
2.2 Collage
Exercice de documentation


Voici un exercice de recherche d’œuvres qui te permettra de découvrir les différentes applications de la technique du collage à travers l’histoire de l’art et de ses artistes. 


Consignes : 
Recherche les œuvres et artistes suivants afin d’explorer la place du collage dans l’histoire de l’art. (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 

	
	Pablo Picasso, Verre et bouteille de Suze, 1912, fusain, huile et papiers collés sur carton, 64 x 50 cm,
Washington University Gallery of Art, St. Louis, MO, É.-U.

Source consultée :
· MORISSET, Vanessa. « Le cubisme », [En ligne], dans Centre Pompidou, La ressource éducative, 2007, [https://mediation.centrepompidou.fr/education/ressources/ENS-cubisme/Cubisme.htm]
	Les rendus picturaux :
Avant l’invention du collage, les textures et rendus dans une nature morte étaient souvent utilisés afin de témoigner de la virtuosité d’un peintre à traduire l’illusion de la matière. La transparence du verre, les reflets métalliques, les épluchures spiralées des citrons traduits de manière réaliste étaient signe d’une grande habileté picturale. Les artistes considérés comme les fondateurs du mouvement du cubisme, Georges Braque et Picasso, ont choisi d’intégrer des textures à leurs natures mortes. D’abord dans le but de pousser plus en avant leurs recherches picturales de la décomposition de la forme selon les principes de leur démarche cubiste, ils souhaitaient aussi explorer de nouvelles voies par rapport au médium pictural traditionnel.

	
	George Braque, Nature morte avec Tenora (Still life with Tenora), papier imprimé et peint découpé et collé, fusain, craie et crayon sur toile enduite de gesso, 95,2 x 120,3 cm, 2023, Artists Rights Society (ARS), New York/ADAGP, Paris

Source consultée :
· MOMA (s,d) Georges Braque, Still Life with Tenora, 1913, [https://www.moma.org/collection/works/38330]

	La texture en peinture : D’abord, Braque, qui a pratiqué le métier de peintre décorateur, utilisera un peigne qui est un outil qui sert à reproduire une imitation de la texture du bois. Puis, vers 1912, les deux compères vont commencer à intégrer à leurs compositions des fragments de papier (journaux, papiers peints, papiers à grain de bois). Cette nouvelle intégration du collage occasionnera une dénomination particulière d’une phase du mouvement qui sera baptisé le cubisme synthétique. 

	
	George Braque, Bottle, Glass, and Pipe (Violette de Parme), 1914, papier journal découpé et collé, papier peint et papier peint, fusain, graphite et gouache sur carton,
48,1 × 61,4 cm, The Metropolitan Museum of Art, New York, Leonard A. Lauder Cubist Collection, don de Leonard A. Lauder, 2016 (2016.237.15)


	Le collage comme moyen d’expression pictural : Dans ce type de collage, l’on retrouve des éléments de nature morte peints ou dessinés à travers des rectangles de textures de bois ou même des écritures reproduites. Plus tard apparaîtront des découpures de journaux des fragments de papiers peints et des papiers texturés. 

Source consultée :
The Met (s,d), Bottle, Glass, and Pipe (Violette de Parme),
Georges Braque, Paris, early 1914, [https://www.metmuseum.org/art/collection/search/500396]

	
	Pablo Picasso, Nature morte à la chaise cannée, 1912, huile sur toile entourée de corde, 27 x 35 cm, Paris, Musée Picasso (elle est également appelée : « Verre, pipe, citron, couteau, coquille Saint-Jacques »).

Source consultée :
· MORISSET, Vanessa, Morisset. « Le cubisme » En ligne], dans Centre Pompidou, La ressource éducative, 2007, [https://mediation.centrepompidou.fr/education/ressources/ENS-cubisme/Cubisme.htm].
	Le collage d’objets récupérés : L’œuvre « Nature morte à la chaise cannée » est considérée comme un tableau emblématique de cette période. Picasso colle sur son œuvre un morceau de toile cirée imprimée d’un motif de cannage et entoure le tableau ovale d’une grosse corde. Cette technique provocatrice par rapport aux traditions picturales permet à l’artiste d’intégrer des matériaux récupérés possédant une histoire ou un « vécu ». 

	
	Pablo Picasso, Guitare, 1912, tôle découpée, 65 x 33 x 19 cm, Museum of Modern Art, New York, Succession Picasso, 2007

Source consultée :
· IBID préc.
	Le collage tridimensionnel : Picasso poursuivra quelques tentatives d’appliquer les principes de décomposition de la forme à des structures tridimensionnelles. C’est ainsi qu’il confectionnera une étrange guitare à partir de morceaux de cartons coupés, pliés, et assemblés avec de la broche et de la corde. Puis, vers 1914, l’objet sera fabriqué de manière plus durable en tôle de métal. Néanmoins, cette première expérimentation marquera sa démarche créatrice et permettra à plusieurs autres instruments à cordes de voir le jour.  

	
	Pablo Picasso, Mandolide et clarinette, 1913, Construction : élément en sapin avec peinture et trait de crayon, 58 X 36 x 23 cm.

Source consultée :
· IBID préc.
	La récupération de matériaux usagés dans le collage : L’œuvre « Mandoline et clarinette » reprend les mêmes principes de décomposition de la forme dans l’espace. Cette œuvre réalisée de morceaux de bois récupérés et assemblés dans un collage tridimensionnel ouvre une porte révolutionnaire au monde de l’art en donnant la permission d’utiliser des matériaux non nobles et récupérés dans la création d’une œuvre assumée. 

	
	Carlo Carra, Manifestation interventionniste, 1914, collage, 38,5 x 30 cm

Source consultée :
· CENTRE POMPIDOU, DIRECTION DE L’ACTION ÉDUCATIVE ET DES PUBLICS, Futurisme, Rayonnisme, Orphisme, Les Avant-Gardes Avant 1914, 2007, [https://mediation.centrepompidou.fr/education/ressources/ENS-Futurisme/ENS-futurisme.htm].
	Les mots et le collage : D’autres représentants majeurs de la technique du collage seront les futuristes dont les principes de décomposition du mouvement se rapprochent des ceux du cubisme, parce qu’ils incorporaient ou reproduisaient des extraits de journaux découpés. Toutefois, les artistes du futurisme, influencés par la société moderne, souhaitent davantage représenter la décomposition du mouvement plutôt que la forme comme les artistes du cubisme. Carlo Carra, dans l’œuvre intitulée « Manifestation interventionniste », reprend la logique du cubisme et des « papiers collés ». Cependant, au lieu d’utiliser l’écriture comme une texture, ici, il introduit plutôt les mots et onomatopées qui transforment l’œuvre en peinture-poème. 

	
	Kurt Schwitter.
Merz Picture 25A: The Star Picture, 1920,
montage, collage et huile sur carton, 104,5 x 79 cm,
Kunstsammlung Nordrhein-Westfalen, Dusseldorf

Source consultée :
· Richard Humphreys From Grove Art Online © 2009 Oxford University Press. Consulté sur: https://eclecticeclaire.wordpress.com/2013/06/20/kurt-schwitters-merzbild-einunddreissig-merzpicture-thirty-one-and-merz-picture-25a-the-star-picture/

	Collage d’objets comme métaphore : Les collages de Kurt Schwitters étaient créés à partir de débris trouvés dans les rues et les parcs de Hanovre. Il y voyait la naissance d’une nouvelle beauté fragile à partir des ruines de la culture allemande.
Kurt Schwitters peut être considéré comme un des artistes les plus innovants en matière de collage. Il a défini sa production monumentale de collages et constructions sous le terme « Merz » (mot qu’il a extrait d’une affiche pour la Kommerzbank de Hanovre et intégré à l’un de ses collages). Il commence à créer des collages qu’il appelle Merzbilder après s’être associé au mouvement Dada à Berlin où il a rencontré des artistes tels que Hans Arp, Raoul Hausmann, Hannah Höch et Richard Huelsenbeck.

	
	Raoul Hausmann, DADA Siegt, 1920, aquarelle et collage sur papier vélin monté sur carton, 60 X 43 cm, collection privée

Source consultée :
· Dr. Jeanne S. M. Willette, Innovations Of Dada: Photomontage Dada In Berlin. Art History Unstuffed, 2011, [https://arthistoryunstuffed.com/dada-and-the-photomontage/]
	La technique du photomontage : Raoul Hausman et sa maîtresse Hannah Höch sont cofondateurs du groupe Dada-Berlin. L’artiste a prétendu avoir découvert la technique du photomontage en 1918 en examinant la devanture d’un photographe qui ne faisait que changer les têtes sur les photos de soldats décédés. La technique du photomontage consiste à créer des compositions d’images par la juxtaposition de plusieurs photographies découpées dans des magazines ou des journaux. Souvent y sont combinés fragments photographiques, illustrations imprimées et éléments typographiques.

	
	Raoul Hausmann, ABCD :
portrait de l’artiste
1923-24, encre de Chine et collage sur papier,
40,4 x 28,2 cm,
Musée national d’art moderne,
Centre Pompidou, Paris,

Source consultée :
· CENTRE POMPIDOU, Raoul Hausmann ABCD (1923-1924), [https://www.centrepompidou.fr/fr/ressources/oeuvre/cAneAg6]

	Le photomontage comme critique sociale : Les artistes du mouvement Dada-Berlin utiliseront cette technique de collage appelée le photomontage comme une arme au tranchant satirique, dans le but de critiquer les problèmes sociaux et politiques de l’époque. 
Les dadaïstes cherchent à se soustraire aux normes académiques et à se rebeller contre les valeurs et le modèle de la culture traditionnelle, surtout pendant la guerre. Ils rejettent toutes les restrictions idéologiques et esthétiques du passé et cherchent à perturber la société en proposant des formes d’art conçues pour choquer ou étonner le public.



	
	Hannah Höch (1889-1978),
Cut with the Dada Kitchen Knife through the Last Weimar Beer-Belly Cultural Epoch in Germany. (Couper avec le couteau de cuisine Dada à travers la dernière époque culturelle de Weimar en Allemagne),1919,
collages de magazines,
144 X 90 cm,
Berlin, Allemagne

Sources consultées :
· Heidi Hirschl Orley, Curatorial Expansion Project Manager (s,d) Hannah Höch German, 1889-1978, MOMA, [https://www.moma.org/artists/2675]
	Dans ses photomontages, Hannah Höch reflète ses convictions féministes et politiques en ridiculisant la morale bourgeoise et la division traditionnelle des sexes. Elle est la seule femme membre du groupe Dada-Berlin et, bien que ses camarades proclament haut et fort leur soutien à l’émancipation des femmes, ils ne la considèrent pas sérieusement en tant qu’artiste. Sa participation à la Première Foire internationale Dada en 1920 ne sera permise qu’après de nombreuses interventions de Hausmann, son amant. Hannah y présente l’un des objets les plus impressionnants de l’exposition : Coupe au couteau de cuisine dans la dernière époque culturelle de l’Allemagne, celle de la grosse bedaine weimarienne.

	
	Varvara Stepanova, « Soldats de l’Armée rouge », photomontage pour la revue « Za roubejom » 
(« À l’étranger »), 1930, collection privée


Source consultée :
· « agitprop », [En ligne, dans Encyclopedia Britannica, 2023, [https://www.britannica.com/topic/agitprop].
	Le photomontage et la propagande : Le photomontage connaîtra une utilisation dynamique dans les affiches politiques de l’« agitprop » c’est-à-dire : « département pour l’agitation et la propagande ». Cette forme d’expression sera importante pour les artistes soviétiques du groupe des constructivistes au début des années 1920. Ces affiches servent à la fois de propagande révolutionnaire, mais aussi pour imager des sujets de tous les jours tels que l’alphabétisation, et l’alcoolisme. Ces collages lithographiques combinent l’image et du texte pour être compris par des personnes illettrées. 

	

	Aleksandr Rodchenko, « Lengiz. Books on all the branches of knowledge », affiche publicitaire pour le département de Leningrad du Gosizdat (State Publishing House), 1924, gouaches et papiers découpés sur papier photographique, montés sur carton, 63 x 88 cm, ©The Pushkin State Museum of Fine Arts

Source consultée :
· Affiches russes Rosta, IISH, [https://iisg.amsterdam/en/collections]

	Photomontage et publicité : Les affiches Rosta sont des affiches politiques produites pour la propagande soviétique pendant la période de la révolution d’octobre et de l’époque soviétique qui a suivi. Le terme Rosta est surtout utilisé pour les affiches agitprop des artistes de l’avant-garde russe et du futurisme comme Vladimir Maïakovski, Vadim Cherchenevitch, Vladimir Lebedev, Alexei Radakov et Alexandre Rodtchenko. Le style peu commun de ses affiches aura une influence marquée dans le monde de l’art publicitaire. 

	
	László Moholy-Nagy, 25 vautours en faillite, 25 Bankruptcy Vultures (25 Pleitegeier), 1922-1923, collage de papier imprimé avec encre sur papier, 30 × 23 cm. Collection Vera et Arturo Schwarz d’art dada et surréaliste, Musée d’Israël, Jérusalem. Photographie © Musée d’Israël. 2008 Artists Rights Society (ARS), New York/VG Bild-Kunst, Bonn.

	Photomontage et emprunt stylistique : La technique du photomontage a été expérimentée plus en avant par l’école du Bauhaus de Weimar et de Berlin entre autres par l’artiste et professeur Laszlo Moholy-Nagy. L’esprit avant-gardiste du Bauhaus, du constructivisme et du mouvement Stjil sera adopté par les illustrateurs et graphistes de l’époque. Aussi, les styles du photomontage moderniste vont inspirer le monde de la création jusqu’à ce jour pour promouvoir des produits ou pour réaliser des œuvres d’art par le biais de la combinaison d’images illustrées, fragments photographiques et typographies.

	
	László Moholy-Nagy, Hidak/Ponts. 1921, collage, aquarelle, encre de Chine sur papier, 33,5 x 25,3 cm, Nationalgalerie Staatliche Museen, Berlin.

Source consultée :
· VASSEUR, Catherine. « COLLAGE », [En ligne], dans Encyclopædia Universalis, [https://universalis-rdl.proxy.collecto.ca/encyclopedie/collage/] (Consulté le 30 janvier 2023).

	

	 
	Max Ernst. Le Rossignol chinois,1920, photomontage, 12,2 x 8,8 cm, Musée de Grenoble © Adagp, Paris

Max Ernst – la puberté proche… (les pléiades), 1921, collage, gouache et huile sur papier, montée sur carton, © VBK, Wien 2012/Privatsammlung

Source consultée : 
· KB, Nationale bibliotheek, collection Koopman, référence bibliographique et description de : La femme 100 têtes/Max Ernst; avis au lecteur par André Breton. – Paris : Éditions du Carrefour, 1929. – [21] p., [147] bl. pl. : ill.; 26 cm, [https://collecties.kb.nl/fr/collection-koopman/1926-1930/la-femme-100-tetes]

	Le collage et l’imaginaire :
Le surréalisme qui s’épanouit à la suite du dadaïsme, s’intéresse à l’irrationnel et aux thèmes subversifs : désirs, rêves, sexualité, inconscient… Dans leurs expérimentations de la technique du collage, ils cherchent à échapper au contrôle conscient du processus créateur et à atteindre le dépaysement. Membre clé de Dada, puis du surréalisme en Europe dans les années 1910 et 1920, Max Ernst a utilisé une variété de moyens d’expression : peinture, collage, gravure, sculpture et diverses méthodes de dessin non conventionnelles. Max Ernst sera particulièrement intéressé par les possibilités oniriques du collage comme techniques de création. En 1929, il publie un roman-collage, « La femme 100 têtes ». Pour réaliser ces images, il choisit des fragments de gravures sur bois provenant de magazines, d’encyclopédies et de romans insignifiants du dix-neuvième siècle. Certains collages forment une parodie de certaines œuvres d’art célèbres.

	
	Henri Matisse, La tristesse du roi, 1952, papiers gouachés et découpés marouflés sur toile, 292 x 386 cm, Paris, Centre Pompidou.

Source consultée :
· CENTRE POMPIDOU, « Henri Matisse, La Tristesse du roi,1952 », [En ligne], [https://www.centrepompidou.fr/fr/ressources/oeuvre/cyb4Ax].
	Matisse est mieux connu en tant que peintre et membre fondateur du courant du fauvisme. Pourtant, en 1941, une importante opération le laisse en fauteuil roulant. N’ayant plus la force physique pour peindre, il réinvente sa démarche créatrice en revenant aux papiers découpés dont il s’était déjà servi en guise d’esquisse pour la « Danse » en 1930-33. Il réalisera donc ses dernières œuvres avec la technique du collage à l’aide de papiers peints à la gouache par une assistante d’atelier. Le découpage lui permet de « peindre » avec les ciseaux. « Découper à vif, dit-il, me rappelle la taille directe des sculpteurs ». 

	
	Eduardo Paolozzi, I was a rich Man’s Plaything, 1947, 35,90 x 23,80 cm, Tate Gallery, 2018

Sources consultees:
· TATE, « Sir Eduardo Paolozzi I was a Rich Man’s Plaything », [En ligne], [https://www.tate.org.uk/art/artworks/paolozzi-i-was-a-rich-mans-plaything-t01462]

	Le collage et la société de consommation : 
Le mouvement pop art britannique dérive de l’« independant group » regroupant entre autres des artistes comme Richard Hamilton, le critique d’art Lawrence Alloway et les architectes mari et femme Alison et Peter Smith. C’est lors d’une de ces réunions qu’Eduardo Paolozzi a présenté au groupe certains de ses premiers collages, en 1952. Son œuvre, I Was a Rich Man’s Plaything, a eu une grande portée.
Ces collages reprennent certains symboles de la culture de masse américaine et posent les fondements de l’iconographie pop : le magazine populaire, la pin-up ou cover-girl, des marques publicitaires, dont une bouteille de Coca-Cola, quinze ans avant les sérigraphies de Warhol. Le nom pop art aurait été attribué au groupe à partir de ce collage où figure le mot « pop ».

	
	Richard Hamilton, Just what is it that makes today’s home so different, so appealing?, 1956. collage, 260 mm x 248 mm. L’œuvre fait maintenant partie de la collection de Kunsthalle Tübingen, Tübingen, Allemagne. 

Source consultée :
· 1HAMILTON, Richard. Lettre à Alison et Peter Smithson du 16 janvier 1957, [En ligne], [https://warholstars.org/warhol/warhol1/andy/warhol/articles/popart/hamilton.html]

	Richard Hamilton, considéré comme l’un des membres fondateurs du mouvement pop art britannique, a réalisé un collage « mise en scène » avec des fragments d’images soigneusement choisis dans les magazines de l’époque. Ce collage accrocheur juxtapose un grand nombre de clichés associés à la culture de la consommation des années d’après-guerre. On y retrouve des objets représentant la fine pointe de la technologie de l’époque tels qu’un téléviseur, un magnétophone et un aspirateur dernier cri. Hamilton définit ainsi le nouveau type d’art : « Populaire (conçu pour un vaste public); éphémère (une solution à court terme); jetable (facilement oublié); bon marché; produit en masse; jeune; spirituel; sexy; plein d’astuce; fascinant et qui rapporte gros »1.

	
	Robert Rauschenberg (American, 1925-2008). Canyon, 1959. Combine painting, huile, crayon, papier, métal, photographie, tissu, bois, toile, boutons,
miroir, aigle taxidermisé, carton, oreiller, tube de peinture et autres matériaux, 220,3 x 177,8 x 61 cm, Sonnabend Collection, New York.

Source consultée :
· MOMA, « Combine : Art term », [En ligne], [https://www.moma.org/collection/terms/combine]
	Collage et combine painting : Dans les années 60, certains artistes associés au pop art américain et au néodada revisiteront cette technique qui prendra le nom de « combine painting », ce qui se définit par le collage d’objets dans le tableau. À partir de 1962, les peintures de Rauschenberg commencent à intégrer non plus seulement des objets trouvés, mais aussi des images, transférant des photographies sur des toiles au moyen de la sérigraphie. Ce procédé permet à Rauschenberg d’interroger le principe de la reproductibilité de l’œuvre et de ses conséquences.

	
	Lucas Samaras Box #124
1988
Boîte en bois avec strass, fil teint, fil de fer peint, bois peint, bocaux en verre, acrylique, fibres, métal corrodé, tissu, presse-papiers, crayons, photographies en couleurs, collier en laiton, niveau, billes, perles et tarentule. (40 x 58,4 x 45,7 cm)

Source consultée : 
· TATE, « Lucas Samaras », [En ligne], [https ://www.tate.org.uk/art/artworks/samaras-box-t07186# :~ :text=Made%20by%20the%20Greek%2DAmerican,in%20front%20of%20the%20object].
	Collage boîte : Lucas Samaras était connu pour ses sculptures, peintures et performances avant de se tourner vers la photographie, en se concentrant sur des autoportraits et des images liées à sa propre vie. Il incluait souvent des images de lui-même dans ses premières œuvres, comprenant des assemblages multimédias par exemple, des reliefs et des boîtes d’assemblages composés d’éléments récupérés dans son environnement immédiat et dans des magasins de bricolage. Il a ensuite utilisé les avancées de la technologie, telles que l’art numérique et Photoshop, pour produire des séries comme « Photofictions », caractérisées par des autoportraits déformés et des compositions psychédéliques.

	
	Jean-Michel Basquiat, Peter and the Wolf, 1985, acrylique, huile et collages sur toile, 254 x 289 cm, collection The Robert Lerman Revocable Trust, avec l’autorisation d’Aimee et Robert Lehrman.

Source consultée : 
· GREAT ART EXPLAINED. Jean-Michel Basquiat' : Great Art Explained, [Vidéo en ligne], 22 janvier 2021. Repéré au www.youtube.com/watch?v=lHePKNTRmdI.

	Collage et graffiti : Jean-Michel Basquiat se fait connaître avant tout dans les années 70 comme un artiste du « street art ». Sa technique de peinture sur toile devient un amalgame de différentes techniques, dont le collage. Il utilise une panoplie de matériaux (bâtons de peinture à l’huile, acrylique, peinture en aérosol) qui lui permettent de superposer rapidement des couleurs non diluées. Les diverses lignes constamment redessinées en tant que repentir et les mots biffés contribuent à attirer l’œil sur ces éléments du tableau.

	
	Chris Ofili, Afrodizzia, 1996, acrylique, huile, résine de polyester, collage de papier, paillettes, épingles à cartes et bouse d’éléphant sur lin, 243,8 x 182,8 cm.


Source consultée (image et texte) : 
· Sotheby’s : Catalogue note. https://www.sothebys.com/en/auctions/ecatalogue/2014/contemporary-art-evening-sale-n09141/lot.18.html (the artist in conversation with Thelma Golden in David Adjaye, et coll., Chris Ofili, New York, 2009, p. 237)
	Dans ce collage intitulé Afrodizzia, Chris Ofili a, créé une mosaïque de visages de célébrités noires collés sur des afros peints à la main. Il a compilé des portraits prélevés dans divers magazines tels que Louis Armstrong, Michael Jackson et Nelson Mandela, qui représentent des icônes de l’histoire des noirs en passant par la culture funk et hip-hop. La surface brillante de l’œuvre, qui est faite de résine, de paillettes et d’épingles à cartes, rappelle les tissus africains et reflète l’influence de la culture afro-américaine des années 1960 à 1970, telles que la culture du psychédélique et du disco. Ofili saisit dans son œuvre l’essence d’un style d’émancipation noire qui s’est développée au cours de la seconde moitié du XXe siècle.

	
	Wangechi Mutu, Ectopic Pregnancy, 2004, paillettes, encre composée sur un papier illustré médical, 46 x 31 cm

Source consultée (image et texte) : 
· Saatchy Gallery, Wnacgechi Mutu, https://www.saatchigallery.com/artist/wangechi_mutu#_
	Wangechi Mutu utilise le processus de collage pour créer des figures qui semblent amputées, transplantées ou équipées de prothèses perturbantes. Cette technique rend ces figures grotesques, évoquant les horreurs de la guerre ou les effets extrêmes de la chirurgie plastique. Dans son œuvre « Ectopic Pregnancy », Mutu transforme une image de dysfonctionnement reproductif en une expression mort-née. La figure, avec des organes sexuels en guise de visage, est habillée de cheveux brillants et de brillant à lèvres, créant ainsi une parodie monstrueuse des idéaux féminins.

	
	TOILETPAPER MAGAZINE, n° 19, photo de couverture

https://www.shoptoiletpaper.com/product/toiletpaper-magazine-n-19/

Le numéro 19 est nourri par REDBULL. La revue ne comporte aucun texte; chaque image trouve son origine dans une idée, souvent simple, et se concrétise grâce à une collaboration complexe entre différentes personnes, donnant ainsi vie aux pensées créatives des artistes.

Source consultée : 
· DIBON, C. Vie des arts n° 260, automne (2020), Toilet Pare : une revue d’artiste à l’ère Internet. pp. 40-43.
	Les nouveaux outils numériques et l’arrivée d’Internet ont renouvelé les pratiques éditoriales et photographiques. Les nouvelles technologies ont poussé certains artistes à explorer les possibilités de la revue artistique. Maurizio Cattelan et le photographe Pierpaolo Ferrari ont créé en 2010 la revue numérique « Toiletpaper » dont le style et les thèmes sont étroitement liés à la culture d’Internet grâce à l’utilisation de certains motifs et à l’appropriation des codes du Web. « Toiletpaper » propose des univers disjonctés qui combinent une imagerie surréaliste au monde de la photographie commerciale. Cette publication est une œuvre d’art en soi qui, par sa forme accessible de magazine et par sa large diffusion, défie les limites de l’économie de l’art contemporain.

	 
	TOILETPAPER MAGAZINE, « Chicken Salad in Melon Rings Cheeseburger Pie [Salade de poulet dans un anneau de melon], [Tarte au cheeseburger] », le 1er novembre 2015.

TOILETPAPER MAGAZINE, n° 12, planche n° 3, février 2016

Source consultée : 
· DIBON, C. Vie des arts n° 260, automne        2020.
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