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BO 2019 - Programme 1
ère

 Spécialité - La matière, les matériaux et la matérialité de l’œuvre. 

Questionnements mobilisant compétences, pratiques et connaissances travaillées 

Repères et points d’appui 

Propriétés de la matière et des matériaux, leur transformation : états, caractéristiques, potentiels plastiques. 

Matières premières de l’œuvre : états et usages de la matière dans une création plastique… 

Caractéristiques physiques et sensibles de la matière et des matériaux : potentialités plastiques de la rigidité, souplesse, élasticité, opacité, transparence, fluidité, épaisseur, densité, poids, 

fragilité… 

Modalités et effets de la transformation de la matière en matériaux : matières et matériaux transformés, fabriqués, amalgamés dans une visée artistique… 

Matériaux de la couleur et couleur comme matériau de l’Oeuvre : exploitation de la matière colorée, aspects sensoriels, rapports à la perception, à l’espace… 

Élargissement des données matérielles de l’œuvre : intégration du réel, usages de matériaux artistiques et non-artistiques. 

Introduction du réel comme matériau ou élément du langage plastique : matériaux artistiques et non-artistiques, collages d’images et d’objets, stratégies du ready-made… 

Traitements et usages de la lumière dans une pratique plastique : lumière naturelle ou artificielle comme matériau… 

 

Analyse réalisée avec la participation orale des élèves de 1
ère

 ARTS PLASTIQUES Spécialité. 

Des idées et questions (problématiques) artistiques : 

- La Figuration vient des objets eux-mêmes « ready made », des objets industriels fabriqués par la machine ou une salade 

cultivée par un jardinier : l’artiste travaille peu manuellement, il délègue ou use de techniques simples – collage-

assemblage - et ne représente plus ou très peu … 

- Figurations variées : les mots, les matières et objets – « ready made » : objets bruts et directs ou fragments figurent leur 

propre image. 

- La peinture renonce à ses techniques et matériaux artistiques : toile, pinceaux … ainsi qu'à la virtuosité de l'artiste : 

disparition du métier du savoir-faire, "savoir dessiner" n’existe plus … la simplicité technique domine : collage (2D), et 

assemblage (3D). 

- Une rupture avec l’art traditionnel : affirmation du Non Artistique : l’art moderne du XXème siècle remet en question les 

valeurs de l’art – Cubisme et Dadaïsme. 

 

- Deux thèmes communs à nos œuvres sont les sujets de la « Nature Morte » et du temps : 

* Les objets du quotidien sont au centre de la représentation et interrogent le temps. Au-delà de la Nature Morte (ou 

vivante pour Anselmo ?) l’idée de Vanité hante ces deux œuvres. 

* Pour Schwitters, le souvenir figé d’un temps ancien : des objets qui ont vécu le quotidien et ont été jetés, usés, cassés, 

des fragments de rebuts, de déchets, des vestiges d’une époque et d’une histoire sont autant d’indices du temps. 

Schwitters fige un instant des choses en 1918 et compte sur l’éternité de l’art pour le faire durer. 

* Anselmo inscrit ses objets dans un processus temporel de création par modifications de l’œuvre qui se répète à l’infini. 

Le temps agit ici en direct et de façon cyclique : l’éternité du marbre dialogue avec le pourrissement de la salade. Le 

processus est en action : la salade est garante de l’équilibre instable entre les deux éléments de pierre, que seul le soin 

journalier consistant à remplacer la plante qui se déshydrate permet de maintenir. Si la laitue s’étiole, l’équilibre se 

rompt : le petit bloc de marbre tombe. Une nouvelle salade doit être replacée pour que l’œuvre retrouve son équilibre, 

mais cet acte "d'entretien" programme une autre rupture : opération cyclique éternellement recommencée. La chute du 

petit bloc de granit par le dessèchement de la salade oppose et met en dialogue le pérenne et l’éphémère. 

 

- La remise en question du concept de Beauté – Le Beau : depuis l’Antiquité la Beauté est un concept artificiel qui puise 

son inspiration dans la Nature, tout en s’éloignant du naturel et du réel. Le Beau est une construction intellectuelle qui 

cherche l’idéal et la perfection en édictant des codes, des valeurs et des jugements culturels qui varient selon les 

époques. 

Avec les modernes le naturel et le réel accèdent à la beauté de l’art ; le laid, le rebus, le déchet, l’objet commun révèlent 

une beauté esthétique que l’art reconnait = une révolution de la définition du « beau », des valeurs et du jugement … Le 

quotidien et le réel des humbles accèdent à la « beauté » de l’art. La Nature morte et ses objets sont reconnus comme 

valeurs esthétiques … 

 

 

PRESENTATION des OEUVRES 
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Kurt SCHWITTERS (1887-1948), Merzbild Rossfett (graisse 

de cheval), 1918-1919, assemblage, 23x19 cm. Collection 

privée. 

 

 

 

 

 

 

 

 

 

 

 

 

 

 

 

 

 

 

 

Un tableau relief constitué de 3 planches de bois brut et usé sur 

lesquelles sont collés ou cloués divers objets et fragments : 

cuirs, bois, papier journal, carte à jouer – 7 de cœur, fer à 

cheval, couvercles ronds de pot de peinture, porcelaine, textes 

imprimés sur papier, dentelle … Quelques reprises de peinture 

en badigeon ponctuent et ajustent les couleurs. 

 

 

 

Giovanni ANSELMO (1934, Italie) Sans titre, (granit, laitue, 

fil de cuivre) 1968. Granit, laitue fraîche, fil de cuivre. 

 

 

 

 

 

 

 

 

 

 

 

 

 

Deux blocs de granit assemblés à l'aide d'un fil de cuivre 

maintenus en équilibre par une laitue. 

Dimensions : 70 x 23 x 37 cm. 

La profondeur de l'ensemble peut varier selon la taille de la 

salade et l'accrochage du petit élément en granit dont 

les dimensions sont : 14,8 x 4,8 x 14,8 cm. 

Collection du Centre Pompidou Paris 

Acquisition - Achat, 1985. N° d’inventaire : AM 1985-177. 

 

Note : Une version avec de la viande à la place de la laitue a été présentée une 

seule fois chez l'artiste en octobre 1968, avec de la sciure au pied du pilier pour 

absorber le liquide organique qui coulait. La version avec la laitue a été présentée 

plusieurs fois également avec de la sciure, mais celle-ci ayant perdu sa fonction 

initiale, l'artiste préfère dorénavant que l'œuvre soit présentée sans rien au pied 

du pilier. 

https://www.centrepompidou.fr/en/ressources/oeuvre/kXOTh92  

 

La salade est garante de l’équilibre instable entre les deux 

éléments en pierre, que seul le soin journalier consistant à 

remplacer la plante qui se déshydrate permet de maintenir. 

Si la laitue s’étiole, l’alliance et l’équilibre se rompent … 

Ces deux œuvres par leurs matériaux et leurs techniques remettent en question les valeurs de l’art traditionnel. Les 

fragments et objets sont directement présents sans un effort de représentation ni en peinture, ni en sculpture. 

§ ICONOGRAPHIE = DESCRIPTION : 

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

- Développez votre texte pour décrire l'image complète : les figures principales et secondaires, les postures et actions, des détails, 

sans oublier l'espace - le décor ... 

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

https://www.centrepompidou.fr/en/ressources/personne/cAnz8K
https://www.centrepompidou.fr/en/ressources/oeuvre/kXOTh92


3 
 

 

             Sur le fond des 3 planches de bois brut sont 

disposés les fragments des objets assemblés. 

L’ensemble avec son titre, évoque, par exemple, une table 

dans une écurie où des objets usuels sont posés pêle-

mêle, mais ce désordre n’est qu’une apparence. En fait le 

plan de ce tableau relief est très composé, composition 

soutenue par la géométrie insistante des objets 

assemblés : rectangles, polygones, cercles, verticales, 

horizontales organisent rigoureusement le plan, tandis 

que des passages restent froissés, irréguliers, informels 

presque : la dentelle et quelques bouts de papier 

déchirés-froissés. 

L’œuvre peut faire penser à un panneau d’affichage, des 

volets de bois qui ferment une fenêtre, une boite à 

souvenirs sur l’époque et la vie quotidienne en Allemagne 

à la fin de la 1
ère

 guerre mondiale : 1918. 

Des indices plus précis nous mènent vers des histoires 

du quotidien : le mot Rossfett (graisse de cheval) collé en 

étiquette en haut à gauche indique le monde du cheval. 

Le cœur rouge, la carte à jouer et la dentelle suggèrent 

une histoire et des jeux de l’amour ? Ce bric-à-brac : 

l’atelier de Schwitters et sa vie d’artiste ? 

Ces éléments, indices et traces du réel, ouvrent notre 

esprit à de nombreuses images possibles et nous 

renvoient à des récits de la vie quotidienne et des 

sentiments humains. 

 

          Nous voyons 3 éléments naturels qui forment un 

assemblage « sculptural » : un parallélépipède en granit, 

une grosse salade verte et un petit tas de terre. La salade 

verte est très visible car sa couleur et sa forme dentelée 

contrastent avec le bloc rectiligne gris. Cette œuvre repose 

sur l'opposition des matériaux qui sont ici assemblés et 

maintenus en équilibre. Un processus est en action : 

la sculpture est composée d'un bloc de granit au sommet 

duquel un autre bloc plus petit est attaché par un fil de 

cuivre. Entre les deux une laitue fraîche est maintenue 

compressée. Lorsqu'elle se flétrit une dépression se crée et 

le petit bloc, entraîné par son poids, bascule et tombe. Une 

nouvelle laitue est ensuite mise en place pour restaurer 

l’ensemble en équilibre. La confrontation de l'immuabilité de 

la pierre et de la fragilité de la laitue permet la création d'un 

temps cyclique, activé par le flétrissement de la laitue dans 

un équilibre précaire qui nécessite régulièrement d'être 

renouvelé. 

Le contraste entre l’élément minéral, ici du granit souvent 

utilisé dans l’art funéraire et la laitue fraîche, signe de 

vitalité, souligne la fragilité du monde vivant. Cette 

sculpture peut apparaitre comme une tombe ou une grande 

bouche vorace qui engloutit sa ration quotidienne. 

« Sans titre ». Le titre ne nous dit rien sur le sujet de 

l’œuvre ; le spectateur est libre, à priori, de déduire un récit 

et une symbolique. Pourtant le dispositif et la confrontation 

du granit, de la salade et du fil de cuivre orientent très 

clairement le sujet de l’œuvre qui peut se comprendre 

comme une Vanité d’aujourd’hui. 

 

 

Un thème commun entre nos deux œuvres est le temps et le sujet de la « Nature Morte ». Objets et matières sont le 

centre de la présentation et les œuvres interrogent toutes deux le temps de façons inédites. Schwitters fige un instant 

des choses en 1918 et compte sur l’éternité de l’art pour faire durer ce souvenir. Anselmo inscrit ses objets dans un 

processus temporel de modification de l’œuvre qui se répète à l’infini. 

Au-delà de la Nature Morte (ou vivante pour Anselmo ?) l’idée de Vanité hante ses deux œuvres. 

Qu'est-ce qu'une vanité ? - Comprendre #5 - YouTube 

https://www.youtube.com/watch?v=aHP65n-73lE  

 

§ LA FIGURATION = La représentation = la mimésis = le type de construction des figures : 

* CARACTERISEZ LA FIGURATION = la représentation des formes et des figures. 

---------------------------------------------------------------------------------------------------------------------------------------------------------- 

Les deux œuvres refusent les figurations traditionnelles en présentant directement les objets au lieu de les représenter. 

Donc nos deux artistes sont en rupture avec l’art traditionnel : ils affirment le Non Artistique en refusant de représenter 

par les techniques picturales et sculpturales traditionnelles. Ce refus de l’imitation traditionnelle inscrit pleinement nos 

https://www.youtube.com/watch?v=_3YbIHwziRU
https://www.youtube.com/watch?v=aHP65n-73lE
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deux artistes dans l’art moderne du XXème et la remise en question de l’art par le Cubisme et le Dadaïsme. Ils reprennent 

les idées développées juste avant eux par Picasso et Duchamp : le collage, l’assemblage et le ready made. 

 

 

 

 

 

 

 

 

 

 

 

 

 

Pablo PICASSO, "Nature morte à la chaise cannée", 1912. 

Peinture à l'huile et collage de toile cirée sur toile et une corde.                           Marcel DUCHAMP, « Roue de Bicyclette », 1913. 

27 × 35 cm. format ovale.                                                                                      Assemblage d’un tabouret et d’une roue avant  de bicyclette 

                                                                                                                             avec sa fourche « ready Made ». 

 

Pour le peintre Schwitters, la noblesse des techniques virtuoses et matériaux artistiques n’existe plus : toile, pinceaux, 

ne sont plus utiles, l’absence de brio technique et la disparition du métier et de son savoir-faire sont affirmées : savoir 

dessiner n’existe plus … la simplicité technique du collage 2D et de l’assemblage 3D s’impose. 

L’artiste ne fabrique plus ou très peu, Anselmo ne sculpte plus une salade, mais la présente et son socle en pylône de 

granit reste d’une réalisation technique simple et mécanique, sans doute confiée à un technicien du marbre, loin des 

prouesses d’un Michel Ange. 

La figuration vient des objets eux-mêmes « ready made », des objets industriels, fabriqués par la machine et récupérés-

recyclés pour l’art ; une salade cultivée par un jardinier ou mieux, achetée en magasin : l’artiste travaille peu 

manuellement, il délègue à des techniciens, ou use de techniques très simples, accessibles à tous. De même, il ne 

représente plus ou très peu … 

Anselmo présente des objets « complets » : une salade et un socle de granit. Nous savons que l’image de la salade va 

évoluer et se dégrader vers sa disparition en poussière : la mort. 

Par contre Schwitters colle des fragments d’objets du quotidien de 1918 et des morceaux de textes. L’image met à 

égalité le texte et les objets visibles. Le tableau se lit comme une succession d’indices que l’œil glane et le cerveau 

décode : un coin de 7 de cœur suggère un jeu de carte, une histoire d’amour ou une séance de jeu entre amis … Un bout 

de petite annonce dans un journal nous ouvre un autre espace-temps si l’on comprend l’allemand … un morceau de 

porcelaine ou de dentelle évoque d’autres situations et « aventures » de tous les jours que nous pouvons imaginer. Le 

couvercle du pot de peinture nous place dans l’atelier du peintre Schwitters … Tous ces indices provoquent notre 

réflexion et imagination qui vont s’activer et créer des situations, des histoires, des moments de vie. Nous sommes en 

présence ici d’une présentation intellectuelle concrète où des fragments du réel sont collés. A l’exemple du Cubisme, 

Schwitters utilise la synecdoque* pour présenter et représenter.  

* La synecdoque est une figure de style littéraire et aussi plastique qui propose le fragment et/ou la matière pour le tout : Je ne regardais 

ni l’or du soir qui tombe ni les voiles au loin descendant vers Harfleur. – Victor Hugo. Dans cet exemple, l’or du soir suggère le coucher du 

soleil et les voiles désignent des bateaux à voiles sur la mer. 

Pour Anselmo, la synecdoque est moins démonstrative, mais elle peut aussi être active symboliquement : la salade 

représente la vie, l’éphémère et le granit une stèle mortuaire. La vie et la mort, la nature et l’homme, la précarité de 

l’existence entrent en jeux ici. 
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§ LES MOYENS PLASTIQUES utilisés – (croquis et annotations – commentaires possibles) :  

 

Les *Points : Pour Schwitters la surface de l’œuvre est parcourue de points qui offrent des étapes à notre regard : le 

cœur rouge accroche notre œil, qui ensuite saute et glisse vers le clou bleu, encore en deçà, quelques clous et trous 

pour tomber en bas sur les points bleus de la porcelaine. Il reste à glisser à gauche où la lecture de fragments de textes 

collés à l’envers demande davantage de lenteur et d’attention. Dirigé par l’inclinaison, notre œil remonte attrape le 

rectangle bleu pour retrouver le cœur rouge : la boucle est bouclée. Ce circuit en cascade visuelle dirige notre regard et 

ponctue notre recherche d’indices pour comprendre le tableau. Les points ont aussi une fonction décorative : de jolis 

bleus sur la porcelaine. 

Avec Anselmo les points sont nombreux avec les grains sableux du granit qui se poursuivent par les sciures de la 

salade sèche et décomposée. Ces points de matières ont un effet esthétique lié à la matière même. 

Par contre la salade d’un vert vif offre un point de contraste puissant et vivant entre les gris du socle et les bruns blancs 

de la salle d’exposition du musée. 

Pour ces deux œuvres les *matières et les *textures offrent des *contrastes très marqués qui stimulent le toucher. La 

surface du tableau-relief de Schwitters alterne lisse, bosselé, rugueux, piquant, granuleux … tout un florilège de 

sensations tactiles qui rappelle l’expérience quotidienne de la main sur les choses. 

A l’inverse Anselmo propose un contraste simple et puissant ; le lisse dense et lourd du granit s’oppose et fait valoir le 

froissé fragile et léger de la salade. 

 

Pour les *couleurs se sont les matières brutes et les objets qui portent et apportent les couleurs des œuvres. Avec 

Anselmo les gris du granit font valoir le vert lumineux de la salade. Les matériaux de Schwitters arborent une tonalité 

dominante de gris-bruns subtils ; l’artiste ponctue en badigeons de peinture avec des couleurs délicates pour enrichir 

une harmonie presque naturelle. Globalement, les couleurs sont respectueuses des objets et des matières, elles 

adhèrent à la vraisemblance des objets en apportant des tons réalistes. 

Ces deux œuvres sont fondamentalement réalistes, elles s’inscrivent profondément dans le réel en l’exploitant 

directement par fragments. Les matériaux, matières et objets sont bien là, présents, en direct, comme moyens plastiques 

et artistiques. Ce « Nouveau Réalisme » de la présentation du réel traversera le XXème siècle et reste actif aujourd’hui. 

… Il sera particulièrement vivant dans les années 1960 en France avec le mouvement du Nouveau Réalisme : 

http://mediation.centrepompidou.fr/education/ressources/ENS-nouvrea/ENS-nouvrea.htm  

http://mediation.centrepompidou.fr/education/ressources/ENS-nouvrea/ENS-nouvrea.htm
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§ ORGANISATION DE L’ESPACE : COMPOSITION …  

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

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

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

 

 

 

I Les axes verticaux sont dominants dans les deux œuvres : ils orientent les compositions. La verticalité affirmée 

connote la rigueur, la force, la puissance et l’ostensible symétrie, l’équilibre et l’harmonie. Schwitters utilise un ordre 

géométrique rigoureux inspiré du Cubisme et de l'abstraction proche de Mondrian pour mieux ordonner le chaos 

apparent du quotidien. Avec Anselmo un ton hiératique et solennel, presque religieux s’affirme : une stèle funéraire nous 

fait face pour une salade. Anselmo n’est pas dépourvu d’humour bien sûr ! Mais l’on sait que cette métaphore désigne 

notre vanité. 

-- Les axes horizontaux présents en fermes appuis, soutiennent le calme et la stabilité. 

 / Les obliques sont peu nombreuses et suggèrent mouvement et dynamisme modérés. Par contre elles soulignent chez 

Schwitters un souvenir de perspective. L’angle à gauche du tableau rappelle une fuyante et la profondeur, mais sa 

perspective n’est pas entière et cohérente. On peut se souvenir à ce sujet des natures mortes de Picasso qui détruisent la 

cohérence systémique de la perspective pour construire un espace globalement plan avec des fragments de profondeurs. 

Pour Anselmo, sa sculpture expose un plan dominant pour le regardeur face à la salade ; les axes obliques indiquent le 

volume du parallélépipède de granit en perspective dans l’espace réel. 

C les courbes ponctuent les compositions et apportent souplesse, de la légèreté chez Schwitters comme des bulles qui 

s’envolent et s’échappent par le haut du cadre. Avec Anselmo le cercle irrégulier de la salade donne la malléabilité et 

l’inconstance de la vie végétale jusqu’à une allusion à la couronne mortuaire dans certaines versions de l’accrochage de 

la salade. 

 

 Analyser et commenter l’Espace de l’œuvre : caractériser l'espace de l'œuvre … 
- illusion de la profondeur – perspectives ?  Indiquer des caractères de la perspective 

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

 

Les deux œuvres manifestent globalement la frontalité, une vue de face qui réduit la perception de la profondeur et la 

perspective. Néanmoins, il reste chez Schwitters des fragments de profondeur avec quelques axes obliques à droite qui 
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peuvent faire allusion à un coin de table en références aux natures mortes de Picasso. 

https://www.alexetalex.com/dossiers-fruites/route-des-fruits/picasso-natures-mortes/  

Avec Anselmo la vue principale de son volume est de face, donc aussi frontale et la perspective n’agit que pour mieux 

voir son volume – en général les photos de l’œuvre sont prises de 3/4. 

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

postcubiste ou contemporain ...)  

Nos œuvres échappent à l’espace « classique » de l’unité de temps, de lieu et d’action. Avec Schwitters la fragmentation 

des objets et indices propose une multiplicité des espaces et points de vue, des actions et des temps ; plusieurs 

histoires, instants et actions du quotidien de sa vie en 1918 sont synthétisés sur le plan de bois. 

Avec Anselmo, le débat sur la représentation de l’espace moderne est dépassé par l’usage du temps réel comme moyen 

artistique ; l’œuvre réclame un temps long et réel pour se réaliser entièrement : son processus réclame une durée, celle 

de la décomposition de la salade qui produit la chute du petit bloc de marbre accroché au fil de cuivre. Plusieurs phases 

de consistances et d’apparences du motif végétal sont en jeu. Ce processus va jusqu’à sa régénération, le changement 

de salade pour accomplir le cycle de création de l’œuvre qui est programmé pour se répéter sur le principe de l’infini. 

- Schwitters propose le souvenir figé d’un temps ancien - 1918 : des objets usés, cassés, des fragments de rebuts, des 

déchets, des vestiges qui ont vécu le quotidien d’une époque et des histoires personnelles ; ces moments de vie auraient 

disparu si l’espace de l’œuvre et de l’art ne les avait pas figés pour venir jusqu’à nous. La croyance en « l’éternité » de 

l’art et de l’œuvre est active ici.  

- Avec Anselmo le temps est présent, actif et cyclique : avec l’éternité du marbre et le pourrissement de la salade, le 

processus est en marche et action : la chute du bloc de granit et le dessèchement de la salade. Si la laitue s’étiole, 

l’alliance se rompt. Une nouvelle salade et l’œuvre retrouve son équilibre programmé pour une autre rupture : opération 

cyclique éternellement recommencée. Le Pérenne et l’éphémère dialoguent.  

 

§ ICONOLOGIE = INTERPRETATION : 
* Énoncez les principales significations de l’œuvre et ses enjeux essentiels 

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

* Synthétiser les principales questions artistiques que soulève l’œuvre et ouvrez vers l’avenir de ces questions : autres œuvres et mouvements artistiques à 

venir … 

 Ces deux œuvres séparées de 50 ans, 1918 – 1968, sont en filiation et ponctuent un mouvement dominant du 

XXème siècle qui propose de détruire des valeurs traditionnelles de l’art pour en inventer de nouvelles, afin de régénérer 

les moyens plastiques et artistiques. Nous l’avons souligné, Schwitters, artiste Dada, poursuit les inventions du Cubisme 

"synthétique" : le collage et l’assemblage de fragments du réel. Anselmo, appartenant au mouvement italien Arte Povera, 

s’inscrit dans le sillage de Marcel Duchamp par l’usage du « ready made » et se rapproche des "Nouveaux Réalistes" 

français des années 60. 

Tous deux portent des valeurs nouvelles de l’art : la reformulation de l’art par le Non-artistique, collage, assemblage et 

ready made pour présenter et utiliser le réel direct comme moyens plastiques et artistiques. S’ajoutent le renoncement 

aux virtuosités techniques, la fabrication de l’œuvre par des procédés simples et accessibles à tous ou même la 

délégation de la réalisation à des techniciens … 

Néanmoins, ces révolutions artistiques n’interdisent pas la continuation de certaines valeurs de l’art par leurs 

reformulations. Nous l’avons démontré, le réalisme et le genre de la Nature Morte peuvent être repérés à travers nos deux 

œuvres. 

Pour le « réalisme », bien que la représentation et la mimésis traditionnelles soient refusées, le réel est au centre de ces 

deux œuvres, présent en matières, matériaux et objets mêmes. Il n’est pas surprenant de retrouver la Nature Morte qui 

depuis très longtemps a été un sujet privilégié des artistes « réalistes » et révolutionnaires. Avant le XIXème siècle, les 

genres-sujets en peinture étaient hiérarchisés à l’image de l’humanisme et de la hiérarchie sociale ; les sujets les plus 

valeureux et prestigieux étaient la mythologie et la religion, les scènes de l’Histoire, le portrait des « Grands de ce 

monde » : rois, princes et grand bourgeois. Ensuite venaient le paysage et enfin les objets, la Nature Morte en bas du 

classement des genres picturaux. Avec les révolutions sociales et démocratiques des XIXème et XXème siècles, la 
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hiérarchie du vieux monde est bouleversée : le peuple obtient le droit à sa propre représentation, l’art s’ouvre au réel des 

humbles et les objets du quotidien s’intègrent dans l’art : collage, assemblage, présentation. Les valeurs esthétiques 

changent avec notamment la remise en question du concept de Beauté – Le Beau : depuis l’Antiquité, la Beauté est un 

concept artificiel qui puise son inspiration dans la Nature, tout en s’éloignant du naturel et du réel. Le beau est une 

construction intellectuelle qui cherche l’idéal et la perfection en édictant des codes, des valeurs et des jugements 

culturels qui varient selon les époques, mais qui sont tous émis par les groupes sociaux dominants. 

Avec les modernes et l’épanouissement de l’esprit démocratique et matérialiste, le naturel et le réel accèdent à la beauté 

de l’art ; le laid, le rebus, le déchet, l’objet commun, les gestes de la vie trouvent une beauté esthétique que l’art reconnait 

et utilise comme moyens. Une révolution de la définition du « beau », des valeurs et du jugement s’opère. Le quotidien et 

le réel des humbles accèdent à la « beauté » de l’art, chaque humain devient un artiste potentiel. L’art d’aujourd’hui 

poursuit cette conception horizontale (sans hiérarchie) du monde, à l’heure où la consommation des objets et des images 

est mondialisée … 

 

 

 

Analyse réalisée avec la participation orale des élèves de 1
ère

 ARTS PLASTIQUES Spécialité. 


