Bac blanc d’art N°2
Commentaire Critique
Le monde est sans cesse confronté à des problèmes politiques, sociaux et environnementaux. En politique par exemple, il est arrivé de nombreuses fois que des dictateurs prennent le pouvoir par la force et suppriment toutes les libertés auxquelles les hommes ont droit. Socialement, il existe de nombreuses injustices, comme les grosses différences de richesses entre riches et pauvres et l’environnement est menacé, notamment à cause du gaspillage que nous faisons. Les artistes ont pris part dans leurs œuvres à de nombreux problèmes auxquels nous sommes confrontés chaque jour. Comment l’artiste se place-t-il dans la société ? Dans un premier temps, nous verrons que certains artistes se sont engagés politiquement. Dans un second temps nous aborderons les œuvres révélant des problèmes sociétaux. Pour finir, nous montrerons que des artistes ont révélé des problèmes liés à l’environnement. 


Pablo Picasso fait partie des artistes très engagés politiquement. En effet, dans un texte publié dans les lettres françaises, il nous explique réellement ce qu’est pour lui un artiste. Un artiste ne fait pas de l’art juste pour faire de l’art et parce que ses yeux lui ont permis de voir et de produire quelque chose. Un artiste va au-delà, il laisse un message à travers son œuvre. Un artiste est tout à fait capable d’être engagé politiquement, d’avoir des opinions. Guernica de Picasso est une icône politique qui dénonce les ravages dus au bombardement de la ville de Guernica…. Claude Monet né en 1840 et mort en 1926 était également très engagé politiquement. Tout d’abord, il était très ami avec Georges Clémenceau, un homme politique qui s’intéressait beaucoup à l’art et avec lequel il partageait des idées politiques. Claude Monet a fait don de son cycle des Nymphéas à l’Etat et a signé son don le 11 novembre 1918, le jour de l’armistice, en signe de paix. Les travaux de Barbara Kruger témoignent de son engagement politique. A travers ses œuvres, elle critique certains régimes politiques, surtout les dictatures. Par le moyen de slogans, de collages et du choix des couleurs (essentiellement du rouge sanglant) elle montre comment des peuples, des foules entières peuvent se retrouver endoctrinés par la politique. Comment on peut se faire facilement manipuler et influencer par les médias, les journaux, la presse et la radio. Enfin, il est important de parler des tableaux de Francisco de Goya, El dos de mayo, et El tres de mayo, ces deux tableaux représentent la prise d’otage d’Espagnols, le soulèvement du peuple madrilène. A travers ces œuvres, l’artiste critique indirectement les choix politiques qui avaient été faits avant ces événements. Il dénonce les atrocités de la guerre …. 
Par ailleurs, d’autres artistes ont décidé de s’engager pour pointer du doigt des problèmes sociétaux et dénoncer des travers de la société. William Kentridge a grandi en Afrique, ses parents étaient les avocats de Nelson Mandela. Durant sa jeunesse, il a de nombreuses fois été témoin d’injustices notamment raciales à l’école ou dans des lieux publics. C’est pourquoi ses œuvres sont profondément engagées, il dénonce les inégalités raciales, l’Apartheid… Banksy quant à lui, a réalisé un pastiche du Radeau de la Méduse (une œuvre de Théodore Géricault) à Calais dans le Nord de la France. Ce lieu est très significatif car à Calais de nombreux migrants sont installés dans des tentes et des campements tels que la New Jungle de Calais ou les campements de Grande Synthe. Calais est un lieu stratégique pour les migrants car ils souhaitent tous rejoindre l’Angleterre, dans l’espoir d’y trouver du travail. Banksy dénonce le gouvernement européen qui ne fait rien pour résoudre le problème. Il appelle les gens à ouvrir les yeux sur ce problème non résolu. 
Enfin, certains artistes s’engagent environnementalement comme Christian Boltanski. Avec son œuvre Storage Memory, il dénonce la société de consommation. Son œuvre représente un tas de vêtements entassés les uns sur les autres pour montrer que la surconsommation et le gâchis. De même la société de consommation américaine est dénoncée dans des sculptures, comme par exemple Supermarket Lady de Duane Hanson qui critique le mode de consommation de la ménagère type des années 50. Quant à Lorenzo Quinn, il a manifesté son engagement pour l’environnement avec son œuvre Support qui a été exposée pendant toute la durée de l’édition 2017 de la Biennale de Venise. Deux mains d’enfant gigantesques émergeaient de l’eau, soutenant la façade de l’hôtel Ca’ Sagredo pour protester contre le réchauffement climatique. En effet, la hausse globale du niveau de l’océan ainsi que les paquebots de tourisme détruisent les fondations antiques sur lesquelles est bâtie Venise.


Pour conclure, les artistes ne font pas de l’art seulement pour l’aspect décoratif des œuvres ou pour le plaisir. Il y a derrière chaque œuvre une réflexion ou un message caché, voire un engagement personnel de l’auteur. Il faut apprendre à bien discerner et contempler les œuvres pour en déceler l’enjeu, le message et la raison pour laquelle elle a été créée.

Corpus d’œuvre
L’art entretient un rapport particulier avec le temps, s’attachant à le représenter de façon plus ou moins flagrante. Pour Charles Baudelaire « Bien qu’on ait du cœur à l’ouvrage. L’art est long et le temps est court ». Pourtant certaines œuvres ne cherchent pas forcément à représenter le temps. 
Ce corpus est constitué de 4 œuvres portant toutes sur la notion du temps. Pour évoquer cette notion, nous allons analyser More Sweetly Play the Dance, une installation que William Kentridge a réalisée en 2015, l’arc de triomphe empaqueté de Christo et Jeanne Claude, une installation posthume du 18 septembre au 3 octobre 2021. Nous analyserons également Il poursuivra sa croissance sauf en ce point de Giuseppe Penone datant de 1968 et Expulsions d’Ernest Pignon Ernest réalisé en 1978. D’autres œuvres extérieures au corpus seront également analysées. 
Nous nous interrogerons sur la notion du temps dans les œuvres. Le temps étant une notion, une notion fondamentale dans laquelle semblent se succéder les événements et se dérouler les existences. Cette notion peut être perçue comme une dimension mesurable. 
En quoi le temps est-il toujours représenté dans les œuvres ? Est-ce que le temps est vu comme le temps de réalisation de l’œuvre ? Est-ce qu’il est vu plutôt comme le temps qui passe, qui s’écoule ?
Dans un premier temps, verrons que certains artistes ont mis un certain temps à réaliser leur œuvre et que par conséquent, beaucoup de temps s’est écoulé entre leur idée de projet et la finalité de ce dernier. Dans un second temps nous étudierons les œuvres qui font référence au temps qui passe, à la mort, au carpe diem. 




	Tout d’abord, certains artistes ont pris leur temps pour réaliser leurs œuvres, ce qui fait que le processus de création s’allonge parfois sur plusieurs années entre le projet de départ et la production finale. L’arc de triomphe empaqueté avait été imaginé par le couple Christo et Jeanne Claude en 1961 et a seulement été installé en 2021 (plus précisément du 18 septembre au 3 octobre). C’est un temps de réalisation relativement long s’étendant précisément sur 50 ans. Le chiffre n’est peut-être pas anodin. Les études préparatoires qu’a réalisées l’artiste au préalable ont dû lui prendre un certain temps, ce qui expliquerait le temps de réalisation du projet. D’ailleurs peut être que l’artiste a volontairement laissé tout ce temps entre l’imagination du projet et sa réalisation pour que le spectateur se questionne davantage. 
	Par ailleurs, Giuseppe Penone avec son œuvre Il poursuivra sa croissance sauf en ce point a voulu montrer de façon plus explicite que l’artiste que nous avons précédemment étudié que le temps passe et qu’une œuvre, même si au départ est faite pour durer dans le temps, n’est pas éternelle et peut changer. En effet, si un artiste décide d’exploiter la nature dans son travail, forcément l’œuvre ne restera pas immobile puisque la nature continue de grandir, d’évoluer, de se développer. Rien ne peut stopper la croissance de la nature. En outre, l’artiste a dû s’armer d’une grande patience pour voir son travail aboutir. Il a dû attendre que l’arbre sur lequel il avait posé une sculpture de bronze de la forme d’une main pousse. Il a donc fallu que l’artiste attende plusieurs années afin que son œuvre et le titre qu’il lui a attribué prennent tout leur sens. 
	Le long processus de création de l’œuvre de Penone rappelle également les vidéos de Sam Taylor Wood, une artiste américaine. Elle réalise des vidéos de 2 à 10 minutes montrant la décomposition d’animaux ou de fruits. Par exemple, dans A little Death, on assiste, en vidéo accélérée, à la décomposition d’un lièvre, jusqu’à ce qu’il ne reste plus que les os et des insectes venant sentir le reste du corps du lièvre. Ses œuvres sont qualifiées de vanités contemporaines. D’ailleurs, une pratique assez courante s’est répandue ces dernières années sur les réseaux sociaux, notamment sur YouTube. Des parents s’amusent à prendre en photo ou à filmer leurs enfants tous les jours, de leur naissance jusqu’à l’âge adulte. Ils en font ensuite un montage vidéo et en accéléré qu’ils postent ensuite sur les réseaux sociaux. Le résultat est bouleversant, presque nostalgique puisque l’on se rend compte que l’on ne reste pas éternellement jeune. Ici encore, le processus de création est très long puisque les parents ont dû attendre près de 18 ans avant d’obtenir le résultat final. 
	Enfin, Claude Monet a mis près de 29 ans à réaliser le cycle des Nymphéas, de 1897 à 1926. Ce projet a été très long mais cela est tout à fait justifié. Au préalable Claude Monet avait réalisé des études préparatoires avant de créer son cycle des Nymphéas. De plus, Claude Monet était un homme perfectionniste et soucieux de bien faire. Il avait écrit dans une lettre destinée à sa femme que les gens ne verront jamais tout le travail et le mal qu’il s’est donné à arriver à si peu de choses. 



	Certains artistes tiennent à rappeler à leur spectateur à travers leurs œuvres que nous ne sommes pas éternels, que le temps passe vite. Dans son œuvre More sweetly play the dance, William Kentridge représente dans une animation et aux moyens d’effets d’ombres, de sonorités, la mort. A certains moments de l’installation vidéo, on aperçoit des ombres de squelettes, cela fait référence aux personnes mortes à causes de maladies qui ont sévi auparavant, notamment la peste, le choléra… L’artiste veut nous rappeler que dans le passé, de nombreuses personnes ont souffert et qu’il faut que nous profitions des temps où tout va bien. On le voit notamment avec le coronavirus qui a tué des milliers de personnes ces deux dernières années. Nous ne sommes pas à l’abri que d’autres maladies viennent faire des ravages. 
	L’arc de triomphe empaqueté est une œuvre qui peut également nous amener à réfléchir. Empaqueté, on pourrait d’abord penser que l’arc de triomphe va être rénové. Comme les êtres humains, les bâtiments se dégradent au fil du temps et doivent être rénovés, restaurés. D’un autre côté, on pourrait penser que l’arc de triomphe va même être détruit puisqu’il est empaqueté. Les gens lorsqu’ils meurent sont mis dans des sacs pour être emmenés à l’autopsie ou bien à la morge. Cette œuvre a suscité beaucoup de débats l’année dernière, en raison des nombreuses interprétations qu’ont pu se faire les spectateurs. Certains ont trouvé cette œuvre dégradante car le tissu recouvrant l’arc de triomphe pollue l’air et la planète alors qu’il s’agit essentiellement de tissus recyclables. 
	Ron Mueck a décidé de représenter le temps avec son œuvre monumentale In Bed. Le spectateur qui la contemple pourrait l’interpréter comme une vanité contemporaine. Cette œuvre présente une femme au regard pensif et au visage dépressif, allongée dans son lit. Il est possible de s’imaginer que la femme est malade et qu’elle réfléchit au sens de sa vie. Peut-être même est-elle frappée par une maladie incurable, qu’elle sait qu’elle est condamnée à mourir sous peu de temps. Par la grandeur de l’œuvre (qui contraste avec la petite taille des spectateurs) on pourrait penser que cette œuvre représente l’allégorie du temps. 
Le mur est important pour la signification de l’œuvre les expulsés, l’homme et la femme y sont collés par le marouflage, comme s’ils étaient ancrés à la maison qui a été détruite, comme s’ils appartenaient à la mémoire du lieu. Cette œuvre fait aussi office de devoir de mémoire puisqu’elle rappelle à tous les expulsions liées à la guerre.
Enfin, il est important de parler des travaux d’On Kawara qui témoignent des liens du temps. Cet artiste a réalisé une série de « date paintings ». Ce sont des tableaux avec des dates écrites sur des fonds de couleur ou des fonds noirs. Il avait pour rituel de faire un tableau avec la date de son arrivée dans un nouveau pays. Si son tableau n’était pas achevé avant minuit, il le brûlait. En effet, la date n’aurait plus correspondu au jour de la réalisation de son tableau. Par exemple, son œuvre Nov. 26 1966 est une toile peinte sur le fond noir de laquelle apparait l’inscription « Nov. 26 1966 ».


Pour conclure, de nombreux artistes se sont intéressés à la notion du temps dans leurs œuvres. La réalisation de certaines œuvres a dû être longue puisque parfois, il a fallu attendre que la nature fasse les choses. On ne peut pas accélérer la croissance d’un arbre, ni la décomposition d’un animal, seul le temps peut le faire. En revanche, d’autres artistes ont voulu montrer de façon plus explicite que le temps passe, avec des éléments concrets représentant la fuite du temps, sa non-maîtrise. 



