
4.2 Modifier échelle
Exercice de documentation 02



Consignes : 
Recherche les œuvres et artistes suivants afin d’explorer les diverses possibilités d’art miniature actuel. (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.


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

	
	Robert Smithson
Spirale Jetty, 1970
Land art, Great Salt Lake dans l'Utah.

Source consultée :
· DIA: ART FOUNDATION, Robert Smithson, Spiral Jetty Great Salt Lake, Utah, 2023. [https://www.diaart.org/visit/visit-our-locations-sites/robert-smithson-spiral-jetty].
	Robert Smithson était un artiste américain connu pour être l’une des figures majeures du mouvement de l’art minimal et du land art. En avril 1970, Spiral Jetty a été créé sur les rives du Great Salt Lake dans l’Utah. Pour réaliser cette œuvre, l’artiste a utilisé 292 camions à dix roues fournis par Parsons Asphalt Inc. d’Ogden pour transporter 6 783 tonnes de terre. Les Caterpillar modèles 955 ont ensuite déposé et compacté les roches selon les directives de Smithson, formant une boucle d’environ 500 mètres de long et 5 mètres de large. Le remplissage de la digue a été réalisé avec environ 3 500 verges de grosses pierres et de terre.

	
	Michael Heizer, Double Negative, 1969,
déplacement de 240 000 tonnes de rhyolite et de grès,
1500 x 50 x 30 pi, Mormon Mesa, Overton, Nevada 


	Michael Heizer est un artiste américain qui, dans les années 60, décide de quitter New York afin d’expérimenter hors des galeries et musées, des travaux à une échelle monumentale dans le désert du Nevada. « Double Negative » est une imposante excavation qu’il crée alors. Creusée dans la terre, sa réalisation s’étend de 1969 à 1970, nécessitant le déplacement de 244 800 tonnes de roches, principalement de la rhyolite et du grès. Cette tranchée s’étend sur un canyon naturel où les matériaux ont été déposés, créant ainsi un contraste entre l’espace négatif naturel et l’intervention artistique. L’œuvre se focalise essentiellement sur l’absence, sur ce qui a été déplacé, constituant ainsi une représentation du « négatif ».

	
	Claes Oldenberg, Clothespin (clothes peg), 1976, acier Cor-Ten avec ressort en acier inoxydable sur socle en béton 14 m, Steel, Philadelphie


À chercher aussi : 
Claes Oldenberg et Coosje Van Bruggen, Spoonbridge and Cherry sculpture, 1988, 9 x 4,1 x 15,7 m, Jardin de sculpture, Minneapolis.

Source consultée :
· ASSOCIATION FOR PUBLIC ART, Clothespin (1976) by Claes Oldenburg (1929 - 2022). [https://www.associationforpublicart.org/artwork/clothespin/].

	Claes Oldenburg est un sculpteur d’origine suédoise et nationalisé américain après avoir émigré aux États-Unis en 1939. Au début des années 1960, Oldenburg est devenu un artiste populaire grâce à ses sculptures d’objets du quotidien agrandis. « Clothespin » est une sculpture en acier emblématique de Claes Oldenburg, située à Centre Square à Philadelphie. Conçue pour ressembler à une pince à linge géante, elle représente l’approche de l’artiste visant à démocratiser l’art en transformant des objets du quotidien en œuvres d’art monumentales. Placée au-dessus de la station de métro City Hall, cette sculpture est visible quotidiennement par des milliers de personnes, soulignant ainsi sa présence dans le paysage urbain. Commandée en 1974 et inaugurée en 1976, elle fait partie du programme d’art public de la Philadelphia Redevelopment Authority.


	
	Louise Bourgeois, Mother, 1999, fonte 2003, bronze acier inoxydable, marbre 927 x 891 x 1024 cm, New York, prêt accordé au Musée des beaux-arts du Canada, Ottawa

Source consultée :
· « Maman (Bourgeois) », [En ligne], dans Wikipédia, [http://fr.wikipedia.org/w/index.php?title=Maman_(Bourgeois)&oldid=198496134].
	Louise Bourgeois était une artiste de nationalité française et américaine renommée, connue pour son travail multidisciplinaire explorant des thèmes tels que l’intimité, la sexualité, la féminité et la psychologie. Ses œuvres se caractérisent par une expression émotionnelle intense, utilisant des matériaux variés et des formes organiques. La sculpture « Mother » représente une araignée monumentale mesurant environ 10 mètres de hauteur et de largeur. L’œuvre évoque la puissance maternelle et représente une métaphore du travail du textile par le filage et le tissage. La sculpture se veut une référence autobiographique à la mère de l’artiste, Joséphine Bourgeois, qui travaillait dans l’atelier de restauration des tapisseries de son mari à Paris. L’œuvre en bronze abrite sous son corps un sac contenant vingt-six œufs en marbre.

	

	Richard Serra, Torsions elliptique I, II, IV, V, VI (Torqued Ellipses I, II, IV, V, VI,1996–99), Double torsion elliptique I, II, III (Double Torqued Ellipses I, II, III, 1997–99) et Serpent (Snake, 1996). Neuf sculptures, acier patinable, dimensions variables, collections : Dia Center for the Arts, New York/Museum of Modern Art/ Leon et Debra Black, Nueva York/ Collection particulière et Musée Guggenheim Bilbao.

Sources consultées : 
· GUGGENHEIM, Bilbao. Richard Serra, 1999. [https://www.guggenheim-bilbao.eus/fr/expositions/richard-serra-3].


· « Richard Serra », [En ligne], dans Wikipédia, [http://fr.wikipedia.org/w/index.php?title=Richard_Serra&oldid=183997886] (Consulté le 21 juin 2021 à 12 h 58).
	Richard Serra est un artiste américain célèbre pour ses sculptures monumentales en acier Corten. Son travail se caractérise par l’utilisation audacieuse de formes géométriques massives implantées dans l’espace avec une apparence d’équilibre précaire. Les sculptures de Serra offrent une perspective nouvelle sur les lieux et les espaces, établissant un dialogue subtil avec leur environnement. L’utilisation de l’équilibre, du poids de l’acier et des dimensions des plaques crée chez le public un sentiment d’insécurité et d’impression de petitesse, qui est contrebalancé par la beauté des formes de métal rouillé. 

	
	Jeff Koon, Balloon Dog. (Chien en ballon) (Magenta), 1994-2000, acier inoxydable poli miroir avec revêtement coloré transparent, 307,3 x 363,2 x 114,3 cm, Fondation François Pinault. [Une des cinq versions uniques (Bleu, Magenta, Orange, Rouge, Jaune)].

Sources consultées :
· Site personnel de l’artiste, http://www.jeffkoons.com/artwork/celebration/balloon-dog-0

· ARTSPER MAGAZINE, Jeff Koons and His Infamous Balloon Dog, 2022. [https://blog.artsper.com/en/a-closer-look/jeff-koons-and-his-infamous-balloon-dog/].

	Jeff Koons est un artiste américain contemporain connu pour son approche audacieuse de l’art provoquant des réactions à la fois de fascination et de controverse. Ses œuvres font référence à la culture populaire, la fabrication industrielle et l’esthétique kitsch. L’artiste crée des sculptures, des installations et des peintures qui explorent les thèmes de la consommation de masse, la sexualité, la vanité et la célébration. L’artiste-entrepreneur s’entoure d’une armée de techniciens chevronnés qui réalisent ses œuvres par une exécution impeccable. Les Balloon Dogs de Jeff Koons font partie de sa célèbre série Celebration de 1994, constituée d’objets de fête, réalisés en acier inoxydable poli et brillant et colorés. La série est composée d’une vingtaine de sculptures à grande échelle représentant des ballons en forme de chiens, mais aussi des Play-Doh, des tulipes, ou encore des œufs de Pâques. Ses sculptures réfèrent aux temps plus simples de l’enfance et célèbrent la joie de la fête à travers le gigantisme.

	 
	Yayoi Kusama,
Dots Obsession, Infinity Mirrored Room, 1998 (Centre Pompidou, P. Migeat, Paris, 2011) 

Dots Obsession. (2021, mai 17). Wikipédia, l’encyclopédie libre. Page consultée le 18 h 49, mai 17, 2021 à partir de 


Sources consultées :

· « Dots Obsession », [En ligne], dans Wikipédia, [https://fr.wikipedia.org/wiki/Dots_Obsession] (Consulté le 17 mai 2021 à 18 h 49).

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

· SIM, Cheryl. Yayoi Kusama: DANCING LIGHTS THAT FLEW UP TO THE UNIVERSE, Centre Phi, 2023. [https://phi.ca/fr/evenements/yayoi-kusama/].

	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. Kusama débute ce type d’installation dès 1963 à la galerie Gertrude Stein de New York. L’œuvre est un espace à part entière dans lequel les murs et le plafond sont recouverts de miroirs. À l’intérieur flottent des formes rondes, organiques gigantesques. Le motif du pois se répète à l’infini sur tous les supports. Avec l’immersion dans cet espace, le spectateur/acteur fait d’une étrange perte de repères dans l’infini de ces pois. Cet espace envoûtant lui fait vivre l’expérience se rapprochant d’une psychose.

	

	Florentijn Hofman,
Rubber Duck, Canard en caoutchouc, 2007
26 x 20 x 32 m. Le canard en caoutchouc a été construit avec plus de 200 pièces de PVC. Tous les morceaux de PVC sont reliés à la main par des machines à coudre.

Source consultée :
· « Rubber Duck Sculpture (Florentijn Hofman) », dans Wikipédia, 2022. [https://en.wikipedia.org/wiki/Rubber_Duck_(sculpture)].
	L’artiste néerlandais Florentijn Hofman a créé un immense canard en caoutchouc gonflable. Cette installation, mesurant cinq étages de haut et cinq étages de large, a été présentée flottant aux côtés de paquebots dans différents ports de villes du monde depuis 2007. À l’origine, l’artiste a été inspiré lors d’une visite au musée en 2001, combinée à une publicité pour un yaourt populaire aux Pays-Bas en 2000 ou 2001, dans sa quête de créer le canard-jouet parfait. L’œuvre a été financée par la société de yaourts Yogho! Yogho!

	

	Anish Kapoor, Cloud Gate, 2004, acier inoxydable, 1006 x 1280 cm, Millenium Park Chicago

Chercher aussi : 
Anish Kapoor, Leviatan, 2011, Monumenta, Grand Palais, Paris.

Source consultée :
· « Cloud Gate », [En ligne], dans Wikipédia, [http://fr.wikipedia.org/w/index.php?title=Cloud_Gate&oldid=198250543] (Consulté le 30 octobre 2022 à 23 h 28].

	L’œuvre « Cloud Gate » d’Anish Kapoor est une sculpture urbaine située dans le Millennium Park à Chicago, et surnommée « The Bean » en raison de sa forme. Elle est composée de 168 plaques d’acier inoxydable polies qui sont assemblées. Mesurant 10 mètres de hauteur, avec une base de 20 mètres sur 13 mètres et un poids de 99,8 tonnes, cette sculpture s’inspire du mercure liquide. Son extérieur réfléchissant et déformant reflète le paysage urbain de la ville. Le public est invité à marcher autour et sous son arche, qui atteint une hauteur de 3,70 mètres, et à explorer la chambre concave appelée « omphalos » qui multiplie et déforme les images des membres du public par des réverbérations. 

	
	Kaws:Holiday (Brian Donnelly), Compagnon, 2019, sculpture gonflable, 37m de long

Source consultée :
· PYNE, Irene. 6 things you need to know about ‘Kaws:Holiday’ moving art installation in Hong Kong, 2019. [https://www.scmp.com/magazines/style/news-trends/article/3002437/6-things-you-need-know-about-kawsholiday-moving-art].
	Originaire des États-Unis, Brian Donnelly adopte le pseudonyme « Kaws » lorsqu’il commence à réaliser des graffitis dans les rues de Jersey City, dans le New Jersey. À présent, Kaws fascine le public en dehors des musées et des galeries grâce à des installations imposantes et des peintures audacieuses. Ses personnages de dessins animés incarnent de manière ludique, la culture pop et l’essence de l’humanité. Sa sculpture gonflable mesurant 37 m de long est installée en 2019 dans le port Victoria de Hong Kong pendant 10 jours.

	

	Lorenzo Quinn, Building Bridges, 2019, Copyright: Lorenzo Quinn. 

Source consultée :
· INSPIRATION GRID, Lorenzo Quinn (2019), Building Bridges: Art Installation by Lorenzo Quinn, [https://theinspirationgrid.com/building-bridges-art-installation-by-lorenzo-quinn/].

	L’artiste italien Lorenzo Quinn a créé une œuvre sculpturale monumentale dans le cadre de l’édition 2019 de la Biennale de Venise. Cette œuvre gigantesque représente six paires de mains se rejoignant pour former un pont d’unité. Ces mains s’étendent au-dessus du bassin adjacent au bâtiment naval historique de l’Arsenal. Chaque paire de mains de la sculpture incarne l’une des six valeurs humaines universelles : l’amitié, la sagesse, l’aide, la foi, l’espoir et l’amour. Cette œuvre célèbre ces valeurs qui sont essentielles pour construire l’avenir ensemble et cultiver des relations significatives.

	
	Saype, Beyond Walls, Step 16: Brumadinho 2022, Peinture écoresponsable sur herbe, 3 000 m2. Brumadinho, Brésil (BRA) 20° 8'10.13 » S 44° 6'32.07" O

Sources consultées :
· Site web de l’artiste,  https://www.saype-artiste.com/beyond-walls-project

· biographie : https://www.saype-artiste.com/bio
	Guillaume Legros, qui utilise le pseudonyme « Saype », est un artiste français cherchant à trouver un nouveau moyen d’interpeller les gens. Influencé par ses lectures, ses questionnements ainsi que par la démocratisation des drones en Europe qui lui donne un accès facile aux vues aériennes, il se met à peindre sur le paysage. Il invente alors une peinture complètement biodégradable et met au point un procédé qui lui permet de réaliser de gigantesques fresques au sol. Il est aujourd’hui considéré comme un pionnier d’un nouveau mouvement de « land art ».

	
	Jaume Plensa, Water's Soul, 2020, polyester résine de fibre de verre, Hudson River Waterfront Walkway, Jersey City, New Jersey

Source consultée :
· NEWPORT, Water’s Soul
by Jaume Plensa A Site-Specific Monumental Sculpture
in Newport, Jersey City, 2023. [https://waterssouljc.com/].
	Jaume Plensa est un artiste espagnol connu internationalement pour ses sculptures monumentales et poétiques qui explorent les thèmes de l’identité, de la spiritualité et de la communication humaine. « Water’s Soul » est une œuvre monumentale conçue par Jaume Plensa et commandée par LeFrak et Simon Property Group. Elle représente une femme aux yeux fermés, portant un doigt à ses lèvres, dans un état de contemplation silencieuse et d’autoréflexion. Elle mesure environ 80 pieds de haut et se trouve sur une jetée historique du fleuve Hudson, récemment réaménagée. La sculpture est une représentation métaphorique de l’eau, spécifiquement les mouvements de l’eau qui émettent un son particulier. Dans une entrevue, l’artiste a déclaré que le message qu’il a souhaité transmettre par cette sculpture est « de garder le silence… d’écouter le bruit profond de l’eau qui nous parle ».



 

|  1


image1.png




