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Edouard Levé, Fiction, sans titre, 2006,
Photographie. Tirage Lambda noir & blanc, contrecollé sur aluminium, 125 x 125 cm, 

N° 1/5 : collections privées ; N° 2/5, collections FNAC, Puteaux
Courtesy Succession Edouard Levé et galerie Loevenbruck, Paris

Tenir  le  hasard en respect
par Jean-François Meyer

Pouvoir : Edouard Levé a raconté
qu’enfant il s’était imaginé détenteur de
pouvoirs jusqu’au moment où contraire-
ment à ses anticipations la fin du monde

n’a pas eu   lieu l’obligeant à un renonce-
ment et vraisemblablement à mettre
pouvoir au singulier pour le reste de ses
jours...



2

Le MAC en partenariat avec
 actôral et la galerie Loevenbruck présente
une quasi rétrospective des œuvres
d’Edouard Levé, peintre qui a détruit ses
œuvres, écrivain qui a décrit ses œuvres
imaginaires, dessinateur, photographe un
tant soit peu manièriste.
L’exposition est organisée en six   -
chapitres : une première salle consacrée
aux fictions, une deuxième  à son voyage
en Amérique où tout en écrivant un livre
sur le suicide il visite des villes, portant le
nom d’autres villes comme rome ou Paris.

La troisième salle est consacrée à une série
de rêves reconstitués, la quatrième à la
pornographie assez chic, on prend la bonne
position mais on reste habillé. La
 cinquième est assez copieuse : angoisse,
 transferts, autojumeaux, rugby, homony-
me, actualités.
La sixième  : autoportrait.
Plus de 50 œuvres et une video de
Véronique Aubouy aux très belles couleurs
d’automne. 

Edouard Levé a pris soin d’expliciter son

e D o u a r D  l e V e

Edouard Levé, Pornographie, sans titre, 2002, Photographie. Tirage Lambda couleur contrecollé
sur aluminium, 70 x 70 cm, N° 1, 3, 4, 5/5 : collections privées ; N° 2/5, collections FNAC, Puteaux

Courtesy Succession Edouard Levé et galerie Loevenbruck, Paris
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œuvre multiforme dans une
“interview d’Edouard Levé
par lui-même”. En voici un
exemple:

“Peut-on parler de détourne-
ment?
Détourner une image, c’est en

changer le sens, par exemple

en modifiant sa légende, ou en

l’accolant à une autre image

qui la contredit. Je ne change

pas le sens des images, mais

leur fonction qui est d’exciter

en montrant. Les effets du

masquage que j’opère sont

variables. Absurdité : des per-

sonnages qui s’efforcent

d’exécuter un acte érotique

impossible. Inquiétude : la

 froideur transforme le plaisir

en mécanique implacable.

Excitation : pour certains

regardeurs, l’objet caché est

plus fantasmatique que l’objet

vu. Esthétique : en cachant les

sexes, je pointe le potentiel chorégra-

phique de la pornographie qui devient une

équation de gestes.”

“Amérique” : dans cette série Edouard
Levé allie l’étrange à l’étranger dans ce
décalage qui est propre à l’ensemble des
œuvres exposées avec par exemple la
photo du prêtre de Saint-Pierre de rome
aux uSA, célèbre anonyme par dédouble-
ment et métonymie. Série qui rappelle
“Homonymes” autre série antérieure,
 photographies d’anonymes homonymes de
célébrités de l’art ou de la littérature. 
Distanciation : dans la vidéo de Véronique
Aubouy “Autoportrait” images de ville par
temps gris et voix distanciée d’E.Levé
dans laquelle, bien sûr, on ne verra pas
l’auteur des aphorismes. “J’écris des frag-

ments. Je ne raconte pas les histoires que

j’ai lues ou les films que j’ai vus, je décris

des impressions, je formule des juge-

ments.” écrit-il dans “Autoportrait”
(P.o.L. 2005)

Ses photographies dans différentes séries
sont des mises en scène précises, dessinées
auparavant, le temps y est suspendu et les
gestes transis, transmués en postures.
Edouard Levé s’est suicidé en 2007.
Plusieurs soirées au MAC ont été
 consacrées par actoral à E.Levé en invitant
ses amis écrivains et plasticiens.”

Edouard Levé a publié chez P.o.L
“Œuvres” en 2002, “Autoportrait” 2005,
“Suicide” en 2008  

J-F.M

e D o u a r D  l e V e

Edouard Levé, Ecole Angoisse, 2000, Photographie.
Tirage Lambda couleur contrecollé sur aluminium, 

100 x 100 cm, Edition de 5 exemplaires
Courtesy Succession Edouard Levé et galerie Loevenbruck,

Paris

Du 5 octobre 2012 au 20 janvier 2013
[MAC] 69, avenue d'Haïfa

Marseille 8ième
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La neuvième édition du festival internatio-
nal Poésie Marseille 2012 s’est dotée d’un
axe méditerranéen. La connivence entre
les invités catalans, portugais, italiens,
marseillais ou venus de la réunion, de
Lille, du Finistère fait de cette rencontre
constructive, la plate-forme d’un pouvoir
poïétique, c’est à dire rattaché à un savoir
faire. L’événement démarre à la galerie
Jean-François Meyer avec quatre actions
poétiques introduisant de l’une à l’autre
des accents performatifs étonnants.
L’univers est né d’un son. Les deux œuvres
d’Alfredo Costa Monteiro courante et
anima sont récitées dans le noir.
L’atmosphère feutrée isole, elle est propice
à l’écoute. L’artiste murmure, Alma mal, in

mia alma, non ama lo mal, avec son
souffle. Le récit semble chuchoté à
l’oreille, il opère à la manière d’une comp-
tine avec un effet immédiat d’envoûte-
ment. Ce long poème construit avec des
strophes homonymiques nous fait voguer

sur des sonorités françaises, portugaises et
espagnoles, les mots sont choisis pour leur
résonance au profit du sens existant. on se
laisse prendre par ces bribes textuelles et
sensuelles: la terre de l’air, éther, tend le

temps qu’erre en l’air, parce qu’elles ont la
forme de l’oralité, la rondeur spiralée de
l’onde spécifique à l’élégie du commence-
ment.  A mesure de la lecture, les feuillets
rassemblés bout à bout se déroulent simu-
lant une colonne d’air, l’artiste installe la
présence du texte, le rythme des pulsations
du cœur, la force méditative du travail. La
répétition du souffle insuffle le sens du
vivant comme si le texte courait dans tous
les sens en un courant d’air errant qui en

courant… L’air prend les sonorités en
écho, trace l’horizon de trois strophes
posées l’une sur l’autre, inscrit une pensée
réactivée à chaque respiration. 
Le travail de Costa Monteiro est rigoureux,
extrêmement précis, simple et déroutant.
Le sens des mots s’échappe au profit d’une
musicalité langagière qui éveille une
proximité en soi et confère un caractère
phénoménologique propre à ses œuvres.
Les récits sonores se déroulent en un axe
descendant vers la terre comme s’ils se
jetaient à nos pieds humblement en prière. 
Dans le domaine de la performance, mettre
en place le contexte nécessaire à la prise de
conscience de l’expérience du voir peut
être une entreprise esthétique et poétique
paradoxale. C’est à partir d’un processus
de construction, déconstruction que Cécile
richard introduit ironiquement cette
situation. Sur une bande vidéo noir blanc
projetée au mur, on voit l’artiste dans un
minuscule jardin déplacer des parpaings.
Elle semble bâtir un mur, une maison, elle
travaille, utilise ces éléments structurants
pour développer son action verbale. Elle
déclame haut et fort, qu’elle ne fais rien

que, rien que dalle, contre toute attente….
et va coller ces bouts de phrases écrits sur
des post-it sur la projection filmique.
Cécile richard tente d’abstraire le sens du
performatif associé à l’effort, la prouesse
ou à l’excellence. Je pense donc je suis,
semble insinuer l’artiste en se concevant
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par Madeleine Doré
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comme non agissante dans le monde. Elle
crée un décalage entre le texte et l'image et
recentre la notion de performance sur l’ef-
fectivité de l’action, celle qu’elle est en
train de produire. Les autres textes qu’elle
présente ont aussi cette force contradictoi-
re qui fabrique du réel. L’un d’eux pro-
gresse à partir d’une mise en forme qui
devient une dé-mise en forme de la perfor-
meuse. A chaque affirmation textuelle
rappelant un animal et les effets du mau-
vais sort sur celui-ci, elle enfile un sac

plastique, sur sa hanche, son épaule, ses
jambes, son cou, jusqu’à perdre toute
mobilité, libérant ainsi la bête de sa peau
de chagrin, en pénétrant en elle même par
couches successives. Le texte dévoile ce
qui demeure de la performance, la
présence de l’intériorisation d’un sujet
traité, celle du pouvoir signifiant l'acte
d'écriture. 
Peter Tribus quant à lui, opte pour la repré-
sentation mimétique d'une action, celui-ci
met en scène une narration sans mot.
L'artiste porte un masque neutre, se fait le
porte parole d'une situation dramatique,
relatant l'histoire de la dépendance d'un
personnage aux jeux de casino. L'artiste
endosse les stéréotypes de l'homme d'affai-
re, chic, beau, vêtu de vêtements de
marque, orné de chaînes en or, de bagues.
il met une pièce de monnaie dans la splen-
dide machine à sous de marque italienne. il
gagne, il offre le champagne mais ensuite
il se met à perdre, de plus en plus, il implo-
re l'indulgence de la machine mais conti-
nue de perdre, il vend ses bijoux, ses vête-
ments, se dépouille petit à petit de ses
attraits et en toute fin, s'allonge au sol en
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Cécile richard, performance à la Galerie J-F Meyer. Photographie Joan Cassellas
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sous-vêtements noirs semblant mourir
seul. Le public est pris à témoin, comme en
otage. Le scénario insiste sur une forme de
distanciation entre le public et l'acteur, elle
est accentuée par le port du masque neutre.
L'objet interrompt toutes formes d'empa-
thie envers la faille qui humaniserait le

personnage, il neutralise l'émotion. Face à
la déplaisante situation de l'homme déchu,
on se sent démuni. il est bien possible que
le personnage principal de cette mise en
scène soit l'attrayante machine à sous, per-
sonnifiant le contexte économique de l'em-
pire sans âme des jeux virtuels. Dans cette
narration visuelle chacun peut mesurer
l'intensité ou la légèreté de ce qui est en
train de se vivre. Julien blaine figure mar-
quante de l’histoire du festival, est toujours
à la recherche d’empreintes authentiques
de vie, de signes révélateurs du lieu où la
langue s’é-crie. blaine fait la lecture d’un
texte extrait de ses carnets de voyage, un
livre paru en novembre dernier. Lorsque le
poème passe par sa bouche, chaque mot est
décomposé en sonorité, le lac Tritriva, se
dérobe en tri tri tri, va, va, va, en cris, en
appels de la langue qui parle toutes les
langues, qui porte l’identité des mots et
part vers une lecture à vivre en poème qui
nous rassemble près du cœur sauvage des
mots, seul le même, je vous aime dit-il
avant de refermer le livre.
Poésie Marseille donne un aperçu de par-
cours poétiques qui explosent les marges
visuelles du performatif, esquisse traits et
ratures du champ littéraire dont on ne sait
en définir la ligne de fuite, peut être,
quelque part à l'ouest.

M. D
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Julien blaine, lecture à la Galerie J-F Meyer. Photographie Joan Cassellas

Peter Tribus, performance à la Galerie J-F Meyer.
Photographie Jean-Christophe Tarot
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Les performances présentées à la MAD
galerie lors d’un vendredi pluvieux entrou-
vrent le monde comme un fruit laissant
exaler les parfums singuliers de la poiêsis,

bien sûr prise dans son sens primordial de
création. 
Les actes poétiques ouvrent le présent sur
des dimensions autres ou simplement le
rehausse. Comme le fait, Joan Casellas qui
a franchi les Pyrénées pour nous permettre
de faire l’expérience de ce qui entoure. il
utilise la présence de l’instant comme
matière de création. « La seule chose qui

m’intéresse c’est vivre. », déclare-t-il. Tout
le professionnalisme, le métier de l’artiste-
performeur réside dans l’art de toucher à
cette simplicité. Présent, naturel et très en
phase avec le public comme avec le
contexte, Joan Casellas travaille avec
presque rien, juste ce qui est là, les chaises,
lui, le public, bref, l’espace de la présence

à la vie. La performance est comprise ici
comme une technique d’expérience du
monde. Le terme expérience dérive d’un
radical que l’on retrouve dans, le péril. Sa
racine indo-européenne per se rattache à
l’idée de traversée, de passage. Et il s’agit
bien d’une expérience, lorsque le specta-
teur passe d’une pièce à l’autre car il a le
sentiment que tout peut advenir en suivant
l’artiste à travers les espaces de la galerie
où Casellas donne vie à la vie. 
Après avoir réorganisé des chaises en une
topologie nouvelle, sous la houlette perfor-
meur, nous (le public) sommes entrés dans
une pièce étroite, nous serrant les uns
contre les autres, formant naturellement
une sorte de cercle comprenant un espace
vide au milieu. L’artiste à ce point, laisse
du temps au temps pour que chacun puisse
amplifier la conscience de ce simple fait,
puis déclare à la manière des crieurs
d’heures du haut de leur cathédrale:
«espace intérieur» et soudainement  inté-
rieur de chacun, invoqué à la conscience
de tous, prend vie, s’élargit, prospère, se
propage. D’une simplicité ciselée, Poème

f e S T i Va l  P o e S i e  m a r S e i l l e  9 è m e

Poésie marseille 9° édition
par Françoise roD

Joan Cassellas, performance à la MAD Galerie. Photographie Teresa ramírez
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intérieur est  suivi de Poème extérieur ; il
pleut, l’artiste sort, seul, debout sous la
pluie, il nous regarde à travers la vitre nous
le regardons aussi. Autour de lui, les pas-
sants se hâtent alors que la seule présence
de l’artiste arrête l’instant. A l’image de
l’ex-istence qui est littéralement le fait
d’être et en même temps d’être hors de,
Joan Casellas avec le public grâce à l’in-
terface de la vitrine,  coïncider intérieur et
extérieur et enveloppant «un art basé sur

la relation nécessaire entre toutes les

choses».

Mettre en scène l‘immatérialité des
 questionnements philosophiques liés à
l’existence est l’objet des performances de
Hannes Egger. La question posée aujour-
d’hui semble s’approcher de : Quel est ce

processus de communication qui crée ce

que nous appelons réalité ?  L’artiste parle
de son travail en utilisant un étrange jeu
d’étymologie anglaise et italienne, il affir-
me que dessiner signifie, désigner, pointer
indiquer. Hannes Egger adopte le rôle du
mot qui désigne la chose, qui la présente
qui nous renvoie à elle. Conceptuel, son
travail questionne le rapport au langage,
aux comportements, aux manières de dési-
gner, d’énoncer.

A la MAD galerie, il construit devant le
public une scène à l’aide de planches, de
tournevis puis écrit sur celle-ci Perform

yourself. il distribue des textes et des petits
dessins numérotés que le public interprète
à l’appel de son numéro. Les gens montent
sur scène à tour de rôle et tout le monde
« performe ».
il crée des situations décide du cadre, ins-
talle le décor puis se retire, car il n’est que
le catalyseur de la performance. bien qu’il
établisse une relation privilégiée avec le
public, en lui offrant possibilité de faire
l’expérience  philosophique de la chose, la
performance peut même avoir lieu sans lui
comme cela s’est déjà produit dans ses
précédents travaux. L’art est conçu comme
un acte « libre » de participation au monde.
Tel un metteur en scène, il met sous le feu
des projecteurs des codes, des réflexes
depuis longtemps intégrés qui, parce qu’ils
n’ont jamais été remis en question tombent
dans le normatif. Les phrases distribuées
sont tirées aléatoirement de catalogues, de
livres d’apprentissage, clichés du langage
que l’on côtoie au quotidien. De même, les
dessins sont des esquisses figurant des
poses, des positions de corps, autant de
clichés comportementaux, de postures

f e S T i Va l  P o e S i e  m a r S e i l l e  9 è m e

Hannes Egger, performance à la MAD Galerie, Photographie F;rod
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d’habitudes. Sur scène, il est impossible de
n’avoir pas conscience des effectuées. 
Ce jeu performatif rend donc visible les
automatismes qui nous constituent. En
pointant, en démarquant de petites choses
du quotidien il nous offre la possibilité
d’adopter une marge de liberté avec un
monde qui souvent nous habite plus que
nous l’habitons. Finalement, établit distan-
ce philosophique nécessaire à l’élimina-
tion du caractère normatif, autoritaire du
langage, nous rappelant qu’aucun discours
ne peut s’appliquer totalement à une seule
réalité, le réel la dépasse, la surpasse tou-
jours.
Poésie sonore, d’action, de participation, le
festival  déploie la diversité de ses interve-
nants. S’il s’agissait précédemment de
figurer la pensée en action  par des perfor-
mances poétiques proche de Duchamp et
de Fluxus, avec Emmanuel Loi l’écriture
reprend ses droits. Assis à sa table travail,
l’auteur n’abandonne pas son univers
d’écrivain pour oraliser en public des
extraits d’un livre non encore publié au
titre non encore défini, hésitant entre

Marseille à mort  et plus belle la ville. Le
poète écrit à la troisième personne, celle de
l’observateur qui développe un dialogue
intérieur au cours de balades, au long de
promenades. il adopte ici l’attitude roman-
tique du flâneur solitaire et désenchanté,
errant dans les rues de Marseille comme
un exilé habitant dans un monde fatale-
ment inacceptable. Ses chemins de
réflexion semblent emprunter les
méandres, les détours de sa ville. Le poète
se déplace, marche, déambule, se perd,
réactivant son espace physique et émotion-
nel inséparable à celui des rues de
Marseille. Sa prose poétique est faite des
tableaux, de fragments de paysages, de
références à l’histoire, à la philosophie à la
politique. il butine des éléments de disper-
sion, observe ce qui se vit, de manière
impartiale sans compromis. Son texte
coule, il le lit à voix haute, la situation dans
la galerie est cocasse l’observateur obser-
vant est observé, mais vite il nous entraîne
dans les ruelles par la force de son verbe.

F. r
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E.Loi, lecture à la MAD Galerie, Photographie Joan Cassellas
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Jeudi 25 octobre
Temps doux et ensoleillé.
19h00. Le 9ème festival Poésie-Marseille
s'ouvre Galerie Jean-François Meyer. Aux
murs l'exposition de Jean-Christophe Tarot
Les écrits s'envolent une autre idée du
découpage / collage reliefs de loin comme
tapis. Echappée belle, Julien blaine lit
deux passages de Carnets de voyage qui
paraît ces jours chez Al Dante. un monde
à lui / regard qu'il nous révèle. Venue de la
région lilloise Cécile richard sur le mur en
noir et blanc vitesse cinéma muet première
époque déconstruit une façade de par-
paings pour en construire une autre et
indéfiniment recommencer tandis que
Cécile richard en chair et en os dit que
tout ça ne sert à rien et court après son
image la placarde de post-it sur lesquels
son texte. Ensuite elle parle de la mort des
animaux / enfile des sachets plastique
autour de ses bras son cou sa tête elle parle
de la mort elle enfile elle parle de la mort
elle disparaît s'étouffe dans l'accumulation
de sachets. Tyrol mais pas de lalalaitou
plutôt silence Peter Tribus s'adonne au jeu
s'addictionne au bandit-manchot perd tout

son fric se trouve au sol et mort. Toutes
lumières éteintes / un filet de lumière
Alfredo Costa Monteiro entonne une
mélopée comme une incantation magique
le courant d'air et puis une autre dans sa
langue le portugais. Dîner dehors quelle
chance en terrasse.

Vendredi 26 octobre
Temps plutôt doux petit vent grosse pluie.
12h00. MAD Galerie en travaux des salles
ouvertes et blanches. Joan Casellas le cata-
lan poème intérieur tout le monde dans une
salle minuscule et sombre silence absolu /
poème extérieur lui dehors nous dedans
qui regardons dehors lui regarde dedans
plan fixe les passants s'arrêtent à son côté
et s'interrogent / lui dedans qui court à
quatre pattes après une boule de bois une
petite boule-monde au milieu de nous il
court après et soudain un éléphant en équi-
libre sur la boule et nous chantons tous un
air de cirque l'éléphant tombe il remonte il
tombe et remonte indéfiniment poème
pour Julien blaine. Emmanuel Loi lit deux
chapitres de son prochain livre à paraître
au Seuil, regard sur la ville, errance dans
Marseille, arrêts sur les murs et les
hommes. Tyrol et toujours pas de lalala en
vue Hannes Egger armé de planches et
d'une visseuse construit une estrade perfor-
me une plate-forme et hop treize membres

f e S T i Va l  P o e S i e  m a r S e i l l e  9 è m e

Maxim Pascal, lecture à l’histoire de
l’œil, photographie J-C Tarot

uNE METEo Du FESTiVAL 
POESIE-MARSEILLE 2012

Par Nadine Agostini

André Jolivet  lecture à l’histoire de
l’œil, photographie M.Mars

Nadine Agostini lecture à l’histoire de
l’œil, photographie J.Casellas
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du public vont tour à tour y monter pour
mimer un dessin qu'il a fait ou un para-
graphe qu'il a recopié ici à Marseille.
19h00. Librairie L'odeur du temps des
livres plein partout au sol aussi quand on
les lève des tables pour que s'y accoudent
les poètes. Tout droit venu de brest comme
porté par la marée grand et debout bruno
Geneste souffle fort poèmes iodés de vare-
ch pleins et silexés. Plus calme Jean de
breyne offre une infinitude d'intimités de
pensées regard sur l'art. André rober livre
homme blanc qui commente commente
livre expressions créoles et dans sa belle
voix un texte en créole à la fin ce serait
comme un début de chant.

Samedi 27octobre
Temps bien frais mistral fou.
12h00. Librairie Histoire de l'œil. Maxime
Pascal toute droite sur les pavés ronds de la
cour intérieure texte en trois temps et trois
espaces. De la bretagne aussi venu André
Jolivet délivre pas farouche accouplement
les corps étroitement tenus et en mouve-
ment. Nadine Agostini retranscrit le Kama
Sutra / raconte sa vie perso.
19h00. M.A.C. Joan Casellas poème pho-
tographique ici encore fait intervenir
public dans son travail. Hervé Castanet dit
la poésie le poète ceux de Marseille qui ont
marqué / Antonin Arthaud et Jean Todrani
longue étude sur Studio et comment ce
livre a changé la manière d'écrire. Du
Portugal pour terminer le festival le très
taiseux Americo rodrigus / il ouvre enfin
la bouche et ce qui sort de là de son corps
tout entier est, partant du cri primal, toutes
les voix tous les cris toutes les lamenta-
tions et tous les chants de la poésie.
Au dehors le vent de plus en plus fort de
plus en plus fou fait tournoyer les tas de
feuilles mortes / les orchestre en colonnes.
Au dedans les tas de feuilles bien vivantes
sont rangés dans les sacs à main les che-
mises en attente d'autres vents d'autres
ailleurs.

N.A

f e S T i Va l  P o e S i e  m a r S e i l l e  9 è m e

L
ec

tu
re

 d
e 

(h
au

t e
n 

ba
s)

 : 
b

ru
no

 G
en

es
te

, J
ea

n 
de

 b
re

yn
e,

 A
nd

ré
 r

ob
èr

 à
 l’

o
de

ur
 d

u 
te

m
ps

, p
ho

to
gr

ap
hi

e
J.

C
as

el
la

s

Festival Poésie Marseille
Le 25, 26, 27 octobre 2012

L
ec

tu
re

 d
’H

er
vé

 C
as

ta
ne

t, 
pe

rf
or

m
an

ce
 d

’A
m

er
ic

o 
r

od
ri

gu
s 

au
M

A
C

,p
ho

to
gr

ap
hi

e 
J.

C
as

el
la

s



12

1. Comment avez-vous conçu l'exposition

du château de Villeneuve?

il s’agit d’une belle opportunité de montrer
une sélection de pièces de la collection
dans un cadre d’exposition qui n’est pas
celui du White cube mais plutôt un envi-
ronnement quasi domestique. J’ai choisi de
présenter une trentaine de pièces majeures
comme dans une demeure. Parfois, l’ins-
tallation profite d’un espace spécifique,
celui d’une des salles du château aux très
beaux volumes 18e. A d’autres moments,
les œuvres dialoguent entre elles pour
créer une ambiance particulière. il n’y a
pas de thème à l’exposition, elle est plutôt
présentée comme un voyage à travers la
collection et 30 ans de créations au Cirva.

2. Comment succède-t-on à Françoise

Guichon?

Françoise a créé le Cirva, a inventé un
 projet très exigeant et atypique dans le
monde de l’art. La qualité de la collection
est due à sa vision et au fait qu’elle a su
résister aux pressions multiples de projets
qui n’étaient pas nécessairement dans la
lignée de son projet artistique. il me
paraissait nécessaire de poursuivre dans
les mêmes objectifs et confirmer le rayon-
nement de cette structure. En 2013, le
Cirva aura 30 ans et je crois qu’il entre
dans une deuxième vie, celle de l’ouvertu-
re et d’une confirmation au sein du paysa-
ge de l’art contemporain en France et je
l’espère à l’étranger.

3. Quelle a été depuis lors votre principale

préoccupation?

Depuis ma prise de fonctions, j’ai mis
l’accent sur l’ouverture du Cirva partena-
riats de coproduction avec d’autres

 structures de l’art contemporain, à la fois
pour la production d’œuvres et pour la réa-
lisation d’expositions. cela me paraît
essentiel pour maintenir cette structure
dans l’actualité de l’art, pour la faire
connaître et également pour enrichir le dia-
logue des techniciens avec les artistes, et le
dialogue de la structure entière avec la
scène artistique.

4. En quoi votre projet se distingue-t-il du

sien ? 

Mon projet se distingue très peu de celui
de l’ancienne direction au niveau des
rythmes des résidences et des grandes mis-
sions de la structure qui sont essentielle-
ment axées autour du  soutien à la création
et de l’exigence des projets. Le verre étant
un matériau compliqué, le temps donné
aux recherches et la qualité du dialogue
avec l’équipe et la direction artistique sont
des données essentielles. La nouveauté se
situe certainement sur notre souhait d’être
un peu plus réactifs à des propositions de
collaborations et de coproduction en vue
d’expositions précises, qui contraignent à
un calendrier sans marge de manœuvre.

5. Quelles sont les réalisations dont vous

êtes particulièrement fière depuis votre

prise de fonction ?

Depuis mon arrivée, peu de projets ont
encore abouti car les temps de travail sont
très longs. Je suis très heureuse du travail
qui est accompli actuellement par Jean-
Luc Moulène et qui sera montré à l’autom-
ne au Modern art oxford. Le nœud boro-
méen est  le point de départ de ce projet
artistique.  Nous terminons également une
belle édition dans le domaine du design
avec le belge Sylvain Willenz en partena-
riat avec une jeune galerie belge appelée
Victor Hunt. il s’agit d’une table basse qui
est une réelle prouesse technique.

6. En quoi les choix de Françoise et les

vôtres se distinguent-ils ?

i n T e r V i e w D e i S a b e l l e r e i h e r

Le CirVA

Questions à isabelle r E i H E r

par Xavier Girard
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Atelier du CirVA, 2012 © benoît Coutancier

Cela est une question de parcours et de
sensibilité, autant de paramètres propres à
toute direction artistique.

7. Le soutien des subventionneurs sera-t-il

maintenu en dépit de la crise ?

Pour l’instant oui. La reprise de ce beau
projet a été une satisfaction pour toutes les

tutelles et celles-ci nous encouragent en
maintenant les budgets.

8. Quels sont les réalisations en cours ? les

projets ? 

Nous travaillons actuellement avec Pascal
brocolicchi sur un projet d’art sonore.
Nous travaillons également avec Jean-Luc

i n T e r V i e w D e i S a b e l l e r e i h e r
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Moulène sur plusieurs nouveaux projets,
avec Mona Hatoum dans le cadre de MP
2013, avec Dominique Angel pour de nou-
velles sculptures, avec Arnaud Vasseux
également dans une pure démarche de
recherche sur le matériau. Parallèlement à
ces projets d’artistes, nous développons
une édition avec le designer belge Sylvain
Willenz, nous poursuivons une collabora-
tion très riche avec le designer anglais
Jerszy Seymour et nous avons initié une
collaboration avec Anne Xiradakis, jeune
designer spécialisée dans les arts de la
table. 
outre l’exposition qui vient d’être inaugu-
rée au Château de Villeneuve à Vence,
nous préparons une rétrospective de toutes
les pièces d’Ettore Sottsass réalisées au
Cirva et à Sèvres. Cette exposition se tien-
dra au Musée de la céramique de Sèvres du
20 février 2013 au 20 juillet 2013.

9. De quelle façon participerez-vous à

Marseille Provence 2013 ?

Deux projets importants sont prévus. Le
premier est une exposition d’œuvres de la
collection du Cirva dont le commissariat
est confié à Christian Lacroix. Cette
exposition aura lieu dans l’Abbaye de
Montmajour à Arles et est produite par le
Centre des Monuments Nationaux.
Le second projet est un atelier de
l’Euroméditerranée avec l’artiste Mona
Hatoum. La production sera montrée dans
le cadre de l’exposition inaugurale de
MP2013 à la Friche belle de Mai, ici et
ailleurs, un commissariat de Juliette
Laffont.

10. Allez-vous multiplier les expositions ?

J’envisage d’en faire à des moments
opportuns en fonction soit des nouveaux
projets de production, soit des opportunités
de commissariat qui me sont offertes par
des structures partenaires. Je souhaite faire
connaître cette collection mais en
 sélectionnant des projets qui me semblent

i n T e r V i e w D e i S a b e l l e r e i h e r

Atelier du CirVA, 2012 © CirVA
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pertinents et susceptibles de contribuer au
rayonnement du Cirva.

11. Quid de la visibilité des collections ?

Imaginez-vous dans l’avenir collabora-

tions aussi spectaculaires que celles de

Gaetano Pesce, Othoniel, Szekely,

Barbier? 

oui!

12. Avez-vous des projets en rapport avec

l’architecture et le mobilier urbain ?

Pour l’instant aucun mais je ne l’exclue
pas car cela me semble très intéressant et
entrer pleinement dans nos préoccupa-
tions.

13. Quelle place accordez-vous à d’éven-

tuelles collaborations avec d’autres

ateliers ?

Cela pourrait être très riche et pas néces-
sairement avec des ateliers de verriers. Ce
type de collaborations fait partie de ma
volonté d’ouverture du Cirva. Ce type de
collaborations peut être intéressant égale-
ment pour la formation continue des tech-
niciens.

14. Allez-vous communiquer davantage ?

Ouvrir davantage le CIRVA à l’échange et

à la confrontation ?

oui, bien sûr. Nous avons déjà commencé
à le faire par le biais de notre site internet
et de nos newsletters. le fait de répondre à
ces questions est également révélateur de
ce souhait de communiquer, d’échanger et
de se confronter.

15. Quelle est aujourd’hui la situation du

verre dans le contexte du design industriel

et de ses rapports avec les artistes ?

Je crois que ce matériau connait un vrai
regain d’intérêt dans le domaine de l’art
contemporain, un peu comme la céramique

d’ailleurs. beaucoup d’écoles d’art repren-
nent des enseignement de ces matériaux,
tout en ne les confinant pas. Dans les
écoles de design, nous voyons de plus en
plus de collaborations avec des ateliers de
verriers, que ce soit le Cerfav à vannes-le-
Châtel, le CiAV de Meisenthal dans les
Vosges, ou le Cirva. Les artistes ont très
bien intégré les qualités plastiques de ce
matériau et savent en déjouer les
contraintes et les écueils afin d’en tirer un
parti moins attendu.

X.G

i n T e r V i e w D e i S a b e l l e r e i h e r

Atelier du CirVA, 2012 © benoît Coutancier

CirVA
Centre international de recherche sur le

verre et les arts plastiques

62 rue de la Joliette Marseille 2e
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-Artmandat   Barjols
19 rue Pierre Curie- 06.72.79.97.54
-Ecole Nationale Sup. des ArTS   Toulon
Ancien Arsenal de terre - derrière la gare
-Hôtel des Arts   Toulon
226, boulevard Général Leclerc 
- Les Chantiers de la Lune  La Seyne s/mer
place de la Lune - 04 94 06 49 26
-Le Moulin   La Valette-du-Var

8 Av Aristide Briand - 04.94.23.36.49
-Villa Tamaris   La Seyne

Av de la Grande Maison - 04.94.06.84.00
-Galerie du Fort Napoléon    La Seyne s/mer
-Galerie Le Garage   Lorgues
2, place Auriol 83510 - 06.82.92.34.61

-La Maison des Arts   Carcès
7, Bd Fournery 83570 - 04.94.04.39.36
-ZiP 22   Barjols
22, rue République 83670 - 04.94.72.54.81
Et toujours de la main à la main par les bons
offices de Serge Mistichelli

D a n S  l e  V a r                                        

-Agnès b
Cours d’Estienne d’Orves 13001

-Apostille
104, Cours Julien 13006- 09 51 83 15 27

-Arceneaux
25 cours d’Estienne d’Orves- 04.91.59.80.37

-Art Cade
35, rue de la bibliothèque 13001- 04.91.47.87.92
-Ateliers de l’image (Les)
28-38, rue Henrie Tasso 13002 - 04.91.90.46.76

-bibliothèque départementale
20, rue Mirès 13002 - 04.91.08.62.08

-Centre de la Vieille Charité
2, rue de la Charité13002 - 04.91.14.58.80

-CiPM
Centre de la Vieille Charité - 04.91.91.26.45

-Cité de la Musique
4, rue Bernard Dubois 13001 - 04.91.39.28.28

-Compagnie (La)
19, rue Francis de Préssensé - 04.91.90.04.26

-Cupoftea 1, rue Caisserie 13002 -04.91.90.84.02
-Ecole des beaux Arts de Luminy 13009
-Ecole d’Architecture 13009
-Espace Culture
42, La Canebière 13001 - 04.96.11.04.60
-Escale Marine (L’)
22 Quai du port 04.91.91.67.42

-Fondation CMA-CGM
4, Quai d’Arenc 13002 Marseille -

04.88.91.97.97
-FrAC  2, Pl Francis Chirat 13002 - 04.91.91.27.55
-Friche(la) belle de Mai
23, rue Guibal 13003 - 04.91.11.45.63
-Astérides : 04.95.04.95.01
-Documents d’artistes : 04.95.04.95.40
-[S]extant et plus : 04.95.04.95.94
-Triangle : 04.95.04.96.11

-Galerie Alain briard
145 Bd de la Libération - 04.91.64.04.09

-Galerie buy-Self
101, rue Consolat 13001 - 04 91 50 81 22

-Galerieofmarseille
8, rue du Chevalier Roze - 04.91.90.07.98
-Galerie Gourvennec ogor
7 rue Duverger 13002 Marseille - 06 68 11 48 06

-Galerie J-F Meyer
43, rue Fort Notre Dame 13001 - 04.91.33.93.01

-Galerie Porte-Avion
96, Bd de la Libération 13004 - 04.91.33.52.00

-Galerie Sordini
51, rue Sainte 13001 - 04.91.55.59.99

-Galerie du Tableau
37, rue Sylvabelle 13006 - 04.91.57.05.34
-Galerie Territoires Partagés
20, rue Nau 13006 - 09.51.21.61.85

-Graphigro
place Félix Barret 13001 - 04.91.55.55.51

-ici ou Là
7, rue Pastoret 13006 - 04.91.47.54.53

-Librairie L’odeur du Temps
35 rue Pavillon - 04.91.54.81.56

-Librairie-galerie L’histoire de l’oeil
25 rue Fontanges 13006 - 04.91.48.29.92
-Librairie Le Lièvre de Mars
21, rue des 3 Mages 13001 - 04.91.81.12.95

-Lina’s (restaurant et sandwicherie de l’Espace Mode)
11, la Canebière 13001 - 04.96.11.54.16
-[mac]
69, Avenue de Haïfa 13008 - 04.91.25.01.07

-Maison de l’artisanat et des métiers d’art
21, cours Honoré d’Estienne d’Orves 13001

-Montévideo
3, impasse Montévideo 13006 - 04.91.37.97.35

-Musée Cantini
19, rue Grignan 13006 - 04.91.54.77.75

-Musée d’Histoire de Marseille
Centre Bourse - 04.91.90.42.22

-office du Tourisme
4, La Canebière 13001 - 04.91.13.89.00

-où
58, rue Jean de Bernardy 13001 - 06.98.89.03.26

-Passage de l’art (Le)
1, rue du Rempart 13007 - 04.91.31.04.08

-Poissonnerie (La)
360, rue d’Endoume 13007 - 04.91.52.96.07

-rétine Argentique
85, rue d’Italie 13006 - 04.91.42.98.15

-SMP 31, rue Consolat 13001 - 04.91.64.74.46
-Vip Art Galerie
66, rue Grignan, 13001 - 04.91.55.00.11

o ù T r o u V e r l e J S o  ?

à  m a r S e i l l e                                  

-institut d’art contemporain   Villeurbanne
11, rue Dr Dolard - 04.78.03.47.00

-boxon    Lyon
10, rue Clodius Penet - 04.72.33.66.89

à  l y o n                                     
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D a n S  l e S  a l P e S  m a r i T i m e S         

-Atelier Soardi Nice
8, rue Désiré Niel - 04.93.62.32.03

-Espace à Vendre  Nice
2, rue Vernier - 06 11 89 24 89

-Villa Arson Nice
20, Av Stephen Liégeard - 04.92.07.73.73

-Le DoJo  Nice
22bis, Bd Stalingrad - 04.97.08.28.14

-Galerie des Ponchettes  Nice
77, quai des Etats-Unis - 04.93.62.31.24

-Galerie de la Marine  Nice
59, quai des Etats-Unis - 04.93.91.92.90

-MAMAC  Nice
Promenade des Arts - 04.97.13.42.01 
-Théâtre de la Photographie et de l’image
27, Bd Dubouchage - 04 97 13 42 20 - Nice
-La Maison-Galerie Singulière  Nice
5, rue Offenbach  - 06.11.98.64.04

-Museaav  Nice
16, place Garibaldi - 04.93.56.21.19

-La Station  Nice
89, route de Turin - 04.93.56.99.57

-Galerie Helenbeck  Nice
6, rue Defly - 04.93.54.22.82

-Galerie Sandrine Mons  Nice
25, rue de la Buffa - 04.93.92.04.09

-Galerie Ferrero  Nice
6, rue du congrès - 04.93.88.34.44

-Hotel Winsor  Nice
11, rue Dalpozzo - 04.93.88.59.35

-Musée de la Photographie  Mougins
Porte Sarazinne - 04.93.75.85.67 

-Galerie Sintitulo  Mougins
11, rue du Commandeur - 04.92.92.13.25
-Galerie Catherine issert  Saint-Paul
2, route des Serres - 04.93.32.96.92
-Fondation Maeght  Saint-Paul

06570 Saint-Paul - 04.93.32.81.63
-Chapelle des Pénitents blancs  Vence
place Frédéric Mistral

-Château de Villeneuve  Vence
-Vence Culture  Vence
3, descente des Moulins - 09.65.15.67.07
2 place du Frêne - 04.93.58.15.78

-Espace de l’art concret  Mouans Sartoux
Château de Mouans - 04.93.75.71.50

-Fondation Cartier
261, boulevard Raspail 75014 - 01.42.18.56.50
-Palais de Tokyo - 01.47.20.00.29
13 Avenue du Président Wilson 75116 Paris

-Galerie yvon Lambert
108, rue Vieille du Temple 75003 - 01.42.71.09.33
-Galerie Daniel Templon
30, rue Beaubourg 75003 - 01.42.72.14.10
-Galerie Kamel Mennour - 01.56.24.03.63
47, rue Saint-André des arts 75006
-Galerie Lara Vincy
47, rue de Seine  75006 - 01.43.26.72.51
-FrAC Le Plateau 33
rue des Alouettes 75019 - 01.53.19.88.10
-beaubourg (librairie)
19, rue Beaubourg 75004 Paris - 01.44.78.12.33
-Galerie Patricia Dorfmann
61, rue de la Verrerie 75004 - 01.42.77.55.41

-Editions Levallois
21, rue de Téhéran 75008 - 01.40.75.08.17

-Galerie baudoin-Lebon - 01.42.72.09.10
38, Ste Croix de la Bretonnerie  75004

-Galerie Michel rein
43, rue de Turenne 75003 - 01.42.72.68.13

-Galerie Chez Valentin
9, rue Saint Gilles 75003 - 01.48.87.12.00

-Galerie Laurent Godin
5, Grenier Saint-Lazare 75003 - 01.42.71.10.66

-Galerie b.A.N.K
42, rue Volta 75003 - 01.42.72.06.90

-Musée national d’art moderne (librairie)
11, Av Président Wilson 75116 - 01.53.67.40.45

-Galerie Georges-Philippe et Nathalie Vallois
36, rue de seine 75006 - 01.46.34.61.07

à  P a r i S                                     

A i x  e n  P r o v e n c e  :
-Galerie d’art du Conseil Général
21bis, Cours Mirabeau - 04.42.93.03.67
- bibliothèque de la Méjanes (Cité du Livre)
8-10 rue des Allumettes - 04.42.91.98.88
-Galerie Alain Paire
30, rue du Puits Neuf - 04.42.96.23.67
M a r t i g u e s  :
-Médiathèque Aragon
Quai des Anglais - 04.42.80.27.97
-Musée Ziem
Bd du 14 Juillet - 04.42.41.39.60

i s t r e s  :
-Centre d’art contemporain
2, rue Alphonse Daudet - 04.42.55.17.10
A r l e s  :
-Ecole nationale de la photo
16, rue des arènes - 04.90.99.33.33
-Musée réattu
10, rue du Grand Prieuré - 04.90.49.37.58
-Fondation Van Gogh - a
24, Rond Point des arènes - 04.90.49.94.04
-Médiathèque Municipale - espace Van-Gogh
place Felix Rey - 04.90.49.39.39

D a n S  l e S  b o u c h e S  D u  r h ô n e                

o ù T r o u V e r l e J S o  ?
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Quand un danseur répète, et répète encore,
jusqu'à ce que la mémoire de son corps soit
totalement à l'œuvre, c'est pour qu'un geste
gagné dans l'improvisation garde la fraîcheur
du soubresaut instinctif. Par la répétition, lui
qui n'a que son corps à modeler, s'approprie et
exprime un acte toujours identique, toujours
différent. 
Dans ses œuvres photographiques comme
dans ses vidéos, Michèle Sylvander travaille
avec le corps de ses sujets. Elle capte les gestes
qui relèvent de l'instinct, et elle les met en
situation de répétition. 

L'âge des sujets sert d'unité de référence, il
permet de mesurer les écarts : le temps qui
passe ou celui qu'il reste à vivre, la dimension
des relations à soi et aux autres.
Prendre de l'âge, vieillir. "La vieillesse, dit-
elle, est une métamorphose : lorsque on est
vieux on n'est plus ni homme ni femme, on est
vieux." Alors, il faut s'entrainer, répéter pour
bien faire, refaire pour se prouver qu'on est

toujours vivant, pour lutter contre cette
vieillesse qui engloutit jusqu'à l'identité. 
En refaisant son Autoportrait (1995-2012) près
de 20 ans après, Michèle Sylvander interroge à
nouveau son image dans le miroir. Les poils
d'homme sur une gorge de femme annonçaient
déjà ce processus d'indifférenciation du genre
par l'âge. Puis, les indices de la métamorphose
se sont accentués, le poil blanchit, la pose est
plus relâchée. 
En vis-à-vis, La Toison d'or (2008), un sac de
cheveux renversé apparaît comme le dernier
symptôme de différents âges du corps. Quand
la dernière répétition a eu lieu, on retrouve au
fond des armoires la première mèche d'enfant,
la tresse de jeune fille, la perruque de carnaval,
des tas de cheveux anonymes.

En musique, la répétition signifie aussi la
reprise d'un fragment mélodique ou ryth-
mique, d'une phrase, d'une période ou de tout
un morceau. De la même manière, la vidéo La
répétition (2012) est entêtante, reprenant tou-
jours le même leitmotiv d'un enfant à la fois
fasciné et agacé par un objet que les adultes lui
ont mis et lui remettent sans cesse entre les
mains. Ces images font penser à un disque
rayé, on voudrait qu'il se passe quelque chose,

m i c h è l e S y l V a n D e r

r é P é t i t i O N

P a r S y lV i e A M A r

Michèle Sylvander, Autoportrait au miroir 2 (2012) 126 x 90 cm, Courtesy galerieofmarseille



peut-être un passage à
l'acte, mais ça ne vient
pas. 
Ce moment de tension
revient avec only you
( 1 9 9 5 - 2 0 1 2 ) .
Accoudée à une table,
le regard dans le vide,
la mère de l'artiste
écoute sans se lasser
la célèbre mélodie. De
nouveau rien ne se
passe, rien mis à part
les pensées que l'on
sent défiler dans le
regard de cette femme
à la beauté profonde,
rien mis à part un
léger soupir qui ramè-
ne le disque au début.

Dans un texte consacré au cinéma Giorgio
Agamben écrit : "La répétition n'est pas le
retour à l'identique, le même en tant que tel qui
revient. La force de la répétition, la nouveauté
qu'elle apporte est le retour en possibilité de ce
qui a été."
De fait, dans la vidéo Le retour de Marie-
Thérèse (2012), Michèle Sylvander se rap-
proche du propos du philosophe en ce sens
qu'à travers les mots de sa mère - qui s'expri-
me soudain en catalan, sa langue maternelle

presque oubliée – elle montre que les images
ouvrent réellement la possibilité de rejouer sa
vie, comme celle d'anticiper sa propre mort.

S.A.
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Something for everybody est le titre du 13ième

album d'Elvis Presley sorti en juin 1961, c'est
aussi celui du 9ième album du groupe New
Wave Devo et en l'occurrence celui de l'expo-
sition de Francesco Finizio. un titre révélateur,
celui d'un avènement populaire, celui d’un
produit dont chacun devrait être à l'écoute, en
lui-même un titre qui pourrait dévoiler un
concept de mise en vue. 
L'artiste réalise trois installations majeures à la
galerie Vidéochroniques en réponse à la
thématique NOw future, proposée par la neu-
vième édition des rencontres internationales
des arts multimédia (riAM). il utilise les
lieux, l'espace galerie et joue sur l'ambiguïté
suggérée par une vison futuriste du monde
actuel en détournant le propos vers un futur
passéiste, contemporain à l’art du moment, in
situ.
Le visiteur est convié à prendre connaissance
d'un vision center. L'œuvre conceptuelle est
aménagée à partir d'une suite de chaises
placées devant des sortes d’écrans au mur, l'ar-
tiste emprunte la mise en place d'un espace
collectif de travail ordinaire ou d'une vitrine.
A première vue on ne se rend pas compte que
ce sont des chaises récupérées, plus ou moins
propres, laissées dans l'état dans lequel elles
ont été trouvées. Elles sont de différents
modèles, tailles, époques, ont chacune une
mémoire individuelle et les écrans sont de

vulgaires morceaux de cartons sortis de pou-
belles, un bout de tapis ou juste le rectangle
qu'il faut, c'est à dire équivalent à trois fois la
distance du mur et proportionnel à la taille de
la chaise, cette distance  correspond au dispo-
sitif de la perception conçu pour le confort de
l'œil. Le spectateur n'est pas convié à faire l'ex-
périence réelle de l’œuvre,  mais à décoder
l'image qui s'imprègne dans sa mémoire au
premier regard. C'est la théorie de la proposi-
tion-image avancée par Wittgenstein dans son
Tractatus. il prétend que c'est la perception
globale qui prime au delà de la valeur des
choses et fait sens dans la mesure ou elle
représente ou plus exactement, elle image un
état de choses ou un fait empirique. ici prendre
conscience du phénomène perceptif serait
considéré comme une activité de production.
La force du travail de Finizio réside dans ce
mouvement qui fait dévier l'objet vers le
schéma qui questionne ce que nous voyons. il
utilise les éléments de l'installation comme
outil déclencheur d'une rencontre entre perce-
vant et perçu. Vision center sert à produire en
soi nos propres images. 
L'investigation de la métaphore oculaire est un
peu plus farfelue avec Progress plaza/pussy

palace. Francesco Finizio a obstrué l'entrée de
l'une des salles de la galerie en construisant un
mur bigarré à partir de bois de toutes sortes et
de portes récupérées chez Emmaüs comme
d’ailleurs tous les autres objets de l'exposition. 
Evoquant l'esthétique des installations des
années 80, l'oeuvre n'est pourtant pas conçue
comme un espace d'expérimentation sensitif.

f r a n c e S c o f i n i z i o

Photographie Vidéochroniques

MiSES EN VuES 
par Madeleine Doré
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L'artiste fait appel à la curiosité du spectateur.
Pour avoir accès à ce qui se cache derrière ce
mur, il doit se mettre à quatre pattes et regar-
der par la chatière ou le trou de l'une des
portes. Dans cette enceinte miroitante rétro-
futuriste, il n'y a que des assiettes de nourri-
tures au sol, pas de chats, le palace est vide. A
nouveau l'ironie perceptive opère en trompe
l'œil. Le palace conçu à partir de matériaux
pauvre devient un temple glamour, un lieu de
satisfaction des désirs comparables au culte de
la mode, une proposition à commercialiser. 
Dans le travail de Finizio des relations se
nouent entre des objets réels, des images reflé-
tées ou projetées et la représentation de l’art,
constamment présente.
Visionquest, la troisième installation qui prend
place dans la salle en contrebas, inverse le rap-
port du spectateur avec l'œuvre. La vidéo est
en noir et blanc, le bricolage visuel est désar-
ment de simplicité et de naïveté. il s'agit d'une
rencontre entre deux humanoïdes fabriquant
l'écriture visuelle d'un futur en temps réel. Les
deux protagonistes sont représentés par deux
têtes de mannequins en polystyrène posées sur
des blocs de même nature. Le texte fait appel à
la mémoire, une journée idéale pour voyager

dans l'espace dit l'un, une mise en scène qui
n'est pas sans faire penser aux astronautes
américains qui sont allés sur la lune, infirmiè-

re que vos mains sont douées, rappelle le film
Johnny s'en va en guerre. D'autres fragments
textuels font allusion à l'enfance, aux sites de
rencontres, aux pizzas à commander. Ces
entités médiatiques aux voix de synthèses

représentent l'ère d'une communication sans
fin, sans limite et sans hiérarchie. Tout ce qui
s'échange est sur un même niveau, sans identi-
té personnelle, cliché, une communication qui
se résume à des besoins de bases, primaires.
Les sujets d'échange sont banalisés, réduits à
leur plus simple expression comme la facture,
le scénario, le contenu de la vidéo. Ce qui fait
la force de Visionquest c'est sa mise en vue. Le
spectateur est projeté dans l'espace des dérives
visuelles et textuelles de l'œuvre et cet effet de
vertige est augmenté par sa mise en scène; le
fait que l'installation soit visible d'en haut. 
Le travail de Francesco Finizio ne redonne pas
de la valeur à l'objet récupéré, mais donne du
pouvoir à l'espace critique de l'œuvre. il utilise
la ruse sous des abords désinvoltes afin de
démystifier le savoir faire qui n'a de sens que
dans une vision critique de l'art. il déconstruit
le mythe de l’originalité associé à la nouveau-
té. Son attitude ironique est une forme de déta-
chement qui permet l’appropriation d'un geste
artistique lié à la notion de référence. 

Avec Something for everybody Finizio
implique que chacun participe à cet ère numé-
rique que l'on construit chaque jour avec les
possibilités qu'elle offre de voir, voyager, créer
et être le produit du monde qui nous entoure.
il revient à chacun de nous de le percevoir
consciemment.

M.D

f r a n c e S c o f i n i z i o

Photographie Vidéochroniques

Vidéochroniques, 1 Place de Lorette,  Marseille 2e
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Dans le cadre d’une thématique annuelle
autour de l’art contemporain intitulée
Borderline, Vol de Nuits a invité cet
automne Luce Moreau à une résidence de
création sur l’île du Frioul. La photographe
présente actuellement l’ensemble de ses
recherches dans les locaux de ce lieu
d’échanges et de rencontres autour de
l’image photographique.
Sur le côté caché de l’île, celui qui fait face
à la mer, l’artiste a effectué des prises de
vue la nuit ou en plein soleil. Là où para-
doxalement on se sent si loin de Marseille
alors que l’on est si proche, Luce Moreau
explore les limites entre ce qui est diurne et
nocturne, entre vision extérieure et vision
intérieure, entre paysage naturel et paysage
photographique, entre l’avancée de la
vision que permet la machine et la limite
qu’elle impose.
L’exposition nommée continuum, semble
ouvrir une dimension parallèle non seule-
ment parce que le titre fait référence à la

quatrième dimension de l’espace-temps
mais aussi parce qu’elle questionne les
frontières de la connaissance humaine. 
Son «Paysage provençal» que l’on prend
tout d’abord pour une toile est en fait un
tirage numérique sur papier d’une
photographie de rochers, ceux-ci dévoilent
leur mouvement propre : celui de notre
planète en rotation. Les touches qui semblent
celles du pinceau sont provoquées par les
saccades de l’obturateur et l’accumulation
de plusieurs dizaines de photographies
nocturnes. La photographe à réalisé ce
paysage grâce à un trépied motorisé à
monture équatoriale utilisé généralement
par les chercheurs scientifiques en
imagerie astronomique. L’axe motorisé est
réglé sur la vitesse de la terre et opère la
rotation inverse à tout sujet terrestre. Le
paysage qui nous est familier glisse peu à
peu hors du cadre, alors que l’univers
étoilé reste figé. L’artiste  prend en compte
la temporalité de l’univers, elle dépasse la
dimension perceptuelle habituelle et
adopte ici grâce à la machine un point de
vue qui dépasse l’entendement naturel  de
l’homme. 
La pièce majeure de l’exposition Pulsar est
une vidéo en boucle d’un soleil immobile

l u c i e  m o r e a u

Photographie Lucie Moreau, Pulsar

Continuum 

par Françoise roD
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dans sa course. Lucie Moreau a filmé les
multiples étapes de grossissements et de
diminutions du soleil en une seule position
centrale grâce à ce même trépied motorisé.
A l’image de la machine à rêver de brion
Gysin de la beat generation ou de la ver-
sion améliorée de Geoffrey blundell,
l’œuvre est plus qu’une simple vidéo d’ob-
servation. Les flashs que projettent l’astre
solaire, les effets de réfraction de la lumiè-
re diffusée à travers le réseau lenticulaire
de la camera semble provoquer un état
hypnotique. Pulsar, à l’instar des Dream

Machines parle à notre cerveau primitif, le
reptilien, où ce que l’on réussit à percevoir
est en partie des images recréées par notre
esprit, par notre capacité à percevoir. Nous
ne pouvons exister sans l’œil du ciel, le

maître des astres, sans l’énergie solaire et
son rayonnement qui rend possible la vie
qui nous constitue. Comment comprendre
le tout alors que l’on est qu’une partie ?
Comment regarder ce dont on fait partie ?
C’est là toute l’entreprise de la photo-
graphe qui s’observe observant, poussière
humaine qui à l’aide de machines sophisti-
quées essaie de regarder le soleil en face
sans devenir aveugle. A la manière dont on
cherche à regarder Dieu sans mourir, Lucie

Moreau questionne les limites de la vision,
de la perception.
Holes est une série de vidéos résultant
d’une exposition prolongée au soleil.
L’artiste utilise à cet effet un capteur vidéo
tritubes datant des années 80, connu pour
une déficience technique précise, celle de
produire des “comètes” ou plus précisé-
ment des persistances dans l’image de
sources lumineuses filmées. Par une
analogie de l’outil et du corps humain, la
machine, complément et prolongement de
nos membres semble se protéger, elle
aussi, contre la persistance rétinienne en
adoptant une mécanique de l’immunité.
Les vidéos d’Holes présentent des pay-
sages insulaires de mer dotés de nouveaux
astres bleus. ici, les traces de rémanence
lumineuse laissées par la machine
continuent le paysage, ils en font partie
intégrante. Ce paysage représente le
phénomène perceptif dans son ensemble
en prenant en compte ce que l’on perçoit et
aussi notre capacité limitée de perception.
Nos yeux comme la capacité d’oscillation
de l’ouverture de la caméra ne peuvent
approcher toute l’immensité qui reste un
mystère. Finalement le paysage que nous
percevons est essentiellement constitué de
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nos limites, ce que nous déchiffrons est un
point de vue partiel, une grille qui nous
permet de percevoir mais qui nous l’inter-
dit aussi. 
Sculpture œuvre évolutive, est un ancien
écran de télévision qui reste allumé sur une
image fixe pendant toute la durée de
 l’exposition. La photographie choisie
représente la trajectoire de l’étoile gamma
Draconis appelée aussi Zénith. L’œuvre est
en processus, toujours en train de se faire,
elle n’apparaîtra pleinement qu’au démon-
tage, lorsque s’éteindra la figure lumineu-
se pour devenir une impression lumineuse
bien réelle en négatif. Le tube cathodique
aura alors fortement imprimé la couche
phosphorescente constituant l’écran.
Comme cette télévision ne sommes nous
pas nous aussi des êtres en devenir qui à la
fin de notre parcours se transformeront
peut être aussi en des impressions
 négatives de l’univers ? Les défauts des
machines sont présentés comme autant de
qualités, devenues humaines par leur capa-
cité à l’erreur, elles révèlent nos limites et
notre place dans le monde.
Les pixels morts est une installation photo-
graphique constituée de trois écrans
 présentant au premier abord des images de
l’univers. il s’agit pourtant d’une même
photographie de paysage nocturne à diffé-
rents stades de taux d’agrandissement
extrême. Les défauts de la photographie
que sont les pixels dits morts ou chauds
ressortent, ils ressemblent à une myriade

d’étoiles. L’artiste navigue dans ce nouvel
espace photographique, comme une
exploratrice spatiale révélant l’harmonie
existant entre microcosme et macrocosme.
un travail qui s’apparente un peu à celui
des restaurateurs d’Assise qui rassemblent
encore aujourd’hui les fragments épars du
ciel peint par Giotto et ce depuis le trem-
blement de terre de 1997 qui fit écrouler le
plafond de la basilique.
Cette exposition est bien représentative
des recherches menées par l’artiste sur
l’observation de la voûte céleste. Elle a
contemplé et considéré longuement le ciel
de nuit. Deux termes qui ont une
étymologie proche parce qu’ils désignent
initialement deux activités augurales. il
s’agit dans les deux cas d’un « être avec »
une portion du ciel. Considérer provient du
préfixe cum : avec et sīdus : groupe
d’étoiles formant une constellation.
Contempler vient du même préfixe cum :
avec et templum : espace carré délimité
dans le ciel à l’intérieur duquel on inter-
prétait les présages. Templum, provient de
la racine tem : couper, il s’agissait d’un
espace délimité coupé ainsi du monde pro-
fane. Dans leur sens premier, ces deux
verbes étaient liés au sacré et aujourd’hui
encore, le fait de contempler les étoiles
relève du mystère. Face à l’univers qui
sommes nous ? Et comment comprendre le
monde ? 
Lucie Moreau nous rappelle avec une
intelligence toute plastique que l’intensité
de la présence des étoiles n’a d’égal que les
questionnements métaphysiques qu’elles
 provoquent.

F. r

l u c i e  m o r e a u

Photographie Lucie Moreau, Holes

Galerie VoL DE NuiTS
6 rue Sainte Marie

Marseille 5ème
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Jean-Christophe Tarot est le maître du Jeu
chez Jean- François Meyer. Son je, se
présente sous la forme de jeux à l’humour
décalé, un tant soit peu surréaliste. C’est
au spectateur qu’il revient d’en deviner les
règles d’interprétation. il s’agit de décryp-
ter des rébus, à la manière des proverbes
de brueghel, d’interpréter des œuvres qui
résonnent comme autant de mots-clefs.
Mot-clef est d’ailleurs le titre d’une pièce

majeure réalisée à l’aide de pages jaunes et
blanches, de magazines et de papiers de
soie. un tissage de mots où des clefs,
simples, anglaises ou à molettes sont
moulées en nuages, produisant une pluie
d’ondes de cryptage. Ces clefs nous
narguent, elles règnent sur un paysage
d’informations que l’on peut physique-
ment caresser de la main, elles semblent
nous promettre un hypothétique au-delà où
tout ne serait que luxe, calme et volupté.
Des jeux de mots, d’esprit questionnent la
reconnaissance du monde par notre
mémoire commune stockée en milliards de

J e a n - c h r i S T o P h e  T a r o T

Jean-Christophe Tarot, Mot-clef, Photographie J-C T.

Les écrits s’envolent
par Françoise roD
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données virtuelles, interrogent notre
relation aux technologies numériques, à
leurs interfaces virtuelles.
Jean-Christophe Tarot œuvre à contre-pied
de la tendance générale qui consiste à
s’emparer de moyens plastiques tradition-
nels et de leur donner de l’ampleur grâce
aux technologies numériques, lui, il
invente et développe des techniques issues
de la tradition des beaux-arts ou arts appli-
qués pour donner une forme tangible à
notre relation à l’informatique. Le choix
conceptuel des matériaux et leur gestion
paradoxale démontre l’habilité de l’artiste.
il dose avec doigté la lenteur d’exécution
des œuvres et la temporalité de l’instanta-
néité qu’elles mettent en scène, qui fait
flirter la douceur et la tangibilité du maté-
riau papier et l’immatérialité du texte défi-
leur. il crée des passages entre le nouveau
et l’ancien, envoie des clins d’œils
moqueurs entre matériaux et médiums.
Des signes, des chiffres et des lettres, des
jeux visuels désabusés constituent les
ensembles thématiques de l’exposition.
Jeux d’écriture par exemple est une petite
installation ; un boomerang repose sur des
dés offerts à la manipulation sur une table
de jeu en feutrine bleu. Les dés ainsi que le
boomerang sont recouverts d’écrits
 cryptés, les signes typographiques de

Gutenberg défient ceux des premiers
ordinateurs publics par leur jeu de carac-
tères. bien que le terme d’Espérance soit
lisible les jeux sont pipés ; les dés sont
lestés de plomb et le boomerang manque
d’efficacité. 
Des livres aux écrans, les écrits s’envolent

et les œuvres présentées renversent bien le
célèbre dicton. ici les paroles restent, sub-
sistent face à la transmutation évanescente
des écrits et l’exposition remplit le mandat
prôné par son titre.
Poétique de la transformation des mots,
Tarot joue sur la déréalisation des
médiums, sur la dématérialisation de la
transmission culturelle. Temps réel est une
pièce en forme d’œil ouvert sur l’immédia-
teté de l’information, le flux rSS : le fil

des journalistes est tendu comme un arc
ployant sous la puissance de stockage et la
vitesse de communication des données.
Pointeur, curseur, l’icône de la main est
récurante, redondante presque, parce que
présentée à la façon d’un uroboro dans
Temps réel. Matérialisée en papier décou-
pé à l’échelle un, elle trône au milieu de
Désamour. Cette pièce dédiée au « senti-

ment dans le numérique » parle du lien, de
l’indéfectibilité de l’interactivité, de l’uti-
lisateur qui court après son curseur, son
amour, son désamour. La main se

J e a n - c h r i S T o P h e  T a r o T

Jean-Christophe Tarot, Temps réel ; Photographie J-C T.



 désincarne, elle ne sait plus que cliquer. La
main créatrice se transmue en un dispositif
optique. Comme l’écrit, elle s’évapore tout
en se multipliant au fur et à mesure que la
mémoire chute et décline dans l’ère de
l’évanescent, où comme dit Virilio «Tout

est en vue, déjà vu et instantanément

oublié». 

Ce qui est écrit est écrit, avait on l’habitu-
de de répéter, ce n’est plus d’actualité, les
écrits sont de plus en plus légers, ils pei-
nent à faire autorité. Pourtant c’est écrit dit
on encore, c’est le destin ; aujourd’hui le
monde reste texte. Mais il ne s’agit plus
d’un texte linéaire, les mots, les phrases ne
sont plus liées à la signification narrative
mais l’écrit se subordonne à son format.
Livre, blog, journal ou texto, les mots
changent, ils s’adaptent aux moyens, le
message s’identifie au médium, le sens est
délaissé au profit de la communication.
Chez Tarot, à l’inverse ; la matérialité et la
sensualité des structures textuelles, le soin
donné au montage, à l’assemblage, à
l’élaboration des techniques sont prédéfi-
nis par le sens, par la signification.
L’artiste impose ses règles, son système de
reconnaissance. Entre le vu et le reconnu,
il déconstruit le caractère normatif et
social de la communication écrite en
décortiquant l’axiome «je ne vois que ce

que je nomme et je ne nomme que ce que je

vois».

Avec Géométrie du vide, ses ensembles
mathématiques laissent présupposer tout
une gamme de notations, signes cabalis-
tiques ou vaudou, notes de musiques
blanches et noires, perroquets… L’analyse
des phénoménales quantités de données de
l’invisible finissent toujours par donner
des courbes et des graphiques que l’on
peut lire sous tant d’angles différents.
Naviguer entre les notifications de com-
pression d’espaces vides et les ensembles
des nouveaux espaces artificiels nécessite
une interface, un écran. Du néerlandais
scherm signifiant grille, clôture, rideau,
voile, son interactivité permet d’actionner
à distance, de manier le pouvoir de l’illu-
sion, dans le but de partager un même

monde. L’artiste là encore inverse cette
proposition, il joue en adoptant une postu-
re  personnelle face à la transformation des
mémoires et donnant vie à sa vision du
monde. il conjugue selon ses tables et ses
algorithmes reconnaissance, compréhen-
sion et signification et donne une forme
sculpturale à l’évanescence du présent. 
Les œuvres de Jean-Christophe Tarot
accueillent les visiteurs de l’édition 2012
de Poésie Marseille. L’exposition ouvre ce
festival international de performances qui
mise sur l’instant où l’écriture devient
présence. Et oui, grâce aux transmutations
alchimiques de l’artiste, les mots s’envo-
lent tangiblement aux courants d’airs, sur-
tout lorsque le souffle des poètes s’allie
pour faire chanter les lettres.

F. r
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J e a n - c h r i S T o P h e  T a r o T

Galerie Jean-François Meyer
43 rue fort Notre-Dame

Marseille 1er

Jean-Christophe Tarot, Jeux d’écriture

Photographie J-C T.
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C’est la réponse à la question que
Pierre Tilman pose dans le titre de son
exposition à la Villa Tamaris (La Seyne-
sur Mer) : « Tu vois ce que je veux dire ».
C’est qu’il aime bien, le bougre, ce jeu du
glissement sémantique, ici de la vue à la
parole (dite et entendue). il convenait d’y
ajouter l’odorat pour faire bonne mesure.

Car, bien sûr, avec Tilman c’est
essentiellement dans les mots que les
choses se passent. Avant d’être plasticien

(je mets le mot en italiques car j’en connais
qui détestent le terme), critique d’art,
biographe (celle de robert Filliou aux
Presses du réel devrait être remboursée
par la Sécurité Sociale... si elle existait
encore), il est poète, c’est à dire le meilleur
des critiques selon baudelaire (qui n’était
pas mal non plus), et sans doute le plus
apte à mettre en scène les mots, car on y
sent un plaisir gourmet, une liberté, ce
même plaisir qu’ont dû éprouver Gustave
Kahn quand il a osé s’affranchir de la
tyrannie du vers trop rythmé, et Mallarmé
quand il a réalisé qu’on  pouvait aérer la

page en distri buant les mots
selon un ordre tout personnel.

C’est dans l’espace que
Tilman projette les mots, il les
plaque aux murs, les fait
 défiler sur une table, les
accroche à des brindilles, fait
porter les lettres par de petits
personnages, des soldats de
plomb devenus des sujets en
plastique, soldats encore, ou
indiens, ou d’autres. il en fait
aussi des colliers pour géantes,
pour statues géantes, peut-être,
profitant de l’occasion pour
remarquer qu’elles n’ont pas
de poils (chassez la libido, elle
revient au galop, comme la
marée au Mont Saint Michel,
mais l’on s’éloigne du sujet).

Si l’on y revient on se rend vite compte
que les mots ont un sens, et souvent
plusieurs : le jeu de mots, principe de base,
ouvre sur des significations nouvelles à
partir de procédés simples : un coup de D
(celui-là, il n’est jamais loin) change le rire
en dire. il  convient de ne pas passer trop
vite au risque de rater la substance, se con-
tenter du jeu sans voir la vérité qu’il illu-
mine. Le titre même est une expression
toute faite, le regardeur pressé passe sans
s’y arrêter. L’observateur un peu plus
curieux se demandera pourquoi cette ques-
tion, qui d’ailleurs n’en est pas une, il n’y
a pas de point d’interrogation. C’est donc
l’affirmation que le regard (celui qui balaie
l’exposition) est apte à faire comprendre la
parole, parole visuelle sur les multiples
supports.

En y regardant encore au plus près,
on se rend compte que les sérigraphies,
très formelles et sans bavure, proposent
des phrases simples, loin de toute méta-
physique, telles que l’interrogation de
 l’auteur sur l’orthographe d’Apollinaire,
tandis que les brindilles embrouillées, par
exemple, donnent des choses plus com-
plexes, forçant la réflexion autant que le
regard, toujours sous l’apparente
 simplicité d’un jeu facile : Jouer le noeud,

P i e r r e  T i l m a n

Pierre Tilman, brindilles, laisser passer, photographie Villas Tamaris

oui, a Vue De nez...

par Antoine Simon
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nouer le jeu avec le double sens du noeud

et l’inclusion du je dans le jeu, nous amène
bien plus loin qu’il n’y paraît.

Les personnages de jeux d’enfants
supportent des lettres de jeux d’adultes
(scrabble), et souvent même de seniors

comme il est convenu de dire, maintenant
que Tilman me talonne dans cette caté-
gorie. Cette fourchette des âges indique
implicitement que l’artiste s’inspire de et
s’adresse à tous les âges et tout le monde.
il l’affirme d’ailleurs : «  ces phrases ne
m’appartiennent pas, tout le monde dit
Laisser faire, laisser dire, laisser tomber,

laisser passer, laisser pisser  ». Tout le
monde le dit, mais tout le monde ne l’af-
fiche pas sur un mur comme une profes-
sion de foi. Tout le monde n’affiche pas ce
détachement, cette distance que l’ego
surpeuplé des artistes rend souvent impos-
sible. C’est ce qu’expriment des phrases en
apparence si anodines. 

un autre exemple, celui du Petit
peuple, disant : Nous sommes capables de

n’importe quoi. Nous sommes capables de

tout. Nous sommes capables du pire. Nous

sommes capables du meilleur. bien enten-
du ce serait s’égarer que de penser qu’il
s’agit seulement d’une catégorie sociale :
le petit peuple, c’est tout le monde, c’est
vous, moi (plus vous que moi, bien sûr!!!)
et sous leurs airs badins ces phrases disent
l’exacte vérité de la condition humaine et
posent ses limites (entre tout et rien, entre
le pire et le meilleur). C’est vrai pour cha-
cun : il suffit que les conditions soient réu-
nies pour faire de nous des monstres ou des
saints (vous les monstres, moi le saint).

Dois-je le dire ? (oui), les brindilles
sont la partie de l’exposition qui me parle
le plus directement, peut-être parce que ces
branchettes anarchiques réunies ressem-
blent à des lettres à l’état natif, comme les
phrases que Tilman y rajoute dérivent
d’une expression toute faite vers une
 nouvelle naissance du sens, langage en for-
mation, par la simple substitution d’une
lettre: mort de dire, ou pour ainsi rire. 

il s’amuse à retourner une phrase
d’isidore Ducasse, ce qui donne : La vérité

doit avoir pour but la poésie pratique, qui
n’est pas dénuée de sens. Du même joyeux
Ducasse lorsqu’il signait Lautréamont,
Tilman aurait pu s’emparer de cette autre
citation : C’est très difficile d’apprendre à

rire, pour substituer le dire au rire comme
il l’a si bien fait dans la série des brindilles.

Plaisir de se laisser dériver dans les
mots, de prendre de la distance sans se
prendre la tête, ne pas tomber dans ce ver-
nis d’intellectualisme stérile qui trop sou-
vent plaque du discours très élaboré sur
des productions décevantes. Non, Tilman,
en artiste et poète authentique, a compris
qu’il fallait beaucoup écrémer pour arriver
à l’essentiel qui est le simple jeu de la vie,
la danse de la vie. Je ne pourrais croire

qu’en un Dieu qui saurait danser, disait
Nietzsche. Hé bien, dansons, maintenant!

A. S

P i e r r e  T i l m a n

Pierre Tilman, la cascade de vivre,

photographie  Villas Tamaris

Du 15 décembre 2012 au 17 mars 2013
Villa Tamaris centre d'art

Communauté d´agglomération T.P.M 
Avenue de la grande maison

83500 La Seyne-sur-mer 
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Le portrait de l’artiste en jeune singe, un

jeune singe qui n’aurait « rien à dire, seu-

lement à montrer » comme l’écrivait

W. Benjamin (dans Paris, la capitale du

19e siècle) et qui dans le seul fait de mon-

trer d’une certaine façon (de toutes façons)

trouverait matière à redire autrement, se

proposant « seulement » d’arranger des

images-fragments en séquences dialec-

tiques, hante bien des auteurs de l’âge

contemporain. Afficheur d’images déjà

imagées, projectionniste de plans déjà

tournés par d’autres, montreur de cinémas

déjà filmés dont il entreprend la duplica-

tion mais à une autre place, arrangeur de

séquences isolées de leur contexte narratif,

versées à d’autres fins et répétées autant de

fois que nécessaire, l’artiste-chiffonnier

des bouts filmés fait école. Spécialiste de

l’après coup et du démontage éclairant, il

conçoit son ouvrage à l’intérieur d’un

« dispositif » - scie contemporaine très en

faveur dans les centres d’art et qui en vaut

bien d’autres -, où l’amoureux des images

rencontre parfois son fantôme critique.

Pédagogue à sa manière, il n’aurait pas

renoncé à rendre plus intelligible la

fabrique de l’image, ainsi découpée et

répétée sur des écrans parfois dédoublés

pour que le regardeur en éprouve concrète-

ment l’ordre de succession et le tic-tac

fatal. 

Son entreprise pose au visiteur foule de

questions qu’il n’aura de cesse de refor-

muler, faute peut-être de l’inviter à se

reposer sur aucune et d’imaginer un point

de vue qui assurerait le retour à la stabilité

illusoire du style direct. « J’ai toujours fait

des espèces de collages, écrit Godard dans

ses Histoire(s) du cinéma. C’est une

manière de recevoir, de laisser venir les

choses, comme la caméra reçoit la lumière.

Tout dans un film est citation et pas seule-

ment les phrases. » De même chez Laurent

Fiévet. Tout dans sa dernière exposition, à

La compagnie, plongée pour l’occasion

dans le noir, est citation, reproduction

d’une séquence significative prélevée sur

sa cinémathèque perso. Pour mener à bien

son entreprise d’orpailleur penché sur les

« chiffons », les « déchets » de l’histoire

du cinéma, lui donner un sens qui échappe

l a u r e n T  f i è V e T

Photographie Guillaume Loiseau

Une balançoire dans le noir, 

pour vous tenir compagnie

Par Xavier Girard
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à la seule trouvaille, Laurent Fiévet se

donne ici un thème. Certains décident d’in-

vestir la scène de crime (Hitchcock), la

course poursuite (Hitch encore), le baiser,

la rupture ou les scènes d’exécution capi-

tale, que sais-je encore, Laurent Fiévet fait

sienne le plan moins attendu mais non

moins cinéphilique de la balançoire. Si

l’escarpolette est une invention de la

 littérature libertine du XVIII° siècle, la

balançoire est au cinéma un « appareil de

capture » d’une rare efficacité. Capture de

l’enfance à l’exemple des jouets et des

voix, elle est le parfait vecteur des contra-

dictions juxtaposées qui mettent le scéna-

rio en mouvement. Capture d’Eros, la

métaphore sexuelle aussitôt réalisée  oscille

entre innocence et perversion, plaisir et

crainte, Va-t’en/Reviens, pulsion de vie et

pulsion de mort, ici et ailleurs, présence et

absence, etc., selon le célèbre aller-retour

du fort-da observé par Freud chez son

petit-fils. L’essentiel résidant, comme

Freud le raconte dans le principe de répéti-

tion qui met en perspective les allées et

venues de l’image. Pas surprenant qu’un

récent spot de la protection de l’enfance en

a fait son argument. Montrez le bonheur du

vent dans les cheveux, le gros plan sur le

visage riant aux éclats, le parcours de

l’image accompagnant celui de la fillette et

le plan moyen fixant la balançoire vide qui

se balance toute seule sur fond de bosquets

pour crimes pervers, la balançoire a enco-

re de beaux jours devant elle. Capture

aussi du va et vient de la citation, la balan-

çoire symbolisant le mouvement entre

deux plans, l’intervalle insécable de l’ima-

ge-temps. Le cinéaste ne saisissant pas le

haut ou le bas de l’action, comme le

peintre ou le photographe, l’instant unique

de l’ici et maintenant mais le temps

vacillant du film, mais le corps et ses

accessoires partagé entre deux états, deux

vertiges, deux scènes également redou-

tables que le visiteur, tenté de prendre

place dans la balançoire réelle suspendue

au plafond de l’expo, réfléchira à deux

fois, avant d’actionner le balancier.       

X.G

l a u r e n T  f i è V e T

Photographie Guillaume Loiseau
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