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Analyser une œuvre picturale 
Document réalisé par Corinne Bourdenet, enseignante en arts plastiques 

 
Introduction de l’analyse 

 
1. Identification : cartel de l’oeuvre 
Titre : Campbell’s Soup Cans  
Artiste : Andy Warhol  
Date de création : 1962 
Lieu d’exposition en 1962 : Galerie Ferus à Los Angeles  
Lieu d’exposition actuel : Musée d’art moderne de New York  (MOMA) 
Dimension: 32 toiles rectangulaires de 50.8 cm par 40.6 cm 
Technique : acrylique peinte en sérigraphie 
Nature de l’œuvre : peinture = œuvre picturale 
Oeuvre figurative : on reconnaît très facilement le motif : une canette de 
soupe, objet du quotidien très connu des américains de l’époque, reflet 
de la société de consommation 
Genre : on peut qualifier cette œuvre de nature morte du XX° siècle. 
 

 
 

2. Présentation de l’artiste : biographie  
De son vrai nom Andrew Varhola, Andy Warhol est considéré comme un des pères du Pop Art, il voit le jour en 
1928 à Pittsburgh. Il fait ses études au “Carnegie Institute of Technology” où il obtient le titre de “Bachelor of Fine 
Arts”, il devient alors publiciste pour Glamour, ensuite il travaillera avec des magazines de mode comme Vogue 
ou Harper’s Bazaar. Il fait sa première exposition à la “Hugo Gallery” à New York en 1952. 

Andy Warhol 
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En 1960,  il réalise ses premiers tableaux inspirés des “comics” (bandes dessinées) en même temps que Roy 
Lichtenstein. D’ailleurs, c’est avec lui que Warhol participera à une des expositions les plus importantes du Pop 
Art : “The new realists” à New York.  

En 1964, l’artiste ouvre la “Factory”, un loft qui sert à la fois d’atelier artistique, de studio d’enregistrement de ses  
essais cinématographiques et de lieu de rencontre pour son entourage. En1965, il abandonne officiellement l’art 
pictural, pour se consacrer au septième art. En 1969, il publie le premier numéro de son magazine “Interview” 
(magazine dédié aux arts et aux célébrités). En 1980, il créa sa chaine de télévision cablée   “Andy Warhol TV”.  
Andy  Warhol décède en 1987 d’une attaque cardiaque alors qu’il venait de se faire opérer de la vésicule biliaire.  

Cette oeuvre appartient au mouvement artistique du Pop Art. 

Le  pop’art ou  art  populaire est  apparu pour la  première fois  
en  Grande-Bretagne, le précurseur de ce mouvement fut « 
l’Independent Group » qui a été fondé en 1952  et qui comptait 
parmi ses membres certaines grandes figures du Pop Art tels 
que Richard Hamilton (Just what is it that makes today's homes 
so different, so appealing ? Collage de 1956).  

Groupe d’artistes et d’intellectuels qui contestaient le point de vue traditionnel des beaux-arts et 
voulaient donner leur point de vue sur leur société.  

C’est  seulement vers la fin des années 50 que le Pop art apparaît aux Etats-Unis sous  l’impulsion 
de  Roy Lichtenstein ou Andy Warhol. Néanmoins il ne prendra son envol que pendant les années 
60. 

La grande différence entre le Pop Art américain et  anglais est que le Pop art anglais a des traits 
humoristiques alors que le Pop Art américain lui, présente des traits beaucoup plus agressifs. 

3. Pourquoi  avoir  choisi  cette œuvre ? son intérêt ou son originalité ? Réponse personnelle attendue. 
 

4. Cette œuvre appartient au domaine artistique des arts du visuel car c’est une série de peintures. 
La série est un terme artistique qui désigne un ensemble d’œuvres qui fonctionnent ensemble comme un 
tout. 
 

5. Cette oeuvre appartient à la thématique Arts, ruptures et continuités car Andy Warhol choisit de 
représenter des éléments du quotidien, lies à la nourriture comme beaucoup d’artistes, peintres de nature 
morte célèbres dès le XVII° siècle. Il est donc en continuité avec le choix de ce genre très ancien (la 
Nature Morte). 

Voir par exemple, les oeuvres de Jean-Siméon Chardin  
Le gobelet d’argent, vers 1760, 33 × 41 cm, Huile sur toile, Louvre (Paris) 

Mais sa manière de peindre (il dira : « je veux peindre comme une 
machine ») est en rupture avec la notion traditionnelle d’art qui associe 
œuvre et talent. Andy Warhol, ne dessine pas (il utilise des photographies), 
ne peint pas (il utilise la sérigraphie = moyen mécanique d'impression au 
pochoir utilisant un écran de soie) et pourtant il fait une œuvre, que dit-on, tout 
le monde pourrait faire. Alors, il pose la question : qu’est-ce qu’être artiste 
au XX° siècle ?  
En produisant des œuvres en grande quantité (production industrielle obtenue par la sérigraphie), il remet 
en cause aussi l’originalité et le caractère unique d’une œuvre d’art. Il transforme l’objet d’art en objet 
de consommation. Pour cette raison, on ne peut pas dire qu’il dénonce la société de consommation, au 
contraire, il profite de son système, du marché de l’art. 
 

6. Le contexte historique de l’œuvre : Les Trente Glorieuses (voir votre cours d’histoire)  
Contexte social particulier, les années soixante sont des années prospères aux Etats-Unis, de bonne santé 

financière, avec peu de chômage... Les gens sont heureux et consomment ! On voit se démocratiser la grande 
distribution et par la même occasion l’apparition de la société de consommation ! 
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Développement de l’analyse  : Décrire 
 

1. Sujet :  
 

Lors de la première présentation de ces 32 toiles à la galerie Ferus, elles étaient alignées sur un mur comme des 
boîtes de conserves sur une étagère de supermarché ! Aujourd’hui, elles sont rangées dans leur ordre 
chronologique d’introduction à commencer par “Tomato” qui a été introduite en 1897. Chaque boîte de conserve 
représente une variété de soupe différente, ainsi toutes les boîtes ne sont pas identiques dans leur présentation. 
Sur la boîte “cheddar cheese”, par exemple, on peut voir un bandeau jaune avec une inscription dessus (5ème 
boite en partant de la gauche, dernière rangée). 

Pourquoi des boîtes de conserve de soupe ? 
- On sait que Warhol mangeait de ces soupes presque tous les jours « J’avais l’habitude d’en manger, j’ai mangé 
le même repas tous les jours pendant vingt ans ».  
- Peut-être aussi parce que sa mère faisait des fleurs à partir de boîte de soupe : « Oh mon Dieu, oui, c’est vrai, 
les fleurs en fer blanc étaient fabriquées à partir de conserves de fruit, c’est la raison pour laquelle j’ai peint mes 
premières boîtes de conserve… »  
- Une autre possibilité, suggérée par Muriel Latow, décoratrice d’intérieur et galeriste : il faut peindre des choses 
que les gens voient tous les jours. 
 
Il existe une autre version de ce tableau, qui s’intitule Campbell’s Soup Cans II et faisant partie de la collection 
permanente du Musée d’Art Contemporain de Chicago. Un autre tableau très similaire, 100 cans est également 
présent dans la galerie d’art Albright-Knox. 
 

2. Espace :  
 

Chaque toile est présentée de la même façon : absence de fond, blanc du support, 
de la toile. La boîte est présentée sur l’axe vertical, centré sur la largeur, vue en 
plongée (ellipse du couvercle visible). 
 
Chaque toile est encastrée dans un cadre en bois (comme mis en boîte). 
Voir gros plan sur 
http://www.profartspla.info/attachments/article/79/3754015526_384b3eecc5_o.jpg  
 
Il faut aussi parler des 32 toiles en série qui forment un tout : pourquoi 32 ?  
Emettre des hypothèses (la bouche contient normalement 32 dents ; Warhol décède 
le 22 février 1987 à 6 h 32). 
 
- Exposée en ligne, elles évoquent les rayons de supermarché. Vous pouvez faire un lien avec la photographie 
d’Andeas Gursky, 99cents, 1999, 206x337x5 cm https://www.centrepompidou.fr/cpv/resource/ca9j6x/r6qGjR  
- Placées en 8 x 4 toiles de haut : elles forment un tout rectangulaire monumental de plus de 2 m par 3. 

 
3. Couleurs :  

 
Afin de capter l’œil, la palette de couleurs sont très restreinte : blanc, rouge, doré, noir.  
Très important : elles sont appliquées en aplat (zone d’une seule couleur sans nuance ; C’est le contraire de 
dégradé). Les couleurs sont appliquées avec la méthode de la sérigraphie : aucune trace de pinceau, du geste de 
l’artiste : voir vidéo explicative https://www.youtube.com/watch?v=1z6Aj90ApGc 
 

4. Lumière :  
 

Quelques reflets sur le couvercle schématisent des reflets lumineux sur la matière métallique. Mais aucune 
source de lumière n’est représentée. Il n’y a pas d’ombre, pas d’effet de modelé, la forme est comme aplatie sur 
la toile.
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Rapport au spectateur :  
 
Cette œuvre s’adresse aux américains : des classes les plus modestes et grandes fortunes. Chacun se 
reconnaît dans les thèmes que choisit Warhol. Il peint des icônes de leur époque, de leur quotidien. 
 
En 1962, cette oeuvre fait scandale à Los Angeles car un objet banal du quotidien est 
érigé en œuvre d’art. Ce n’est pourtant pas la première fois : pensez à la Fontaine de 
Marcel Duchamp en 1917 (urinoir posé sur un socle : devenu, par le choix de l’artiste, 
sculpture !)  
http://mediation.centrepompidou.fr/education/ressources/ens-duchamp/ens-
duchamp.htm#image4 
 
Les œuvres de Warhol connaissent très vite et toujours un grand succès : elles semblent décoratives et 
joyeuses. 
Pour admirer cette série, il faut l’appréhender de loin, pour voir toutes les toiles, puis s’approcher pour venir 
admirer l’absence de trace de pinceaux, la précision de la couleur, la présence de motifs appliqués au 
tampon et tous les détails qui différencient chaque toile. 
 
On peut y voir une critique du capitalisme qui pousse les sociétés à produire de nombreux produits à la 
chaine, à la surproduction, à la surconsommation. Mais ceci est le point de vue du spectateur d’aujourd’hui, 
pas de Warhol qui avait une vision très positive de la consommation de masse. Sa formation de publiciste 
l’amène à se réjouir d’une telle profusion de produits. 

 
 

Développement de l’analyse  : Interpréter l’œuvre 
 

1.  Le  message de l'œuvre : pourquoi l'artiste a-t-il fait cette œuvre? 
Citation de Warhol « acheter est bien plus américain que penser » illustre bien son parti pris. L’art est à 
consommer comme une bonne bouteille de coca-cola fraîche.  
 
Par ces thèmes et sa technique qui ne nécessite pas de savoir dessiner, Warhol veut démontrer que l’art est 
accessible à tous, en tant que spectateur mais aussi en tant que praticien : tout le monde, selon lui, peut 
devenir artiste. Les frontières entre le monde de l’art et la vie quotidienne doivent être abolies. Ces idées 
seront reprises par des artistes comme Joseph Beuys (https://www.centrepompidou.fr/cpv/resource/czAoqor/rjXRGpd) 
ou les artistes du groupe Fluxus (comme Ben http://www.fondationdudoute.fr/1604-les-artistes.htm).  
 
2.   Le rapport avec la vie et les idées de l'artiste 

Il défend aussi l’idée qu’avec l’évolution des techniques, l’art doit évoluer aussi. A quoi bon savoir « bien » 
dessiner puisque la photographie fait mieux ? Et que dirait-il aujourd’hui avec le numérique ?  
Il assume le fait que pour lui être artiste est aussi être un homme d’affaire : « Faire de l’argent, c’est de l’art, 
et le travail est de l’art. Faire de bonnes affaires est le meilleur art qui soit ».  
Maître du Pop Art américain, il a transformé en icône du monde moderne et artistique de simples boîtes de 
conserve ! 
 
3.   Comment le peintre montre-il que cette représentation est importante ? 

Le travail en série, les différentes et très nombreuses versions autour de cette représentation (la boîte de 
soupe Campbell) en font un motif très important. Chacun de nous reconnaît Warhol grâce à ces 
représentations (boîtes de soupe, Marilyn Monroe…).  
 
4.   Pourquoi peut-on dire que cette œuvre a une valeur politique / historique / artistique ? 

Cette œuvre a une valeur artistique car elle est emblématique du mouvement Pop Art et du contexte 
historique des Trente Glorieuses.  
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5.   Est-ce novateur ?  
Le procédé technique, la sérigraphie, est très novateur car c’est un procédé semi-mécanique, l’artiste 
ne tient plus un pinceau, il applique la couleur à travers des écrans perforés. Du latin sericum la soie 
et du grec graphein l’écriture, la sérigraphie est une technique d’imprimerie qui utilise des pochoirs (à 
l'origine, des écrans de soie) interposés entre l’encre et le support. Cette technique vient du monde 
de la publicité, des affiches. L’originalité de Warhol est d’en avoir fait une technique artistique. 

 
 

Conclusion 
 

Explique comment tu as travaillé ? Quelles sources as-tu utilisées ? Comment as-tu vérifié leurs 
informations ? Réponses personnelles attendues. 
 
Explique ce que tu as  appris en travaillant sur l’œuvre et/ou l’artiste concerné, ce que tu as ressenti. 
Réponses personnelles attendues. 
 
 
Postérité du peintre : 
Shepard Fairey (artiste américain, sérigraphe, fresquiste et illustrateur) utilise les mêmes codes de 
représentation que Warhol dans ses affiches présidentielles lors de la campagne d’Obama. 
(Visage en gros plan, regard porté vers le hors-champ, aplat de couleurs, palette de couleur très restreinte, 
sérigraphie)  

  
       Le Che d’Andy Warhol              The Hope, affiche présidentielle de Shepard Fairey 
 
 
Les sculptures de Duane Hanson (Supermarket Lady) ou de Jeff Koons entretiennent également des liens 
avec la société de consommation.  
Jeff Koons admire Andy Warhol. Voir la comparaison (page 5) sur le document d’analyse de Puppy : 
http://www.profartspla.info/images/cours/puppy_jeff_koons_correction.pdf  
 
 
Dans le domaine des arts du son, la Complainte du progrès de Boris Vian ou les Choses de Jean-
Jacques Goldman pourraient être mise en relation, en opposition, car ces artistes dénoncent l’afflux des 
objets industriels, cette sur-consommation. 
 
 



LE POP ART 
 
Le contexte : Dans les années 1950 en Angleterre et aux Etats-Unis, ce sont les objets courants, les publicités, la bande 
dessinée, tous les produits de consommation qui vont devenir la source d’inspiration des artistes. Les artistes  
croient en la puissance des images et portent un regard critique sur les valeurs de la  nouvelle société qui se met en 
place. C’est ce que l’on a nommé le POP ART (art populaire) 
Les caractéristiques : Les principales caractéristiques du Pop Art sont le détournement c’est-à-dire qu’on ne réalise pas 
de nouvelles images, on utilise des images préexistantes, des objets que l’on va déplacer, détourner, multiplier, 
agrandir , changer l’échelle. 
Les artistes les plus connus de ce mouvement artistique sont :  

 
 
 
Richard Hamilton (1922- ) 
Son collage Just What Is It that Makes Today's Homes So 
Different , So Appealing ? (Qu’est ce qui rend nos intérieurs 
d’aujourd’hui si accueillant, si séduisants ?) de 1956 est 
considéré par les critiques et historiens comme l’une des 
premières œuvres du Pop art. 

 

           
 

 
Robert James Rosenquist (1933-), President Elect,  
Triptyque, huile sur isorel 228 x 366 cm 
Président Elect de 1961 est l'une de ses rares œuvres directement 
inspirées des affiches publicitaires. Kennedy était alors une 
image d'optimisme pour les Etats-Unis, le gâteau et la voiture, 
les signes tangibles de cette nouvelle ère de prospérité. 

      

    
 

 
Roy Lichtenstein (1923-1997)  a l'idée de peindre 
l’agrandissement d’une image de bande dessinée choisie dans 
un magazine.  Lichtenstein est fasciné par la présence visuelle  
de ces représentations populaires. 
 
M.Maybe 1965 
Acrylique sur toile 

 

              
 

 
Claes Oldenburg (1929-) se consacre à des projets de 
monuments publics, qu'il conçoit à partir des années 70 en 
collaboration avec sa compagne, Coosje van Bruggen. Par le 
biais d’esquisses graphiques il propose de peupler le paysage 
urbain d’objets ordinaires tellement agrandis qu’ils provoquent 
un effet visuel saisissant. 
La bicyclette ensevelie. Parc de la Villette Paris. 

     
 

 
Andy Warhol (1928-1987) a été peintre, réalisateur de films, 
producteur de musique et auteur. Il a fondé « The Factory », son 
studio qui a rassemblé autour de lui un large éventail d'artistes, 
d'écrivains, de musiciens et de célébrités « underground ».  
Il s'est ensuite dirigé vers la sérigraphie, qu'il produisait en 
cherchant non seulement à rendre « artistiques » des produits 
fabriqués en masse, mais en popularisant la production massive 
de l'art lui-même. En minimisant son rôle dans la production de 
son travail et en déclarant qu'il voulait être « une machine », 
Warhol a déclenché une révolution dans l'art.  
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