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1. INTRODUCTION

Warhol. The American Dream Factory met en lumiére la convergence, durant 40 ans, entre le travail
d’Andy Warhol et I'évolution de la société américaine. Cette approche multidisciplinaire offre un portrait
vibrant de ’Amérique d’Andy Warhol. Concu comme un apercu complet de sa carriére, I’exposition
présente les grands thémes de son univers artistique qui illustre les mutations sociétales qui se font
écho dans la Factory.

L'exposition rassemble les ceuvres les plus célébres d’Andy Warhol, provenant d’institutions muséales,
mais surtout de collectionneurs privés de premier rang, amis intimes et collaborateurs fidéles de
I'artiste, tout comme des documents rares exposés pour la premiére fois.

2. ANDY WARHOL - BIOGRAPHIE

Andrew Warhola est né a Pittsburgh (Pennsylvanie, Nord-est des Etats-Unis) en 1928. Dix ans
auparavant, ses parents, originaires du village de Mikova dans I'actuelle Slovaquie, émigrent vers cette
cité industrielle américaine, fuyant leur dure condition de vie et la négation de leur culture Ruthéne
sous la domination de I'Empire austro-hongrois. Comme beaucoup d’'immigrés européens, ’Amérique
est pour eux le pays de tous les réves, de I'argent facile, de la gloire, de la consommation, de
I'abondance.

Aux Etats-Unis, la famille vit une existence modeste mais heureuse. Cadet d’une famille de 3

enfants, le jeune Andrew est trés attaché a sa mere. Ce lien s’intensifie d’autant plus durant une longue
convalescence en 1936, au cours de laquelle il parcourt de nombreux magazines relatant la vie des
stars hollywoodiennes, lit les comics strip (bande dessinée) de Dick Tracy et des revues de cinéma. |l
réve de vivre a New-York ou Hollywood et se découvre également un talent pour le dessin, qu’il pratique
de maniére compulsive en paralléle de collages a partir d'images découpées dans des magazines.

A 17 ans (1945), il décroche une place au Carnegie Institute of Technology de Pittsburgh pour étudier
le design graphique. Lenseignement qu’il y recoit est inspiré des théories du Bauhaus* basées sur
une synthése entre les Beaux-Arts et une approche commerciale. Lors de ce cursus, il découvre la
technique du dessin tamponné sur buvard qu’il exploitera bien plus tard dans sa production posant les
bases d’une approche sérielle de reproduction rapide d’'une image.

Diplomé, il s’installe a I'été 1949 a New-York et contacte les directeurs artistiques des magazines. I|
décroche un premier contrat pour le magazine Glamour, publication du grand groupe de presse de
Condé Nast (Vogue, Vanity Fair,...).




Si ses origines modestes, son accent provincial et ses difficultés d’interaction sociale ont pu étre un
frein a son intégration a ce monde riche, élégant et raffing, il va pourtant collaborer régulierement avec
ce magazine mais aussi travailler pour Harper’s Bazaar, American Girl, Dance magazine, Seventeen,
Mademoiselle, cétoyant la vie des stars qui le fascinent. Doué pour le commerce et attiré par I'argent,
il fonde en 1957 « Andy Warhol Entreprise Inc. », une société lui permettant de gérer ses commandes
publicitaires.

Au début des années '60, illustrateur reconnu, Warhol oriente sa carriére vers la peinture. |l se lance
dans la production de peintures en série dont les thématiques sont une critique de la société de
consommation de masse de « 'American way of life » et des icones médiatiques, suivant ainsi I'exemple
des artistes précurseurs du Pop Art (Robert Rauschenberg, Jasper Johns,...). Décontextualisés,
accrochés aux cimaises des galeries et musées, il éléve au rang de sujet artistique des biens de
consommation courante et les figures médiatiques américaines, bouleversant ainsi les codes
hiérarchiques de I'art. En appliquant un caractére sériel a ces images devenues ceuvres d’art, il
révolutionne le monde artistique encore attaché au modéle de I'ceuvre unique produite manuellement
par I'artiste. Sa démarche est a contre-courant de I'expressionnisme abstrait, courant qui domine la
scene artistique de I’époque et que Warhol juge trop élitiste.

Ouvert en 1964, son atelier surnommé la Factory, est un laboratoire artistique multidisciplinaire ou se
croisent artistes, marginaux et jeunes argentés désceuvrés. Espace de liberté artistique, c’est a la
Factory que Warhol peut travailler dans un processus créatif collaboratif avec son entourage. Reflet
d’une époque, la Factory est un des symboles de I'lUnderground, un mode de vie alternatif.

Au printemps 1965, Warhol annonce prendre sa « retraite » d’artiste pour se consacrer au cinéma. |l
réalise ses premiers films, proposant un cinéma en temps réel, sans narration, sans montage et sans
action, loin des productions hollywoodiennes. Il considére la caméra comme un ceil mécanique qui
enregistre la vie telle qu’elle se déroule.

En 1968, Andy Warhol est victime d’un attentat au sein de la Factory. La militante radicale féministe,
Valerie Solanas, ancienne superstar des films de I'artiste, lui tire deux balles & I’'abdomen. A la suite de
cet événement, Warhol laisse transparaitre plus encore son angoisse de la mort et 'ambiance change
au sein de la Factory. S’il n"abandonne pas le cinéma, il se cantonne désormais a la production, réalise
de nombreux portraits mondains de commande et lance le fameux magazine de cinéma underground
Interview.

Durant les années '80, il tente de renouveler son langage plastique et collabore avec la jeune
génération d’artistes issue de la rue et leurs nouvelles pratiques picturales. Ainsi, il confronte sa
créativité a celle d’artistes émergents comme Jean-Michel Basquiat ou encore Keith Haring.

Devenu de son vivant une figure emblématique du Pop Art, Andy Warhol, meurt en 1987 a New-York
des suites d’une opération de la vésicule biliaire.



3.LE POP ART

Phénomeéne artistique li€é a la modernité des années, le Pop art (contraction de « popular art ») nait
d’abord en Angleterre au milieu des années 1950, et se diffuse rapidement vers 'ensemble du monde
occidental, dans le contexte de la société industrielle capitaliste et consumériste*. Cette culture « Pop »
touche différents domaines : arts plastiques, mode, musique, etc.

Le Pop art atteint, dans la fin des années 1950, les Etats-Unis. Entre Angleterre et Etats-Unis, les
tendances du Pop art se différencient. Il est abordé avec humour et |égereté chez les précurseurs
anglo-saxons alors que les Américains, bombardés d’objets de production de masse, créent des images
plus percutantes. Souvent empreinte de couleurs vives, I'image « Pop » se construit a 'origine autour
d’un mélange de fascination et d’ironie & I’égard de la culture américaine de la fin des années 1950. A
travers cette image, la société américaine est mise en évidence par un assemblage de symboles, qui
ameéne les artistes « Pop » a poser une réflexion plus large sur la (sur-)consommation et la
(sur-)production. Caractérisé par les thémes et les techniques tirés de la culture de masse (tels que la
publicité, la bande dessinée...), un des médiums les plus exploités pour construire des images « Pop »
est la sérigraphie, qui donne un rendu en aplats* de couleurs vives, extrémement précis et participe a
la multiplication d’images de la société de consommation. Le collage aussi est fréquent chez les
artistes « Pop », facilitant la juxtaposition d’allusions et d’ambiguités a des super-héros, a des boites de
conserves, des marques de produits ou des icOnes de marque, etc.

Le Pop art travaille a partir d’objets de la vie quotidienne. Par ce choix d’un sujet ordinaire, les ceuvres
d’art ne sont plus réservées a I'élite mais parlent a une plus large frange de la population. Enfin, faire
entrer au musée (ou dans une galerie) une série de représentations d’un objet du quotidien participe
également a la désacralisation de I'ceuvre d’art. Le Pop art se questionne ainsi sur le statut de I'ceuvre
d’art.



4. ANDY WARHOL — PAR DECENNIES (1950-1980)

Les années 1950 —Warhol l'illustrateur

Fraichement installé & New-York, Andy Warhol décroche ses premiers contrats en tant qu’illustrateur
pour des magazines de presse féminine du groupe de Condé Nast. A la demande de ses clients, ses
illustrations représentent des objets du quotidien comme des chaussures, des bijoux, des bouteilles de
parfum dont il arrive a mettre en avant les qualités esthétiques. Cette production abondante de

Warhol n’a survécu qu’a travers les publications. Les dessins originaux qu’il réalise ne sont pour lui
qu’une étape vers un « produit » fini et imprimé.

Durant cette période, il acquiert une bonne maitrise de la force de diffusion des images par le biais
des médias. Il produit tout autant des invitations, des livrets d’opéra, des programmes de théatre, des
pochettes de disque. De plus en plus reconnu, il gagne la médaille d’or du Art Director Club. Introduit
dans le milieu underground new-yorkais, il affirme son homosexualité et enrichit son carnet d’adresses
de nouveaux clients potentiels. |l travaille ainsi pour la presse a grand tirage vue par un immense
public. C’est notamment son contrat avec le chausseur Israél Miller qui le rend incontournable dans le
domaine de la publicité. Quel que soit le support, il a une soif d’explorer de nouvelles formes artistiques
dont des créations textiles notamment pour le grand magasin new-yorkais Lord & Taylor’s.

A la fin des années 1950, l'illustration publicitaire subit la concurrence de la photographie, du
photojournalisme et de la télévision. La publicité se tourne vers ces médias, l'illustration passe au
second plan et le monde de I'édition évolue. Warhol comprend qu’il est temps pour lui de réorienter sa
carriere.



Les années 1960 : Warhol et la Factory




Reconnu comme illustrateur, Warhol choisit au début des années 1960 de vivre son réve artistique.
Fréquentant régulierement les vernissages, il rencontre Robert Rauschenberg et Jasper Johns dont les
idées artistiques rencontrent les siennes. Décidé a se libérer du monde de la publicité, il produit des
peintures sérielles ayant pour thématique les images symboliques de la société américaine et
commence par exposer dans des vitrines de magasins. Si Warhol a toujours refusé un art élitiste,
réservé aux murs des galeries et des musées, il cherche toutefois la reconnaissance du milieu
artistique.

Il enchaine alors les productions qui feront de lui le « Pape du Pop art » : 32 tableaux représentant des
boites de soupes Campbell’s (1962), S&H Green Stamps (1962), la série des Marilyn et des Jackie
(1963) ou encore la série Flowers (1964).

En 1964, il installe son atelier, la Factory, au 231 East 47° rue dans un ancien batiment industriel. Cet
atelier, c’est avant tout un laboratoire ou se croisent toutes les disciplines : art, rock, mode, presse,
publicité, cinéma. Le lieu est surnommeé « Silver Factory » en référence aux décors d’aluminium et la
peinture argentée qui en recouvraient les murs. Espace de liberté artistique, la Factory permet a Andy
Warhol de travailler en collaboration avec les personnalités de son entourage. La Factory, c’est aussi un
lieu symbolique de la vie underground ou se croisent marginaux, drogués, artistes, transexuels, filles de
bonne famille, ... plus qu’un atelier c’est aussi une galerie, un studio de tournage, une salle de
projection et de concert et bien sir un lieu de féte.

En 1966, Warhol veut mettre un terme a sa production de peintre pour se consacrer a la réalisation de
films, activité qu’il pratique déja depuis 3 ans. Son cinéma est expérimental et avant-gardiste,
proposant un cinéma en temps réel, sans montage, sans action, sans histoire. Ce qu'’il retient, ce sont
les accidents du film comme les flous, les rayures, la poussiére, la texture méme de I'image. Le principe
de ses Screen Tests est simple : un modéle pose devant la caméra et se laisse filmer pour la durée
standard d’une bobine de 16mm. Ses acteurs principaux sont des marginaux anonymes qu’il appelle
des superstars qui improvisent leur rdle, et qu’il pousse a des extrémités. Son rythme est effréné,
tournant parfois un film par semaine. En 1968, gravement blessé a la suite de I'attaque de son
ancienne superstar, la féministe radicale Valerie Solanas, il déménage la Factory a Union Square qu’il
rebaptise « the Office ». Warhol écarte de son entourage les personnalités les plus radicales et devient
de plus en plus mondain.



Les années 1970 : Warhol et le succes

Bien qu’il ait annoncé quelques années plus tot sa « retraite » de son activité de peintre, Warhol, alors
figure de la jet set, est un portraitiste a la mode et beaucoup de « people » et fortunés lui commandent
leur portrait. Ces commanditaires nantis se pressent dans son studio. Warhol transpose sur la toile par
la technique de la sérigraphie des clichés polaroid de ses clients et y adjoint plusieurs coloris. S’il vend
le premier exemplaire a 25.0008$, les prix deviennent dégressifs jusque 5.000% si le client en com-
mande plusieurs. Sous la pression de ses galeristes, il se lance dans une nouvelle série, autour de la
figure de Mao Zedong. Cette série signe son retour magistral a la peinture, renouvelant son style
mécanique en laissant apparaitre des coups de brosses.

Durant cette décennie, I'artiste se consacre beaucoup a faire tourner le business de la Factory. S’il

ne réalise plus de film il en produit encore. Mais ces productions lui demandent de plus en plus de
moyens, le poussant a abandonner cette activité. Par ailleurs, fort de ses amitiés dans le milieu
musical, il continue d’illustrer des pochettes d’album notamment pour les célébres Rolling Stones.

Il consacre aussi beaucoup d’énergie a son nouveau projet, le magazine Interview qu’il crée en 1969.
Concu au départ comme un magazine de cinéma underground, sa formule va rapidement évoluer




s’ouvrant a d’autres formes artistiques et aux potins du showbiz. Avec son magnétophone, Warhol
réalise des interviews des célébrités, poussant celles-ci a se confier sur les détails les plus précis de
leur vie quotidienne. Le magazine chronique le rythme effréné des nuits new-yorkaises, notamment
les soirées au Studio 54, célébre club underground new-yorkais. Par son activité pour le magazine, il
fréquente les célébrités, espérant qu’elles lui passent ensuite commande d’un portrait. Les recettes
générées par Interview sont pour la plupart réinvesties dans la production des films.

Les années 1980 : Warhol et la jeune génération

Dans les années 1980, Andy Warhol assume son statut d’artiste commercial. [ multiple les
collaborations avec de nombreuses marques et ouvre une nouvelle voie a des associations entre I'art
et le marketing. Il poursuit son activité d’illustration de pochettes de disques et reprend a un rythme
soutenu les travaux publicitaires. Il produit aussi des clips vidéos et crée la chaine de télévision Andy
Warhol TV. Il continue a réaliser des séries de peintures notamment autour de la figure de Lénine ou
encore du peintre belge Paul Delvaux, qu’il rencontre a Bruxelles et avec qui il se découvre de
nombreux points communs artistiques. C’est surtout au profit de jeunes artistes de New York qu’il met
sa notoriété. Il crée, notamment avec Jean-Michel Basquiat et Keith Haring des ceuvres a 4 mains. Cette
démarche collaborative a toujours été au cceur des conceptions artistiques de Warhol, notamment a la
Factory, exprimant sa créativité en se confrontant a celle des autres. Ces ceuvres collectives sont pour
lui des tentatives de renouveler son langage plastique et d’essayer de nouvelles pratiques picturales.



5. ANDY WARHOL — ANALYSES D'CEUVRES

Cartes de veeux Tiffany & Co, 1960, Impression offset sur papier cartonné

Collection Paul Maréchal, Montréal

De 1956 a 1962, Warhol imagine des séries de cartes postales pour la maison Tiffany & Co. Il apprécie
tout particulierement la thématique de Noél, il en créera d’ailleurs des dizaines au cours de sa vie.

Issu d’une famille modeste et trés pratiquante, Warhol ne connait pas vraiment 'opulence des fétes de
fin d’année. Sa passion pour la Féte de Noél est certainement aussi liée a sa passion pour la culture
populaire. Noél est avec Thanksgiving une des fétes américaines les plus populaires. Si c’est une féte a
I'origine spirituelle, c’est aussi une féte commerciale et matérialiste. Il voit donc dans la thématique de
Noél un fonds de commerce a exploiter. Dans cette série, les feuillets cartonnés se chargent de feuilles
de houx, de sucres d’orges, de feux crépitants, assemblés avec fantaisie de maniére répétitive, dans
une vision idéalisée de Noél. Leur esthétique est caractéristique de cette époque avec des dessins
parfois aux allures enfantines. Derriére cette esthétique presque naive, Warhol offre a I'ceil exercé des
sous-entendus parfois suggestifs.

A whole Stocking full of good wishes, 1956, Lithographie offset sur papier

Collection Paul Maréchal, Montréal

Dans les années '50, Andy Warhol illustre pour des magazines féminins de nombreux articles de mode,
dont notamment des chaussures. Reconnu pour la qualité esthétique qu’il insuffle a ses dessins a
vocation commerciale, Warhol signe en 1955 un contrat avec le chausseur de luxe Miller & Sons.
crée pour la marque des chaussures avec un design singulier et élégant. Ses escarpins sont ornés de
boucles proches du bijou, de fins talons et décorés de fleurs et d’oiseaux. Avec cette production, il forge
une partie du vocabulaire artistique et technique qu’il développera au fil de sa carriére. Il associe a
chacune de ses créations un personnage public comme Elvis Presley, James Dean ou Truman Capote,
en fonction de leur personnalité.

Pour la marque, il crée chaque semaine une page de publicité pour le supplément hebdomadaire
société du New York Times, faisant de lui une figure incontournable de l'illustration publicitaire.
Contrairement a ses contemporains qui utilisaient des pseudonymes pour la production publicitaire,
Warhol signe ses dessins destinés a illustrer des publicités.

A la méme période, il réalise un portfolio A la cherche du shoe perdu, clin d’ceil & Marcel Proust. Le
portfolio contient 17 dessins présentant une chaussure pour femme plate au centre de la page.
Chacune est accompagnée d’une ligne de texte dans une écriture décorative, provenant du poéte
Ralph Pomeroy (1926-1999) et reformulée par Julia Warhol, la mére de I'artiste dont il est toujours
resté proche. La mise en page rappelle celle de ses images publicitaires. Colorées a la main par Warhol
et ses amis lors de parties de coloriage, ces chaussures prennent des tons cerise, turquoise ou encore
rose vif.



Dés les années '60, Warhol exploite la thématique de la mort : en choisissant d’utiliser I'image
d’héroine décédée comme Marilyn, en détournant les photos de presse de I'assassinat de JFK dans
la série Jackie ou encore dans la série Death & Disasters. Les autoportraits sont certainement pour
I’artiste un vecteur pour exprimer son angoisse de la mort. En se peignant comme une icbne moderne
et sacralisée, il tente de s’inscrire dans une forme d’éternité.




Campell’s Soup I, Portfolio de dix sérigraphies, 1968

FRAC, Bourgogne, France

En 1962, Andy Warhol présente a la galerie Ferus (Los Angeles), 32 toiles représentant des boites de
soupe Campbell’s, faisant entrer un bien de consommation courante aux cimaises d’un lieu dédié a
I'art. Il expose I'image de ce produit tel qu’il est, ne cherchant pas a dissimuler sa valeur marchande.
De prime abord identique, I'image de ces boites de conserve a été obtenue par le procédé de
reproduction industrielle de la sérigraphie. Lutilisation de ce procédé a suscité le débat au sein de la
critique artistique, remettant en question la notion d’ceuvre d’art unique et les fondements méme des
Beaux-Arts.

Ay regarder de plus prés, chaque toile représente une variété de soupe différente. La série était
présentée de maniére linéaire, évoquant la disposition des boites sur une étagere ou un rayonnage. Ce
choix scénographique suggere ainsi la consécration des supermarchés et la consommation de masse.
Pour Warhol, « les grands magasins deviendront les nouveaux musées et les musées des grands
magasins ». La soupe, financiérement accessible a toutes les catégories sociales, fait partie de
I'alimentation quotidienne des familles. Plus jeune, Warhol mangeait ces soupes a quasiment tous les
repas et sa mére récupérait les boites vides pour les transformer en vases en fer blanc. Ce choix
thématique s’inscrit dans la fascination de Warhol pour la culture populaire et I’ « American way of life ».
Au fil de sa carriere, il puisera régulierement son inspiration dans les supermarchés américains,
s’emparant d’objets emblématiques de la consommation comme les cartons de savon Brillo et les
bouteilles de Coca-Cola. Aujourd’hui, ces ceuvres sont percues comme une critique de la société de
consommation et du capitalisme poussant les sociétés a produire a la chaine.

Campbell’s soup company

La société Campbell’s a été créée en 1869 aux Etats-Unis par un marchand de fruits, Joseph A.
Campbell’s, associé & Abraham Anderson, fabriquant de réfrigérateurs. A I'origine, la société produit
toute sorte d’aliments conditionnés dans des boites de conserve. En 1897, John T. Dorrance entre
dans la société. Chimiste, il développe une méthode permettant d’extraire I'eau - ingrédient le plus
lourd, des aliments. Ses soupes concentrées furent rapidement un vrai succés commercial en raison
de leur caractére pratique et de leur faible prix. Produit phare des familles américaines, la soupe
Campbell’s a eu comme porte-parole publicitaire de nombreuses célébrités comme Ronald Reagan ou
Orson Welles. L'ceuvre d’Andy Warhol a contribué a renforcer son succes populaire.

Marilyn, Portfolio de dix sérigraphies sur papier, 1967

Collection privée

Andy Warhol est fasciné depuis I’enfance par les stars et les célébrités. Il possede d’ailleurs une
collection impressionnante d’'images représentant ces icones, reproduites en masse, telles des
produits de consommation, dans la presse américaine.

En aolt 1962, I'actrice américaine Marilyn Monroe décede dans des circonstances non identifiées. Son
visage fait la une de tous les journaux, et I'actrice devient rapidement un mythe de I'industrie du
cinéma hollywoodien. Fasciné par cette mythologie hollywoodienne et depuis peu par la thématique de
la mort, Andy Warhol s’empare du sujet. A cette méme époque, il abandonne la technique de
reproduction d’un motif par I'utilisation de tampons en caoutchouc gravés. Trouvant ce procédé trop
artisanal, il se tourne vers la technique de la sérigraphie, un procédé mécanique de multiplication sériel
des images issu du monde industriel. Grace a ce procédé, il réalise une série de portraits a I'effigie

de la star entre 1963 et 1967. Limage d’origine est une photographie publicitaire de I'actrice pour la
promotion du film Niagara (1953). Sur ce cliché, Marilyn apparait comme I'archétype de la pin-up, une
icone incarnant le désir et le glamour.

Andy Warhol traite la photo originale de maniéere a dépouiller le visage de la star de toute émotion,
retenant quelques traits essentiels et en enlevant la perspective. Il en accentue certains éléments
renforcant la féminité tels que les lévres, le « maquillage » outrancier des yeux, la blondeur des
cheveux. Il colore ces portraits d’'une palette vive, presque saturée et détachée de la réalité visuelle et
anatomique. Limage de la mythique actrice est |a, reproduite a la chaine, comme n’importe quel bien
consommable. Derriére ce vernis, en canonisant de la sorte I'image de Marilyn, Warhol laisse aussi
transparaitre son angoisse de la mort.



Mao, Peinture polymeére synthétique, sérigraphie et acrylique sur toile, 1972

Collection privée, Paris

En 1972, sous la demande insistante de ses galeristes, Andy Warhol renoue avec la production d’'une
grande série de portraits. A nouveau, il puise sa source d’inspiration dans I'actualité : la rencontre
historique entre Richard Nixon et le dirigeant du Parti communiste chinois Mao Zedong. La visite de
Richard Nixon en Chine en 1972 fut une étape fondamentale dans le processus de normalisation des
relations diplomatiques entre les Etats-Unis et la République Populaire de Chine. Nixon était le

premier président américain, depuis un quart de siécle, a se rendre en Chine, pays considéré par les
USA comme l'un de ses principaux adversaires. Préparée durant plus d’un an, cette rencontre au
sommet a été surmédiatisée et a été qualifiée par le président Nixon lui-méme de « semaine qui a
changé le monde ».

Warhol choisit d’utiliser le portrait de Mao qui est reproduit en couverture du Petit livre rouge,
c’est-a-dire le portrait de Mao le plus connu. Sur ce portrait officiel, il est représenté de face, sans
expression et trés neutre. Rien ne laisse entrevoir les qualités et caractére du président chinois. Issue
de la propagande chinoise et de son culte de la personnalité, I'image, déja reproduite a des millions
d’exemplaires, rencontre déja les questionnements de Warhol, sur la multiplication d’un portrait et sa
diffusion au plus grand nombre.

En se limitant a ce seul portrait, Warhol restreint I'’événement a la seule personnalité de Mao,
occultant totalement Nixon de son équation artistique. Comme dans ses séries de portraits précédents,
Warhol multiplie I'image du visage de Mao et le traite avec une palette de couleurs détachées de la
réalité visuelle. Cette série marque un retour réussi de Warhol a la peinture ou il renouvelle son style
mécanique en laissant apparaitre des coups de pinceaux, des marques de brosses, des effets optiques
dans la matiére de la couleur. Cette palette vive, associée a I'image de I’homme politique chinois remet
en question aussi le sérieux et la légitimité du personnage. Contrairement aux portraits de Marilyn qui
symbolisaient la « bonne société américaine », représenter Mao Zedong, c’est montrer I'’ennemi. Par ce



choix de protagoniste, Warhol s’interroge sur la maniére dont la société percoit les icbnes. Par se
démarche, il fait glisser Mao du statut d’hnomme politique a celui d’icbne commerciale, perdant de la
sorte la force de son discours politique.

L'atelier de la Factory et son bouillonnement artistique témoignent de la volonté continue d’Andy
Warhol tout au long de sa carriére de créer des synergies entre les artistes, mais aussi de générer de
nombreuses collaborations. Milieu des années 1980, alors dans la cinquantaine et figure de la jetset,
Warhol tente depuis quelques années de renouveler son langage pictural. C’est au contact d’artistes de
la jeune génération, issus des milieux artistiques urbains et underground, qu’il inaugure une série de
collaborations étroites ou le vocabulaire artistique des uns nourrit la pratique des autres.

Alors que Jean-Michel Basquiat, jeune artiste new-yorkais de 24 ans, est en visite dans la galerie de
Bruno Bischofberger a Saint-Moritz, il peint dans le livre d’or avec la fille du galeriste et 'artiste italien
Francesco Clemente. C’est en découvrant ce travail que le galeriste propose a Basquiat de travailler en
collaboration avec Warhol, que le jeune artiste admire déja, et un autre artiste de son choix. Il propose
alors d’adjoindre au trio Clemente, un des plus renommés de la trans-avant-garde italienne et avec qui
il était ami depuis quelques temps. De cette collaboration a 6 mains naissent une quinzaine de
peintures, réalisées entre 1984 et 1985.

Aprées cette expérience, Warhol et Basquiat continuent a travailler ensemble sur des dizaines de
projets, qui donnent lieu a des toiles de grand format. Warhol est stimulé par le style de Basquiat
empreint d’énergie et de spontanéité. Il aime son style fait de lignes, d’inscriptions nerveuses, de
ratures, de signes et symboles. Si Basquiat intégre dans son travail de la sérigraphie, preuve de
I'influence du pape du Pop art, Warhol quant a lui recommence a peindre a main levée, comme a ses
débuts, des lettrages et des logos publicitaires. Les deux artistes sont alors dans un dialogue créatif.
En 1985, leurs derniéres ceuvres communes sont mal recues par la critique. Dans la presse, Warhol
est accusé d’exploiter et de manipuler le jeune artiste. Basquiat prend alors de la distance avec Andy
Warhol. lls ne travailleront plus jamais ensemble.






6. PISTES PEDAGOGIQUES — POUR ALLER PLUS LOIN

Art d’expression / Histoire de I’art / Philosophie de I'art
Notion de série

Andy Warhol est un des premiers artistes du 20e siécle a présenter des ceuvres sérielles comme un
ensemble solidaire formant une seule et méme ceuvre.

Avec les éléves, tentez de rassembler les différentes possibilités de travail artistiques en série : ceuvres
régies entre elles par un théeme commun, support d’un probléme plastique a résoudre, fruit d’'une
spécificité d’'une technique, jeux combinatoires, traitement répétitif systématique,....

Pour chaque cas de figure, cherchez avec les éléves des ceuvres d’artistes a I'appui.

En observant/ comparant les exemples trouvés, essayez de comprendre avec les éléves comment notre
ceil saisit/capte la notion de série. Analysez cet effet sur la perception des motifs que I'artiste a
reproduit.

Philo & citoyenneté / francais
Notion d’ceuvre unique

Avec le développement de la photographie, puis du cinéma, I'art et la perception de I'art change dans
la société occidentale. De nouveaux procédés artistiques apparaissent, métamorphosant les conditions
de production d’une ceuvre d’art.

Avec les éleves, essayez de faire émerger une définition de I'art. Confrontez plusieurs définitions exis-
tantes dans des ressources documentaires, comparez, découpez, reformulez jusqu’a trouver une for-
mule qui selon les éléves convient a I'ensemble des cas de figure reconnus aujourd’hui comme
artistique.

En secondaire supérieur : mettez les phrases suggérées par les éléves en regard de formules de
hilosophe, par exemple Kant : « Lart se distingue de la nature comme le « faire », I'est de « I'agir » ou du «
causer » en général et le produit ou la conséquence de I'art se distingue en tant qu’ceuvre du produit de
la nature en tant qu’effet (critique de la faculté de juger)

Vous pouvez prolonger le débat avec les questionnements suivants :

*qu’attend-on d’une ceuvre d’art ?

*quelle est la valeur d’'une ceuvre d’art ?

*quelle conséquence la reproductibilité, en opposition a I'unicité longtemps considérée comme
fondamentale, peut entrainer ou a entrainé ?

*faut-il opposer I'art a la technique ?

En secondaire supérieur, la notion de jugement de golt, de beau et de laid peut étre développée a
partir des réponses aux exercices ci-dessus.



Francais / art d’expression
Notion de portrait

Etudier un portrait, c’est étudier la maniére dont sont mis en scéne les codes de la représentation
humaine. Avec les éléves, analysez plusieurs portraits d’époques différentes afin d’identifier ces codes.
Choisissez au moins un portrait académique et un portrait moderne. Par les questionnements et
observations, mettez en évidence : les cadrages possibles (en pied, en buste, mi-corps), les
positionnements de téte (face, profil, 34), les attitudes par lesquelles vous pourrez déduire les fonctions
du portrait.

Outre le portrait en art plastique, faites explorer a vos éléeves les différentes autres formes de portraits,
comme le portrait chinois avec les plus petits, ou en exploitant les pages des « livres des amis », avec
les plus grands. Demandez-leur de réaliser des portraits-interview (un autre éléve, membre de la

Histoire
Histoire du 20e siecle

Si I’exposition permet évidement d’explorer I'histoire de la deuxiéme moitié du 20e siécle aux
Etats-Unis, les thématiques exploitées par Andy Warhol ouvrent aussi la porte a I’étude par I'image de
grands sujets historiques de I'histoire de 'humanité : la guerre du Vietnam, la guerre froide, la crise
pétroliére, le communisme en Chine et Union soviétique, la chute du bloc de I'Est.

Avec le fondamental et secondaire inférieur, si les sujets ne vont pas étre I'objet d’une séquence, la
constitution d’une ligne du temps du 20e et 21e siécle (aujourd’hui), en utilisant les bons rapports
d’échelle, permettra de situer graphiqguement dans le temps des événements historiques par rapport a
I’éléve lui-méme.

En secondaire supérieur, aprés étude de ces sujets, il peut étre intéressant de s’interroger sur les
conséquences de ces évenements sur notre vie contemporaine.



Art plastique / musique
Notion de répétition

S’il est assez aisé d’exploiter plastiquement le travail d’Andy Warhol de la maternelle a I'enseignement

secondaire, pourquoi ne pas nourrir la réflexion plastique d’écoute musicale. Plusieurs compositeurs du
20e siécle ont travaillé sur le caractére sériel de la musique. C’est notamment le cas de Philip Glass qui
invite a pénétrer en profondeur dans le son (a écouter en 2021 a I’Orchestre Philharmonique de Liege).

A la maniére d’Andy Warhol, vous pouvez réaliser des pochoirs (en carton) et/ou des tampons (par
exemple a partir de pomme de terre ou de gommes gravées - si vous avez les moyens techniques a
I’école, la linogravue permettra d’obtenir un meilleur résultat). A partir de ces outils, les éléves peuvent
reproduire un méme motif de maniére sérielle soit sur un seul et méme support en variant les couleurs
soit sur autant de petits supports que d’'impressions. lls pourront ensuite expérimenter des
assemblages et accrochages différents de leur série, leur permettant de faire varier le sens donné a
leur création mais aussi le sens donné a I'occupation de I'espace.

Travailler I'image de soi - autoportrait a la maniére de Warhol peut étre réalisable facilement a partir
d’'une impression photo A4 de I'éléve, papier carbone et technique de mise en couleur (crayon/posca/
acrylique). A partir de la photo imprimée et du carbone, I’éléve peut reproduire son autoportrait en
plusieurs exemplaires, qu’il traitera ensuite avec des aplats de couleurs sélectionnés afin de ne pas
correspondre a la réalité visuelle.

Si vous avez des moyens informatiques a I’école (ordinateur/tablette), le programme Photoshop permet
de facilement créer des calques d’intervention graphique sur une photo. Sur la tablette des
applications simples de traitements de photos permettent également de réaliser des résultats a la
maniéere de Warhol.

Quelle que soit la technique utilisée, vous pouvez suggérer aux €léves d’intégrer de la typographie
dans leur travail comme Andy Warhol I'a fait en début et fin de carriére. Cette lettre/ logo/portions de
mots peuvent provenir de découpages/collages dans des magazines, ou étre obtenus par des tampons
encreurs ou normographe avec des lettres.
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