
3.1 Association
Exercice de documentation 01


Consignes : 
Recherche les œuvres et artistes suivants afin d’explorer les diverses approches artistiques à partir du concept de l’association. (Gabarit de travail que l’étudiant ou l’étudiante pourra télécharger et remplir afin de faire valider sa recherche d’images d’œuvres par l’enseignant ou l’enseignante.) L’enseignant ou l’enseignante peut aussi simplement préparer une présentation visuelle à partir de ce matériel.

Exercice supplémentaire suggéré : 
À partir de tes recherches des œuvres suggérées suivantes, essaie de trouver dans chacune d’elles ce qui peut illustrer le principe de l’association. Vis-à-vis chaque image trouvée, rédige une courte explication du concept appliqué. 

Remarque : 
Une explication est déjà mise en place dans la grille. Elle pourrait être disponible en tant que corrigé ou à titre d’exemple pour les enseignants et enseignantes. Ainsi, le gabarit fourni peut avoir ou non ce contenu intégré. Pour avoir expérimenté l’exercice, j’ai observé qu’il est très difficile pour un étudiant ou une étudiante de niveau collégial de formuler ce genre d’explication sans l’aide de l’enseignant ou l’enseignante.


	Images des œuvres à insérer
	Titres des œuvres à chercher
	Description de l’œuvre et de la démarche de l’artiste

	

	Nam June Paik, Electronic Superhighway: Continental U.S., Alaska, Hawaii, 1995, installation vidéo à cinquante et un canaux (dont un circuit fermé de télévision), électronique personnalisée, éclairage au néon, acier et bois; couleur, son, approx. 15 x 40 x 4 pi, Smithsonian American Art Museum, Gift of the artist, 2002.23, © Nam June Paik Estate, Nam June Paik: Pre-Bell-Man, 1990. (Réplique de l’original) situé devant le Musée de la communication à Francfort-sur-le-Main, Installation vidéo

Sources consultées : 
· Smithsonian American Art Museum, Electronic Superhighway: Continental U.S., Alaska, Hawaii, 2006. [https://americanart.si.edu/artwork/electronic-superhighway-continental-us-alaska-hawaii-71478].
	Paik était un artiste multidisciplinaire coréen américain (1932-2006), précurseur de l’art vidéo, il perçoit la spécificité de ce médium comme une information électronique qui peut être recomposée sans limites telle une manière pour lui de faire de la musique, de la peinture, du cinéma. Il réalise des « vidéos sculptures » dans lesquelles des images défilent à un rythme rapide sur plusieurs moniteurs. Dans son travail, Paik a souvent combiné des éléments culturels apparemment disparates pour créer des œuvres d’art qui étaient à la fois surprenantes et évocatrices. Par exemple, en associant des images animées avec une carte géographique, il questionnait notre relation à la technologie et à l’identité nationale. Ses installations démontraient comment la technologie peut lier les différentes parties d’un pays et célébrer la diversité culturelle.

Sources consultées : 
· Nam June Paik–Stedelijk Museum, Amsterdam, 2020. [http://www.moreeuw.com/histoire-art/nam-june-paik.htm].

	
	Nick Cave, vue de l’installation de Sojourn, Denver Art Museum, 2013. 

Source consultée : 
· Megan O’Grady, Nick Cave, The Great, 2019. [https://www.nytimes.com/interactive/2019/10/15/t-magazine/nick-cave-artist.html].

	Les Soundsuits, créés par l’artiste américain Nick Cave, des costumes sont utilisés dans des spectacles avec la participation de musiciens, de musiciennes et de chorégraphes. Ils sont des assemblages fantaisistes de différents matériaux tels que des peaux brillantes, des cheveux teints, des brindilles, des paillettes, des pulls réutilisés, des napperons crochetés, des gramophones ou même des poupées-singes empaillées. Ils sont à la fois décoratifs et perturbants, certains ressemblant à des créatures amusantes, tandis que d’autres sont ornés de coiffes chatoyantes embellies de perles, d’oiseaux en porcelaine et d’autres babioles, leur donnant une apparence presque ecclésiastique. Les Soundsuits peuvent sembler presque chamaniques et sont comparés à des créatures folkloriques européennes, les kukeri, qui chassent les mauvais esprits.

	
	Erin H Meyer. Vue de l’installation de The Shiny Bright, 2018, fibres, tuyaux en PVC, médias mixtes, objets trouvés, éclairage de scène. 4 x 3 x 9,5 pi, photo : Mark Woods.

Source consultée :
· School of Art + Art History + Design, University of Washington, Erin H Meyer, Artist Statement. 2018.[https://depts.washington.edu/soagrd18/project/erin-h-meyer/].

	Erin H. Meyer est née à Anchorage, en Alaska, elle crée des sculptures molles de grande taille qui étudient la relation entre sa propre personne et son TDAH. Ces formes se situent souvent à la frontière entre la fantaisie et la réalité. Ces figurines plus grandes que nature racontent différentes situations et expériences ou divers sentiments causés par le TDAH. Meyer utilise une variété de matériaux pour créer ses créatures vivantes qu’elle s’efforce de contextualiser en modifiant l’espace qui les entoure lors de l’exposition. En utilisant des lumières colorées et/ou des décalcomanies murales, elle fait sortir le public de l’espace de la galerie pour les plonger dans une autre réalité, car elle souhaite faire voyager les membres du public dans un endroit où ils ne sont jamais allés auparavant.

	
	Mark Bradford, Mithra, 2008, technique mixte, 726,4 x 1963,4 x 635 cm, vue d’installation, « Mark Bradford: Los Angeles », The Long Museum, Shanghai, Chine, 2019, photo : JJYPHOTO. © Mark Bradford, avec l’autorisation de l’artiste et de Hauser & Wirth. https://www.cobosocial.com/dossiers/mark-bradford-los-angeles/
	Né à Los Angeles, en Californie, en 1961, Mark Bradford transforme des matériaux récupérés dans la rue en collages et installations murales ou 3D qui répondent aux réseaux informels tels que les économies souterraines, les communautés de migrants ou l’appropriation populaire d’espaces publics abandonnés qui émergent au sein d’une ville. Ce peintre américain utilise la technique de la créativité de l’association dans ses compositions abstraites, en combinant des matériaux de récupération tels que des affiches déchirées et des journaux des avec des couleurs vives et des textures pour créer des œuvres qui sont à la fois politiques et esthétiquement attirantes.

	
	Takashi Murakami, The Octopus Eats Its Own Leg, 2017 Premier panneau: 300 x 3500 cm – Deuxième panneau : 350 x 700 cm – Troisième panneau : 350 x 700 cm
300 x 3500 cm – 350 x 700 cm – 350 x 700 cm

Source consultée : 
· Fondation Louis Vuitton, https://www.fondationlouisvuitton.fr/fr/collection/oeuvres/the-octopus-eats-its-own-leg
	Takashi Murakami est une figure emblématique de la scène artistique japonaise qui a conquis une renommée internationale grâce à son approche unique et non conventionnelle de l’art. Depuis plus de trois décennies, il a créé un langage visuel inédit qui se caractérise par une association créative et audacieuse de genres, d’influences, d’époques et de supports artistiques. Cette façon de mélanger des éléments hétérogènes a permis à Murakami de se distinguer des autres artistes et de créer des œuvres uniques.

	
	Yayoi Kusama, Infinity Mirrored Room,® Filled with the Brilliance of Life, 2011 © YAYOI KUSAMA, avec l’autorisation d’Ota Fine Arts, Victoria Miro

Source consultée : 
· TATE KIDS, Who Is Yayoi Kusama?, [https://www.tate.org.uk/kids/explore/who-is/who-yayoi-kusama]


	Yayoi Kusama est une artiste contemporaine japonaise connue pour ses installations artistiques qui utilisent la répétition et les motifs répétitifs de points, de formes organiques et de couleurs vives pour créer des espaces immersifs captivants, psychédéliques et hallucinatoires. Lorsqu’elle était petite fille, elle aurait eu une expérience où elle se trouvait dans un champ de fleurs et celles-ci se sont mises à lui parler! Les têtes de fleurs étaient comme des points qui s’étendaient à perte de vue, et elle avait l’impression de disparaître. En ajoutant des marques et des points à ses peintures, dessins, objets et vêtements, elle souhaite recréer cette hallucination d’avoir l’impression de disparaître dans l’univers environnant. L’association créative peut être identifiée comme un élément central de l’approche artistique de Yayoi Kusama, lui permettant de créer des œuvres d’art uniques et fascinantes qui défient les conventions et les attentes. 

	
	Ai Weiwei, Vestes de sauvetage, 2022, Passages insolites Québec, remparts de la Batterie royale photo : Stéphane Bourgeois

Passage Insolites, Québec, Ai Weiwei, 2022. [https://passagesinsolites.com/oeuvres/ai-weiwei-beijing-chine-china/].
	Dans ses œuvres, cet artiste chinois combine des objets quotidiens tels que des sacs à dos, des meubles et des jouets pour créer des images puissantes et symboliques. Cette œuvre présentée à Québec aux Passages insolites prend la forme d’une agglomération de gilets de sauvetage récupérés sur l’île grecque de Lesbos afin de former une barricade colorée sur les remparts de la Batterie royale, rappelant les périples des milliers de réfugiés syriens fuyant la guerre vers l’Europe pour échapper aux violences de la guerre. Ai Weiwei utilise la technique de l’association créative en combinant des éléments issus de différentes cultures, époques et disciplines pour créer des œuvres qui soulèvent des questions importantes sur la politique, la société et l’histoire. 

	

	Cindy Sherman, Untitled #458. 2007-2008, impression couleur chromogène, 196,5 x 148 cm, avec l’autorisation de
l’artiste et Metro Pictures, New York © 2012 Cindy Sherman.

Sources consultées :
· MOMA, Cindy Sherman Feb 26 – Jun 11, l’exposition est organisée par Eva Respini, conservatrice associée, avec Lucy Gallun, assistante de conservation, département de photographie., 2012. [https://www.moma.org/calendar/exhibitions/1154?].

· Cindy Sherman Untitled #362, C-Print posé sur un panneau Kapa, 69 x 46 cm, 2000. [https://www.artsy.net/artwork/cindy-sherman-untitled-number-362].
	Cindy Sherman est une artiste américaine connue pour ses photographies où elle se met elle-même en scène dans différents costumes et situations, créant ainsi des images qui mêlent les genres et les identités. Faisant partie des artistes les plus influents de la « Pictures Generation ». Ce groupe d’artistes, qui comprend également Richard Prince, Louise Lawler, Sherrie Levine et Robert Longo, a utilisé l’appropriation d’images issues de la publicité, du cinéma, de la télévision et des magazines pour leurs créations artistiques, de manière à remettre en question avec humour les codes et les conventions de l’art et de la société. Dans ses œuvres, elle se sert de la technique de l’association pour créer des images qui remettent en question les stéréotypes de genre et les conventions sociales.


	
	Vik Muniz,
Œdipe et le Sphinx after Jean Auguste Dominique Ingres (Pictures of Junk), 
photographie chromogénique (C-print), 237 x 180 cm, 2006. New York, atelier de l’artiste
© ADAGP Paris 2009

Sources consultées : 
· Site personnel de l’artiste, https://vikmuniz.net/

· Galerie Royer (s, d), Viz-Muniz Biographie, [https://www.galerieleroyer.com/fr/artistes/vik-muniz].
	Vik Muniz est un photographe brésilien qui réalise ses œuvres avec des matériaux inattendus tels que des aliments, des poudres, des jouets et des déchets pour créer des images complexes et détaillées qui sont à la fois réalistes et imaginaires. Dans ses œuvres, il utilise la technique de l’association pour créer des images surprenantes et inattendues qui remettent en question notre perception de la réalité. Par exemple, dans sa série « Pictures of Junk », il a créé des reproductions détaillées de célèbres tableaux en utilisant les détritus d’un dépotoir de Rio de Janeiro pour dessiner les images en format géant. Pour ensuite les photographier à partir d’un point de vue en hauteur. Les œuvres de la série « Picture of Junk » soulignent également l’importance de repenser notre relation avec les déchets et les matériaux jetés. Muniz utilise des objets considérés comme sans valeur pour créer des œuvres d’art précieuses et significatives.

	
	Gregory Crewdson,  
Untitled, 2001,  
C-print numérique
48 x 60 po, © Gregory Crewdson, avec l’autorisation de Gagosian.

Source consultée : 
· The Twilight series: Untitled, [En ligne], [https://www.vogue.com/article/namacheko-gregory-crewdson-collaboration].
	Gregory Crewdson est un photographe américain qui utilise la technique de l’association pour créer des images cinématiques qui sont à la fois troublantes et fascinantes. Dans ses photographies, il élabore des scènes complexes qui mêlent des éléments du quotidien avec des éléments fantastiques, créant ainsi des tableaux photographiques qui sont à la fois réalistes et imaginaires.


	
	Jan Fabre, The Artist Who Tries to Drive His Own Brain Forward, silicone, textiles, oak and paint. 43,5 x 23 x 32 cm, 2007, Photo d’Attilio Maranzano. © Angelos bvba. 

Cerveau de Janus (Yeux verts), 2012, silicone, peinture et verre, cils synthétiques, base en bois. Photo Pat Verbruggen. © Angelos bvba / Jan Fabre / © Adagp Paris 2018.

Source consultée :
· https://100waystoliveaminute.pushkinmuseum.art/b_mediaquarantine/fabre/index.php?lang=en


	Jan Fabre est un artiste belge multidisciplinaire qui utilise une variété de médias dans son travail, y compris la sculpture, la performance, la vidéo et le dessin. Il associe souvent des matériaux et des objets hétéroclites pour créer des sculptures hybrides et intrigantes. Il peut intégrer des éléments organiques, comme des insectes ou des parties du corps humain, avec des matériaux artificiels ou industriels, tels que le verre, le métal ou le plastique. Ces combinaisons surprenantes donnent naissance à des œuvres qui remettent en question les notions traditionnelles de beauté, de corps et d’identité. L’association créative se manifeste également dans la manière dont Fabre aborde les concepts et les idées. Il explore par exemple des thèmes tels que la relation entre l’homme et la nature, la spiritualité et la mortalité, en utilisant des associations inattendues qui dépassent les attentes et invitent à une réflexion plus profonde sur les sujets abordés à première vue dans ses sculptures.

	  
	Wim Delvoye, Cement Truck, 2010,
acier Corten découpé au laser, 980,3 x 408,5 x 213,2 cm, KVS, Bruxelles


Vim Delvoye, Cloaca no 5 2009 / 390 x 70 x 330 cm / Médias mixtes. 

Sources consultées : 
· Commissaire : Wayne Baerwaldt, Galerie de l’UQAM, WIM DELVOYE. CLOACA NO 5 Vi, 2009. [https://galerie.uqam.ca/expositions/wim-delvoye-cloaca-no-5/].

· Centre Phi, Commissaire Cheryl Sim, Vim Delvoye, 2017. [https://phi.ca/fr/evenements/wim-delvoye/].
	Wim Delvoye est un artiste d’origine belge Son approche multidisciplinaire de l’art, son utilisation de matériaux et de techniques variées pour créer des œuvres d’art dans lesquelles sont associées des idées apparemment non liées peuvent être un bon exemple de l’association créative. Dans son installation « Cloaca », Delvoye a associé les concepts de l’art et de la science pour créer une machine qui simule le système digestif humain. Dans une autre série d’œuvres, il a associé l’art traditionnel avec des techniques de pointe en utilisant des machines de découpe laser pour créer des motifs décoratifs de l’art islamique sur des structures en acier de camion à mixer le ciment par exemple.

	
	Ian Strange, Harvard Street, 2012, impression numérique d’archives tirér de la série « Suburban »

Ian Strange, Final Act, Les quatre maisons transformées dans le cadre du projet se trouvaient dans la « zone rouge » d’Avonside, à Christchurch, une zone anciennement utilisée pour des projets de logements sociaux avant le tremblement de terre de février 2011, qui a fait 256 victimes parmi la population locale.

Source consultée : 
· Art Almanac, Ian Strange: Final Act, 2014. [https://www.art-almanac.com.au/ian-strange-final-act/].
	L’artiste australien Ian Strange utilise une variété de médiums pour créer des œuvres d’art qui associent des idées et des concepts apparemment non liés. Par exemple, dans sa série « Suburban », Strange a créé des installations artistiques dans des maisons de banlieue abandonnées, connectant ainsi les concepts de l’art contemporain avec les problèmes sociaux et économiques qui touchent les communautés suburbaines. Dans une autre série d’œuvres, intitulée « Final Act », Strange a associé les thèmes de la mort et de la vie en utilisant des tombes comme toiles de fond pour ses photographies. En associant des idées et des concepts qui ne sont pas généralement considérés comme liés, le travail artistique de Ian Strange peut être un exemple d’utilisation de l’association de créativité pour créer des œuvres d’art qui sont à la fois intrigantes et provocantes.

	
	Yoshitomo Nara,
Dead Flower, 2020 remasterisé, acrylique sur coton monté sur toile, 145,5 x 145,5 cm.

Yoshitomo Nara
Midnight Tears, 2023, acrylique sur toile, 240,5 x 220.0 cm.

Source consultée :
· Site personnel de l’artiste, https://www.yoshitomonara.org/en/
	Le travail artistique de Yoshitomo Nara teinté des influences du graffiti, du Manga et des dessins animés américains, s’identifie à partir des années 1990 au mouvement « pop art japonais » ses œuvres naïves et agressives à la fois, où il représente des enfants et des animaux qui portent des armes, sont une forme d’illustration de la technique de la créativité de l’association. Par exemple, il peut associer des éléments apparemment contradictoires dans une même œuvre, tels que des animaux, des symboles de la culture pop, des objets du quotidien ou des éléments de la nature. Ses personnages peuvent être représentés dans des scènes qui évoquent à la fois l’enfance, la solitude, la rébellion ou la fragilité. Ces associations inattendues créent des juxtapositions visuelles qui suscitent l’imagination du public et invitent à des interprétations multiples. 
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