Annexes

---

Pour en savoir plus sur les artistes et techniques qui nous ont inspirés…

La quadrichromie
La quadrichromie ou CMJN (cyan, magenta, jaune, noir) (en anglais CMYK, cyan, magenta, yellow, black) est un procédé d'imprimerie permettant de reproduire un large spectre colorimétrique à partir des trois teintes de base (le cyan, le magenta et le jaune ou yellow en anglais) auxquelles on ajoute le noir (ou khol ou black).
Le cyan, le magenta et le jaune, sont les trois couleurs primaires en synthèse soustractive, contrairement au rouge, vert et bleu (RVB ou RGB) qui le sont en synthèse additive.

Le noir est utilisé pour obtenir les gris, qui seraient plus difficiles à obtenir en mélangeant les trois couleurs primaires. On peut toutefois ajouter une couleur supplémentaire au noir pour accentuer les nuances de gris (une encre brune ou orangée par exemple). Ce procédé est utilisé notamment dans les ouvrages de photographies en noir et blanc. De même, il est possible d'ajouter une couleur supplémentaire (en général du cyan) afin d'imprimer un noir plus intense. C'est ce que l'on appelle un noir soutenu.
L'ajout du noir permet aussi de mieux contraster les images et de produire des textes plus nets. Le noir étant une couleur moins coûteuse à fabriquer que les autres teintes, son utilité est non seulement d'ordre esthétique mais économique : à chaque fois que le mélange des trois couleurs donne une nuance de noir ou de gris, la séparation quadri retire les couleurs CMJ et les remplace par du noir. On appelle cette substitution le "retrait de sous-couleur". Il est évidemment paramétrable selon la qualité du résultat final que l'on souhaite obtenir.

En pratique, on ne peut pas obtenir toutes les couleurs possibles en quadrichromie. Il faut donc faire attention pour les images de synthèse destinées à l'impression ! Dans les palettes de Photoshop, par exemple, un point d'exclamation signale les couleurs « non imprimables ».
Exemple de quadrichromie :

Photo de référence (un étalage de fruits) :





Séparation quadrichromique : de gauche à droite : couche cyan, couche magenta, couche jaune et couche noire.




Superpositions des trois primaires. De gauche à droite : Magenta + Jaune, Cyan + Jaune, Cyan + Magenta, Cyan + Magenta + Jaune.




Superposition des canaux Cyan, Magenta, Jaune ainsi que leur couleur complémentaire avec un noir.

De gauche à droite, haut en bas : Cyan + Noir, Magenta + Noir, Jaune + Noir, Magenta + Jaune + Noir, Cyan + Jaune + Noir, Cyan + Magenta + Noir.





On le voit donc, la quadrichromie est un moyen commode de reproduire un grand nombre de couleurs, mais il est très difficile de reproduire avec cette technique certaines couleurs vives. L'exemple ci-dessous montre que, même si le résultat obtenu est satisfaisant, certaines couleurs s'affaiblissent entre leur représentation naturelle en RVB et leur représentation quadri. On le remarque particulièrement sur les fruits orangés (oranges, citrouilles, mandarines), la couleur orange étant impossible à reproduire exactement en quadrichromie, et sur les pitayas (rose vif) qui ternissent légèrement. À gauche, photo en mode RVB (couleurs naturelles), à droite reproduction quadri de la même photo :




L’ecoline :
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Aquarelles liquides concentrées, transparentes, lumineuses, miscibles entre elles. Elles s’utilisent pures ou diluées selon l’intensité recherchée. Adhère parfaitement au papier aquarelle, au papier dessin et au carton. L’ecoline se prête à de multiples usages pour les loisirs et l’enseignement. Elles se combinent très bien avec les pastels secs et gras. De plus elles sont plus résistantes à la lumière que l’aquarelle "classique". Elle peut également s’utiliser comme encre !

Le pop art

Généralités : 

Le pop art est un mouvement qui trouve son origine en Angleterre au milieu des années 50, sous l'impulsion de Richard Hamilton et Edouardo Paolozzi. Un peu plus tard, dans les années 1960, c'est au tour du Pop art américain d'émerger avec Andy Warhol, Roy Lichtenstein, Robert Rauschenberg ou encore Jasper Johns. C'est surtout la branche "américaine" qui va populariser ce courant artistique devenu majeur, en dénonçant la consommation de masse à tout prix et présenter l'art comme un simple produit à consommer; éphémère, jetable, bon marché...

Le mot pop art (abrégé de « popular art ») a été prononcé pour la première fois en 1955 par Lawrence Alloway, un critique d'art anglais qui faisait partie de L'indépendance Group, groupe d'intellectuels travaillant sur le rôle de la technologie dans notre société.

Mais ce qui caractérise profondément ce mouvement, c'est le rôle de la société de consommation et des déformations qu'elle engendre dans notre comportement au quotidien. C'est à partir de ce principe que les artistes américains vont mettre en évidence l'influence que peut avoir la publicité, les magazines, les bandes dessinées, les comics et la télévision sur nos décisions de consommateurs. Par la suite, ce mouvement va s'étendre et toucher d'autres domaines comme la mode, l'architecture, le design, etc.

L'accueil est très bon dès les débuts du mouvement, car le pop art est a priori simple et accessible. Les procédés utilisés par les artistes étaient souvent des nouveaux produits qui sortaient tout juste de cette société de consommation : acrylique, sérigraphie, etc. Les couleurs sont souvent vives et décalées par rapport à la réalité. Andy Warhol (1928-1987) est considéré comme l'un des apôtres du pop art.

Au-delà de la peinture, le pop art a usé de techniques picturales qui n'étaient auparavant pas considérées comme proprement artistiques, mais industrielles. Ce mouvement a perturbé le monde artistique d'autres manières, par exemple à travers la remise en cause du principe d'unicité d'une œuvre d'art. Andy Warhol reproduisait les siennes par centaines, parfois même par milliers, ce qui heurtait les idées classiques attribuant à une œuvre sa valeur car elle est unique.

Le pop art utilise des symboles populaires, qui marquent l'inconscient dès l'enfance. De Mickey Mouse à Marilyn Monroe, en passant par Mick Jagger, l'admiration quasi généralisée de certaines idoles y est exultée de manière neutre ou non, selon l'artiste. La culture publicitaire de la société de consommation est une autre source d'inspiration.

Principaux artistes du pop art :

Andy Warhol, Peter Blake, Patrick Caulfield, Jim Dine, Richard Hamilton, Keith Haring, David Hockney, Robert Indiana, Jasper Johns, Yayoï Kusama, Roy Lichtenstein, Peter Max, Claes Oldenburg, James Rosenquist, Ed Ruscha, Wayne Thiebaud, Andy Warhol, Tom Wesselmann, …

Quelques exemples d’oeuvres:
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Peter Blake: The meeting or Have a nice day, Mr Hockney (1981)
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Jim Dine: Small Heart Painting (1931)

[image: image15.jpg]



Roy Lichtenstein: La mélodie hante mes rêveries (1965)

Un des maîtres du pop art : Andy Warhol
Éléments biographiques

Andy Warhol est né en 1928 à Pittsburg, dans une famille d’immigrés slovaques. Il étudie l’art publicitaire à l’Institut de Technologie de Carnegie à Pittsburg. 

En 1949 il s’établit à New York où il travaille dans le monde de la graphique éditoriale et publicitaire, en collaboration avec d’importantes revues, comme Vogue, Glamour et New Yorker. 

En 1950, il commence une carrière de publicitaire. Son nom devient alors très célèbre dans le milieu de la publicité.

En 1955, il réalise bon nombre de publicités et ira même jusqu'à fabriquer des cartes de Noël pour divers magasins, comme Tiffany's. Warhol réalise ses premières peintures et sérigraphies pour le monde des bandes dessinées et de la publicité, en tournant son attention à la reproduction. Interprété comme le pur instant de la registration, d’images communes qui deviendront ensuite des « icônes symboles » de son temps.

Il reproduit des images publicitaires de grandes marques commerciales (célèbre celles pour Coca-Cola et pour Campbell’s Soup), images d’impact et chargées de tension comme le Car Crash (accidents routiers) et les Electric Chair (Chaise électrique). Parmi ses œuvres les plus célèbres, il y a les portraits de Marilyn Monroe, Che Guevara et Mao Zedong. A partir de son style commence l’ainsi dit Pop Art.

En 1956, il réalise un tour du monde.

En 1957, il fonde une société gérant les commandes publicitaires.

C'est à partir de cette période qu'il devient très célèbre aussi bien en tant que publicitaire qu'en tant qu'artiste. Il s'affuble alors d'une perruque platine qui le caractérise. Il ne cessa de mener cette double vie : « J'ai commencé comme artiste commercial et je veux terminer comme artiste d'affaires » dit-il.


En 1963, il ouvre la Factory dans une usine désaffectée. C'est une sorte d'atelier artistique qui sert en même temps de studio d'enregistrement pour ses œuvres cinématographiques. Les jeunes artistes new-yorkais pouvaient y trouver un espace collectif dédié à la création. Ici on voit la naissance ou le passage de beaucoup d’artistes, parmi les autres, Jean-Michel Basquiat, Francesco Clemente et Keith Haring.

C'est là que se produit souvent le groupe rock The Velvet Underground dont il est le producteur.

C'est à la Factory qu'il tourna plusieurs films expérimentaux, sans sujet ni scénario, largement improvisés. Il commence à se dédier au cinéma avec la réalisation des certains long-métrages (« Sleep » de 1963 et « Empire » de 1964), de courts-métrages et de films d’expérimentation artistique à travers la caméra. Il soutient et finance des groupes musicaux rock. 

En 1967, il publie deux livres « Andy Warhol's Index » et « Screen Tests ».


Le 3 juin 1968, Valerie Solanas tira trois coups de pistolet sur Warhol à l'entrée de la Factory. Les deux premiers coups manquèrent la cible, mais la troisième balle transperça le poumon, la rate, l'estomac, le foie et l'œsophage. Solanas tira alors sur le critique d'art et compagnon de Warhol, Mario Amaya et essaya également de tuer l'impresario de Warhol, Fred Hughes, mais son arme s'enraya.

En 1969, il fonde la revue « Interview » qui s’occupe de cinéma, de mode, d’art et de vie mondaine. En 1975 il publie « La philosophie par Andy Warhol (De l’A à la B et retour) ».


En 1972, il fait entre 50 et 100 portraits, chaque année, des personnages célèbres et des amis qui formeront ensuite la série « Ladies and Gentlemen ». « Dollar Sign » et « Myths », qui datent des années quatre-vingt, représentent dix mythes parmi lesquels il y a Warhol même, Superman, Dracula, Mickey Mouse et Père Noël. Il fait aussi une réélaboration des œuvres du passé comme « Le dernier souper » par Leonardo Da Vinci et des chefs d’œuvres par Paolo Uccello et Piero de la Francesca.

Il expose à New York, Paris, Philadelphia, Stuttgart, Düsseldorf, Monaco, Berlin, Vienne, Stockholm et Zurich. Ses œuvres sont abritées dans plusieurs Musées et Galeries au monde.


En 1980, Andy Warhol devient producteur de la Andy Warhol TV.
Il meurt à New York en 1987, pendant une banale opération de chirurgie. 
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Quelques-unes de ses œuvres :
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	Che Guevara (1962)

	Auto portrait (1966)
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	Marilyn (1967)  
	Mao (1972)


L’art préhistorique

Si les premières manifestations discrètes de l'art préhistorique datent de la fin du Paléolithique moyen, celui-ci ne prend une réelle ampleur qu'au début du Paléolithique supérieur (-30 000 à -12 000 ans avant J.-C.). Il est alors très diversifié dans ses thématiques, ses techniques et ses supports. Il inclut des représentations figuratives animales, des représentations anthropomorphes souvent schématiques, ainsi que de nombreux signes.

Au Mésolithique (-12 000 à -8 000 avant J.-C.), les manifestations artistiques figuratives sont rares. De cette époque sont connus des galets peints ou gravés de figures géométriques.

Au Néolithique (-8 000 /à- 3 000 avant J.-C.), l'art rupestre se développe, incluant des éléments figuratifs et notamment des animaux domestiques. Il se développe également sur de nouveaux supports, par exemple lors du décor de poteries en céramique.

L'art du Paléolithique supérieur
L'explosion des formes d'art est sans doute caractéristique du Paléolithique supérieur. Homo sapiens est probablement le principal acteur de cette révolution, même si des chercheurs pensent aujourd'hui que certaines œuvres peuvent être attribuées à l'homme de Neandertal.

Il y a environ 32 000 ans, l'art est très diversifié et abouti. Dans la Grotte Chauvet, l'une des plus anciennes grottes ornées connues, un grand nombre de techniques (gravure, peinture, tracés digitaux, empreintes, etc.) a été employé pour réaliser des figurations animales parfois très réalistes. À la même époque, des statuettes en ivoire sont également connues. Aucune évolution, depuis des formes simples vers des formes plus complexes, n'est véritablement perceptible. Même si l'art du Paléolithique supérieur couvre près de vingt mille ans, il est possible de dégager un certain nombre de caractéristiques générales sans entrer dans le détail de la chronologie.

L'art du Paléolithique supérieur se présente sous forme de peintures pariétales mais aussi de sculptures en argile, en pierre, en ivoire ou en os. Les œuvres en bois, en tissu ou dans d'autres matériaux périssables ont malheureusement disparu. On ne peut qu'imaginer ce qu'elles devaient être, et il est certain que notre connaissance reste très partielle.

Le métal n'est pas encore connu. Certains objets, très fins et fragiles, ne semblent pas exclusivement utilitaires, et peuvent avoir une fonction d'apparat. De nombreux témoins d'art apparaissent sur des éléments de la vie quotidienne qui ont sans doute eu un rôle non artistique, comme les propulseurs.

Art pariétal
L'art pariétal comporte des œuvres peintes, gravées ou sculptées. Ces dernières sont souvent associées aux abris-sous-roche (Roc-aux-Sorciers à Angles-sur-l'Anglin). La grotte de Lascaux comporte plus de gravures que de peintures. Selon la dureté de la paroi, l'artiste utilisait ses mains seules (parois argileuses) ou des outils de pierre et de bois pour inciser la paroi. On arrive parfois à des chefs d'œuvres tels les bisons modelés du Tuc d'Audoubert.

Pour la peinture, différents colorants étaient utilisés :

· l'ocre, jaune, rouge ou brune ;

· le charbon ;

· l'oxyde de manganèse pour le noir.

Les analyses de pigment ont montré dans certains cas la réalisation de recettes complexes incluant des charges minérales non colorées.

Dans certains cas, l'artiste traçait un contour avec un pinceau ou directement grâce à un bout de charbon et remplissait ensuite selon divers procédé : pinceau, application à la main, soufflage dans un tube. Ce dernier processus mouchetait finement la paroi, permettant des effets subtils de dégradés. Les artistes du Paléolithique ont su utiliser et jouer avec les formes naturelles des parois pour créer des figures. Ainsi, il arrive que seulement quelques contours de la figure soient représentés, le reste étant suggéré par la forme de la paroi.

Iconographie
Trois types de figurations sont réalisées : des signes, des animaux et des représentations humaines.

1. Signes
Les signes sont de loin les éléments les plus fréquents, les plus divers et les plus difficiles à interpréter. On les trouve autant dans l'art pariétal que dans l'art mobilier. Généralement, ils accompagnent des animaux, mais il existe aussi des panneaux de signes, comme dans la grotte de Niaux.

Quels sont ces signes ? Des points, des flèches, des mains négatives et positives, avec un nombre de doigts variables, des tectiformes (signes rappelant la forme d’un toit), des quadrillages colorés de différentes teintes, des sortes de feuilles, etc. La liste est quasiment impossible à établir, tant ils sont divers. La couleur semble toujours avoir une grande importance.

Selon André Leroi-Gourhan, nombres de ces signes doivent être interprétés comme des symboles sexuels. Par exemple, sur le panneau de signes de la grotte de Niaux, les signes fléchés seraient à associer à la femme et les points à l'homme. D'autres préhistoriens pensent qu'il s'agit d'une sorte de système numérique.

2. Faune



Grotte de Lascaux

Les animaux sont le deuxième sujet de prédilection des artistes préhistoriques, qui s'inspiraient visiblement de leur environnement quotidien. Le bestiaire varie selon les régions et selon les époques : ainsi, on trouve dans la grotte de Lascaux comme dans celles du Quercy principalement de grands herbivores : chevaux, bisons, mammouths, aurochs, etc. tandis que la grotte Chauvet, en Ardèche, recèle des lions et des rhinocéros. Il arrive aussi que soient représentés des animaux imaginaires : ainsi trouve t-on par exemple une licorne sur les parois de la salle des taureaux de Lascaux.

Des styles d'animaux plus ou moins uniformes sont parfois perceptibles à l'échelle d'une région. Pour les chevaux du Sud-Ouest de la France, par exemple, on note un ventre rond, large, alors que les jambes sont à peine ébauchées.

Les animaux sont souvent regroupés, installés dans une scénographie. Ainsi, on trouve à la grotte Chauvet la représentation d'un mammouth surmonté de plusieurs lignes dorsales, ce qui donne une impression de profondeur et d'un troupeau. Les groupes peuvent comporter des animaux d'une même espèce, mais regroupent souvent plusieurs types différents. Les superpositions et raclages sont aussi monnaie courante. Parfois, un individu est écarté, comme le cheval dans le passage, à Lascaux.

L'art mobilier aussi comporte nombre de représentations animales, notamment au bout de propulseurs. Le propulseur du faon à l'oiseau est l'un des plus délicats. Elément de prestige de par sa fragilité, il est le chef d'œuvre d'une importante série d'objets du même type. Des chevaux en ronde-bosse sont également fréquents.

3. Représentations humaines



Vénus de Willendorf, vers 25 000 avant J.-C.

Les représentations humaines posent visiblement problème pour les artistes de cette époque, qui préfèrent peut-être substituer au personnage humain un animal.

· Les représentations masculines brillent par leur rareté. On les trouve principalement dans les grottes, et en général l'homme est très stylisé, prenant des traits animaux. Deux types peuvent être dégagés : 

· les hommes en situation de faiblesse face à un animal : on en trouve un exemple dans le puit de la grotte de Lascaux, au Roc de Sers et sur une plaquette provenant du Mas d'Azil conservée au musée des Antiquités nationales de saint Germain en Laye. L'homme est couché face un animal chargeant, ou combat contre lui ;

· les "sorciers" : personnages mi-humains mi-animaux, parfois réduits à des masques comme dans la grotte d'Altamira en Espagne ou en pied, comme dans la Grotte des Trois-Frères.

· Les représentations féminines sont plus courantes. La plupart du temps, la femme semble être un symbole de fécondité, comme le montrent les statuettes de « Vénus », dont les hanches et le ventre sont hypertrophiés et la tête et les membres réduits à l'état de moignons. La Vénus de Willendorf en est un des exemples les plus célèbres. Les vulves stylisées et les gravures de femmes présentes dans l'art pariétal renforcent cette hypothèse. Il faut toutefois mentionner l'exception de la Dame à la capuche, en ivoire de mammouth, dont la tête est représentée de manière détaillée, avec une chevelure marquée.
Interprétations
Nombre d'interprétations ont été avancées pour expliquer l'art paléolithique. Voici les trois principales interprétations, par ordre d'apparition :

· une fonction magico-religieuse a tout d'abord été évoquée, notamment par Henri Breuil. Cependant, il a été très tôt démontré que les espèces figurées étaient différentes des espèces chassées et l'hypothèse d'une magie de la chasse a été abandonnée. On a en outre retrouvé dans la grotte Chauvet des traces de pas d'enfants, ce qui a fait douter de cette hypothèse. Un lieu fréquenté par des enfants ne semble pas pouvoir être sacré ;

· A. Leroi-Gourhan a proposé une théorie structuraliste : il s'agirait en fait d'une représentation symbolique de la société, où les animaux représenteraient des groupes humains ;

· pour Jean Clottes, il s'agirait plutôt de la manifestation de rituels chamaniques.
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