
MÉTHODOLOGIE DU COMMENTAIRE D’ŒUVRE



I. Objectifs du commentaire d’œuvre

Le commentaire d’œuvre n’est ni une simple description, ni une dissertation théorique.

Il s’agit de :
•Décrire précisément une œuvre 
•Analyser ses formes et ses choix plastiques 
•Interpréter son sens 
•La replacer dans un contexte historique et artistique 

En résumé : observer → analyser → interpréter → contextualiser

I. Introduction
II. Description
III. Analyse (cœur du commentaire)
IV. Interprétation (réponse à la problématique)
V. Contextualisation



II. Structure de l’introduction:

Elle doit être courte et efficace (5–7 lignes). Elle doit contenir :

•Identification : 

• Artiste 
• Titre 
• Date 
• Technique 

•Contexte (mouvement, période, intention) 
•Problématique (question directrice) 

Exemple :
Comment cette œuvre remet-elle en cause les limites traditionnelles de la peinture ?



III. Description objective (sans interprétation)

Étape essentielle souvent négligée
•Format, dimensions 
•Matériaux / techniques 
•Composition (formes, lignes, couleurs) 
•Sujet représenté (ou absence de sujet) 

Règle :
Dans cette étape, on décrit ce que l’on voit, pas ce que l’on pense



IV. Analyse plastique (le cœur du commentaire)

Organisée en axes (2 ou 3 parties)

Axes possibles :

•Composition (structure, organisation) 
•Couleur et lumière 
•Matière et technique 
•Rapport au spectateur 
•Espace (illusion / planéité) 

V. Interprétation (réponse à la problématique)

On répond à la problématique :

•Sens de l’œuvre 
•Intentions de l’artiste 
•Portée critique / politique / sociale 



VI. Contextualisation

•Mouvement artistique 
•Contexte historique 
•Place dans la carrière de l’artiste 
•Comparaisons

CONSEILS MÉTHODOLOGIQUES

Toujours partir du visible
Employer un vocabulaire précis (ligne, plan, saturation, contraste…)
Structurer (annonce de parties)
Éviter les jugements subjectifs (“c’est beau”)
Relier forme et sens

Ce qui est attendu :

•Une lecture structurée 

•Une analyse fondée sur le visuel 

•Une capacité à interpréter sans surinterpréter 

•Des références artistiques pertinentes 



EXEMPLES D’ANALYSES



1. Number 1A, 1948 — Jackson Pollock (1948)

I. Introduction
II. Description
III. Analyse (cœur du commentaire)
IV. Interprétation (réponse à la 
problématique)
V. Contextualisation



Réalisée en 1948 par le peintre américain Jackson Pollock, 
Number 1A, 1948 est une œuvre emblématique de 
l’expressionnisme abstrait, mouvement majeur de l’après-
guerre aux États-Unis. Cette toile de grand format, exécutée 
selon la technique du dripping, rompt radicalement avec les 
traditions picturales en abandonnant toute représentation 
figurative. Pollock y privilégie le geste, le mouvement et 
l’engagement physique du corps dans l’acte de peindre. 
L’œuvre s’inscrit dans un contexte de renouvellement 
profond de la peinture, marqué par la recherche d’une 
expression directe et spontanée. On peut alors se 
demander en quoi cette œuvre redéfinit la peinture comme 
trace d’une action plutôt que comme représentation du réel.



Description:
Grande toile recouverte de coulures de peinture, sans 
centre ni hiérarchie.

Analyse:
•Technique : dripping → peinture versée directement 
•Composition : all-over (aucun point focal) 
•Geste : importance du corps de l’artiste 

Interprétation:
 L’œuvre devient une trace de l’action, pas une 
représentation
Expression directe de l’inconscient (influence du 
surréalisme)

Contexte:
•Expressionnisme abstrait 
•New York devient centre artistique après 1945



Campbell's Soup Cans — Andy Warhol (1962)



Présentée pour la première fois en 1962, Campbell’s Soup 
Cans d’Andy Warhol constitue une œuvre fondatrice du Pop 
Art américain. Composée de 32 toiles représentant des 
boîtes de soupe industrielles, elle s’inspire directement de 
l’imagerie publicitaire et des produits de consommation 
courante. Warhol y adopte un style volontairement 
mécanique et répétitif, remettant en cause les notions 
traditionnelles d’originalité et d’expression artistique. Cette 
œuvre s’inscrit dans un contexte de développement de la 
société de consommation et de diffusion massive des 
images. Dès lors, on peut s’interroger sur la manière dont 
Warhol brouille les frontières entre art et culture populaire.



Description

32 toiles représentant des boîtes de soupe identiques.

Analyse

•Répétition mécanique 
•Absence de geste expressif 
•Imagerie commerciale 

Interprétation
Critique ou célébration de la société de consommation
Effacement de l’auteur (style impersonnel)

Contexte
•Pop Art 
•Culture de masse américaine



3. Untitled Film Still #21 — Cindy Sherman (1978)



Réalisée en 1978, Untitled Film Still #21 de Cindy Sherman 
appartient à une série photographique dans laquelle l’artiste 
se met elle-même en scène sous différentes identités 
féminines. Inspirée des codes visuels du cinéma 
hollywoodien et européen, cette image en noir et blanc 
évoque un arrêt sur image d’un film fictif. Sherman y 
interroge les stéréotypes liés à la représentation des 
femmes dans les médias et la construction des identités. 
L’œuvre s’inscrit dans les pratiques postmodernes et 
conceptuelles de la fin du XXe siècle, où la question de 
l’image devient centrale. On peut alors se demander 
comment cette photographie déconstruit les modèles 
féminins imposés par la culture visuelle.



Description

Photographie en noir et blanc d’une femme dans un 
décor urbain.

Analyse
•Mise en scène cinématographique 
•Jeu de rôle (l’artiste se déguise) 
•Ambiguïté narrative 

Interprétation
Construction des identités féminines
Critique des stéréotypes médiatiques

Contexte
•Art conceptuel / photographie postmoderne 
•Question du genre et de l’identité



4. Balloon Dog (Orange) — Jeff Koons (1994–2000)

Réalisée entre 1994 et 2000, Balloon Dog (Orange) de Jeff 
Koons est une sculpture monumentale en acier inoxydable 
poli, emblématique de l’art contemporain. L’œuvre reproduit 
à grande échelle un objet banal et éphémère — un ballon de 
fête — en le transformant en un objet luxueux et durable. Par 
son aspect brillant et sa perfection industrielle, Koons 
efface toute trace de fabrication artisanale. Cette œuvre 
s’inscrit dans une réflexion sur la consommation, le kitsch et 
le statut de l’objet d’art dans une société dominée par le 
spectacle. On peut ainsi se demander comment Koons 
interroge la valeur artistique à travers la transformation d’un 
objet trivial.



Description

Sculpture monumentale en acier 
inoxydable imitant un ballon

Analyse
•Surface réfléchissante 
•Jeu d’échelle 
•Objet banal monumental 

Interprétation
Question du kitsch et du luxe
Fascination pour la consommation et le 
spectacle

Contexte
•Art contemporain 
•Logique du marché de l’art



Untitled (Stack) — Donald Judd, 1967



Introduction

Réalisée en 1967, Untitled (Stack) de Donald Judd est une œuvre emblématique du minimalisme américain, mouvement 
qui se développe dans les années 1960 en réaction à l’expressionnisme abstrait. Composée d’une série de modules 
identiques fixés verticalement au mur, cette sculpture se caractérise par une extrême simplicité formelle et l’absence de 
toute expressivité subjective. Judd y privilégie des matériaux industriels tels que le métal et le plexiglas, affirmant une 
esthétique fondée sur la neutralité et la répétition. L’œuvre remet en question les catégories traditionnelles de la sculpture 
et de la peinture en occupant un espace intermédiaire. On peut alors se demander comment Judd redéfinit l’objet 
artistique à travers une logique sérielle et une relation spécifique à l’espace.



Description objective de l’œuvre: 

L’œuvre se présente sous la forme d’une structure verticale fixée au mur, composée de plusieurs boîtes rectangulaires 
identiques disposées en colonne.

Chaque module :

•est réalisé en métal (souvent aluminium) 
•comporte une face en plexiglas coloré 
•est séparé des autres par un intervalle régulier 

L’ensemble :

•s’étend sur une grande partie du mur 
•crée un rythme visuel vertical 
•ne présente aucune variation formelle entre les éléments 

Il n’y a :

•ni socle 
•ni narration 
•ni représentation figurative



Analyse 

1er axe :Une esthétique de la répétition et de la neutralité

L’un des aspects fondamentaux de l’œuvre réside dans sa logique sérielle.

Tous les modules sont :
•strictement identiques 
•fabriqués selon des procédés industriels 

Cela produit :
•une absence de hiérarchie visuelle 
•une neutralisation de la composition traditionnelle 

Contrairement à la sculpture classique :
•il n’y a ni centre 
•ni point focal 
•ni composition expressive 

L’artiste refuse toute subjectivité :
•pas de trace du geste 
•pas de modelé 
•pas d’effet émotionnel 

L’œuvre devient un objet autonome, réduit à ses propriétés matérielles et géométriques.



2e axe : Une œuvre en relation directe avec l’espace

Contrairement à une sculpture traditionnelle, Untitled (Stack) entretient un rapport essentiel avec l’espace environnant.

1. L’intégration au mur

•L’œuvre est fixée directement au mur 
•Elle n’est ni totalement sculpture, ni totalement peinture 

Judd parle d’“objets spécifiques” (specific objects)

2. Le rôle de l’intervalle

•Les espaces entre les modules sont aussi importants que les modules eux-mêmes 
•Ils introduisent un rythme spatial 

3. L’expérience du spectateur

•L’œuvre se perçoit dans le déplacement 
•Elle engage le corps du spectateur 

L’espace réel devient un élément constitutif de l’œuvre



Interprétation : Une remise en cause radicale de l’art traditionnel

L’œuvre s’inscrit dans une rupture avec les traditions artistiques.

Rejet de la représentation

•aucune image 
•aucun symbolisme 

Rejet de l’expression

•opposition à l’expressionnisme abstrait (Pollock, etc.) 

Rejet de la composition classique

•pas de structure narrative ou dramatique 

L’œuvre affirme :

•une objectivité radicale 
•une présence matérielle pure



Contexte artistique et historique

Dans les années 1960 :

•émergence du minimalisme américain 
•volonté de rompre avec : 

• subjectivité 
• illusion 
• symbolisme 

Judd s’oppose à :
•Jackson Pollock (expressionnisme abstrait) 
Il privilégie :
•industrialisation 
•standardisation 
•clarté formelle 

Influence durable sur :
•art contemporain 
•installation 
•architecture



Conclusion

Untitled (Stack) illustre parfaitement la démarche de Donald Judd, qui 
redéfinit l’œuvre d’art comme un objet autonome, débarrassé de toute 
illusion et de toute subjectivité. Par la répétition, la standardisation et 
l’intégration à l’espace réel, l’artiste propose une nouvelle manière de 
penser la sculpture, fondée sur la présence matérielle et l’expérience 
perceptive. Cette œuvre marque ainsi une rupture décisive dans 
l’histoire de l’art du XXe siècle, en ouvrant la voie à des pratiques 
artistiques centrées sur l’espace, le spectateur et la matérialité.
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