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Joseph Beuys disait que « le monde dépend de la constellation 
de quelques parcelles de matière » :
Comment les pratiques artistiques contemporaines permettent-
elles à la fois de contracter et de dilater la distance entre 
ces « parcelles de matières » ?  Comment le spectateur est-il 
impliqué dans ce double mouvement ?

Comment les pratiques artistiques contemporaines 
peuvent-elles suggérer, simultanément, les phénomènes de 
« disparition » et d’ « apparition » ? Quels en sont les impacts 
sur le temps éprouvé par le spectateur ?

Comment le « vide » permet-il à une œuvre d’art de convoquer 
l’imaginaire du spectateur ? 
En quoi ces « non-dits » provoquent-ils une circulation de la 
pensée?

Comment les pratiques artistiques contemporaines 
permettent-elles de rendre compte de cet « arrachement à 
soi » qu’est le métissage ? En quoi ce dernier est-il générateur 
d’un mouvement inexorable ?

pabertra
Note
Voir mes commentaires ci-après. dans les quatre notes d'intention.





ESPÈCES D’ESPACES

Joseph Beuys disait que « le monde dépend de la constellation de quelques parcelles de matière » :
Comment les pratiques artistiques contemporaines permettent-elles à la fois de contracter et de dilater 
la distance entre ces « parcelles de matières » ?  Comment le spectateur est-il impliqué dans ce double 
mouvement ?

La lecture de cet intitulé, « Espèces d’espaces », m’a évoqué l’ouvrage de Georges Pérec.
Dans sa réflexion philosophique et poétique, l’auteur évoque différents « types » d’espaces, aux échelles di-
verses. Nous sommes transportés du lit à la mer, en passant par la rue. Pérec nous invite à scruter et révéler 
avec acuité les éléments constitutifs de nos espaces familiers, « infra-ordinaires ». Dans ce parcours intime, 
minutieux, l’espace se contracte, le temps se dilate.

L’oeuvre de Reynald Drouhin nous rappelle que nous assistons aujourd’hui, à l’ère du numérique, à un phé-
nomène de « contraction » du monde, engendré notamment par internet. Les distances rétrécissent, le temps 
s’accélère (ce que Hartmut Rosa démontre dans « Aliénation et accélération: Vers une théorie critique de la 
modernité tardive »).  Joseph Beuys disait quant à lui que « le monde dépend de la constellation de quelques 
parcelles de matière » : 
Comment les pratiques artistiques contemporaines permettent-elles à la fois de contracter et de dilater la dis-
tance entre ces « parcelles de matières » ?  Comment le spectateur est-il impliqué dans ce double mouvement ?

L’oeuvre de Reynald Drouhin évoque l’aplatissement du temps et de l’espace engendré par la mondialisation. 
Il en va de même pour la photographie de W.Klein, où les icônes occidentales se mêlent aux idéogrammes 
japonais. Il n’y a qu’à traverser la rue pour percevoir, de manière tangible, ce phénomène de mélange fréné-
tique qui trouve son point d’acmé sur Internet. Les liens « hypertextes » tissant cette nébuleuse emploient des 
procédés déjà explorés par Aby Warburg (on pense à l’Atlas Mnémosyne). G.Didi-Huberman dira de Warburg 
qu’il « remontait » le monde, dans le but de traquer les « survivances » qui résistent à l’épreuve du temps. 

« Traquer les survivances » revient, il me semble, à rechercher à la fois du « commun » et des « singulari-
tés » : il s’agit de les rapprocher pour mieux les confronter. Je crois que ce rapprochement de « parcelles de 
matières » convoque, comme dans la méthode de Warburg, les notions de « mouvement » et de « focalisa-
tion ». Tels ont été les deux mots d’ordre qui ont guidé ma composition. Ces notions sont d’ailleurs au cœur du 
programme de cycle 4, par exemple dans l’entrée sur «  les dispositifs de représentation » (la différence entre 
organisation et composition y est questionnée).

En tant que spectateurs, nous pouvons nous aussi avancer à contre-courant de la frénésie médiatique. Face à 

une œuvre, nous pouvons redevenir maître de notre temps. Nous pouvons choisir, comme Pérec, de contem-

pler avec patience. La clé est dans le regard : parcourir le monde d’un œil neuf, « lavé », c’est renverser ce 

monde, pour mieux le remonter.

pabertra
Note
Tu liras aussi avec intérêt, le texte de philippe Mérieu;  apprendre de la ville : à l'intersection de l'espace et du temps https://www.pedagogie.ac-nantes.fr/arts-plastiques-insitu/articles/didactique/apprendre-de-la-ville-a-l-intersection-de-l-espace-et-du-temps-philippe-meirieu--840963.kjsp?RH=1417250879110

pabertra
Note
La référence au programme est bien amenée. Tu peux alors préciser que l'on parle d'organisation pour  un espace tridimensionnel et plutôt de composition pour un espace bi-dimensionnel.

pabertra
Note
La tension se trouve entre contraction et dilatation spatiale de la matière. Dans ta production plastique, le spectateur éprouve ce va et vient entre fragment et totalité du corps représenté, 





CIRCULATION

Comment le « vide » permet-il à une œuvre d’art de convoquer l’imaginaire du spectateur ? 
En quoi ces « non-dits » provoquent-ils une circulation de la pensée?

Niels Bohr a révélé que nos atomes étaient majoritairement constitués de vide : nous sommes des êtres la-
cunaires, dans un monde lacunaire. La distance séparant les électrons du noyau autour duquel ils gravitent est 
colossale. Notre imaginaire revêt ces mêmes particularités : des concepts gravitent, « circulent », autour d’une 
vérité inatteignable.

Sébastien Laundenbach, au moment de la sortie de son film d’animation « La jeune fille sans mains », avait 
déclaré que les réserves dans le trait de ses personnages, conjuguées à l’ascèse de ses décors, convoquaient, 
par un phénomène d’aspiration, l’imaginaire du spectateur.

Cette idée d’une circulation de l’imaginaire se retrouve dans les œuvres constituant ce corpus. La comparaison 
de ces dernières m’a mené aux questions suivantes :
Comment le « vide » permet-il à une œuvre d’art de convoquer l’imaginaire du spectateur ? 
En quoi ces « non-dits » provoquent-ils une circulation de la pensée?

Le programme de cycle 4 aborde justement les notions de « fini » et de « non-fini » dans l’entrée sur « Les 
qualités physiques des matériaux ». 

L’espace littéral dans l’Annonciation de Crivelli est saturé, à l’inverse de l’espace ouvert que cette peinture 
suggère. J’ai tenté de remanier ce visuel en le dotant d’un vide commun à l’espace littéral et à l’espace suggé-
ré. Je voulais que la « réserve », le blanc du support, rende perméable ces deux espaces, afin que l’imaginaire 
du spectateur puisse librement circuler dans cette nouvelle dimension (à la fois insituable et « insituée »). 

Comme nous le dit Daniel Arasse dans ses «  Histoires de peintures  », les peintres du XV ème siècle re-
présentant l’annonciation employaient judicieusement la perspective monofocale centralisée pour y figurer 
« l’Incarnation ». La perspective rend le monde « commensurable » à l’Homme, tandis que l’incarnation se 
figure par une incohérence, une perturbation dans la mesure (que l’on retrouve dans les annonciations de Fra 
Angelico ou de Piero della Francesca par exemple). Il y a, dans ces annonciations, « déplacement », circulation 
de l’immatériel dans le matériel, de l’incommensurable dans le commensurable, de l’infini dans le fini. C’est 
peut-être aussi un « vide » qui, mystérieusement, devient « plein » : je voulais que ce vide devienne matériel.

Pour faire circuler « l’infini dans le fini » j’ai choisi, comme Hamilton, d’employer le blanc du papier, afin que 
que la pensée du spectateur y circule. Je voulais créer un dédale « suggéré » qui serait foudroyé en son cœur 
par un éclair de clartés entremêlées.

pabertra
Note
Lecture incontournable ! Disponibles en podcast sur France Culture également:
https://www.franceculture.fr/dossiers/histoires-de-peintures-de-daniel-arasse

pabertra
Note
On pourra développer par l'objectif d'enseignement suivant:  Amener l'élève à comprendre qu'une œuvre d'art peut prendre forme et faire sens dans l'inachevé tout en renforçant l'interrelation entre les intentions de l'artiste et la matière.





IMAGES/TEMPS

Comment les pratiques artistiques contemporaines peuvent-elles suggérer, simultanément, les phéno-

mènes de « disparition » et d’ « apparition » ? Quels en sont les impacts sur le temps éprouvé par le 

spectateur ?

Blaise Cendrars, dans son livre l ‘« Homme foudroyé », dévoile une scène à laquelle il a assisté durant la 

Première Guerre Mondiale. Il y décrit le « foudroiement » d’un de ses camarades par un obus.  Alors que le 

corps s’est déjà désagrégé, le cri du soldat continu de retentir. On peut parler de « rémanence »: un phénomène 

persiste après disparition de sa cause.

Il me semble que le corpus nous invite à questionner ce phénomène de différenciation des temps, et de la per-

sistance du signe. Ces œuvres questionnent également l’autonomie du signe vis-à-vis de l’objet représenté, 

que ce soit par la photographie ou l’emploi du numérique (qui lui suppose la tension « actuel »/ « virtuel »). 

Au regard de ces documents je me suis posé les questions suivantes :

Comment les pratiques artistiques contemporaines peuvent-elles suggérer, simultanément, les phénomènes de 

« disparition » et d’ « apparition » ? Quels en sont les impacts sur le temps éprouvé par le spectateur ?

J’ai voulu évoquer dans ce visuel l’aspect fantomatique que Kafka percevait dans la « trace » (« les fantômes 

m’ont pris » a-t’il un jour écrit dans une de ses lettres). La peinture s’est présentée pour moi comme un moyen 

de déjouer la momification, la pétrification de la photographie. Car cette pétrification n’est qu’apparente, et 

Barthes nous le dit dans « La Chambre Claire » : quelque-chose du signifié disparaît dans le signifiant pho-

tographique. Je voulais figurer ce phénomène de disparition, tout en l’articulant à « l’apparition » propre à la 

réminiscence.

Pour cela j’ai pensé à ce que Jean-Philippe Brunet écrit à propos de Bacon : « La figure surgit des tréfonds de 

la mémoire ». Le pinceau s’avère être un outil propice à la suggestion de cette réminiscence, par sa capacité 

a déformer la matière et à produire un passage fulgurant du net au flou. L’aspect « brossé » de certains por-

traits de Tal Coat  nous le confirme, de même que le flou obtenu par G.Richter. Cette question se retrouve par 

ailleurs dans le programme de Cycle 4 : « La transformation de la matière » qui traite du lien, des incidences 

réciproques entre l’outil, le geste et la matière.

L’oeuvre de Pistoletto n’est pas étrangère à cette réflexion  : l’emploi du balai est riche de sens. Cet outil 

égraine la poussière et le temps. Dans ce même mouvement, par un va-et-vient du pinceau, j’ai « brossé » ces 

portraits. Ainsi brouillées et déchargées de leur chair picturale, je voulais que ces figures revêtent un double 

potentiel d’apparition et de disparition simultanées.

pabertra
Note
On pourra développer en classe, en créant une situation de cours questionnant la matérialité. A partir d'un référent initial, jouer de la matière picturale, des gestes et/ou des outils pour représenter différemment plusieurs fois un même motif. Exemples: Du net au flou, de l'apparition à sa disparition progressive, du détaillé au schématique...





MÉTISSAGES

Comment les pratiques artistiques contemporaines permettent-elles de rendre compte de cet « arra-

chement à soi » qu’est le métissage ? En quoi ce dernier est-il générateur d’un mouvement inexorable ?

D’après Paul Ricoeur, notre identité se constitue par ce qu’il appelle « un arrachement à soi ». C’est un appel 

que décrit le philosophe, celui d’un vide aimanté par l’ouverture à l’autre, à son histoire, à sa culture. Nous 

avançons en créant des nœuds, constitutifs du tissage de notre identité. Le Greco, en grandissant sur sa Crète 

natale, s’est trouvé au carrefour des esthétiques occidentales et byzantines du XVI ème siècle. Au regard de 

ses peintures, on constate que ce brassage culturel au sein d’un espace restreint a ouvert un champ des pos-

sibles qui trouve encore une résonance dans le travail des artistes contemporains. 

Ce métissage, à l’heure de la mondialisation, semble exponentiel. Partant de ce constat, je me suis demandé 

comment les pratiques artistiques contemporaines permettent de rendre compte de cet « arrachement à soi » 

qu’est le métissage ? En quoi ce dernier est-il générateur d’un mouvement inexorable ?

La photographie anonyme nous montre un croisement de rue, un carrefour. C’est un espace de vie, de ren-

contres où les cultures se croisent, va-et-vient des corps au sein d’un espace, mais également mouvements 

internes au corps : ceux de l’âme et de la pensée. La photographie de Rudolf Von Laban nous montre un corps 

dansant, dans une enveloppe perméable : c’est un appel au franchissement. Ce dépassement des limites, qu’il 

s’agisse des limites du corps ou des frontières, se résume à un franchissement de la ligne. J’ai tenté de rendre 

compte de cette perméabilité de la forme. Ce questionnement est au cœur du cycle 3, par l’entrée de pro-

gramme sur « La matérialité et la sensibilité aux constituants plastiques de l’oeuvre ».

Ayant à l’esprit la lumière de Bonnard et ce « ciel qu’il savait mettre partout » (Braque), j’ai pensé à ce que 

Gilles Deleuze disait à propos des peintures de Francis Bacon : « Quelque chose tente de s’échapper ». Cette 

chose, je crois qu’elle est un dénominateur commun, sans espace ni temporalité, on la retrouve dans les corps 

du Greco. Elle ne peut s’échapper dans l’inertie, ce que Marta Graham résumait en disant que « Le mouve-

ment, dans sa source pure, dépasse le genre ».

J’ai voulu lier les figures dans le mouvement de la peinture, par ce que Deleuze appelait chez Van Gogh des 

« virgules de sensation », tout en laissant ces figures « s’aspirer » mutuellement par le vide.

Je crois que ces « virgules de sensation » contiennent en elles le suc du mouvement, dénominateur commun à 

toutes cultures. En témoignent les ondulations formelles du centre culturel Heyda Aliyev de Bakou.

pabertra
Note
Les élèves ont été confrontés à l'exploration physique des matériaux, des médiums, des supports pour dessiner (exemple: limites du trait...) pour sculpter (forme ouverte, forme fermée...) , pour peindre (porosité de la couleur...) 
 Ils ont également fait l'expérience de la matérialité de l’œuvre, afin de comprendre qu'en art l'objet et l'image peuvent devenir matériau.




