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Fruit d’un partenariat entre le Ministère de la Culture et le Ministère de l’Éducation nationale, de la Jeunesse et des Sports, « La classe, l’œuvre ! » est
une opération d’éducation artistique et culturelle accolée, depuis 2013, à la Nuit européenne des musées. Elle s’appuie sur les trois piliers de
l’éducation artistique et culturelle : rencontre, pratique et connaissance et a pleinement vocation à enrichir le parcours d’éducation artistique et
culturelle des élèves.

Elle consiste à inviter les élèves de tout niveau scolaire à étudier une ou plusieurs œuvres ou tout objet de collection d’un musée de France de proximité
afin d’en concevoir une médiation qu’ils auront l’opportunité de présenter aux visiteurs le soir de la Nuit européenne des musées. 

L’objectif est de permettre aux élèves de s’approprier le patrimoine commun, de se construire comme de devenir de véritables acteurs de la
valorisation du patrimoine et de devenir d’être ainsi des passeurs de culture le temps d’une soirée. Par ailleurs, l’opération permet aux musées et aux
établissements scolaires de resserrer leurs liens grâce à un travail collaboratif mené tout au long de l’année.

Sur l’ensemble du territoire, outre-mer inclus, les musées de France qui le souhaitent présentent sur le portail Canopé, une œuvre de leur choix,
accompagnée d'une notice scientifique. Les élèves des classes maternelles, primaires, des collèges et des lycées sont invités par leurs enseignants à
interpréter cette œuvre et à s'en inspirer. Il revient ainsi aux classes de proposer une médiation libre afin de transmettre ce que leur évoque l’œuvre.

Issues d’une analyse ou de l'imaginaire des jeunes, les médiations prennent des formes diverses (textes, bandes dessinées, photographies,
productions plastiques, vidéos, performances chorégraphiques, musicales ou théâtrales, etc). Elles peuvent également être présentées aux visiteurs
des musées, le soir  de la nuit des musées.

 www.reseau-canope.fr/la-classe-loeuvre 

1 / Le projet: 
la classe l’œuvre!

Dans ce dossier vous trouverez des informations pour mieux comprendre l’œuvre
choisie mais aussi des propositions de pistes pédagogiques. 

https://fra01.safelinks.protection.outlook.com/?url=http%3A%2F%2Fwww.culturecommunication.gouv.fr%2FAides-demarches%2FProtections-labels-et-appellations%2FAppellation-Musee-de-France&data=04%7C01%7CSamuel.BALURET%40reseau-canope.fr%7Cbf3cae755b61464d93f908da05be8276%7C67a2a1f73b194925a200fb82b514a89e%7C0%7C0%7C637828613043363055%7CUnknown%7CTWFpbGZsb3d8eyJWIjoiMC4wLjAwMDAiLCJQIjoiV2luMzIiLCJBTiI6Ik1haWwiLCJXVCI6Mn0%3D%7C3000&sdata=EYwuzSxvRXXoS%2B6ZJA%2FOHz6NLRP%2BBPMuJryGs%2F9YBd0%3D&reserved=0
https://www.reseau-canope.fr/la-classe-loeuvre/accueil.html


2 / 
Sans titre,

Claude Viallat,
1982

Peinture acrylique sur toile de parasol
diamètre: 132 cm

Collection privée, dépôt au Musée d'art moderne de Céret en 1997

1

L’œuvre choisie



3 / Commentaire
de l’œuvre 

"Sans titre" est une œuvre peinte par Claude Viallat en 1982.  Comme à son habitude, l'artiste
ne peint pas sur une toile tendue sur châssis, il choisit  un artefact, un tissu de récupération,  un
vieux parasol usé. Cette œuvre est  faite pour être accrochée  librement au mur. Cette liberté
dans le choix du support, Claude Viallat la pratique depuis les années 70, depuis le moment ou il
participe au groupe Supports-Surfaces. La première fonction de l'objet étant d'être incurvé,
l'artiste découd volontairement la toile afin qu'elle puisse tenir à plat sur la cimaise. 
Au premier regard, la forme ronde de l’œuvre peut surprendre. Pourtant, dans l'histoire de
l'art, il existe des œuvres peintes sur des supports ronds. Ces oeuvres sont appelées des tondi
(tondo au singulier). Le terme proviendrait du mot italien rotondo . 

Claude Viallat applique  sa forme à la peinture acrylique et au pochoir.  Cette forme créée de
manière fortuite, il la répète à l'infini dans son travail et la définit comme étant de contenu
neutre.  Pour Claude Viallat, l’œuvre est plus importante que le sujet. Ici chaque forme
appartient à un triangle de tissu et est contenue dans ce dernier. Les formes ne sont pas
placées par hasard et se répètent à intervalles réguliers.
La matière du support et ses couleurs sont le sujet de l’œuvre et ont autant d'importance que
les formes qu'il peint. 
Claude Viallat est un grand coloriste. Ses couleurs sont lumineuses. Elles ont une parenté avec
Cézanne et surtout Matisse qui l'inspire. Claude Viallat lie le tout avec une peinture blanche qui
qui se mêle aux autres couleurs mais unifie le tout.

 « … ce qui compte, c’est la manière dont les
couleurs jouent avec les couleurs qui sont en
dessous, comment d’une manière intuitive
et non voulue, non prévue, j’arrive à
organiser une surface en densité, en
intensité. »



La pratique de Claude Viallat?

Claude Viallat pratique la peinture au sol. Ainsi, son
rapport avec la toile n’est plus frontal, son corps entier
est sollicité. La pratique est plus physique et tourne le dos
à toute la tradition française et européenne de la
peinture. 
En 1966, Il adopte un procédé à base d’empreinte,
réduisant son vocabulaire pictural à une seule forme. 
 Cette forme est née par hasard alors qu’il avait fabriqué
un tampon dans une mousse synthétique. Cette mousse
s’est détériorée après l'avoir laissé tremper dans de l’eau
de javel toute une nuit, pour la nettoyer. Cette forme est
ainsi déchargée de tout sens narratif. Elle le libère du sujet
et de l’histoire à raconter, car elle n’est ni figurative, ni
organique, ni géométrique, ni symbolique. Elle répond à un
principe d’abstraction. On l’appelle « haricot », « osselet »
ou « «éponge ». Ce motif est répété à l’infini et disposé en
"all-over" sur son support. Cette forme  devient sa
signature est une marque de reconnaissance immédiate.
Ainsi il peut se consacrer au support et à la couleur.
Viallat peint sur des supports de récupération usés par le
temps. L’artiste tient compte de la nature physique de ce
support: la toile est libérée de son châssis, froissée, pliée,
exposée à la pluie ou au soleil…
Cette répétition formelle, cet intérêt pour la couleur et les
supports, lui ouvrent les portes d’une exploration infinie de
possibilités.

Qui est l'artiste?

Claude Viallat, peintre contemporain français, est
né en 1936 à Nîmes, où il vit et travaille aujourd’hui. Il
entre en 1955 à l’école des Beaux-Arts de
Montpellier en section « commis d’architecture »,
mais très vite c’est en peinture qu’il trouve de quoi
satisfaire sa curiosité et investir son énergie. Il fait
son apprentissage aux cotés d’André Pierre Arnal,
Jean Azemard, Vincent Bioulès, Daniel Dezeuze, Toni
Grand et Henriette Pous, qui deviendra sa femme en
1962. C’est là qu’il réalise ses premiers tableaux
figuratifs, représentant ses proches, les paysages
languedociens et les taureaux, peints en épaisseur
et empâtements  au moyen d’une palette sombre.
Au début des années 60, l’actualité artistique est
consacrée aux artistes américains. Ces artistes
vont influencer le travail de Claude Viallat qui passe
de la figuration à l’abstraction. 

Claude Viallat

Viallat en résumé :
En 1966 il affirme son style artistique avec des partis pris
majeurs en utilisant :

-une forme systématique et emblématique.
-la toile libre sans châssis.
-les différents supports et matériaux.
-la répétition.
-la libération de la couleur.

4 / L'artiste et son travail

Depuis 30 ans, Claude Viallat explore
la même voie : « mon travail, je ne le

conçois pas comme progressant dans
le temps linéairement. Il se développe

en spirale à partir d’un noyau et
différents problèmes se retrouvent
donc à des moments différents du
temps et de l’espace… il n’y a pas

depuis 1966 de progression dans mon
travail…c’est la même chose qui

tourne autour de son axe, élargissant
sans cesse son cercle ». 

 



Supports-Surfaces
En 1969, il fonde avec 12 artistes le groupe « Supports-Surfaces » dont il
est membre jusqu’en 1971, mouvement qui appelle à un renouvellement de
l’art par la remise en question des matériaux traditionnels. Ensemble, ils
vont démanteler le tableau tel qu’on le connaissait, en accordant par
exemple, la même importance aux matériaux qu’aux gestes créatifs ou à
l’œuvre finale et en faisant passer le sujet à l’arrière plan.

Dans la tradition occidentale, la peinture est d’abord un objet, une toile
tendue sur châssis, apprêtée et recouverte d’un pigment. Elle est avant
tout une image, un symbole qu’elle véhicule, une représentation en deux
dimensions. Mais dans les années 70, les préoccupations sur le support
sont le début d’une histoire matérialiste de la peinture qui prend en
compte ses composants et non plus l’image qu’elle propose. 

Lors d’une exposition au havre « la peinture en question », les artistes
déclarent:

 « l’objet de la peinture, c’est la peinture elle-même et les tableaux exposés
ne se rapportent qu’à eux même (ils affirment ainsi la réalité physique du
tableau) Ils ne font point appel à un ailleurs (la personnalité de l’artiste, sa
biographie, l’histoire de l’art par exemple). C’est une réflexion sur les
matériaux même qui constituent la peinture : le support, les outils, la
peinture, le châssis, la toile, les pigments, ses dimensions, la couleur et son
étendue, le lieu et l’accrochage, tous les éléments qui constituent le
tableau, le « sacro-saint tableau » emblème de l’histoire de l’art depuis des
siècles». 

Pagès et Jacquard travaillent la toile et les cordes. Buraglio récupère des
bouts de toiles et de fenêtres et les assemble. Dezeuze fait exactement le
contraire de Viallat : il ne garde que le châssis.
Regroupant entre autre Vincent Bioulès, Louis Cane, Daniel Dezeuze,
Jean-Pierre Pincemin ou Noël Dolla, ce mouvement, à la fois théorique et
politique, appelle à un renouvellement de l’art.

Supports-Surfaces en résumé :

- Supports-Surfaces est un groupe régional d’artistes du sud.
- Intérêt pour la matérialité de l’objet tableau. 
- Déconstruction du tableau (remise en cause des techniques et
du support classique).
- Remise en question de la tradition picturale, du système de
l’art et de l’institution muséale .

 Viallat et Céret?

En 1966, le musée d’art moderne de Céret s’ouvre à l’art contemporain et participe à des
actions artistiques avant-gardistes sous l’impulsion du critique d’art Jacques Lepage, de
Claude Massé et Claude Viallat, en organisant l’exposition IMPACT I. Le musée s’ouvre ainsi à
l’art contemporain. Pour la première fois dans le sud de la France sont réunis des artistes de
Catalogne, de la région de Nice, et de Paris dont les œuvres marqueront par la suite certains
grands mouvements de l’art contemporain.

De Barcelone : Daniel Argimon, Antoni Miralda, Joan Rabascall, Ernesto Salvado.
De l’école de Nice: Arman, Ben Vautier, Claude Viallat, Gette, Malaval, Bernard Venet. 
De Paris : Vincent Bioulès, Pierre Buraglio, Daniel Buren, Michel Parmentier, Niele Toroni.
Ces artistes ont participé à l’ouverture de nouvelles voies artistiques, lesquelles ont
débouché sur un renouveau de l’art.



5 / l’ABC D’ART DE VIALLAT
A   Abstraction
Viallat fait de l'art abstrait.
Dans l'abstraction, l'artiste ne
représente pas le monde réel
et figuré.L'art abstrait utilise la
matière, la ligne, la couleur
pour elles-mêmes (opposé à la
figuratif).

 

B               Bioulès Vincent 
est l'inventeur de la
dénomination du groupe
Supports-Surfaces, dont il est
un des animateurs principaux. 
 Avec Viallat il  participe à la
première exposition du groupe
en 1970 à l'ARC à Paris.

D                Drap
La toile sur un tableau  est un
tissu. Ainsi pour se libérer de
l'objet  "tableau" Viallat sépare
la toile du châssis. Il utilise
souvent des vieux draps. Ce
qu'il apprécie, c'est que  les
tissus peuvent être  manipulés,
pliés ou noués.

E           Empreinte
En 1966, Viallat adopte un
procédé à base d’empreinte,
réduisant son vocabulaire
pictural à une seule forme. Il
utilise des pochoirs en carton
pour répéter cette forme à
l'infini.

C               Contemporain
L'art contemporain désigne, de
façon générale et globale 
 l'ensemble des œuvres
produites, depuis 1945 jusqu'à
nos jours, et ce quels qu'en
soient le style et la pratique
esthétique mais
principalement dans le champ
des arts plastiques. 

F            Format
Claude Viallat n'aime pas les
formats traditionnels,
rectangulaires ou carrés. Il s'y
sent trop à l'étroit. Aussi, il
utilise les toiles de hamacs, de
tentes, les bâches, les parasols,
des vieux draps qui deviennent
ses supports.

G               Geste
Viallat pose son support
directement sur le sol , ainsi
c'est tout son corps  qui est
impliqué dans le geste créatif. 

 

H               Hors les murs
En 1970, Claude Viallat expose
hors les murs du musée, dans
les rues de la ville de Céret. Cet
acte fort témoigne d'une
volonté de sortir l'art de
l’institution muséale .

I         Instant
Claude Viallat aime travailler
dans l'instant et n'aime pas
prévoir le résultat. Il prend la
couleur comme elle est préparée,
fluide ou épaisse.

J              Javel

L           Libre
Claude Viallat démonte l'objet
tableau, il  sépare  la toile du
châssis. C'est le moyen qu'il a
trouvé pour que ses toiles n'aient
pas le sérieux du tableau, "son
aspect pesant" comme il dit. Ses
toiles sont suspendues,
accrochées librement et chaque
mouvement d'air les agite.

M Matière
C'est la matière du support, en
fonction de son tissage ou de sa
texture, qui donne à la forme de
Viallat sa densité. D'ailleurs
l'artiste n'hésite pas à laisser ses
toiles en extérieur, en pleine
nature ou dans la rue, à les
abandonner sous la pluie ou
même à les enfouir sous terre.

K               Kaki
Bâche kaki, c'est le titre d'une
œuvre de Claude Viallat réalisée
en 1981. Il peint alors sur un
élément de tente militaire  de
couleur kaki.

N                Nœud
Viallat crée aussi des installations
en utilisant de grands filets, des
cordages et des nœuds marins.
Les lignes, nouées entre elles,
tissent un quadrillage qui fait
apparaître sa forme. 

O                   Osselet
Viallat choisit une forme,
initialement obtenue par erreur,
mais qui est caractéristique, voire
emblématique, de son œuvre. On
l’appelle « haricot », « osselet » ou
  «éponge ». En réalité elle est
déchargée de tout sens narratif.
Ce motif, il le répète à l’infini .

P                Polychrome
La couleur est l'une des
dimensions fondamentales de
l’œuvre de Viallat: "Toutes mes
couleurs chantent ensemble,
c'est comme un accord de
musique. Elles ont la force
nécessaire au chœur".

Q               Question
"La peinture en question"  est le
titre d'une exposition présentée
au musée du havre en 1969.  Les
artistes du groupe Supports-
Surfaces y déclarent: "L'objet de
la peinture, c'est la peinture elle-
même et les tableaux exposés ne
se rapportent qu'à eux-mêmes."

R               Recyclage
 Viallat utilise des matériaux ou
des objets ayant déjà eu une
première vie plutôt que des
matériaux neufs. Il recycle .

T            Titre 
Sans titre Viallat ne donne pas de
titre à son œuvre, c'est une
garantie de neutralité, l'assurance
que cette œuvre ne nous raconte
rien d'autre que la peinture, la
matière et la couleur.

U                  USA
Dans les années 60, l'actualité
artistique est consacrée aux 
 américains, Mark Rothko, Morris Louis
et Jackson Pollock. Leurs découvertes
influencent le travail de Claude Vialat.

S               Série
Claude Viallat travaille en série.
Une série est un ensemble
d'œuvres composé portant sur un
même thème et s'inscrivant dans
une  continuité. 

V                Verso/recto
Viallat peint parfois  ses toiles en recto-
verso. Ainsi, comme pour une sculpture
l’œuvre peut être vue dans son volume,
dans son ensemble.

w Wat Pierre
Historien d'art , a publié en 2006 une
monographie sur l'artiste:  Claude
Viallat - Œuvres, écrits, entretiens.

x                  X comme inconnu.
Claude Villat ne signe pas ses oeuvres
mais tout le monde les reconnait. 

z              Zig-zag
Claude Viallat ne place pas ses formes
au hasard mais il les place  en
alternance donc en zig-zag.

y                 Yeux
Prendre le temps de regarder une
oeuvre d'art c'est prendre le temps de
la comprendre et de mieux la voir. 

La forme de Viallat est née par
hasard alors qu’il avait fabriqué
un tampon dans une mousse
synthétique. Cette mousse s’est
détériorée après l'avoir laissé
tremper dans de l’eau de javel
toute une nuit pour la nettoyer. 

https://fr.wikipedia.org/wiki/Supports/Surfaces
https://fr.wikipedia.org/wiki/Mus%C3%A9e_d%27Art_moderne_de_Paris
https://fr.wikipedia.org/wiki/Paris
https://fr.wikipedia.org/wiki/Style_architectural
https://fr.wikipedia.org/wiki/Arts_plastiques


 

6/Propositions
Pédagogiques
Pour vous aider, le service éducatif vous propose plusieurs
pistes pédagogiques et techniques à exploiter avec vos
élèves.



Petite notice
de l’œuvre 

"Sans titre" c'est le nom de cette œuvre de Claude Viallat. Ce n'est pas un tableau mais une toile de Claude Viallat

Cette œuvre est ronde. Claude Viallat ne peint pas sur un tableau. Il a choisi de peindre sur un objet de récupération,
un vieux parasol en tissu épais et usé. Normalement on ne peint pas sur un parasol, un parasol est un objet que l'on
utilise à la plage, l'été, pour se protéger du soleil. Ce vieux parasol aurait dû être jeté à la poubelle mais Claude
Viallat décide de peindre dessus. Il fait du recyclage.

Pour pouvoir l'accrocher à plat sur le mur, l'artiste découd une partie du parasol. Ainsi on a l'impression qu'il manque
un morceau. D’ailleurs, au premier regard, on dirait une tarte, une tarte de couleurs à laquelle il manque une part.
C'est rigolo ! Lorsque cette œuvre est exposée au musée, elle est suspendue au mur. Au moindre mouvement d’air,
elle bouge, elle n’est pas enfermée dans un cadre comme un tableau classique. C’est une toile libre. 

Après avoir observé cette œuvre, tu peux remarquer que l’on ne reconnaît rien. Ce n’est ni un personnage, ni un
paysage, mais des formes et des couleurs. C’est de l’abstraction.  L'art abstrait c'est  lorsqu'un artiste ne
représente rien que tu puisses reconnaitre. Ce qui est amusant dans cette manière de peindre c’est que tu peux
imaginer tout ce que tu veux, comme lorsque tu regardes les nuages.

Si tu est attentif, tu peux y voir une forme,  qui se répète dans chaque triangle de tissus, une sorte d’empreinte
d’éponge ou de haricot. Ces formes se ressemblent toutes car l’artiste utilise un pochoir. Viallat découpe sa forme
dans un carton. Cela lui permet de la reproduire ensuite à l’infini.
 
L’artiste ne signe pas son œuvre car cette forme est sa signature. Claude Viallat la peint dans toutes ses œuvres et
ça depuis plus de 50 ans.

Cycle 1 et 2 Vocabulaire / notions
Abstraction
Récupération / recyclage
Couleur
Pochoir

à raconter à vos élèves

Nous  vous proposons de projeter en classe l'image
de l’œuvre, de vous placer derrière vos élèves et de
leur lire cette notice comme si vous leur racontiez
une histoire.



Atelier empreinte 
Cycle 1



Atelier frottage
Cycle 2



Atelier gravure 
Cycle 3 



L’œuvre de Viallat, Sans-titre
(1982), peut être dite de rupture
pour plusieurs raisons :

- Rupture d’abord quant au support : pied-de-nez à l’ensemble
chassis-toile, le support est un objet usuel – ici, un parasol.
La forme de l’objet affecte même la forme de l’œuvre : passant de
la rotondité à la planéité, le parasol forme une échancrure – la
part manquante, une présence en creux du geste artistique.

- Mais cet objet usuel est simple support. Il n’importe pas en tant
qu’objet : il n’est pas même nommé dans le titre de l’œuvre, et il est
totalement saturé de couleurs. Comme si Viallat s’ingéniait à nous
maintenir à la surface, déjouait toute tentation de ramener
l’œuvre à une signification. En somme, une sorte de table-rase qui,
en empêchant toute distanciation, nous confronte à la couleur.
Pas de trouées dans l’œuvre, aucune profondeur, absence de sens
manifeste. Cette volonté de trancher la langue est également
incarnée par la forme-type que produit Viallat : neutralisation
radicale du sujet, cette forme qui se démultiplie à l’identique
attente à l’idée de singularité – ou d’aura – de l’œuvre. 

Penser 
la
rupture

 
Cette forme matricielle, parfois interrompue par les limites (les
dimensions) de l’œuvre donne l’impression que celle-ci pourrait se
poursuivre indéfiniment, ce qui crée une sorte d’ « hors-champ ».
L’objet comme support, c’est aussi l’affirmation de la matière :
cette dernière n’est plus seulement un matériau pour l’artiste, une
pâte à modeler. La surface impénétrable des œuvres de Viallat
impose la matière comme écran. Il n’y a rien derrière.

- L’objet usuel dans le musée, c’est aussi le loup dans la bergerie. Une
façon d’ouvrir l’institution muséale en la désacralisant. À l’évidence,
le mouvement Supports-Surfaces a une intention politique. Nées ou
vivant dans l’arc méditerranéen, quelques-unes des figures
centrales du mouvement sont peut-être animées d’un désir de
décentralisation, de lutte contre un certain « parisianisme ».

Cycle 3 et 4



- Il n’est pas sûr que l’œuvre découle systématiquement d’une
volonté de rompre. Elle est prioritairement portée par une
nécessité expressive. En d’autres termes, il faut se garder de
réduire l’œuvre à une recherche d’originalité. En ce sens, il
convient de se confronter d’abord à sa dimension plastique. 

- Le retour de l’objet dans l’œuvre s’est fait par jalons tout au
long du XX siècle. Avec les « ready-made » de Marcel Duchamp,
par exemple, ce n’est pas seulement l’objet dans – ou sous –
l’œuvre, mais l’objet comme œuvre. Hormis l’agencement dans
l’espace, la mise en scène, l’objet reste intact (1) (Porte-
bouteilles, Fontaine) : comme si, sorti de sa sphère d’utilité,
l’objet devenait chose à part entière, comme le remarque le
philosophe Heidegger, dans l’origine de l’œuvre d’art. (2)
On peut également penser aux galets peints de Max Ernst. Bien
que dans ces derniers, à la différence de Viallat, la couleur ne
recouvre pas mais orne.

- Dans le contexte du postmodernisme, le musée est très
généralement attaqué et désacralisé (même si la
désacralisation aboutit toujours à une nouvelle sacralité). On
peut, sur ce point, penser aux artistes du Land Art non seulement
quand ils créent hors les murs (Cf. Les earthworks – autrement
dit « terrassements »), mais aussi quand ils investissent
l’institution muséale pour la subvertir de l’intérieur. Cf. Walter
De Maria, The New-York earth room, 1977. (3)

Cette rupture doit cependant être relativisée, 
ou mise en perspective :

Autre exemple d’attaque de l’institution muséale, le réquisitoire
contre Beaubourg que fait le sociologue Jean Baudrillard, en
1977 (Cf. Baudrillard, L’effet Beaubourg, implosion et dissuasion).
Dans cet écrit critique, l’auteur met en évidence, entre autres
choses, les contradictions de cette institution muséale qui «
embaume » les formes d’art la mettant en question (Tinguely,
César, Dubuffet…). Il compare le musée à un « mausolée » ; et va
jusqu’à affirmer que l’oeuvre véritable de Beaubourg, de cette «
carcasse de flux et de signes », est la masse des visiteurs elle-
même – comme conviée à détruire l’art dans la sanctification du
tout-culturel.

 
1     Porte-bouteilles (1914), également nommé Hérisson, est un séchoir à bouteilles.
L'exemplaire exposé à Pompidou a été fait en 1964. Fontaine (1917), est un urinoir disposé à
l'envers et signé. Il est exposé au Centre Pompidou.
2    De l'origine de l’œuvre d'art est une conférence prononcée par Martin Heidegger en 1935.
Dans cette conférence, il distingue "l'être-oeuvre" de l'"être-objet" de l’œuvre d'art. "L'être-
objet", c'est ce qu'est l'oeuvre de notre point de vue (l'oeuvre dans le musée, pour le public...) ;
"l'être-oeuvre" désigne ce que Heidegger appelle le "monde de l'oeuvre". L'artiste, en faisant
subir une "déficence" à l'objet, permet à l'oeuvre d'exister comme chose – de n'être plus un ob-
jet.
3     L'installation consiste en une épaisseur uniforme de terre de quelques 50 cm passés
disposée dans une pièce de plus de 300m2.



7/ Comprendre
une œuvre d'art
contemporain.

 

Comment aborder une œuvre qui n'est, a priori, qu'un
barbouillage, une photographie d'amateur, une accumulation de
produits usagés, sans être dérouté, voire dépité ? 
L'art contemporain constitue une "rupture esthétique" et rejoue
tout ce qui l'a précédé.

L’œuvre c'est ce que l'artiste a créé, parfois avec l'aide d'autres
personnes, et qu'il donne à voir aux publics. Dans l'art contemporain, elle
n'est parfois ni belle, ni bien faite, ni chère (au départ!), ni rare. Elle peut
être seulement une idée, un geste, une matérialité qui, quand elle est
"réussie", peut, sans forcement que ce soit immédiat et conscient, nous
PARLER, évoquer plusieurs choses en un seul coup d’œil, et REPOUSSER
les limites de ce qui a déjà été exploré en art.
Chaque œuvre agit à sa manière, et chaque public réagit à sa façon.

Apprendre à regarder une œuvre d'art contemporain
Être capable d’interpréter une œuvre d'art  n'est pas une compétence
innée : c'est quelque chose que l'on peut apprendre et qui est à la portée
de tous. Il n'y a pas besoin d'une connaissance approfondie de l'histoire de
l'art . Il suffit de regarder pour la rencontrer.
Dans les musées, le temps moyen que les visiteurs passent devant un
tableau est de seulement 15 secondes. Il faut donc, commencer par
prendre le temps de l'observation.

Trouvez les références de l’œuvre en lisant le cartel
Le cartel est la carte d’identité de l’œuvre, on y trouve le nom de l'artiste,
le titre de l’œuvre, la technique, la date de réalisation, la dimension,
l'appartenance.

Description 
Les matériaux, la technique.

Quelle est la nature de l’œuvre?
Peinture, sculpture, photographie, dessin, estampe, installation, la
performance, œuvre in situ...les nouveaux médias tels que la vidéo,
ou  le work in progress...
Dans l' art contemporain, il peut parfois s'agir d'une œuvre hybride
associant plusieurs mediums.

Quels sont les matériaux utilisés? 
Support, matière, outils, objets...

Quelle est la technique?
Assemblage, collage, moulage, technique mixte, dessin, peinture..

Qu'est ce qui est représenté?
Peut-on classer cette œuvre dans la figuration ou l'abstraction? 
La composition, les formes, les couleurs, la lumière.

Aller plus loin 
Contexte historique, social, culturel
L’œuvre n'est pas coupée du monde, elle a été créée par un/une
artiste , qui a sa propre histoire et qui a vécu à une époque donnée.
Pour mieux la comprendre, il est important de se poser les
questions suivantes:

À quelle date et en quel lieu a-t-elle été créée? Peut-on faire le lien
avec des événements de cette époque? 
Au regard de la production globale de l'artiste, cette œuvre se
situe-t-elle à un moment particulier de sa carrière? Cette œuvre
est-elle représentative de son travail?

Replacer dans l'histoire de l'art
Est-ce que l’œuvre fait référence à d'autres œuvres, d'autres
mouvements artistiques? S'inscrit-elle dans une continuité ou bien
prend-elle des distances?

Interprétation 
Donner du sens
Une fois l’œuvre décrite nous pouvons tenter  une interprétation.
Quel est le thème, la démarche de l'artiste?
Est-ce que l'artiste souhaite faire passer un message? Si oui, lequel?

Regarder, voir, réfléchir

Expression

Regard sur monde actuel

Expérimentation

Concept

Interroger les frontières

Démarche/engagement

Immersion

Sensible

Questionnement

Multiple

Interactif

Rupture

Désacralisation

Installation

Approche sensible
Les émotions ressenties 

Qu'est-ce que le regardeur ressent devant l’œuvre?
Le ressenti est l'impression liée à la manière dont on perçoit quelque
chose. 
Donner ses premières impressions, ce qui touche, ce qui étonne, ce
qui repousse..
Faire le lien avec d'autres œuvres que l'on connaît.

https://encheres.catawiki.eu/a/t/169-encheres-d-art-classique-france?utm_term=RegarderVoirR%C3%A9fl%C3%A9chirArt&utm_content=297466&amc=con.Catawiki.297466.309980.33114&utm_source=pn&utm_medium=affiliate&utm_campaign=deeplink-PN-FR


Ce dossier vous est proposé par le service des publics
du musée d'art moderne de Céret.

service.educatif@musee-ceret.com

04 68 87 97 34

Les médiatrices culturelles et les professeurs missionnés sont à votre écoute
pour vous aider dans vos projets. 
N'hésitez pas à nous contacter.


