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✵
ACCESSOIRES

(Subst. masc., du latin accedere, s’adjoindre ; puis du romain accessoria, utilisé comme terme juridique au XIIe siècle pour nommer ce qui s’ajoute à l’élément principal.)

Somme des objets employés au théâtre, au cinéma, au cirque, qui sont nécessaires à l’écriture scénique et à l’élaboration des décors et des costumes. Les accessoires regroupent donc l’ensemble des objets inanimés qui composent notre univers, mais également les minéraux, les végétaux (la rose, le réséda…), les animaux (à plumes, à poils…) et parfois même les êtres humains, puisque, dans le langage des planches, sont également appelés accessoires ceux qui ne travaillent que le temps de la représentation (le machiniste, l’électricienne, etc.) ou encore – mais de façon péjorative – les « petits rôles » : « Je m’étais prise pour une étoile, et je n’avais été qu’un accessoire ; on m’avait jouée. » (Simone de Beauvoir)

Selon les cas, l’accessoire peut n’avoir qu’une fonction subalterne pour agrémenter ou préciser un univers déjà défini ; ou encore avoir une valeur indicielle forte. Il peut également être d’une puissance évocatrice prépondérante,  voire adopter le statut d’acteur (« L’objet a cessé d’être un accessoire de la scène, il est devenu le concurrent de l’acteur », affirmait Tadeusz Kantor). Pourtant, un accessoire quittant son rôle superfétatoire pour accéder, parfois, au premier rôle reste un accessoire : « J’aime l’accessoire parce qu’il peut, par nécessité, à un moment donné, et accessoirement, être principal. Je n’aime pas le principal qui oublie qu’il est l’accessoire de l’accessoire. » (Jacques Sivan)

Issu des arts de la scène, le terme « accessoire » est aujourd’hui utilisé dans toutes les disciplines artistiques : photographie, vidéo, arts plastiques, performance, mais également la scénographie d’exposition, l’architecture intérieure et surtout la mode.

À l’EnsAD, l’accessoire s’enseigne dans les secteurs du Design vêtement (de 1979 à 2013, ce fut le terrain de prédilection de la créatrice de mode Véronique Breton ; aujourd’hui, celui de Jocelyne Imbert) et de la Scénographie.





✵
AFFICHES

(Subst. fém., du latin ad, sur, et figere, ficher, planter.)

Forme communicationnelle de masse. Moyen économique et universel de communiquer auprès du plus grand public tout ce qui, d’ordre législatif, artistique, politique ou commercial, est censé intéresser la collectivité. Parmi les ancêtres de l’affiche, on peut citer les axones de la Grèce antique – tablettes de bois sur lesquelles, au Ve siècle av. J.-C., étaient écrites les lois de Solon – ou encore les dipinti, rectangles de chaux dans lesquels, à même le mur, les citoyens romains s’exprimaient. Mais la première affiche connue en Europe, telle qu’on la définit aujourd’hui (texte composé sur une feuille de papier puis tiré à un grand nombre d’exemplaires), date de 1477. C’est une réclame vantant les bienfaits d’une eau, celle de Salisbury, composée et imprimée par le traducteur et imprimeur William Caxton, qui introduit la première presse typographique à caractère mobile en Angleterre. Dans un premier temps, l’affiche est principalement réservée à l’information gouvernementale ; en France, les décrets sont « publiés au son de trompe et cri public », jusqu’à ce que François Ier, en 1539, décide qu’à cette publication orale doit s’ajouter celle, imprimée, de l’affiche. L’affichage devient un mode de communication courant, avec ses codes esthétiques – le graveur Jean-Michel Papillon, au XVIIIe siècle, en est le premier théoricien. Il faudra attendre la Révolution française pour assister à une véritable expression populaire au moyen de l’affichage sauvage, et voir dans les rues de Paris et d’ailleurs les murs couverts de pamphlets, poèmes, chants, satires et annonces en tout genre.

Au XIXe siècle, la révolution industrielle exige de nouveaux moyens de communication ; la production appelle la consommation, et l’affiche devient alors le plus sûr stratagème pour séduire le chaland putatif. Tout se vend, donc tout s’affiche : objets, voyages, spectacles… Le but est que tout produit fasse rêver, et que tout rêve devienne produit. C’est l’essor de l’art publicitaire, aidé en cela par les progrès des techniques d’impression comme la lithographie. De nouveaux créateurs émergent, dont Jules Chéret, maître de la légèreté, qui influence Henri de Toulouse-Lautrec et Pierre Bonnard. Le mot affichiste apparaît.

Au début du XXe siècle, en réaction à l’esthétique industrielle, l’Art nouveau produit, notamment sous la férule de l’artiste Leonetto Cappiello, des affiches riches en couleurs, en rythmes et en courbes, inspirées d’une nature luxuriante et exotique. Dans les années 1920, Cassandre, à la fois graphiste (terme nouvellement créé), peintre, lithographe, scénographe et typographe (on lui doit les polices Bifur, Acier noir, Peignot…), bouleverse les codes du genre. Influencé à la fois par le cubisme, le futurisme et le Bauhaus, il est le premier à donner toute son importance plastique et architecturale à la typographie. Pour lui, « l’affiche n’est pas un tableau, c’est une machine à annoncer […], c’est avant tout un mot ». Plusieurs de ses publicités ont traversé le temps et restent dans nos mémoires : les murs de nos villes se souviennent toujours de son paquebot Normandie et de Dubo-Dubon-Dubonnet – au point que Blaise Cendrars dira de lui qu’il est « le premier metteur en scène de la rue ». Pendant ce temps, les dadaïstes explorent tous les possibles du photomontage et du collage, réinventant ainsi des logiques sémantiques inédites (parmi les plus célèbres : George Grosz – baptisé par ses amis « Maréchal Propagandada » – et John Heartfield, qui développe grâce à ces techniques une écriture visuelle d’une efficacité rare mise au service de la dénonciation du fascisme). Dès les années 1960 Roman Cieslewicz utilise volontiers cette technique pour créer des affiches chocs, souvent provocantes, parfois drôles, toujours d’une précision conceptuelle qui n’oublie jamais qu’une affiche doit avant tout délivrer un point de vue clair (→ Collage).

Mai 68 ouvre de nouveaux espaces de liberté pour les affichistes. La contestation exige l’explosion des codes anciens et, un peu partout, s’ouvrent des ateliers populaires, véritables chantiers de création où s’imaginent de nouvelles écritures visuelles. La sérigraphie s’impose comme une technique privilégiée. C’est dans l’un de ces ateliers, celui de l’EnsAD, que se rencontrent Pierre Bernard, François Miehe et Gérard Paris-Clavel. Ils créent le collectif Grapus, imposent une nouvelle éthique, revendiquent le statut d’auteurs et s’affirment dans une volonté farouche d’intervenir, par leur pratique, dans les débats sociaux, culturels et politiques. Tant par son engagement que par son inventivité, Grapus influence – encore aujourd’hui – des générations de graphistes et d’affichistes. « Une affiche, nous explique Pierre Bernard, c’est la prise de possession d’un message public par un individu, artiste ou pas artiste, technicien, mais en tout cas graphiste. C’est un objet public qui lui appartient intimement, puisque c’est sa création. C’est l’investissement individuel dans un acte d’échange collectif. » L’affiche se décline aujourd’hui sous de multiples formes : flyer, poster, avis, prospectus, dazibao (mot utilisé en Chine pour nommer les affiches sauvages placardées dans les rues pour critiquer le pouvoir en place lors de la Révolution culturelle), placard, proclamation, enseigne, tract…

Au théâtre : être à l’affiche (« jouer »). Tête d’affiche (« premier rôle »). Une très belle affiche (« une belle distribution »). Retirer une pièce de l’affiche (« la supprimer »).

En argot, s’afficher – à un vernissage, à une première, à une soirée, sur les réseaux sociaux – signifie « se montrer avec ostentation », « s’exhiber », « se pavaner ». « Facebook ta life, tu t’affiches pour 200 j’aime… » (Sofiane) « Quatre-vingt pour cent de la réussite est de s’afficher. » (Woody Allen)





✵
ANCIENS

(Subst. masc., du latin antianus, tiré de ante, avant.)

Terme utilisé habituellement en opposition aux modernes. La « querelle des Anciens et des Modernes » est née sous Louis XIV, à l’Académie française, et oppose Nicolas Boileau (qui affirme qu’en matière de littérature les maîtres de l’Antiquité ont atteint une perfection telle que rien d’autre n’est possible, hormis les imiter) à Charles Perrault (pour qui la création littéraire se doit d’innover).

Des débats de ce genre, commencés en littérature, se répercutent dans tous les domaines de la pensée et de la création ; ils sont, bien souvent, le moteur d’importantes avancées dans les domaines de la théorie critique et de l’innovation artistique. Dans le langage courant, sont appelés les « anciens » des personnes qui, par leur âge et leur parcours, ont acquis expérience, savoir-faire et – parfois – sagesse. Ils peuvent être considérés comme des maîtres, c’est-à-dire des personnes dont il est fortement conseillé d’entendre l’enseignement, ne serait-ce que pour profiter de leur connaissance, perfectionner sa technique, aiguiser son sens critique, afin, peut-être, de les dépasser, voire de les faire tomber de leur piédestal. D’ailleurs, écoutons Francis Picabia, ancien parmi les anciens : « Il faut s’exprimer uniquement à travers soi-même, ce qui nous vient des autres est encombrant, incertain et surtout inutile. »1

Parmi les anciens se trouvent, bien entendu, des anciennes (on ne sait si la réciproque est juste…). Dans chaque corporation et chaque école, les anciens fondent leur association. À l’EnsAD, l’association des anciens élèves (association de mise en réseau, de regroupement et d’entraide) se nomme EnsAD Alumni Paris (→ Grande masse).





✵
ARCHITECTURE

(Subst. fém., du latin architectus, architecte, lui-même issu du grec architekton, composé de arche – 1/ le commencement, l’origine ; 2/ celui qui commande, le chef – et de tekton – 1/ celui qui travaille le bois, le charpentier ; 2/ l’artisan, l’ouvrier ; 3/ le dessinateur, l’inventeur, l’auteur).

D’après la classification populaire des arts, l’architecture s’affiche sur la plus haute marche du podium. Au début du XIXe siècle, Georg Wilhelm Friedrich Hegel place l’architecture au premier rang comme art le plus matériel et le moins expressif (son pendant, en cinquième position, étant la poésie), selon une double échelle (l’expressivité et la matérialité). Déjà en 1790, Emmanuel Kant inscrivit l’architecture – avec la sculpture et la peinture – parmi les bildenden Künste (« les arts de l’expression des idées dans l’intuition des sens2 », également traduit parfois par « arts plastiques »).

L’architecture, comme art, se différencie de la simple construction de bâtis par la volonté de restaurer ou de composer des édifices selon des connaissances scientifiques (géologique, écologique, connaissance de la résistance des matériaux et de leurs propriétés…) et esthétiques (composition, géométrie, morphologie, ornementation, harmonie), mais également en puisant dans le réservoir des sciences humaines (anthropologie, histoire, sociologie, philosophie, géographie) : « L’architecture naît à partir d’un dialogue permanent entre la forme et l’usage, entre la matière et l’esprit. » (Giancarlo De Carlo)

Dès son ouverture en 1767, l’École royale gratuite de dessin (ancêtre de l’EnsAD), créée par Jean-Jacques Bachelier, dispense des cours d’ornement et d’architecture, où l’on apprend les mathématiques, la géométrie et la perspective. Jusqu’au milieu du XXe siècle, avec des sommités comme Eugène Viollet-le-Duc, puis Eugène Train ou Charles Genuys, l’enseignement de l’architecture y est le fer de lance de la modernité : « s’il fait son profit des expériences du passé, […] exclut la copie et les pastiches des styles anciens » (comme affirmé dans le programme et règlement de la section architecture de l’école, datant de 1936). Mais l’EnsAD perd son habilitation à former des architectes en 1941, dans l’ombre de Vichy, à la suite d’obscures luttes de pouvoirs avec les Beaux-Arts de Paris (→ EnsAD).

Par analogie, le mot « architecture » est aujourd’hui employé dans toutes les expressions artistiques : on parle volontiers de l’architecture d’une scénographie, d’une image, d’un film, d’une installation, voire d’un discours ou d’un projet. « La danse, c’est de l’architecture en mouvement. » (Jérôme Touzalin) « Un livre comme je ne les aime pas, ceux épars et privés d’architecture. » (Stéphane Mallarmé)





✵
ARCHITECTURE
INTÉRIEURE

À la dimension grandiose, publique, extime de l’architecture, répond celle, intime, privée, de l’architecture intérieure. Si, dans un premier temps, elle semble ne désigner que la décoration des intérieurs et le mobilier (« je m’intéresse fort au progrès que peut faire cette petite architecture intérieure qu’on appelle l’ameublement », Victor Hugo), cette discipline s’affirme aujourd’hui comme une véritable démarche de réhabilitation ou de réinterprétation des espaces. À la croisée de différentes pratiques (non seulement arts plastiques, design, ameublement, scénographie, architecture, mais également étude de la lumière, de la couleur, des différents matériaux et de leurs propriétés…), l’architecte d’intérieur doit composer avec ce qui émane de l’espace à aménager selon un triple dialogue : celui qui s’établit entre lui et le lieu, celui qu’il doit avoir avec le commanditaire et celui qui est imposé par les contraintes techniques et légales inhérentes à l’espace.

Longtemps considérée comme la petite sœur indisciplinée de l’architecture, l’architecture intérieure s’impose enfin dans les années 1960-1970. Ainsi, dans les années 1970, Christian Germanaz (alors enseignant à l’EnsAD), à la fois designer d’environnement, architecte d’intérieur, scénographe et muséographe, développe une réflexion qui place l’architecture d’intérieur comme une pratique non plus vassale de l’architecture, mais fondatrice, proposant une pensée globale où les deux pratiques sont complémentaires et se réfléchissent ensemble, et non conflictuellement. Dans l’enseignement qu’il dispense à l’école, fortement inspirée de La Poétique de l’espace de Gaston Bachelard, cela se traduit par une étude de l’espace qui ne se limite pas à un simple exercice d’aménagement intérieur, mais qui commence par une démarche d’expérimentation sensorielle, mentale et émotionnelle de l’espace.

Dans un entretien de juin 2008, Sylvestre Monnier réfute quant à lui catégoriquement la séparation entre privé et public, intérieur et extérieur :

L’architecture n’est pas divisée en architecture intérieure et extérieure ; pas plus qu’en privée et publique. Et le décoratif heureusement mis à mort par Loos est celui très kitch, saturé et « raconteur » de la fin du XIXe siècle. L’architecture, c’est l’ensemble des arts plastiques conçus et construits – industrialisés ou artisanaux – pour équiper et protéger la vie. Le décoratif, le fonctionnel, le lumineux, le morpho-structuré, l’aimable, l’ouvert, en sont des éventuelles qualités. Aménager (à ménager) signifie ménager (accueillir, protéger, accommoder, sanctuariser, théâtraliser…) pour la vie, toutes postures ou domaines d’application confondus. C’est dans ce sens que nous envisageons l’aménagement et son architecture appliquée à l’intérieur et ses extérieurs de proximité et dont la décoration en constitue en quelque sorte l’ultime raffinement.


À l’EnsAD, l’enseignement de l’architecture intérieure est prodigué par des architectes (Catherine Frenak, François Cousson, Marc Iseppi…), des architectes d’intérieurs (Charlotte Lardinois, Pascale Lion…), des designers (Vadim Bernard…). Parmi les anciens élèves dont les créations sont notables, citons Christian Liaigre et Noé Duchaufour-Lawrance.





✵
ARGENTIQUE

(Adj. fém., du latin argentum, argent.)

Se dit de la technique permettant la production d’une photographie grâce à un processus photochimique : la pellicule est recouverte de sel d’argent, ce qui lui permet de fixer la lumière et d’obtenir un négatif. Si l’on retrouve les prémices de cette technique parmi les écrits d’alchimistes du Moyen Âge, qui connaissent les propriétés du chlorure d’argent et sa sensibilité à la lumière, il faut attendre le XIXe siècle pour arriver à des résultats plus probants, grâce à Nicéphore Niépce tout d’abord, puis Louis Daguerre, William Henry Fox Talbot (inventeur du calotype, qui est à l’origine des actuels appareils photographiques argentiques), George Eastman (créateur du film souple et du premier appareil photographique portable, fondateur de la marque Kodak), puis le début du XXe siècle, avec l’avènement de la photographie couleur et les inventions successives de Charles Cros (le poète), de Louis Ducos du Hauron et des frères Auguste et Louis Lumière. Toutes ces découvertes, et les améliorations qui leur ont été apportées par la suite, font partie de l’aventure de la photographie argentique.

Mais le mot argentique ne s’est généralisé que très récemment, afin de distinguer cette technique de la photographie numérique nouvellement apparue. Si cette dernière rencontre un grand succès populaire (grâce à sa simplicité d’utilisation et à son économie), la photographie argentique persiste malgré tout et est utilisée par de nombreux créateurs. L’EnsAD est l’une des rares écoles d’art à encore disposer de laboratoires ad hoc. Ainsi, lors de l’exposition Appareiller, qui a présenté au Palais de Tokyo, en janvier 2017, vingt-trois jeunes artistes nouvellement sortis de l’EnsAD, des œuvres photographiques argentiques côtoient en toute évidence vidéos, installations multimédias, dispositifs scénographiés et tirages numériques (→ Photographie, →  Vidéo).





✵
ART-ESPACE

Non seulement une œuvre d’art ne dit pas la même chose selon l’espace où elle est montrée, mais l’espace lui-même renvoie en écho un message original qui lui est suggéré par l’œuvre. Autrement dit, la portée sémantique d’une œuvre ne s’arrête pas à ses limites intrinsèques, mais s’affirme dans la complexité de ses relations avec l’environnement direct. Pour l’artiste Marc Thébault, enseignant dans le secteur Art-Espace de l’EnsAD : « La sculpture est suggestion d’un objet dans l’espace. Mon propos vise à en inverser les termes et donc à suggérer un espace par un objet. […] De ces émotions indicibles d’un instant en un endroit, je choisis celles dont je veux me souvenir. » Poussant cette réflexion sur la porosité entre l’œuvre et son extérieur à son paroxysme, l’historienne de l’art Catherine Strasser dispense un cours également en Art-Espace (« Quelle hospitalité ? L’art face à l’actualité du monde ») où, convaincue que « le travail de l’art peut indiquer des directions à venir pour la société », elle interroge la façon dont ce dernier peut influer sur son environnement et créer du lien social. On le comprendra, un tel sujet demande une réflexion théorique en constante mise à jour ; et sa mise en pratique, une connaissance la plus large possible des moyens techniques et technologiques, traditionnels et actuels, utilisés dans les pratiques artistiques les plus diverses. Concrètement, le secteur Art-Espace de l’EnsAD forme des plasticiens aptes à intervenir dans les domaines du volume et de l’espace. Parmi les professeurs, outre ceux qui ont déjà été cités, signalons les noms d’Élisabeth Ballet, d’Alain Declercq et de Patrick Jeannes.





✵
ART INDUSTRIEL

(« Industriel » : adj. du latin industrialis, qui est produit par l’homme.)

Locution nominale qui s’est imposée en toute logique au XIXe siècle, en pleine révolution industrielle. Son sens est clair, qui affirme la rencontre entre l’industrie (production d’objets utilitaires en grand nombre d’exemplaires) et l’art. Si cette pratique, consistant à lier l’utilitaire et l’esthétique, a toujours existé (pensons aux artisanats d’art) la soudaineté de cette révolution entraîne de nouvelles réflexions sur les enjeux de l’implication des pratiques artistiques au service de l’industrie. Dès 1845 deux dessinateurs de modèles textiles (Amédée Couder et Édouard Guichard) créent la Société de l’art industriel, rebaptisée Union centrale des beaux-arts appliqués à l’industrie puis Union centrale des arts décoratifs (UCAD), destinées à promouvoir « le beau dans l’utile ». La volonté de ces deux précurseurs est d’assigner à sa juste place l’artiste industriel dans un univers de production de plus en plus mécanisée et de promouvoir, notamment grâce à des expositions, des créations auxquelles une certaine élite réfute le statut d’« œuvres d’art ». Ces expositions servent également de prétexte à des concours d’entrée aux écoles d’art, et d’échanges réflexifs – ainsi, le républicain Jacques Auguste Louvrier de Lajolais, futur directeur de l’EnsAD, dirigera un congrès sur les nouvelles méthodes d’enseignement du dessin lors des expositions de 1865 et 1869. Tout au long de ce siècle, l’EnsAD est au centre de tous les débats, de toutes les controverses. Mais c’est en 1877, sous la férule du même Louvrier de Lajolais – nouvellement nommé aux fonctions de directeur de l’école fraîchement nommée École nationale des arts décoratifs –, que l’enseignement dispensé a pris ouvertement en compte les mutations de l’industrie.

Si l’expression arts industriels est toujours utilisée, elle est aujourd’hui largement supplantée par celle de design industriel. En 1962 Jacques Adnet, alors directeur de l’EnsAD, fait appel à Roger Tallon pour mettre en place ce qui s’appelait alors un cours d’« esthétique industrielle », qui va s’imposer comme le premier enseignement en France de design industriel (→ Arts appliqués, → Arts décoratifs, → Design).





✵
ART MURAL

(« Mural » : adj. du latin murus, 1/ enceinte, clôture, remparts d’une ville ; 2/ remblais, digues, chaussée ; 3/ au fig. protection, défense, secours, abri.)

Certainement la pratique artistique à la fois la plus ancienne (l’art pariétal de la préhistoire) et la plus contemporaine (l’art spontané des murs de nos villes) ; la plus élitiste (les fresques grandioses des palais et des temples d’hier et d’aujourd’hui) et la plus populaire (graffitis, tags, pochoirs, throw-up, etc.). L’art mural propose un message direct au badaud. Déjà dans les églises du Moyen Âge, les fresques racontaient les tribulations du Christ et de ses apôtres à qui ne savait pas lire ou n’avait pas accès aux écritures. On retrouve cette logique dans la pratique d’artistes engagés, qui occupent les murs pour raconter une histoire occultée par le pouvoir : il en est ainsi en Irlande du Nord, où les murs des grandes villes se couvrent de fresques aux dimensions parfois impressionnantes, qui racontent la résistance contre l’occupant anglais ; en Palestine, où le long mur séparant Israël des populations palestiniennes attirent des artistes du monde entier ; ou encore à Berlin, où les vestiges des peintures murales de l’ex-mur de la honte, hier interdites et sévèrement punies, sont aujourd’hui prétextes à commerce, duplications et publications.

Ainsi, l’histoire et les techniques classiques de l’art mural (fresques, mosaïques, tapisseries…) s’enrichissent soudainement de la spontanéité et de l’inventivité de la rue (cette déclinaison populaire de l’art mural est plus volontiers appelée « art urbain » ou « street art »). Par la suite, de la volonté de sortir de l’anonymat et de signer les murs d’un paysage urbain qui nie l’individu – une façon de se réapproprier un univers dont l’indifférence peut être insupportable – sont nés les tags, dont certains trouvent aujourd’hui leur place dans les galeries d’art les plus en vue.

En France, l’art mural dans sa version populaire a pris toute son ampleur à la fin des années 1970 et au début des années 1980, en conséquence de Mai 68. Parmi les précurseurs, on trouve des figures comme Gérard Zlotykamien, Ernest Pignon-Ernest, Blek le Rat, et l’émergence d’une scène critique et trublionne voisine du mouvement punk (avec notamment les artistes du groupe Bazooka, de VLP – Vive la Peinture –, du mouvement de la figuration libre – Hervé Di Rosa, François Boisrond, Rémi Blanchard, Robert Combas… –, des frères Ripoulin – Claude Closky, Jean Faucheur, Stéphane Trois Carrés, Pierre Huyghe alias PiroKao et la peintre et chanteuse punk Nina Childress).

Aux Arts déco, un premier cours d’art mural est inauguré en 1962 par Jacques Despierre (prenant la suite de l’atelier de peinture décorative, dirigé alors par Marcel Gromaire). Parmi les artistes qui eurent ultérieurement la charge de cet enseignement : Martial Raysse, Giuseppe Caccavale (→ Art-Espace, → Arts plastiques).





✵
ARTISTES

(Subst. et adj., → Arts.)

Personne qui produit de l’art, que ce soit comme profession ou non (« La fonction de l’artiste est fort claire : il doit ouvrir un atelier, et y prendre en réparation le monde, par fragments, comme il lui vient. » Francis Ponge).

Par extension : se dit de toute personne particulièrement douée et inventive dans son domaine (« Un crime peut être une œuvre d’art, et un détective un artiste », selon Agatha Christie).

Extension synonymique : génie (« Ce gars, c’est un génie du vélo. Un artiste, j’vous dis ! », la pharmacienne au coin de la rue). Péjoratif : oisif, fainéant, asocial, fou (« Mais regardez-moi cette racaille, ces parasites ! À coup sûr des voleurs, des moins que rien, des artistes ! », la même pharmacienne). Argot professionnel : dans le langage polytechnicien, est ainsi nommé le préparateur en chimie (ou la préparatrice, comme plus haut, la pharmacienne).

Si la vocation première de l’EnsAD est de former des concepteurs – et non des artistes –, certains de ses anciens élèves s’illustrèrent comme des acteurs majeurs de l’histoire de l’art de ces deux cent cinquante dernières années, toutes disciplines confondues (de quoi laisser sans voix notre pharmacienne) : Auguste Rodin, Henri Matisse, Fernand Léger, Francis Picabia… et, plus près de nous, Ernest Dükü, Maurice Pialat, Annette Messager, Michel Quarez, Anri Sala, Claude Closky, Pierre Huyghe, Jacques Tardi et Gérard Manset, etc. (→ Anciens).





✵
ARTS

(Subst. masc., du latin ars, savoir-faire ; le genre de ce mot, originellement féminin, a régulièrement varié, pour finalement se fixer au masculin au milieu du XVIe siècle.)

Par opposition à la nature (donc à tout ce qui n’est pas créé par l’homme) et en distinction des sciences (« L’art est fait pour troubler. La science rassure », disait Georges Braque), les arts regroupent toutes les techniques d’expression créative : qu’elles soient mécaniques et productrices d’objets fixes (peintures, sculptures, photographies, artisanat d’art) ou d’images mouvantes (cinéma) ; productrices d’édifices (architecture) ; corporelles (tous les arts de la scène) ; sonores (musique, chant) ; ou encore textuelles (poésie, littérature). Les incessantes recherches et expérimentations qui nourrissent l’histoire des arts occasionneront de multiples croisements et interactions entre ses diverses expressions artistiques, provoquant de passionnantes porosités entre elles, qui rendent de plus en plus problématiques une telle classification (« […] parce qu’un art doit sa survie à la transgression sans cesse renouvelée de ses frontières », Frédéric Acquaviva) – sans compter que l’art conceptuel, où l’idée prime la réalisation, ira jusqu’à proposer le concept d’artiste sans œuvre… « Toute une partie de l’art contemporain n’a pas d’autre objet que l’art lui-même », dit Pierre Bourdieu.





✵
ARTS APPLIQUÉS

(À l’origine : arts appliqués à l’industrie.)

Sous ce vocable, sont réunis toutes les pratiques artistiques qui pensent et conçoivent la majeur partie de ce qui compose notre environnement : objets, machines, textiles, vêtements, mobilier, artisanat d’art… mais également l’architecture intérieure, la scénographie d’expositions et d’événementiels, la communication (graphisme, publicité, créations multimédia…), etc. (→ Art industriel, → Design, → Arts décoratifs).





✵
ARTS DÉCORATIFS

(« Décoratif » : adj. du latin decor, 1/ convenance ; 2/ parure, ornement ; apparenté au verbe impersonnel decere, qui a donné décent.)

L’expression « arts décoratifs » apparaît à la fin du XIXe siècle, non pas pour entrer en concurrence, mais pour préciser celle d’« arts appliqués ». C’est en 1877 que l’ex-École royale et spéciale de dessin et de mathématiques appliqués aux arts mécaniques fut rebaptisée École nationale des arts décoratifs, en totale contemporanéité avec les évolutions sémantiques provoquées par les discussions exaltées qui animaient alors le monde des arts. Car parallèlement à la révolution industrielle, les mutations politiques (le remplacement des monarchies par les démocraties) permettent une prolifération des esthétiques réfléchissant les liens entre forme et fonction, ce qui ouvre la porte à de nouveaux débats et de nouvelles expérimentations.

Sous ce vocable sont réunies toutes les pratiques dont la finalité est l’écriture d’un langage visuel esthétique des éléments constituant notre environnement, à commencer par les objets considérés comme insignifiants (ainsi, grâce à la dialectique qui sous-tend philosophiquement ces secteurs d’activités artistiques, nous apprenons qu’il n’existe pas d’objets insignifiants). S’intègrent donc dans cette catégorie tous les métiers issus de l’artisanat d’art (création et réalisation de mobiliers, textile, verrerie, joaillerie, orfèvrerie, céramique, etc.), la scénographie, l’architecture intérieure, les arts graphiques et toutes les pratiques communicationnelles nées des nouvelles technologies (→ Art industriel, → Arts appliqués, → Design).
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