panneau)
Vues de l’exposition « François Morellet, c’est n’importe 
quoi ? », kamel mennour (6, rue du Pont de Lodi), Paris

Carrément bricolé. Nous ne sommes plus au bon vieux 

temps où un malheureux petit tube de néon affolait les 

pompiers et les collectionneurs. Aujourd’hui, pour moi, 

le vrai danger serait plutôt du côté de la virtuosité et de la 

décoration que, j’espère, mon bricolage saura éviter.

—

Carrément bricolé [Completely Cobbled Together]. 

We’re no longer in the good old days when a poor little neon 

tube would drive firefighters and collectors crazy. For me, 

the real danger today is more on the side of virtuosity and 

decoration, which, I hope, my cobbling avoids.
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Cruibes n° 21, 2013 Crayon sur acrylique sur toile sur bois
141 x 141 cm / 100 x 100 cm (panneau)

Cruibes n° 20, 2013 Crayon sur acrylique sur toile sur bois
100 x 100 cm
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Tamponnade n° 3, 2014 Installation murale. Adhésifs noirs
178 x 225 cm

Tamponnade n° 2, 2014 Installation murale. Adhésifs noirs
184 x 228 cm
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Entre deux mers n° 3, 2013 Acrylique sur toile sur bois, acier inoxydable brossé
175 x 294 cm / 100 x 100 cm (chaque panneau)

Entre deux mers n° 2, 2013 Acrylique sur toile sur bois, acier inoxydable brossé
170 x 265 cm / 100 x 100 cm (chaque panneau)
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Entre deux mers. Il y a deux ans maintenant j’avais 
commencé à jouer avec le niveau des mers dont le rôle était 
tenu par de « l’inox brossé ». Aujourd’hui chez Kamel, je me 
suis amusé à juxtaposer deux de ces Entre deux mers, mon 
rêve dès le début étant d’exposer plusieurs variations d’Entre 

deux mers sur les murs d’une seule salle pas trop grande avec 
bien sûr toutes les mers au même niveau. Le spectateur serait 

alors vraiment en pleine mer.

—

Entre deux mers [Between Two Seas]. Two years ago, I 
started to play with sea levels, with the role of the sea levels 
being played by “brushed stainless steel”. Now, at kamel 
mennour, I’ve enjoyed juxtaposing two of these Entre deux 

mers. I’ve been dreaming of showing several variations of 
Entre deux mers in a single room from the beginning—a room 
that wouldn’t be too big and, of course, with all the seas at the 
same level. That way, the viewer would really be out at sea.
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« François Morellet, c’est n’importe quoi ? », 2014 Vues de l’exposition, kamel mennour (47, rue Saint-André 
des Arts), Paris

Les deux tamponnades. Cela m’a amusé que ces 

tamponnades majestueuses, qui mesurent environ 

180  x  230  cm, doivent leur naissance à quatre coups d’un 

modeste tampon que l’on a agrandi en le projetant sur un mur 

et concrétisé avec 24 petites bandes noires d’adhésif entoilé.

Cruibes, ce mot barbare est le mélange d’une lettre sur deux 

du mot COURBES et d’une lettre sur deux du mot DROITES. 

C’est une image de ma décadence actuelle. En effet, j’ai eu 

pendant longtemps une méfiance pour les arcs de cercle 

parallèles, mais je ne m’étais jamais risqué quand même à les 

confronter avec des droites parallèles sur le même tableau 

comme ici : c’est fait !

—

Les deux tamponnades [The two stampings]. I found it 

amusing that these majestic stampings of around 180 x 230 cm 

owe their creation to four impressions of a simple stamp that 

were enlarged by projecting them onto a wall and materialized 

with 24 small black canvas adhesive strips.

Cruibes, this barbarous word is the combination of every 

other letter from the word COURBES [curves] and every 

other letter from the word DROITES [straight lines]. It’s 

a reflection of my current decadence. I’ve long distrusted 

parallel circular arcs, but I had never attempted to confront 

them with parallel straight lines on the same canvas as I do 

here: now that’s done!
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Courbage n° 4, 2011 Huile sur acrylique sur toile sur bois
130 x 130 cm / 100 x 100 cm (panneau)

La Débâcle, 2013 Acrylique sur toile sur bois
264 x 300 cm / 100 x 100 cm (chaque panneau)
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Triptyque 45° n° 2, 2014 Acrylique sur toile sur bois
157 x 157 cm / 100 x 100 cm (chaque panneau)

Triptyque 45° n° 1, 2014 Acrylique sur toile sur bois
178 x 178 cm / 100 x 100 cm (chaque panneau)
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Triptyques 45°, des ombres aux tableaux !

—

Triptyques 45° [Triptychs 45°], shadows on the paintings?!

« François Morellet, c’est n’importe quoi ? », 2014 Vues de l’exposition, kamel mennour (47, rue Saint-André 
des Arts), Paris
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Triptyque 30°-50°-70° n° 1, 2014 Acrylique sur toile sur bois
138 x 138 cm / 100 x 100 cm (chaque panneau)

Triptyque 30°-50°-70° n° 2, 2014 Acrylique sur toile sur bois
220 x 204 cm / 100 x 100 cm (chaque panneau)
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Triptyque 30°-50°-70° n° 3, 2014 Acrylique sur toile sur bois
242 x 262 cm / 100 x 100 cm (chaque panneau)
Vue de l’exposition « François Morellet, c’est n’importe 
quoi ? », kamel mennour (47, rue Saint-André des Arts), Paris

Triptyque 30°-50°-70°, c’est le nom que j’ai donné à une 

série de trois tableaux (carrés comme je les aime) qui, au 

départ, sont superposés et axés sur leurs centres, leurs bases 

étant inclinées à 30°, 50° et 70° par rapport à l’horizontale, 

le système fait que les carrés s’écartent ensuite de cet axe 

commun, jusqu’à disparaître du mur.

Chez Kamel, je me suis contenté d’une série de trois parmi 

tant de possibilités, la première, la plus compacte est un peu 

décorative, je n’y peux rien c’est de la faute au système.

—

Triptyque 30°-50°-70° [Triptych 30°-50°-70°], is the 

name I gave to a series of three paintings (square, just like 

I like them) that were initially placed on top of one another 

and supported at their centers, with their bases inclined 

respectively at 30°, 50° and 70° relative to the horizontal. 

This system made it so that the squares moved apart from 

this common axis to the point of disappearing from the wall.

At kamel mennour, I have settled on a series of three from a 

multitude of possibilities. The first and most compact is a bit 

decorative—I can’t help it, it’s the system’s fault.
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