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Exposition "MC1R", Dana-Fiona Armour,
Collection Lambert, Avignon, 2022.

 Exposition Dana-Fiona Armour

Projet MC1R

Rendez-vous, Sous-sol, Collection Lambert, Avignon

Du 2 juillet au 9 octobre 2022
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             Plantes transfusées, vies infusées

   Le mélange des espèces s’inscrit résolument dans le projet
MC1R de Dana-Fiona Armour. Elle a travaillé en collaboration
avec une société de recherche nommée Cellectis qui intervient
sur les génomes et œuvre pour la mise en place de thérapies
pour maladies graves.  Ainsi est née une plante hybride,
humaine et végétale, qui comprend un gène humain (carnation,
couleur de cheveux, rousseurs diverses) portant le nom
éponyme du projet, introduit dans des plants de tabac indigène
d’Australie, Nicotiana Benthamiana. Une partie de la créatrice,
possédant les caractéristiques physiques précitées, se trouve
donc littéralement présente dans ces plantes exposées à nos
regards interrogatifs. La dimension scientifique se trouve
auréolée d’une poétique de l’étrange au travers d’une mise en
scène luminescente. Une bande-son permet également
d’entendre les plaintes des végétaux soumis au stress.

Dana-Fiona Armour Projet MC1R (détail), Collection Lambert

  Dans la deuxième salle, une projection en réalité virtuelle
continue l’exploration de la plante au travers d’un vertigineux
voyage à l’intérieur et à l’extérieur de ses racines. Là encore,
l’imaginaire le dispute à la réalité, puisque l’artiste s’appuie sur
des fondements scientifiques pour aboutir à un véritablement
questionnement sur notre devenir. Il existe bien sûr un léger
malaise face à cette exploration hors limites de ce qui
apparaissait il y a peu comme un monde défini et figé.

  Enfin, dans la troisième salle de ce « laboratoire » l’artiste
propose une œuvre nommée 1,45 diamètre (calcinose
secondaire) datée de 2021, vaste disque de marbre suspendu
qui représente son autoportrait. Lisse, parfait, inaltérable, et
pourtant fragile, cette réalisation explore les champs de la
perfection de la reproductibilité numérique, mais aussi ceux des
statues de l’Antiquité. Ce grand écart philosophique ouvre bien
sûr des perspectives pour une représentation post-mortem de
nous-mêmes, figés dans une peau de marbre, et se balançant au
rythme des étoiles mortes. D’étranges structures en verre
parsèment l’espace, appartenant à sa série Pneumatophore.

  Entre réalité et mise en scène, cette exposition peu ordinaire,
nous embarque pour un voyage vers un futur, en train d’exister
dès maintenant. La réflexion sur ces grands problèmes de
circulation entre les différents éléments constitutifs du vivant
crée un véritable vertige, car ces concepts se heurtent à nos
grilles d’interprétation par trop normées. Et pour passer à
l’international, à la Biennale de Venise, elle rejoindra au
Palazzo Bollani, une exposition nommée Planet B, organisée
par Nicolas Bourriaud et sa coopérative curatoriale Radicants.

                                                                                                     
                 Christian Skimao
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Exposition "Périzoniums". Jacqueline Salmon,
Arles, 2022.

 

Exposition « Le point aveugle. Périzoniums, études et variations. » de
Jacqueline Salmon

Musée Réattu, Arles (dans le cadre des Rencontres photographiques
« Arles Associé »)

Du 2 juillet au 2 octobre 2022

                                              

   Recouvrements et découvertes

 

  Monumentale exposition autour d’un sujet peu connu et
encore moins analysé, le périzonium (linge entourant les reins)
du Christ dans la peinture occidentale. Le travail acharné de
Jacqueline Salmon, artiste française très connue, qui aime
explorer les rapports existant entre l’art, l’architecture, les
éléments triviaux, les choses anodines, les biens précieux et la
photographie. Elle se trouve accompagnée par un travail
muséographique optant pour le long terme par Andy Neyrotti,
commissaire de l’exposition, nos yeux stupéfaits découvrant
alors ce qui demeurait couvert.

  Le titre de l’exposition, éminemment poétique, « Le point
aveugle », fait référence à la tache découverte par Edme
Mariotte (1620-1684), le seul endroit de la rétine qui ne voit
pas. Cet aveuglement de l’histoire de l’art par rapport à un
motif aussi central que la crucifixion dans l’iconographie
chrétienne occidentale conduit donc l’artiste à recourir à des
cadrages précis des œuvres qui interrogent ce qui se voit
comme le nez au milieu de la peinture. La présence de ce pagne
a donc évolué en fonction des siècles, du goût de l’époque ou
des diktats de l’Église catholique régissant l’esthétique et la
pensée, mais aussi de problématiques morales, comme la
nudité. En présentant ses recherches au travers de nombreux
carnets, de mises en scène spécifiques, mais aussi de dialogues
avec les œuvres de la collection du musée, Jacqueline Salmon
utilise donc la photographie, non pas comme un simple moyen
de reproduction, mais comme un instrument d’interprétation à
part entière.

  

Italie XIVe siècle¸ Jacqueline Salmon, 2022

Chercher, explorer, découvrir, analyser, composer, enfin cadrer
et recadrer, c’est proposer une vision personnelle et ouverte du
sujet. La démarche de la photographe porte donc sur des
fragments d’œuvres comprenant des périzoniums, à travers
l’histoire des arts, surtout dans la peinture ? mais en faisant
parfois référence à des statues comme celle du Christ de Mas-
Thibert (16ème siècle) qui se trouve au Réattu. Les voiles
apparaissent parfois translucides comme dans une Variation sur

la Crucifixion (Italie, 14ème siècle). La présence du sexe ou
non, ouvre un champ interprétatif d’importance puisque le Fils
de Dieu devient à la fois homme et femme. L’absence complète
de pagne, comme dans une peinture de Michel-Ange renoue
avec la réalité historique de la flagellation et de la crucifixion
puisque les condamnés se trouvaient volontairement dénudés
par les soldats romains, afin de les humilier davantage. Cela
pose indirectement la question de la circoncision du Christ, né
juif et mort juif, par rapport au récit des Évangiles qui va
s’ensuivre et de la réappropriation de la pensée hébraïque par la
doxa catholique. Et que penser des périzoniums avec des nœuds
disproportionnés, qui flottent au vent, chez Lucas Cranach ou
Wolfgang Huber (16ème siècle), où le sexe
précautionneusement caché se retrouve métaphoriquement
glorifié dans une boursouflure baroque de tissu ? Le 20ème

siècle se trouve également convoqué dans une toile de Chagall
où le pagne christique se trouve remplacé par un Tallith (voile
de prière juif) dans une hallucinante traversée des cultures sur
fond de pogroms allemands et russes.

Lucas Cranach (1503-80), Alte Pinakothek, Munich 

  Une exposition à voir, à revoir, et pour les historiens de l’art
que de chantiers à ouvrir. Jacqueline Salmon présente ici un
travail qualifiable d’exceptionnel, dont la modernité s’inscrit
paradoxalement dans une grande tradition picturale. Son œil
photographique dévoile et nous rend plus intelligents.

                                                                                                     
                       Christian Skimao
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Sam Contis, Julien Creuzet, Grand Arles Express,
Nîmes, 2022.

 

              

Dans le cadre de Grand Arles Express 2022 :

Exposition « Transit » de Sam Contis

Carré d’Art-Musée d’art contemporain, Nîmes

Du 5 juillet au 20 novembre 2022

&

Projection de Julien Creuzet

Chapelle des Jésuites, Nîmes

Du 5 juillet au 4 septembre 2022

 

                   Photos et images mouvantes

 

Trust Exercise, 2018 Tirage au pigment d’archive 66 x 91,4 cm

  Sam Contis, artiste américaine née en 1982, présente trois
séries de photos où le regard doit aller au-delà de la simple
représentation. À l’intérieur de chaque série, se dégage une
narration différente de l’apparence des choses et qui doit nous
questionner. En Pennsylvanie, elle a réalisé des photographies
en couleurs d’une équipe de cross-country de lycéennes qui se
réfèrent à des représentations historiques de modèles féminins
tout en mettant en garde contre les dangers qui guettent les
femmes à l’heure actuelle. Très différente, une deuxième série
en noir et blanc, propose des vues d’échaliers, ces petites
constructions qui permettent de traverser des terrains agricoles
privés et entourés de clôtures. Le mouvement des corps absents
se trouve donc en creux dans ces représentations immobiles. Il
s’en dégage une sorte de poésie liée à l’absence de présence
humaine et de surprise devant la mise en valeur de ces
structures si souvent perdues dans le paysage. Enfin, des
œuvres de la série Deep Springs, réalisées dans une vallée
désertique des Etats-Unis montrent des cow-boys remplissant
pleinement leur rôle de cow-boys. Ce travail sur la masculinité
et ses représentations multiples avait été mis en valeur en 2021
aux Rencontres d’Arles dans la monumentale exposition
collective consacrée au sujet et à laquelle Contis participait. Il
apparaît comme évident que les rôles taillés pour ces hommes
ressemblent davantage à des stéréotypes qu’à une réalité
profonde et l’artiste se charge avec finesse de le suggérer.
Depuis le film Brokeback Mountain, d’Ang Lee, nous savons
bien que les cow-boys vivent des aventures intimes qui n’ont
rien à voir avec celles interprétées par John Wayne.

Untitled (from the series Overpass), 2020-2022 Tirage gélatino-argentique 22 x 14 cm

                                                                                                                             
        Christian Skimao

 

Cloud Cloudy Glory, 2020. Photo : Courtesy DOCUMENT Gallery, Chicago 

  Julien Creuzet, artiste français, né en 1986, présente une
formidable vidéo intitulée Cloud Cloudy Glory  (2020). On se
trouve très vite happé par la force poétique des images qui
pourtant ne racontent pas des choses très drôles sur notre
époque. Une bande-son envoûtante, en anglais et en créole
achève de nous bercer alors que le monde se délite. La
puissance de la narration montre le paradoxe existant entre la
beauté de ses images évolutives et la violence de ce qui s’y
déroule véritablement. Des photos, des oiseaux, des images
kaléidoscopiques se mêlent et s’évanouissent dans une
succession vibrionnante. Créateur antillais, vivant en région
parisienne, reconnu internationalement depuis peu, il introduit
des notions essentielles avec ses formes hybrides. Si la
référence à Édouard Glissant semble constante, comme pour de
nombreux créateurs ultramarins, le monde entier se trouvera un
jour « créolisé ». ». Cette mondialisation, non commerciale,
repose sur la notion d’échange et du don ; ainsi fonctionne
véritablement l'art qui reliera les êtres humains entre eux.

                                          Christian Skimao
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Glenn Ligon, Carré d'Art, Nîmes, 2022.

 

Exposition « Post-Noir » de Glenn Ligon

Carré d’Art-Musée d’art contemporain, Nîmes

Du 24 juin au 20 novembre 2022

 

Double America, 2012 Néon et peinture 91,4 x 304,8 cm Photo : Farzad Owrang

 America, America…

  Glenn Ligon est un artiste américain qui travaille depuis des
années sur la question de l’identité noire en généra,  mais aussi
pour ce qu’elle induit pour d’autres populations. Il évoque ainsi
une  extension des problèmes liés à la discrimination, à partir
de ce terme générique, face au regard porté sur elles par les
classes dominantes.  Avec une salle consacrée  à sa série de
néons dont Double America (2012), il veut montrer le haut et le
bas de chaque événement, le fait que la société ne repose pas
sur un équilibre, mais sur une tension de chaque moment
(depuis toujours, l’extrême richesse et l’extrême pauvreté
existent simultanément aux USA, par exemple). Évoquant
Charles Dickens et la première phrase de son roman A Tale of
Two Cities (Conte de deux villes) : « It was the best of times, it
was the worst of times, … » (« C’était le meilleur des temps,
c’était le pire des temps, … »), Ligon établit une
correspondance entre cette citation et son travail. Ainsi le mot
AMERICA se trouve inversé, détourné, employé comme une
idée ou un concept, transformé en quelque chose d’autre qui
relève du vocabulaire étatique et/ou libertaire, des possibilités
individuelles et/ou des idées de masse, de la liberté et/ou de
l'oppression, etc.

Stranger (Full Text) #1, 2020-2021 Bâton d'huile, gesso et poussière de charbon sur toile,

deux panneaux 304,8 x 1371,6 cm Photo : Jon Etter

  Stranger Full Text 1 (2020-21) reprend un essai de James
Baldwin de 1953 intitulé Stranger in the Village où ce dernier
raconte son séjour dans un petit village suisse, dont les
habitants n’avaient jamais rencontré d’homme noir. Dans
l’œuvre graphique, le blanc et le noir ont tendance à glisser l’un
vers l’autre, le texte s’efface ou plutôt se métamorphose en
quelque chose de nouveau. Cette recherche de la disparition et
de l’éclatement du concret vers l’abstrait donne lieu à la série
des Debris Field, peintures éclatées réalisées  à partir de lettres
isolées et de marques diverses, météorites flottantes qui
questionnent l’idée même de composition.

Malcolm X (Version 3) #1, 2000 Sérigraphie et crayon à l'huile sur toile 121,9 x 91,4 cm

Courtesy de l’artiste

  Une série de portraits consacrés à la figure de Malcom X, le
leader afro-américain assassiné en 1965, prennent place dans
une autre salle. Partant d’un travail réalisé avec les enfants lors
d’une résidence au Walker Art Center de Minneapolis en 1999-
200, Glenn Ligon reproduit ces dessins sur de grandes toiles.
Les œuvres initiales, joyeuses et débridées, se confrontent à la
rigueur du genre portrait, et davantage encore lorsqu’il s’agit
d’une représentation iconique. Les contrastes apparaissent,
posant la question de savoir qui se trouve véritablement
représenté, un homme ou un héros.

  Cette monstration peut également se voir en relation avec
d’autres démarches, comme celle d’Arthur Jafa, dont
l’exposition Live Evil se trouve toujours visible en ce moment à
la Luma Arles.

                                                                                                                             
                                     Christian Skimao
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Flavin, Janssens, Blais. Collection Lambert,
Avignon, 2022.

 

Expositions Dan Flavin (Épiphanies), Ann Veronica Janssens (entre le
crépuscule et le ciel), Jean Charles Blais (Idylles) Collection Lambert
(musée d’art contemporain), Avignon.

Du 2 juillet au 9 octobre 2022

 

 

                                  L’invisible du lisible

 

Dan Flavin, untitled (to Cy Twombly) 1, 1972, courtesy of David Zwirner ©Stephen Falvin

ADAGP, Paris

  La grande exposition d’été de la Collection Lambert s’inscrit
autour de trois artistes. Le premier, Dan Flavin représente une
approche historique, qu’il s’agit ici de rendre vivante par le
biais d’œuvres liées à des dédicataires comme Cy Twombly,
 Sol Le Witt, David Smith, Robert Ryman, Barnet Newman,
Don Judd, Ad Reinhardt, etc. Si son travail semble archi connu,
il est toujours bon de rappeler qu’il ne se prête à aucune
interprétation mystique, s’inscrivant dans le courant minimal le
plus absolu. Le rayonnement voulu des tubes fluorescents nous
invite certes à des supputations personnelles, mais qui se
dissolvent à l’épreuve de l’évidence. La longue collaboration
d’Yvon Lambert avec l’artiste (décédé en 1996, quatre ans
avant l’ouverture de la Collection Lambert), diffuse un parfum
de nostalgie pour les possibles de cette époque révolue,
puisqu’il ne sera plus loisible de les réaliser.

 

Ann Veronica Janssens, Untitled (blue glitter), open sculpture #4, 2015 à l'infini

  Au premier étage, la deuxième, Ann Veronica Janssens,
mondialement connue, travaille sur les perceptions sensorielles.
Ici, dans une installation en relation avec un autre lieu, la
fondation CAB à Saint-Paul de Vence, elle interroge la lumière
et ses effets multiples sur nos sens. Grâce à des sculptures
posées au sol et des installations elle nous convie à des jeux
visuels et intellectuels. Les multiples variations lumineuses
s’inscrivent dans des œuvres denses comme Blue Glass Roll
405/2 (2019) ou Cocktail Sculpture (2008) composée de
couches d’eau distillée et d’huile de paraffine, mais aussi des
séries de verres feuilletés dichroïques qui transforment la
lumière de façon permanente. Le lieu, dans son ensemble, sert
de laboratoire expérimental en fonction des variations
lumineuses de la journée, en tenant compte de la position du
soleil, des nuages, etc. Pour le spectateur, existe ce qui est vu,
mais aussi ce qui est ressenti. Ces approches plastiques
extrêmement complexes et élégantes s’inscrivent dans un
champ poétique référentiel avec La Postérité du soleil, de
Camus et Char, accompagné des photos d’Henriette Grindat,
publié en 2009 chez Gallimard.

 

Jean Charles Blais, Sans titre, 2022.

  Enfin, le troisième créateur, Jean-Charles Blais, apparaît
comme éternellement jeune. Travaillant toujours à partir de
monceaux d’affiches publicitaires, il s’en sert comme support,
laissant s’insinuer ses figures doubles au travers des
irrégularités et des interstices du papier. Cette série de figures
duelles, réalisée au printemps 2022, s’étale avec force et grâce
sur les murs du 18ème siècle, jouant du contraste des époques
avec une certaine insolence. Ses images archétypales de
couples modernes où toutes et tous peuvent s’identifier,
construisent un rapport fort étonnant. On retrouve l’élégance de
certaines peintures rupestres (ici seulement avec des êtres
humains, bien entendu) qui apparaissent au détour des restes du
lettrage criard de la publicité. Ce choc des cultures se trouve
servi par un accrochage tous azimuts qui occupe l’espace
imparti avec brio.

  Pour conclure, une manifestation réjouissante où la qualité de
la mise en scène le dispute au plaisir de croiser l’Histoire et les
histoires. 

                                                                                                      
                       Christian Skimao
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Berlinde de Bruyckere, MOCO, Montpellier, 2022

Exposition Berlinde De Bruyckere « Piller I Ekphrasis »

Mo.Co. Hôtel des collections, Montpellier

Du 18 juin au 2 octobre 2022
 
 

Berlinde De Bruyckere. After Crippelwood II (2013-2014). Exposition MOCO, 2022. 

   Drapée dans l’incertaine stupeur
 
 
 
  Cette importante exposition de Berlinde De Bruyckere s’inscrit dans le
nouveau cycle des expositions monographiques du MO.CO Hôtel des
collections. Elle comprend une cinquantaine d’œuvres datées de 1999 à
2022 et six nouvelles produites pour cette manifestation. La force du
propos visuel de l’artiste fonctionne à partir d’une grande réflexion sur
le corps humain et celui des animaux, principalement les chevaux. Tout
s’enchaîne et s’enchevêtre dans une hybridation inattendue tandis que
la question de la vie et de la mort ainsi que du sexe hante ses
œuvres. L’histoire de l’art sert de fil conducteur à cette puissante
évocation de notre destin commun, à la croisée d’une réflexion
spirituelle et d’un désarroi orchestré.
 
  L’exposition propose un parcours qui démarre avec la sculpture
After Cripplewood II (2013-2014) qui rappelle son travail permanent
avec la cire. L’œuvre représente un arbre, mais évoque également un
corps blessé. Des bandes de tissu se trouvent maintenues par des
lanières de cuir dans un enchevêtrement très étudié. Ces strates de
savoir et de reconnaissance entre les genres (végétal et
humain) permettent une approche contemporaine, ancrée néanmoins
dans un rapport traditionnel de la représentation. C’est donc bien dans
un questionnement esthétique, philosophique et existentiel que se situe
l’œuvre polymorphe de Berlinde de Bruyckere.

  A l’autre extrémité du parcours, tout au fond, sur le plateau 3, comme
dans une sorte d’Enfer, prend place une installation d’une grande force
sensorielle. Des empilements compressés de peaux en cire, reposant
sur des palettes de bronze dialoguent avec dix-sept moulages de peaux
suspendues à des crochets de boucherie. La trivialité du propos et sa
mise à distance puisqu’il ne s’agit que de simulacres, incitent à la
réflexion sur l’exploitation furieuse de l’animal. Si une visite dans une
peausserie d’Anderlecht avait vivement frappé l’artiste, sa mise en
scène repose ici sur un agencement trouble où l’odeur joue également
un rôle. L’esthétique se mue dès lors en une pensée politique au sens
large. Une série d’aquarelles et de collages nommée
Met Tere Huid ponctuent son propos comme des icônes révélatrices de
ces chairs souffrantes, en attente d’on ne sait quelle potentielle
résurrection.
 

Berlinde De Bruyckere. No Life Lost II (2015). Exposition MOCO, 2022.

  Entre les deux, se trouvent des pièces essentielles comme
No Life Lost II (2015) avec ces deux chevaux qui débordent de la
vitrine. Bandages, sangles, mise en place d’un cadre trop étroit, étrange
parenté entre humains et animaux, mise en lumière de la puissance de
la vie qui passe, proposent une grammaire artistique mouvante. San
Sebastian (2022) reprend le mythe du martyr, si souvent représenté
dans la peinture occidentale et transfiguré par la psychanalyse, mais
sous la forme d’un arbre. Ce dernier se trouve dressé sur des cales en
bronze et traversé de piquets en bois censés représenter les flèches. Là
encore l’évidence se brouille et nous amène à changer les points de vue
trop établis. Enfin, la figure humaine, trop humaine, se retrouve dans
le groupe des Tre Arcangeli (2022) entouré
d’autres Arcangelos. Recouverts de peaux, ces archanges semblent sur
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