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Dans la forét

Exposition du 22 janvier au 17 avril 2010 au Frac A quitaine
Vernissage vendredi 22 janvier 2010 a partir de 18h 30

Avec les ceuvres de Maya Andersson, Joseph Bartscher  er, Lilian Bourgeat, Martin Boyce, Benjamin
Brecknell Turner, Fanny David, Dewar & Gicquel, Pie  ro Gilardi, Rodney Graham, Laurent Le Deunff,
Benoit Maire, Eric Poitevin, Daniel Schlier, Bruno Serralongue, Nathalie Talec, Olivier Vadrot &
Cocktail Designers

Dans la nuit du 23 au 24 janvier 2009, la région Aqu itaine a
subi des vents trés violents qui ont ravagé une par  tie de la
forét en mettant a terre 42 millions de métres cube s de bois.
Un an quasiment jour pour jour apres cette tempéte,
prénommée Klaus, le Frac Aquitaine présente un ensem  ble
d’ceuvres liées au monde de la forét. Chacune décline asa
maniére un axe propre : le paysage, le cycle des sa isons, la
chasse, le braconnage, le refuge, 'industrie du bo is,
'espace du conte... Cette exposition réunit une sélection

des nouvelles acquisitions du Frac (Laurent Le Deunf  f,
Dewar & Giquel, Eric Poitevin, Daniel Schlier), complé  tées
par des préts (Maya Andersson, Joseph Bartscherer, M artin
Boyce, Piero Gilardi, Rodney Graham, Benoit Maire, Brun o Serralongue, Nathalie Talec, Olivier Vadrot

& Cocktail Designers) et deux nouvelles productions : Lilian Bourgeat et Fanny David.

La forét est posée par la récurrence d’'un élément qui 'identifie immédiatement en signant sa « verticalité » :
I'arbre, ou un ensemble d’arbres, qui joue comme une métonymie, la forét se caractérisant par la densité de
sa végétation. Photographies, installation et film rendent compte des multiples facettes de cette emprise
sylvestre, depuis une époque reculée jusqu’a nos jours : I'exemple le plus ancien, dans le cadre de cette
exposition, est I'épreuve signée Benjamin Brecknell Turner qui montre, en négatif, un arbre solitaire sous les
vodtes de Crystal Palace a Londres en 1851, dont I'échelle par rapport a I'architecture lui donne des allures de
bonzai. Fait écho a cette image celle de Rodney Graham qui isole un arbre centenaire et majestueux en
inversant sa frondaison. De I'arbre, on passe a la forét : I'installation de Martin Boyce constituée d'arbres « en
néon » compose un espace boisé a la fois synthétique et abstrait, proche de I'immatériel. Plus loin, La
Chasse, film de Benoit Maire explore une forét futuriste peuplée d’'arbres identiques, agencés dans un
alignement répétitif sur un plateau dépouillé, a I'image d’'un labyrinthe. Ou se trouve la forét comme il est
d'usage de se la représenter ? Sans doute du c6té de la grille photographique de Joseph Bartscherer qui,
dans une visée documentaire et objective, reconstitue le décor d’une forét sous forme d'un « puzzle »
incomplet et au fil des saisons, dans sa luxuriance comme dans son habit hivernal.

L'exposition présente également les « hotes de ces bois » : un renard aux oreilles dressées se détache d’'une
clairiere a une heure que I'ont dit « entre chien et loup » (Maya Andersson), la photographie monumentale de
Eric Poitevin représente, dans la longue tradition des natures mortes, le cadavre d’un gibier pendu par les
pattes. Derriere I'animal, c’est aussi la forét comme terrain de chasse qui est évoquée. Lieu de culte, elle est
aussi un refuge pour les hommes, marginaux ou immigrants, un espace hors-la-loi cerné par Bruno
Serralongue dans I'enceinte de la « jungle de Calais », protectrice pour les uns, impénétrable pour les autres.

Par-dela les menaces qui pésent sur nos existences (illustrées par Daniel Schlier en s’appuyant sur la
tradition congolaise de I'lnakalé), la forét ouvre également au merveilleux des Contes et Légendes. Aussi, rien
d’étonnant a rencontrer une paire de bottes géantes (Lilian Bourgeat), une téte de cerf sur un corps de femme
(Nathalie Talec), ou encore Carl Cox, célébre DJ assoupi sur un talus aprés une nuit d’ivresse, sculpté en
terre glaise par Dewar & Giquel.

Ainsi, I'exposition Dans la forét invite le visiteur a se plonger au cceur d’'un espace complexe, ouvrant autant
de chemins et sentiers a emprunter et découvrir pour s’y perdre et s’y retrouver, réver, réfléchir.

Commissariat : Claire Jacquet



Programme culturel

Samedi 23 janvier a 15h
Rencontre avec les artistes Lilian Bourgeat, Daniel Schlier et le designer Olivier Vadrot

Vendredi 5 février - Bordeaux Block Party # 2

Parcours des expositions du Capc-Musée d'art contemporain, du Frac Aquitaine, de Pola et des galeries ACDC,
Cortex Athletico, Eponyme, llka Bree et Tin Box. Présentation a 17h du Seau de Sébastien Blanco, ceuvre issue du
premier catalogue de Buy-Sellf.

Samedis 27 février et 10 avril de 15h a 17h

Dans la peau des bétes et autres habitants de la forét

Un atelier métamorphose pour jouer aux contes. Pour enfants de 5 a 10 ans accompagnés d'un adulte.
Avec « Le Cintre du Monde »

Tous les samedis a 16 h 30
Rendez-vous au comptoir. Présentation de I'exposition par la médiatrice

Tout au long de I'exposition
Dans la cabane
Espace de documentation ou se réfugier. Pour les adultes et les plus jeunes.

La grande feuille

Un atelier papier a emporter chez soi. A l'attention du jeune public. Réalisation Claire Dé.
*

WEEK-END MUSEE TELERAMA

Samedi 20 mars

del5hail7h

Un, deux, trois, nous irons au bois ... Un atelier cuisine qui file la chataigne !

Pour enfants de 6 a 12 ans accompagnés d'un adulte. Avec Anne Bosredon

al7h

Quatre, cing, six, cueillir des cerises ... Rencontre avec les artistes Maya Anderson et Laurent Le Deunff

a20h30

Sept, huit, neuf, dans vos paniers neufs ! Une promenade Dans la forét avec cueillette d'histoires a la lampe torche

Dimanche 21 mars

al5h

Visite de I'exposition avec Claire Jacquet, commissaire
*

Mercredi 27 janvier
Matin rencontre enseignants ler degré, présentation de la visite active
Aprés-midi rencontre enseignants 2d degré

Photos et |Iégendes de I'exposition  Dans la forét
Des visuels sont disponibles sur demande.

Contacts presse

Aurore Combasteix

ac@frac-aquitaine.net 05 56 24 70 72 au Frac Aquitaine

Canal Com Relations Presse / Publiques / Evénements
canalcom@club-internet.fr 05 56 79 70 53 - 25, rue barreyre 33300 Bordeaux

Toute la programmation du Frac Aquitaine  www.fracaguitaine.net
Prochaine exposition de mai a septembre 2010, exposition monographique de Benoit Maire




LISTE DES (EUVRES DE L'EXPOSITION DANS LA FORET

1&2. Maya Andersson

Le renard de Forel , 2008. 162 x 216 cm
Les andains (Forel) , 2007. 162 x 200 cm
Collection de l'artiste

Les Andains (Forel)
Les andains sont des bandes ininterrompues de foin laissées sur le sol apres
le passage d’'une faucheuse dans les champs. Ce tableau, de par ses
grandes dimensions et le sujet choisi, invite le spectateur a s'immerger dans
cette langue de terre jusqu’a ses confins. Il introduit également I'exposition :
nous nous trouvons a 'orée du bois, préts a parcourir du regard cet espace
qui nous sépare de l'inconnu. Une nature morte au premier plan fait référence
a un espace domestique et habité (le bouquet comme une synthése de la
nature dans un cadre policé) ; il constitue le point d'ancrage du spectateur a
partir duquel le regard va et vient. Au loin, la forét se devine. Entre ce premier
plan et cet arriére-plan, se déploie le pré fraichement coupé. Composé de
lignes réguliéres, ce terrain marque la distance qui sépare 'homme de la forét, espace « trait d’union » ou se
projettent les attentes et les réveries de chacun. Ce tableau, dont la composition suit les plans horizontaux qui
traversent le plan médian, accentue le calme lié a ce paysage. L'artiste ne cherche pas I'effet illusionniste et
vise un cadre simplement architecturé et construit qui soit favorable a I'imprégnation et support pour les
pensées.



Le Renard de Forel

Le Renard de Forel a pour cadre le méme paysage que celui du tableau Les
Andains. Seule I'heure a changé. Nous sommes en fin de journée, a ce
moment que I'on décrit « entre chien et loup » pour désigner le basculement
de la lumiére vers le crépuscule. Cette peinture reprend a peu pres le méme
cadrage avec le champ et la forét en arriére-plan, sans la terrasse au premier
plan qui servait d’appui au regard. Cette fois, le regard se pose au milieu du
tableau ou un renard occupe I'espace laissé vide dans I'autre version.

Maya Andersson a choisi ce moment furtif, sans doute en souvenir d’'un
séjour passeé dans son pays natal, la Suisse, a Forel. « Chacun de mes

tableaux est concu a partir d’'une émotion, d'une anecdote ou d’'un souvenir ». La figure du renard, qui se
distingue dans ce tableau par son pelage intrigue le spectateur. La forét demeure ce lieu mystérieux et la
présence de I'animal ne fait que renforcer sa dimension impénétrable.

3. Daniel Schlier

Inakalé I, 2002. Technique mixte sur toile, 230 x 180 cm.
Nouvelle acquisition du Frac Aquitaine

© Nicolas Fussler

4. Bruno Serralongue

L'ceuvre intitulée Inakale Il appartient & une série de tableaux réalisés au début
des années 2000. Le titre de I'ceuvre renvoie précisément a la tradition africaine
des « inakales », tradition de peintures populaires pratiquée au Congo.
Littéralement, le terme inakale viendrait d’'une contraction de I'expression « ¢a a
calé » et désigne des tableaux qui tentent de représenter, au figuré, le désespoir
de la société africaine. On y découvre invariablement un personnage réfugié
dans un arbre de la savane parce qu’'effectivement « il a calé », pris au piége
d’une situation sans issue, face aux maux qui frappent I'Afrique. Daniel Schlier
s’empare de cette icbne populaire africaine pour, a son tour, I'adapter. Sur les
branches d’un arbre, aux couleurs franches, I'artiste a représenté trois visages
aux faces grimacantes. Il y accroche les emblémes propres aux sociétés
occidentales (avion, cravates) qui révélent I'inquiétude du monde.

- Deux hommes, zones des dunes, Calais , juillet 2007. Collection Frac lle-de-France
- Sac de couchage, Calais , juillet 2007. Collection Frac lle-de-France
- Vestiges 1 (aprés destruction), zones des dunes, Ca lais, 2006-2007. Courtesy Air de Paris

Bruno Serralongue, Vestiges 1 (aprés
destruction), zones des dunes, Calais, 2006-
2007. © Air de Paris

Ces trois photographies sont issues de la série intitulée Calais, réalisée entre
2006 et 2008. Un portrait figurant deux hommes souriant et au regard tendu
ainsi que des reliefs de campements de fortune rappellent un fait d’actualité :
aux alentours de Calais, dans le Nord de la France, le camp de Sangatte qui
accueillait jusqu’en 2002 des réfugiés politiques fut fermé par le
gouvernement. La « jungle », désignée ainsi par des exilés fuyant leurs pays
en guerre (Afghanistan, Irak, Somalie, Soudan, Niger...) devient alors un
camp « Hors-la-loi » au milieu de bois ou en périphérie de parking. Tous
attendent I'opportunité d’'un passage clandestin vers I'Angleterre en se
glissant sous les poids lourds ou a leur bord pour traverser la Manche. D'ou
une zone de non droit, temporaire et dangereuse ou surviennent souvent des
rixes. En septembre 2009, la « jungle » est a nouveau interdite. Dans sa

pratique, Bruno Serralongue se rapproche le plus souvent de sujets d’actualité « médiatiques » en prenant le
parti d’'aller & ou les journalistes de presse ne s’aventurent pas toujours et en opérant au moyen d'une
chambre photographique, au maniement méticuleux, qui I'empéche d’agir dans I'immédiateté, comme le font



les professionnels de la presse. Les sujets « a chaud » I'entrainent ainsi a couvrir des événements politiques,
économigques ou sociaux, « sans carte d’'accréditation » comme il le rappelle souvent. Ses images, souvent de
grand format, prennent ainsi des allures de « tableau d’histoire » et vont dans le sens d’une lecture critique.
Mais a I'endroit ou la presse injecte des représentations spectaculaires, stéréotypées et contraintes a une
rapidité d’exécution, Serralongue donne a lire des images qui durent. Il compléte ainsi le fait d’actualité par des
images marquantes et jusqu’alors manquantes. En déplagant ses conditions politiques d'apparition, les images
de Bruno Serralongue agissent dans le champ de I'art comme une aire de liberté d’expression et pointent la
responsabilité de I'artiste a décrypter notre société.

5. Fanny David
Sans titre , 2009. Terre et paillettes, dimensions variables.
Production Frac Aquitaine

Cette sculpture est un monticule conique de terre aplanie, humidifiée et incrustée
de paillettes. Sous une forme simple, elle rappelle les « tas » que I'on produit
lorsque I'on pratique le jardinage ou encore des travaux de vaoirie. Ici, elle
apparait sous une forme plus sophistiquée, dissimulant son aspect brut et naturel,
par un revétement de paillettes ocres imitant des motifs de broderie. Réalisé a
I'aide d’'un pochoir, le motif appliqué (une feuille d’arbre) « n’est ni gratuit, ni
accessoire » ; pour l'artiste, « il souligne la simplicité et la netteté de la ligne sur
le fond » en conférant a I'ensemble un aspect fragile et délicat. Répété sur une
certaine surface, le signe produit une abstraction. Fanny David fait s’entrecroiser
deux matériaux (naturel/artificiel, mat/brillant, massif/fragile), en les faisant
travailler dans la durée. En effet, cette ceuvre devra étre ponctuellement
humidifiée afin que son aspect décoratif reste fixé a I'humus. Par ce double effet
d’adhésion et d’ornementation, I'artiste donne a cet amoncellement une valeur
autre et ouvre au merveilleux en dépassant I'aspect brut d'un « earth work » ou la sécheresse d’'une ceuvre de
Land art.

Vue Sans titre, 2007. DR.

6. Dewar & Gicquel
Carl Cox, 2008. Photographie couleur contrecollée sur carton plume encadrée, 60 x 73 cm
Nouvelle acquisition du Frac Aquitaine

L’'ceuvre intitulée Carl Cox, premiére photographie signée par les deux artistes
depuis leur collaboration, témoigne de leur goQt pour les rencontres
incongrues. Dans un paysage de sentier forestier baigné par une lumiére
matinale, la photographie dévoile une sculpture en terre glaise représentant
un personnage au repos, adosseé a un talus. Les artistes ont réalisé cette
sculpture en argile a I'effigie de Carl Cox, célebre DJ britannique. En
référence a I'esthétique romantique des peintres anglais du XVllle siécle (cf.
portrait de Mrs et Mr Andrews de Thomas Gainsborough, daté de 1750) mais
aussi aux artistes du Land Art (Andy Goldsworthy) qui puisent leur source
dans la nature, Dewar & Gicquel offrent une vision reposée de la campagne ou les oppositions de tons et de
lumiére sont savamment calculées. Toutefois, en introduisant ce corps grotesque, comme épuisé par une nuit
sans sommeil, la photographie prend des allures de lendemains de féte. Le tandem d’artistes revisite, non sans
humour, la tradition du paysage en y glissant la perturbation d’un figurant que I'on pourrait croire extrait de
I'univers de Edward Hopper.



7. Olivier Vadrot & Cocktail Designers
Laptop fire , 2009. Bois et équipement électronique, 27 (h) x 390 x 410 cm

Laptop Fire est a la fois une piéce de mobilier et un dispositif sonore a
expérimenter congu par Olivier Vadrot, membre du collectif Cocktalil
Designers. Tout comme autour d’'un feu de camp, les visiteurs sont invités a
s'installer sur les assises en bois formant un pentagone constitué de cinq
modules identiques, lequel repose sur un tapis de feuilles démesurées en
feutre. Un des modules dissimule du matériel son : ordinateur et table de
mixage. Sur les autres modules, le visiteur peut se saisir de casques pour
écouter un programme sonore renouvelé en fonction des heures et du
contexte. Activé par le Dj et producteur Flamen le soir du vernissage de

Vue du Café Palermo, Berlin, 2009. DR I'exposition Dans la forét, le principe permet de réécouter ce set. Il offre
également un point de vue différent sur les ceuvres situées aux alentours, en

créant un espace de communauté furtive dont la forét constitue I'un des refuges.

Informations sur Flamen : http://www.myspace.com/flamen6r4f

8. Joseph Bartscherer
Untitled . De la série Forest, 2004. 22 photographies, 73 x 92 cm
Courtesy galerie Nelson-Freeman

Débutée en 1999 dans un lieu préservé au nord est des Etats-Unis, la série
Forest de Joseph Bartscherer retrace le constat évolutif de ces sous-bois sur
plusieurs années. Accrochées sur trois murs, ces photographies constituent
une toile de fond de I'exposition. Le spectateur est invité a s'approcher,
observer toutes les photographies de cette série congue comme un inventaire
riche de multiples vues : le regard s’attarde sur un tronc, un rocher... Toutes
les saisons et tous les angles de vues sont enregistrés, composant une

« fresque » idéalisée d’une nature farouche et intacte. Pour chaque
exposition, I'artiste réadapte la présentation de cette série. Ici, Joseph
Bartscherer la montre ponctuée de vides, il laisse en effet le soin au
spectateur de remplir ces blancs, de convoquer son imaginaire pour se
construire son propre récit. Ainsi, a travers ces photographies, I'artiste rend compte de la diversité de la forét,
de son évolution dans le temps, au gré des saisons. Joseph Bartscherer effectue un travail de mémoire : son
approche vers un espace collé au réel renvoie presque a une forme d’abstraction, dont on retrouve les effets
dans la « carte postale » ou la présence de 'homme est habituellement soustraite a des cadres majestueux.

Joseph Bartscherer, Extrait de Forest, 2004

9. Nathalie Talec
Les silences parlent ente eux , 2008. Technique mixte, 170 x 70 x 120 cm
Collection Chateau du Rivau

Cette sculpture représente un mannequin, a I'apparence humaine et surmonté d'une
téte de cerf, assis sur un banc semblable a un morceau de glace. Elle semble sortie
d’un conte hivernal, d’un univers peuplé d'étres fantastiques, oscillant entre humanité
et animalité. Car il s'agit avant tout d’'une image d’un étre hybride, comme I'est dans la
mythologie le Centaure (mi homme, mi cheval).

Le titre de cette ceuvre, Les silences parlent entre eux, est chargé d’une forte
connotation narrative. Le silence d’'un paysage assourdi par le recouvrement de la
neige renvoie au silence intérieur du personnage ou de celui du visiteur qui le
découvre. La femme a téte de cerf est un motif connu dans le travail de Nathalie Talec
qui s’'articule autour des notions d’exploration, de grand froid et de paysage de fiction
(dont le cerf pourrait étre I'un des vecteurs). L'artiste a dailleurs elle-méme incarné ce

personnage au cours d’'une performance au musée des Beaux-Arts de Besancon,
Vue au Macval, 2008.
© Martin Argyroglo



en 2006, face au tableau célebre de Gustave Courbet L'Halali du cerf ; la figure de I'animal ressurgit encore
dans une sculpture monumentale au sein du collége du Val de Marne (Les Bois de I'Incertitude, 2008) : un
buste de 12 métres de haut en blouse blanche de laborantin manipule un ruban de Moebius. Le gel, I'extréme,
le monde des limites et de la recherche sont des thémes récurrents dans le travail de I'artiste. Incarnant ou
invoquant parfois la figure de I'explorateur se confrontant a un climat extréme (a travers celle de Paul Emile
Victor), Nathalie Talec crée des métaphores qui hous renvoient en permanence a l'idée du parcours ou d’'une
quéte.

10. Lilian Bourgeat
Invendus, Bottes (pied droit) , 2009. Résine polyester, 2 éléments, 3 m x 2 m x 80 cm
Production Frac Aquitaine

Deux bottes monumentales d'un modéle que I'on pourrait décrire comme
« attaché a la terre » (garde-forestier, jardinier, bcheron ou chasseur) sont
reproduites a I'identique et se dressent tels des troncs d’arbre géants. Trop
grandes, imposantes, elles prétent a sourire et nous renvoient & I'expérience
des Liliputiens face a Gulliver ou, plus simplement a celle de I'enfant
confronté a sa premiere rencontre avec une paire de bottes ordinaire. Le
changement d’'échelle fait définitivement quitter cet objet du domaine de
I'utilitaire pour devenir sculpture et objet esthétique. Questionné sur sa
pratique récurrente de la monumentalisation, I'artiste parle de « sculpture
Lilian Bourgeat, Invendus, bottes, 2006 promotionnelle » ; elle devient « aguichante » comme un prototype qu’on
© Galerie Frank Elbaz . < . . , . ,
exploite a des fins de monstration ou démonstration. Dans le cas présent, la
sculpture sort, non sans ironie, du domaine de la vente pour rejoindre le circuit de « I'exposition » car les bottes
ne peuvent étre utilisées, non seulement parce que la taille ne le permet pas mais aussi parce qu'il s'agit de
deux pieds droits ; elles accédent ainsi au titre d'« Invendus ».
Lilian Bourgeat aime forcer le trait. Ce goQt de la caricature 'aménera par ailleurs a travailler avec le
dessinateur Philippe Vuillemin pour réaliser entierement un catalogue en dévoilant ses ceuvres par le biais du
coup de crayon sarcastique avant leur sage reproduction. Il applique cette regle du XXL a bien d'autres objets
guotidiens : des punaise, un metre, un banc public, un arrosoir, un salon de jardin, des gobelet en plastique ou
des verre a pied, des pneus.... Que ces objets soient activés ou non, il s’agit bien pour 'artiste d’englober le
visiteur dans son dispositif. La séduction immédiate est un leurre, I'ordre des choses est mis en doute : ces
bottes nous sont-elles inadaptées ? Ou sommes-nous, nous-mémes, inadaptés a notre environnement ?

11. Eric Poitevin
Sans titre, 2006. Tirage argentique, 243 x 182 cm
Nouvelle acquisition du Frac Aquitaine

Eric Poitevin réalise des photographies d'une grande sobriété qui imposent le
recueillement, du moins travaillent toujours un rapport au temps. Plusieurs
travaux produits pendant les années 1980-1990 montraient des étres ou des
lieux immémoriaux ou en voie de disparition (anciens combattants de la premiére
guerre mondiale en 1985/89 ; religieux au Vatican en 1990, paysages de sous-
bois en 1991). Avec Corps de béte, série récente, ce sont des animaux abattus
lors de la chasse, que le photographe immortalise dans un studio aménagé prés
des lieux du drame. Posés sur des socles blancs, a la maniere de statues
antiques, ou bien suspendus par les pattes, ces cadavres s'imposent a nous
dans leur dernier silence. Saisissant ce mouflon pendu, I'artiste cristallise en un
moment suspendu ce lien sacré et tenu entre la vie et la mort, révélant I'agonie
d’un coté et la tache rouge vif du sang de la béte sur le sol, de l'autre. Cet effet
lumineux mélant matiéres et couleurs rappelle la fugacité de la vie passée et
cette « brutalité du fait » dont parlait Michel Leiris devant les tableaux

© Galerie Nelson Freeman . .
sanguinolents de Francis Bacon.



12. Benjamin Brecknell Turner
Document noir & blanc, 1852

Crystal Palace est une architecture de fer et de verre (qui constitue une
virtuosité technique au XlXe siecle) édifiée a I'occasion de I'Exposition
universelle de Londres en 1851, organisée a la gloire de la puissance
industrielle en y exposant ses plus beaux produits (dont la photographie,
considérée comme un art « né de la machine »). Cette photographie, ici
restituée sous sa forme « documentaire » (une photocopie), permet de
revenir a ce statut de « document » que I‘'on confére a la photographie dés
ses prémices car elle permet de reproduire fidélement la nature. Ainsi la
photographie est alors reconnue comme une technique et non comme un
moyen d’expression digne d’'étre élevée au rang d'ceuvre d'art, et se voit alors exposée parmi les produits
manufacturés. Benjamin Brecknell Turner donne a voir la force de I'ilndustrie a travers les lignes métalliques la
volte de Crystal Palace (qui rivalise avec celles des cathédrales) qui surmontent et contiennent un arbre aux
fréles branches. En pleine ere positiviste ou I’homme entend maitriser le monde sous toutes ses facettes, cette
photographie témoigne de la fragilité de la nature face aux révolutions a venir, renvoyant I'échelle de I'arbre a
celle d’'un bonzai, dont les branches ne sont pas sans évoquer les nervures des vaisseaux sanguins. Par le jeu

des symboles, I'Industrie semble avoir pris son ascendant sur la Nature, ici I'’Arbre et qui pourrait renvoyer
symboliguement a 'lHomme.

13. Martin Boyce

Our Love is Like The Flowers, The Rain, The Sea ans  The Hours , 2002. Dimension variables
Collection Kadist Art Foundation

« Mes installations dessinent des paysages imaginaires et fragmentés.
Quand j'y introduis un objet, celui-ci vient rappeler le monde dont il est
extrait, comme un fragment ; il en est une version explosée » explique
Martin Boyce. L'ceuvre intitulée Our Love is like the Flowers, the Rain, the
Sea and the Hours (2002) associe trois profils d’arbres, volontairement
stylisés et dépouillés, composés de néons suspendus au plafond, ainsi que
deux éléments de mobilier urbain : un banc inachevé dont le piétement
évoque les sieéges du designer Jean Prouvé et une poubelle en maille
métallique aux formes obliques. Cette scénographie évoque un univers mi
S iy urbain, mi artificiel dans lequel la nature aurait revétu un caractére

Vue de I'exposition Modernité#3, 2008-2009, L. . Lo e,

au Grand Café, Saint-Nazaire © Marc Domage synthétique et spectral. On s’interroge sur la matérialité de ces arbres
filiformes et irradiants qui semblent paradoxalement flotter au-dessus du sol.

Ce bosquet hiératique aux ramifications réduites ne serait-il plus, aujourd’hui, que le souvenir d’'une nature qui,

ailleurs ou en d’autres temps, était puissante et protectrice ?

L'ceuvre de Martin Boyce condense les tensions entre naturel/construit, intérieur/extérieur, artificiel/organique,

pour un paysage futuriste qui pourrait faire écho a la piece de Samuel Beckett « En attendant Godot » ; a la

lisiere d’'un passé désarticulé, un présent menacgant et un futur inconnu, il est question de trouver sa place et
occuper le temps...



14. Rodney Graham
Cedar, Lighthouse, Vancouver , 1991. Tirage couleur d'apres négatif noir et blanc, 267 x183 cm
Collection musée départemental d'art contemporain de Rochechouart

Park Cedars, Light House, Vancouver (1991) appartient & une série
photographique de grand format, représentant des vues rapprochées de
troncs de cedres inversés, en écho aux effets visuels obtenus par
I'intermédiaire de la « camera obscura » (« chambre « noire » ou encore
« sténopé »). Forme archaique de I'appareil photographique, la camera
obscura est un dispositif utilisé par les artistes a partir du 16eéme siécle
(Léonard de Vinci s’en sert pour dessiner) qui régira le champ de
représentation. En plagant une bofte munie d'un trou face a un motif, la
lumiére qui pénétre par le trou produit I'image de ce méme motif de maniére
inversée (haut/bas) au fond de la boite. Une partie substantielle du travail de
Rodney Graham questionne invariablement ce dispositif de la camera obscura
comme une « source » de l'histoire de I'art, de la représentation et de la
© Freddy Le Saux perception. En témoignent, outre les photographies d’arbres, des ceuvres
telles Camera Obscura Mobile (1996), réplique d’un chariot postal de 'US mail
converti en chambre noire, de I'intérieur duquel on voit défiler des images d’arbres inversées. Cette inversion
de la représentation renvoie au fonctionnement de I'eeil, premier dispositif de captation du réel. En effet, I'image
qui se forme sur la rétine est inversée mais grace au cerveau, la rotation est effectuée, le sens rétabli.

15. Laurent Le Deunff
Foyer, 2008. Bois d'essences diverses, 100 cm (diameétre) x 23 cm (hauteur)
Nouvelle acquisition du Frac Aquitaine

Foyer est une ceuvre de petite taille produite a la faveur d'un séjour dans la
forét des Landes. Cette installation se compose de plusieurs objets sculptés
gue l'artiste a disposés au sol : feuilles, os, glands, fruits, aiguille de pin
cbtoient des galets fermant le cercle du foyer. Ces éléments ont été
faconnées de la main de l'artiste, reproduisant fidelement des objets trouvés
dans la nature. Quelques formes intruses (planchette issue du jeu de
construction Kapla, diamants ou clefs), renforcent lI'impression d'inventaire
gue l'artiste compose comme un rébus. Pour cette installation, au sein de
laquelle diverses essences de bois voisinent ensemble, I'artiste a inséré un
@ 1 anrant | & Naintt élément non reproduit du réel mais I'original lui-méme. Il questionne ainsi
I'idée du naturalisme (par imitation ou « ready-made »), tout en réaffirmant sa relation privilégiée avec le
monde des origines.

Piege, 2006, de la série des Chasseurs flous. Crayon sur papier, 29,7 x 42 cm, encadré.
Nouvelle acquisition du Frac Aquitaine

Piege appartient a une série intitulée Chasseurs flous que l'artiste a dessinée
sur des feuilles de papier moleskine, a partir de reproductions de livres ou
magazines destinés aux amateurs de chasse. Ce dessin est atypique dans la
série : il représente un tas de rondins de bois dans lequel est inséré un

« piége a belette » (long tunnel de forme carrée), planté dans un espace vide
de toute présence humaine. Le regard s'attarde précisément sur cet
empilement des blches posées les unes sur les autres, d’ou I'on peut lire
une série de « roto reliefs » (en référence a Marcel Duchamp) involontaires.
La maniere quasi abstraite de traiter ces empilements de blches de bois 6te
I'idée d’'une narration pour se concentrer sur le motif.




16. Benoit Maire
La Chasse , 2004. Vidéo couleur
Courtesy galerie Cortex Athletico

Vidéo en boucle, La Chasse invite le spectateur a s'immerger dans un
espace abstrait peuplé d'arbres virtuels. La caméra (ou le regard du
spectateur) divague, circule, se fraye un chemin a travers des alignements
de spécimens végétaux, plantés a égale distance sur la base d'un
guadrillage systématique. Le regard erre au point de plonger ou d’étre
happé par un espace éblouissant et blanc. Il remonte et semble refaire le
chemin, mais inversement. Dans ce film, semblable a un jeu vidéo, I'artiste
convoque plusieurs références. La premiére fait écho a La Chasse, tableau
de Paolo Ucello, un des inventeurs de la « perspective » en Italie a la
Extrait de la vidéo Renaissance, suggérée dans ses « batailles » a 'aide de troncs coniques
posés a terre et signalant la construction des différents plans. La seconde, la « chasse » renvoie a I'idée du
reliquaire dans lequel le regard plonge pour une exploration virtuelle, immatérielle. Bercé par la mélancolie
répétitive de la bande son, cette vidéo invite le spectateur a faire I'expérience d’'un espace mental, & se perdre
dans ce labyrinthe, pour y reconstruire son propre sens de lecture. Une sorte de dépassement de I'expérience
de la perspective qui prenait pour objectif de découvrir le monde a travers la fenétre d’Alberti (avec un premier
plan, un plan intermédiaire et un lointain), pour basculer vers une dimension virtuelle ; et faire croire au regard
gu'’il peut traverser les surfaces stables (le sol) pour explorer I'autre face et revenir sur ses pas, en suivant un
parcours mimétiquement inverse.

17. Piero Gilardi
Vestito natura Betulle , 1967. Mousse de polyuréthane et chaine en plastique
Courtesy Semiose Galerie

Deux ans aprés sa premiere exposition personnelle Machines pour le futur en 1963,
Piero Gilardi réalise ses premiéres pieces en mousse polyuréthane qu'il présente a
Paris, Bruxelles, Cologne, Hambourg, Amsterdam et New York. Il produit & cette
période Vestito natura Betule qui date de 1967. Progressivement, il cesse de produire
des ceuvres d’art au sens classique du terme pour s’engager dans les nouveaux
courants de la fin des années 1960 : I'Arte Povera, le Land Art et I'art Antiforme, dont
il est I'un des rares théoriciens. Il prend part a I'organisation des deux premieres
expositions internationales de ces mouvements au Stedelijk Museum d’Amsterdam et
a la Kunsthalle de Berne. En 1969, il débute un travail d’analyse et de
conceptualisation du rapport Art & Vie. Proche de Ettore Sottsass qui disait « habiter
le design », il entreprend la méme chose en art en réalisant des formes qui se
péneétrent et se « vivent » littéralement. La sculpture qu'il présente au Frac est
constituée de fausses chaines en plastique et de faux rondins de bois réalisés en
mousse, et donc en pétrole, matiéres polluantes, voulant ainsi parquer les esprits par
le risque de pollution par les matériaux artificiels au tournant des années 1970. Son
travail est toujours empreint d’'un certain engagement politique (il organise de nombreuses expériences de
créativité collective sur des mondes en marge comme le Nicaragua, les réserves d’Indiens aux Etats-Unis et
I’Afrique) pour ne pas dire « visionnaire ». Forme dérivée des arts appliqués ou encore costume de théatre,
cette piece désormais « historique » souligne sa propre difficulté de définition et induit toute la complexité du
travail de Piero Gilardi.
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