


3.4 Zero à infini
Exercice de documentation — Accumulation



Consignes : 
Recherche les œuvres et artistes suivants afin d’explorer les diverses approches artistiques à partir du concept de l’accumulation. 
(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 d’identifier l’un des processus d’accumulation nommés plus haut. Vis-à-vis chaque image trouvée, rédige une courte explication du concept appliqué. Essaie de nommer comment le principe de l’accumulation rend-il l’œuvre signifiante. 


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

	
	Bernd et Hilla Becher,
Water Towers, 1968-1980,
neuf tirages à la gélatine argentique, 155,6 x 125,1 cm, Solomon R. Guggenheim Museum


Source consultée : 
· Guggenheim Museum (s,d), Bernd and Hilla Becher Water Towers (Wassertürme), [https://www.guggenheim.org/artwork/500]
	La démarche de Bernd et Hilla Becher, qui a débuté en 1959, consiste à organiser, par la photographie, un répertoire rigoureux et systématique avec une dimension documentaire de l’architecture industrielle des séries regroupant (usines, châteaux d’eau, hauts-fourneaux, chevalements de mines…) en désuétude et fréquemment à l’état d’abandon (principalement en Allemagne, plus largement en Europe, mais aussi aux États-Unis).

	
	Andy Goldsworthy, Knotweed Stalks, Derwent Water, Cumbria. 8 mars 1988

Andy Goldsworthy
Storm King Wall, 1997–1998,
commande pour le Storm King Art Center, Mountainville, État de New York

Sources consultées :
· BLUMBERG, Naomi. Andy Goldsworthy  British sculptor, artist, and photographer, Encyclopedia Britannica, 2016, [https://www.britannica.com/topic/Andy-Goldsworthy].

· THE STROM KING ART CENTER, Andy Goldsworthy At Storm King Art Center May 22 – November 15, 2000, [https://collections.stormking.org/Detail/occurrences/105].
	Andy Goldsworthy est reconnu mondialement pour ses œuvres éphémères créées en pleine nature à partir de matériaux collectés dans l’environnement. Ces structures précaires construites de branches, de feuilles, de glace ou de roches sont réalisées à partir de patientes accumulations vulnérables qui nécessitent la photographie afin d’archiver les résultats. En plus de ses œuvres éphémères, Goldsworthy a créé des œuvres permanentes à l’intérieur et à l’extérieur. Avec l’aide d’une équipe de maçons venus d’Angleterre, il a construit un vaste mur de pierres sèches (1997-1998) pour le Storm King Art Center, à Mountainville, dans l’État de New York. L’œuvre serpente à travers une rangée d’arbres, plonge vers un étang voisin, fait une pause et émerge de l’autre côté. Storm King Wall : un mur sec serpentin de 2 278 pieds de long, fait de 1 579 tonnes de pierres des champs. 

	


	Katie Paterson, Totality, 2016,
diamètre 82 cm, 10 000 photographies d’éclipses solaires reproduites sur des miroirs

Sources consultées : 
· Site personnel de l’artiste, https://katiepaterson.org/artwork/totality/

· Art council collection, Totality 2015, Katie Paterson, [https://artscouncilcollection.org.uk/artwork/totality].
	Katie Paterson née en Écosse en 1981 est une artiste mondialement renommée. Son travail artistique l’amène à collaborer avec des scientifiques et des chercheurs du monde entier. Ses projets explorent notre rôle sur Terre à travers le prisme du temps et des changements géologiques. Les œuvres d’art de Paterson font appel à des technologies de pointe et à une expertise spécialisée pour créer des expériences artistiques qui établissent des liens intimes, « Totality » est une grande boule à facettes présentant 10 000 images d’éclipses solaires qui forment une séquence de motifs. La sphère tourne lentement, projetant des images d’éclipses dans la pièce, comme la métaphore d’une petite planète en rotation. Les images représentées sur la boule à facettes comprennent le plus ancien dessin d’éclipse solaire retrouvé, datant de 1778, des photographies du début du XXe siècle, ainsi que des images contemporaines provenant des télescopes les plus avancés sur le plan technologique. 

	
	Ann Hamilton, privation and excesses, 1989, 
Capp Street Project, San Francisco, California

Ann Hamilton, indigo blue, Spoleto Festival/SF MOMA, Charleston, South Carolina,
1991/2007, une plate-forme en acier de 17 x 24 pieds a été empilée avec 14 000 livres de vêtements de travail bleus.


Source consultée : 
· Site personnel de l’artiste, https://www.annhamiltonstudio.com/projects/indigoblue.html Privation and excesses, https://www.annhamiltonstudio.com/projects/privationandexcesses.html
	Ann Hamilton est une artiste américaine née en 1956 en Ohio. Elle est reconnue pour ses installations multimédias à grande échelle, ses projets publics et ses performances à titre collaboratives. 

Ses installations à grande échelle requièrent souvent un effort considérable de la part de nombreux bénévoles en raison du volume colossal de matériaux. Par exemple, le projet de 1989, « privation and excesses », recouvrait un sol en béton de 45 x 32 pieds de 750 000 sous, posés à la main et enduits de miel. Un autre projet laborieux, « indigo blue », comprenait un monticule de 14 000 chemises de travail bleues pliées.

	 
	Rafael Lozano-Hemmer, Pulse index, 2010, écrans plasma ou projecteurs, ordinateurs, microscope numérique, caméras industrielles, boîtier métallique, logiciel personnalisé. 
Collections : Daros Latinamerica (Zürich), Manchester Art Gallery (Manchester), Fondation Thoma (Santa Fe), et collectionneur privé.

Source consultée : 
· Site personnel de l’artiste, https://www.lozano-hemmer.com/pulse_index.php

	Rafael Lozano-Hemmer, né à Mexico en 1967, est un artiste médiatique qui travaille à la jonction de l’architecture et de l’art de la performance. Il a obtenu une licence en chimie physique de l’Université Concordia de Montréal, Canada, en 1989. Son travail se concentre sur la création de plateformes interactives qui favorisent la participation du public en utilisant des technologies telles que les lumières robotisées, les fontaines numériques, la surveillance informatisée, les murs médiatiques et les réseaux télématiques. « Pulse Index » est une installation interactive qui enregistre les empreintes digitales des participants tout en détectant leur rythme cardiaque. Pour participer, les personnes placent leur doigt dans un capteur spécialement conçu, équipé d’un microscope numérique 220x et d’un capteur de fréquence cardiaque. L’enregistrement d’une personne remonte jusqu’à disparaître complètement, créant ainsi une sorte de memento mori utilisant les empreintes digitales, qui sont l’image biométrique la plus couramment utilisée à des fins d’identification.

	
	Christian Boltanski, Personne, 2010, exposition éphémère réalisée au Grand Palais à Paris pour Monumenta 2010.

Sources consultées :
· Catherine Grenier, conservatrice au Centre Pompidou, 2010, Monumenta, Christian Boltanski, ministère de la Culture, Grand Palais, [https://www.grandpalais.fr/fr/evenement/monumenta-christian-boltanski].

· MAC, Les archives du Musée d’art contemporain, Œuvres de l’artiste Christian Boltanski, 2023, [https://macm.org/collections/artiste/christian-boltanski].
	Christian Boltanski est né à Paris en 1944. Son projet artistique depuis les années 60 est centré sur les notions d’archives, de fragments et de preuves. Dans sa pratique, l’artiste interroge aussi les motivations sociales qui sous-tendent les pratiques de collecte, de classement et d’archivage qui façonnent notre histoire et notre identité. Principalement connu pour ses installations abordant les thèmes de la disparition et du souvenir, Boltanski crée également des œuvres sous forme d’envois postaux, de vitrines, d’objets trouvés et de fausses biographies. Les matériaux symboliques qu’il utilise, tel que des albums de famille, des photographies historiques, des coupures de journaux ou des vêtements usagés évoquant des personnes disparues, sont choisis pour susciter une forte réponse émotionnelle chez le spectateur. Son travail vise ainsi à interroger notre sensibilité et notre relation à la mémoire collective.

	 
	Tom Friedman,
DogHouse, 2020,
2 x 4 en pin, vis et peinture, 96,5 x 97,8 x 104,1 cm

Tom Friedman,
Up in the air, 2010,
supports mixtes, dimensions variables, installation au Magasin 3, Stockholm

Tom Friedman Untitled (Toothpicks), 1995, 66 x 76,2 x 58,4 cm, une construction en forme d’étoile éclatée (starburst) faite de 30 000 cure-dents

Source consultée :
· LUHRING, Augustine. Tom Friedman, [https://www.luhringaugustine.com/artists/tom-friedman/videos?view=slider#tab:thumbnails;slide:13]
	Tom Friedman est un artiste américain qui qui réalise des œuvres principalement sculpturales utilisant une multitude d’objets qu’il assemble de manière à transformer le banal en une œuvre d’art complexe. Ces créations requièrent généralement des méthodes laborieuses pour leurs réalisations. Son travail souvent autobiographique pousse le public dans un état de complicité. Pour créer ces sculptures et ces objets, il utilise des matériaux de tous les jours, notamment du polystyrène, de la peinture, du papier, de la carte, de l’argile, du fil de fer, du plastique, des cheveux et du duvet. Il accorde une attention obsessionnelle aux détails de chaque œuvre, en particulier à la reproduction de caractéristiques personnelles.

	 
	Yayoi Kusama, Original Infinity Nets, 1999, acrylique sur toile, 194 x 391 cm 

Yayoi Kusama, Dots Yayoi Kusama, « Aftermath of Obliteration of Eternity », 2009. Collection de l’artiste. Avec l’autorisation d’Ota Fine Arts, Tokyo/Singapore; Victoria Miro, Londres; David Zwirner, New York. © Yayoi Kusama

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

· ROSLYN OXLEY9 GALLERY, Yayoi Kusama, [https://www.roslynoxley9.com.au/exhibition/yayoi-kusama/3mflg].
	Yayoi Kusama est une artiste contemporaine japonaise connue pour ses installations artistiques qui utilisent l’accumulation et les motifs répétitifs de points, de formes organiques et de couleurs vives pour créer des espaces immersifs et captivants, psychédéliques et hallucinatoires. Elle aurait eu une expérience qui l’a marqué, dans son enfance. Elle relate qu’au centre d’un champ de fleurs elle aurait eu une hallucination et que les fleurs se sont mises à lui parler! S’étendant à perte de vue, la vision de fleurs comme des milliers de points lui donnait l’impression de disparaître. En ajoutant des marques et des points à ses peintures, dessins, objets et vêtements, elle voudrait recréer cette hallucination d’avoir l’impression de disparaître dans l’univers environnant.

	

	Damien Hirst, The Kingdom of the Father, 2007 
papillons et vernis ménager sur trois panneaux de toile,
avec l’aimable autorisation de la Broad Art Foundation, Santa Monica
© 2012 Hirst Holdings Limited and Damien Hirst. 

Source consultée : 
· FIELDGATE, Katherine. The Kingdom of the Father by Damien Hirst
Mixed media, Silent frame, Kaleidoscope, Rule of Three, 2018, [https://www.silent-frame.com/articles/kaleidoscope-the-kingdom-of-the-father-damien-hirst-resolved-problems].
	« The Kingdom of the Father » est une œuvre composée de trois panneaux aux formes ogivales évoquant des vitraux d’église gothique, mais sans iconographie chrétienne. Les motifs géométriques complexes des panneaux créent un effet hypnotique. En les examinant de plus près, on découvre que ces motifs sont en réalité formés par des centaines d’ailes de papillon. Cette révélation donne à l’œuvre une tonalité obsessionnelle, car la beauté provient de ces insectes morts. L’approche unique de l’art de Damien Hirst repose sur le concept selon lequel l’art est un reflet de la vie. Son utilisation du papillon illustre ce concept, car le papillon symbolise le cercle de la vie, la croissance et le changement. Chaque papillon naît également avec un motif complètement unique, imitant l’individualité de chaque être humain.

	
	El Anatsui, Earth’s Skin, 2008, aluminium et fil de cuivre, env. 177 x 394 po, avec l’autorisation de l’artiste et de la Jack Shainman Gallery, NY

Source consultée : 
· COTTER, Holland. A Million Pieces of Home,The New York Times, 2013, [https://www.nytimes.com/2013/02/10/arts/design/a-million-pieces-of-home-el-anatsui-at-brooklyn-museum.html].
	El Anatsui est un sculpteur ghanéen né en 1944, qui a principalement exercé son art au Nigeria. Il a acquis une renommée internationale grâce à ses installations emblématiques réalisées à partir de capsules de bouteilles. Ses créations distinctives consistent en d’immenses assemblages d’aluminium récupérés à partir de stations de recyclage d’alcool, cousus ensemble avec du fil de cuivre pour former des sculptures murales en métal. Son travail établit des liens entre la consommation, les déchets et l’environnement, offrant ainsi une réflexion sur ces thématiques.

	
	Ai Weiwei,
The Unilever Series: Sunflower Seeds, 2010.

Source consultée :
· Juliet Bingham, commissaire, Ai Weiwei, Sunflower Seeds, Tate, 2010, [https://www.tate.org.uk/whats-on/tate-modern/unilever-series/unilever-series-ai-weiwei-sunflower-seeds].
	Ai Weiwei est né à Pékin en 1957. 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. Une de ses œuvres les plus célèbres est l’installation « Sunflower Seeds » (Graines de tournesol) présentée dans le cadre des « Unilever Series », au musée Tate Modern de Londres. L’œuvre est constituée de plusieurs millions de représentations de graines de tournesol; réalisée chacune en porcelaine et peinte à la main, une à une, par près de 1 600 artisans et ouvriers de la ville de Jingdezhen. L’œuvre joue avec une métaphore célèbre de Mao Zedong où le peuple chinois devait se tourner vers lui comme les tournesols vers le soleil. 

	 
	Tara Donovan, Untitled, 2014, acrylique et adhésif, 306,1 cm x 431,8 cm x 393,1 cm, © Tara Donovan

Tara Donovan, Untitled (Pins), 2004, épingles à nourrice, 99,1 cm x 99,1 cm x 99,1 cm, © Tara Donovan


Sources consultées : 
· IGNANT,installation artistique, Tara Donovan’s Bulbous, Undulating Works Consider The Beauty In Everyday Objects, [ignant.com/2020/02/04/tara-donovans-bulbous-undulating-works-consider-the-beauty-in-everyday-objects/].
	Tara Donovan est une artiste américaine qui crée des sculptures et des installations monumentales en utilisant des objets du quotidien tels que des gobelets en plastique, des stylos , des trombones ou des pailles…. Elle accumule ces objets en une masse complexe, créant ainsi des formes organiques qui captivent le spectateur. Ses œuvres ressemblent souvent à la topographie de collines ondulantes, de vagues océaniques et de formes nuageuses.


	
	Matt Shilian, Unholy 325 My Battery Is Low And It's Getting Dark, 2023,
papier noir, 48 po x 48 po x 3 po.

Sources consultées : 
· Site personnel de l’artiste, https://www.mattshlian.com/artist-statement

· RADIO-CANADA, « La Biennale nationale de sculpture contemporaine présentée partout dans la région », 2018, [https://ici.radio-canada.ca/nouvelle/1101566/la-biennale-nationale-de-sculpture-contemporaine-presentee-partout-dans-la-region].
	Né en 1980 aux États-Unis, Matt Shilian est un ingénieur du papier, qui a développé un langage original à la croisée des arts et des sciences. Il aborde l’art d’un point de vue scientifique en collaboration avec des équipes de chercheurs. Avec ceux-ci, il travaille à une échelle nanométrique, traduisant les structures de papier en microplis. Dans ses créations, il explique que c’est le premier pli du travail qui détermine le transfert d’énergie vers les plis suivants, qui se manifestent finalement par des dessins et des formes tridimensionnelles. Il commence par un système de pliage et, à un moment donné, le matériau prend le dessus. Il se laisse guider par l’émerveillement, et le travail se réalise sans pouvoir visualiser la version finale; c’est ainsi qu’il parvient à la compréhension par la curiosité.

	 
	Chiharu Shiota, Human Rhizome, 2023,
livre, laine, exposition solo : Signes de vie,
Galerie Templon, New York, É.-U.

Chiharu Shiota, The Network, 2023,
laine, exposition individuelle : Hammer Projects : Chiharu Shiota,
Hammer Museum, Los Angeles, CA, USA

Source consultée : 
· Site personnel de l’artiste, https://www.chiharu-shiota.com/
	Chiharu Shiota est une artiste japonaise reconnue internationalement dont la démarche artistique interroge les préoccupations humaines fondamentales telles que la vie, la mort et les liens. Dans ses installations à grande échelle, l’artiste reproduit des dessins spatiaux en utilisant des fils entrelacés, créant des réseaux d’éléments répétés qui évoquent des connexions humaines. Ces tissages monumentaux incluent une variété d’objets communs et de souvenirs extérieurs, soit à travers ses dessins, ses sculptures, ses photographies et ses vidéos. Chiharu Shiota, à l’intérieur de l’espace architectural, explore l’existence humaine en créant une expérience qui magnifie le vide et l’absence par les réseaux filaires envahissants. 

	
	Julie Mehretu, Black City, 2007, encre et acrylique sur toile, 304,8 × 487,7 cm, collection François Pinault

Julie Mehretu, Stadia II, 2004, encre et acrylique sur toile, 272,73 x 355,92 cm, Carnegie Museum of Art, Pittsburg.

Source consultée : 
· WHITNEY MUSEUM OF AMERICAN, Julie Mehretu, 2021. [https://whitney.org/exhibitions/julie-mehretu].

	Depuis plus de vingt ans, Julie Mehretu (née en 1970 à Addis-Abeba, en Éthiopie) s’est engagée dans une exploration approfondie de la peinture. Elle crée de nouvelles formes et trouve des résonances inattendues en puisant dans l’histoire de l’art et de la civilisation humaine; des stèles babyloniennes aux esquisses architecturales, de la peinture d’histoire européenne aux sites et symboles des mouvements de libération africains. Certaines images et certains titres de Mehretu font allusion à leurs origines figuratives, mais son travail reste résolument abstrait.

	
	Fred Tomaselli, 2014, 60 po x 84 po, photo-collage, feuilles, acrylique et résine sur panneaux de bois, © 2014, avec l’autorisation de la James Cohan Gallery et de l’artiste

Source consultée : 
· Art World For Change, Fred Tomaselli, 
	Fred Tomaselli est un artiste américain dont les œuvres sur panneaux de bois sont hautement détaillées. Pour construire ses œuvres à base de collages, il collecte une multitude d’images tirées de livres sur la nature et d’autres sources, qu’il juxtapose pour créer des figures et des motifs géométriques vibrants. Il mélange des éléments formels et conceptuels, ainsi que de multiples traditions artistiques, dans des œuvres devenant psychédéliques par la surcharge d’informations. Tomaselli emprisonne ces riches compositions constituées de peinture, de collage d’image et d’objets sous une couche de résine, créant une surface qui évoque une perception du temps profond. Il invite le spectateur à se perdre dans la complexité illimitée de la nature illustrée dans ses œuvres. 
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