Rapport au réel, ressemblance et valeur expressive de l’écart
Analyse comparative entre Le Cycle des Nymphéas de Monet et Bird on Money de Basquiat

Autour de la thématique du rapport au réel, et plus précisément de la ressemblance et de la valeur expressive de l’écart entre l’œuvre et le réel, nous évoquerons tout d’abord l’époque et les mouvements artistiques auxquels appartiennent les artistes Claude Monet et Jean-Michel Basquiat, puis le dispositif de présentation utilisé pour leurs œuvres respectives Le Cycle des Nymphéas et Bird on Money, et enfin l’aspect représentatif et figuratif de chacune de ces deux œuvres. Le Cycle des Nymphéas est sans doute l’œuvre la plus connue du peintre Claude Monet. Réalisé entre 1897 et 1926, cette huile sur 8 panneaux mesurant 1,97m de hauteur, environ 100m de long et environ 200m2 est exposé au Musée de l’Orangerie à Paris. Brid on Money, réalisé en 1981 à l’acrylique et au pastel sur toile par Jean-Michel Basquiat, fait parti de sa collection privée et mesure 228 x 167 cm.

Tout d’abord, l’époque des deux artistes et les mouvements artistiques dont ils font partis ne sont pas les mêmes, néanmoins, nous pouvons tout de même leur trouver quelques similitudes.
Entre 1897 et 1926, l’impressionnisme fait son entrée dans le monde artistique grâce au peintre Monet, précurseur de ce mouvement. De la même façon, en 1981, Jean-Michel Basquiat, peintre contemporain, est le pionnier de la mouvance underground qui est une critique des normes sociales et morales, de l’organisation sociale, de la grande distribution en masse, de la surconsommation. Il appartient également au Néo-Expressionnisme, qui se caractérise par une peinture figurative, un style violemment émotif, une iconographie volontairement provocatrice, et une expression subjective renouant avec la matérialité et la gestualité de la peinture. Ce dernier pan du Néo-Expressionnisme qui renonce finalement à l’apparence lisse d’une œuvre purement académique, est d’une certaine façon, utilisé par Monet par ses effets de reliefs sur ses toiles, liés aux petites touches de peinture qui forment des empâtements (cf croquis 1). Cette technique spécifique à Monet, lui permettait en fait de peindre plus rapidement, notamment pour ses peintures dites sur le motif telles que ses Nymphéas, qui font parti de son processus créatif précédent la réalisation du Cycle des Nymphéas. 
Les impressionnistes comme Monet ont pour objectif de représenter le caractère éphémère de la lumière, et ses effets sur les couleurs et les formes. D’où l’intérêt de peindre en plein air, où la lumière est changeante puisque les artistes tentent de créer un effet d’instantanéité et de mouvement pour retranscrire ces changements d’atmosphère. Leur grand intérêt pour la lumière est amplifié par la couleur qui prime sur le dessin. L’usage de couleurs vives se répand alors en opposition à la doctrine académique qui use de couleurs plus sombres (cf croquis 2). Dans cette même optique, leurs œuvres présentent fréquemment des compositions inhabituelles : un point de fuite qui sort du cadre, le tableau n’est pas centré sur son sujet, les personnages peuvent être coupés au bord du tableau (cf croquis 3). Enfin, les sujets traités par les impressionnistes sont généralement des paysages, des scènes de la vie intime, des loisirs de leur époque, ou encore des scènes de genre comme pour le primitivisme auquel appartient Basquiat, qui privilégie les formes naïves de l’art en représentant de l’imagerie populaire, des enseignes de marchands, des icônes, des objets et couleurs de la culture paysanne. 

Ensuite, le dispositif de présentation choisi par Monet et Basquiat est lui aussi très différent. 
D’une part, le Cycle des Nymphéas est une série de panneaux marouflés sur les murs, disposés de manière panoramique, cette œuvre monumentale de 200m2 possède des pièces d’exposition dédiées à elle seule. Le point de fuite évoqué plus tôt accentue la notion des peintres américains de l’Expressionnisme Abstrait (Jackson Pollock, Mark Rothko) : « all over ». Cette expression signifie que l’œuvre ne possède pas de limite, et malgré la présence de cadre autour des panneaux de Monet, le point de fuite permet de rendre son Cycle des Nymphéas interminable et encore plus imposant aux yeux du spectateur. D’autre part, le terme « in situ », même s’il a été inventé bien après la création du Cycle ; en 1960 ; peut caractériser cette œuvre. En effet, le lieu d’exposition ; la verrière du Musée de l’Orangerie ; avait pour seul dessein d’accueillir les gigantesques panneaux recouverts de Nymphéas qui ne peuvent donc pas être changés de place. Cette verrière bénéficiant d’une lumière zénithale est parfaitement adaptée pour cette œuvre, et contribue à l’immersion du spectateur entouré de toute part. (cf croquis 4) 
Au contraire, Bird on Money de Basquiat ne peut non seulement pas rivaliser au niveau de sa taille, mais cette toile est de surcroît sûrement exposée auprès des autres œuvres de l’artiste, ce qui empêche sa mise en valeur puisqu’elle est noyée parmi la quantité et la diversité de ses autres tableaux. Cependant, l’immersion du spectateur que le Cycle des Nymphéas permet, peut être comparée aux œuvres street art de Basquiat, généralement grandeur nature et qui recherchent un lien particulier et direct avec le public. Comme par exemple She Installs Confidence and Picks His Brain Like a Salad de Basquiat mesurant 227,5 x 284,3 cm. 
Sur l’idée d’entrée dans un nouvel univers, un nouvel environnement, un rapprochement peut être fait lors de la lecture d’un livre, d’une écoute musicale, lors d’un visionnage de film sur grand écran particulièrement, et même la réalité virtuelle. Cette technologie est notamment utilisée pour permettre de visiter des musées par exemple à l’autre bout du monde sans avoir à bouger de chez soi. 

Pour finir, la question de représentation et de figuration se pose. 
En effet, l’œuvre de Monet représente un paysage avec une nature, une végétation et surtout la répétition du même motif du nénuphar constitué du même geste de pinceau. Des formes plutôt rondes et douces se construisent alors, assorties à des couleurs plutôt claires et apaisantes. Une sorte d’abstraction est alors perceptible principalement grâce aux empâtements qui ne définissent pas clairement les contours des nénuphars. 
Le paysage est aussi, d’un certain point de vue présent chez Basquiat, mais diffère par son genre. Sans doute lié aux thèmes exprimés par l’impressionnisme et le primitivisme, l’œuvre de Basquiat dépeint un monde urbain, avec un oiseau comme personnage central.  Il utilise aussi la répétition de formes telles que des flèches, des traits, des vagues, et des feuilles et le chiffre neuf ainsi que des graffitis. Cependant, la plupart de ces figures sont très carrées aux bords « cassants », « brusques », « abrupts », « durs », et les couleurs choisies sont beaucoup plus vives et cinglantes. Et surtout, Basquiat emploie souvent du noir, couleur bannie de la palette de Monet. Tous les motifs et mots que Basquiat peint et écrit, ont la plupart du temps des significations et font souvent référence à des personnes et évènements réels.
Nous retrouvons donc dans le Cycle des Nymphéas et Bird on Money à la fois de la figuration et de la non-figuration, d’un côté par la façon de peindre de Monet, et de l’autre par une signification plus ou moins profonde de chaque petit motif de Basquiat. Ce genre de paysage reflétant une atmosphère, un évènement, un souvenir ou un sentiment peut être mis en parallèle avec la notion de « paysage état d’âme » du romantisme présente aussi bien dans des poèmes tels que « Zone » d’Apollinaire qui décrit un paysage urbain, dans des œuvres d’art telles que Le Voyageur contemplant une mer de nuages de Caspar David Friedrich. 

	En conclusion, ces deux œuvres, malgré leur contexte temporal différent, remettent en question les pratiques traditionnelles : que ce soit par la manière de traiter la peinture sur la toile, le choix des couleurs, ou le fait pour les artistes de quitter leurs ateliers respectifs pour composer en plein air. Dépeindre la réalité parfaitement n’est plus l’objectif de ces artistes à cause de l’arrivée de la photographie, au contraire. L’idée même de respecter le critère de beauté attendu de la vision académique des œuvres d’art, est bafouée par le « bad painting » qui est caractéristique de beaucoup d’œuvres contemporaines comme celles de Basquiat. Elles rejettent ainsi la représentation de cette réalité parfaitement arrangée et idéalisée. Ces enjeux plastiques novateurs et revendiqués par Basquiat comme Monet, engendrent des scandales lors de leurs premières expositions où on leur reproche que leurs œuvres ressemblent à des esquisses ou sont trop provocatrices. 
  
