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BRUGGE

OUVERTURE LE 25 MAI 2019

Ferm¢ durant cing ans, le musee restaure ouvre ses portes, et
vous fait decouvrir I'histoire de Bruges.

Cet imposant palais urbain

doit sa grandeur a Louis de
Gruuthuse, lequel avait pour
devise « Plus est en vous ». Tel
est également le fil conducteur
pour partir a la découverte

des magnifiques collections du
musée. Les tapisseries majes-
tueuses, les vitraux colorés, les
élégantes sculptures en bois, les
dentelles historiques, les manus-
crits bourguignons, ainsi que les
porcelaines chinoises ; chacun
de ces objets relate sa propre
histoire. L'écho de trois périodes
du riche passé de Bruges se fait
ainsi entendre. Des audioguides
gratuits vous fournissent des
explications supplémentaires

tout au long de votre visite au
sein du palais. A I'étage supéri-
eur, vous pouvez jouir d’'une vue
panoramique au-dessus des

toits de Bruges, et découvrir les
créations muséales de jeunes.
Paralléelement a la rénovation du
musée, il a également été pro-
cédé a une transformation en
profondeur des abords du musée.
Ainsi, la cour intérieure a été
réaménagée, et 'accés a la mag-
nifique Onze-Lieve-Vrouwekerk
se fait maintenant par le biais
d’une billetterie centrale.

www.museabrugge.be
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THIS HARD. THIS FAST

a visual diary, unstaged. unfiltered. uncanny. you are welcome,

MURIELLE VICTORINE SCHERRE
24.5.20189 16.9.2019

GALERIE VANLANDSCHOOTE

TRIPTIEK (paravent)/ acrylverf en inkt op doek 186 x 126 (afneembaar kader).

LE CARNET D'EMERAUDE: acrylverf, pastel en inkt op doek

Inlichtingen: +32(0)474 62 38 48
jannimarchesini@gmail.com www.marchesinigianni.be
Volgende tentoonstelling: Galerie Espace Brugmann-Darwin, Brugmannlaan 98, 1050 BRUSSEL
Van 16 tot 30 september 2019
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ARTS ANTIQUES AUCTIONS

L'Europe des tourments

¥« Harald Thys et Jos de
Gruyter représentent I'Eu-
rope comme une prison
ou nous sommes enfermés
dans nos propres idées.
Nous avons peur de l'ave-
nir, des défis du numérique.
(...) Nous sommes dans un
monde de changements,
mais nous ne savons pas
comment |'appréhender»
Ces propos, a lire par ail-
leurs en ces pages, sont ceux du directeur-général de BOZAR, Paul

Dujardin, commentant linstallation Mondo Cane qui a investi le
Pavillon belge a la Biennale de Venise et sest vue récompensée
d’une mention spéciale du jury. Une premiere pour notre pays, en
100 ans de participation ! D'aucuns se sont, un peu vite sans doute,
félicités de cette issue heureuse venue couronner I'union de forces
vives, comme pour souligner la pertinence de notre devise natio-
nale, pourtant fort mise a mal depuis des lustres. [l semble bien plu-
tét que le propos de ce duo dartistes, qui transcende les clivages
partisans, soit simplement parvenu a faire écho a cette mytholo-
gie européenne en pleine déliquescence que fustigeait naguére
I'écrivain et journaliste italien Roberto Saviano dans le quotidien La
Repubblica, y dénongant une « société démographiquement vieille
(...) fermée, qui ne se projette pas dans le futur (...) et considere
avec respect ceux qui redoutent les invasions étrangéres. » Ce non-
sens, contredit par les chiffres, fait évidemment le lit des nouvelles
droites xénophobes qui capitalisent sur le repli sur soi, la peur et
l'autisme de I'Europe ; le Brexit demeurant comme l'expression
paroxystique de cette conjoncture. C'est ce quont justement choisi
de dénoncer, avec force et acerbe pertinence, Harald Thys et Jos de
Gruyter. Or, a I'heure oU, en quelques jours seulement, un milliard
d'euros surgissait comme par miracle pour venir panser les plaies
béantes de Notre-Dame de Paris martyrisée par les flammes — on
ne peut évidemment que se réjouir de cet élan de générosité — c'est
le caractére disproportionné des messages envoyés en réponse aux
miséres du temps qui pose légitimement question. Pour d'aucuns,
l'effondrement de ce symbole chrétien ne peut se lire que comme
une métaphore de I'Europe quiil faudrait a tout prix sauver de la
barbarie qui la menace. Pourtant, faut-il le rappeler, sur 500 millions
d’Européens, seuls 7 % sont des immigrés et ce chiffre varie peu
alors que le reste de la population décline et vieillit. D’autres, fai-
sant fi une fois encore des chiffres et des arguments scientifiques,
surfent sur '€moi pour y projeter leurs passions iniques, avancer
leurs pions et rencontrer un agenda caché des plus douteux. QU'il
soit patrimonial, architectural ou olympique ne changeant rien a
I'affaire. Ainsi va I'Europe. .. Quand considérera-t-elle a sa juste me-
sure la sincérité et la parole de ses artistes ?

La rédaction se joint a moi pour vous souhaiter d'excellentes esca-
pades estivales et autres découvertes culturelles. Au plaisir de vous

retrouver ragaillardis fin ao(t !
Christophe Dosogne
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OFFRE ESTIVALE

LE COLLECT

Profitez de Iété avec COLLECT !

Cet été, COLLECT vous entraine dans un voyage artistique en Belgique et aux Pays-Bas !
Le PASS COLLECT vous fera bénéficier d'une réduction sur le prix d’entrée dans différents musées.

EN COLLABORATION AVEC:

BPS22 Musée d'art de la Province de Hainaut | www.bps22.be
Chateau d'Ursel | www.kasteeldursel.be

Historisch Museum de Bevelanden | www.hmdb.nl u PASS COLLECT

Museum Beelden aan Zee | www.beeldenaanzee.nl : t:.-_ ETE 2019
Musée de Gouda | www.museumgouda.nl
Musée royal de Mariemont | www.musee-mariemont.be - o ‘tﬂ

. o { EN COLLABORATION AVEC
Mu.ZEE | www.muzee.be < s | ERTLAABORATION A0

Noord-Veluws Museum | www.noord-veluws-museum.nl . e N
Palais du Coudenberg | www.coudenberg.brussels [ e -
Panorama Mesdag | www.panorama-mesdag.nl

Stedelijk Museum Alkmaar | www.stedelijkmuseumalkmaar.nl

Le COLLECT est:

- valable pour 1 personne

- nominatif . OU TROUVER LE COLLECT?

»du lerjuin au 31 aodt 2019 + Sivous étes abonné(e), votre PASS COLLECT est joint a cette
- non-cumulable avec d'autres réductions édition d'été.

(p. . le passeport-musée’ aux Pays-Bas) - Sivous n'étes pas encore abonné(e), vous pouvez en obtenir un

via notre site Web : www.collectaaa.be. Grace a notre promotion
COMMENT UTILISER LE COLLECT? d’été, vous ne paierez que 30 € au lieu de 45 € (9 numéros) ! Le
Sur présentation de votre PASS COLLECT a la caisse, vous bénéficiez PASS COLLECT vous sera envoyé dans la semaine qui suit.
d’une réduction sur le prix d’entrée existant ou d’'une entrée gratuite
pour une seconde personne. Le PASS COLLECT est nominatif et valable
pour 1 personne. Il vous faut donc inscrire vos nom et prénom au dos
de la carte.

QUELS ENDROITS

BPS22 musée d’art

Pour sa premiere exposition en solo, Xavier Mary (né en 1982 a
Lieége) installe dans les deux grandes salles du BPS22 de nou-
velles productions, inspirées par ses voyages au Cambodge et en
Thailande. Il y a été fasciné par le travail artisanal du métal, I'activité
dans les villes, le calme dans les temples bouddhistes et la jungle
préservée. Fort de ces expériences nouvelles et contrastantes,

il associe et transforme objets, dessins, logos, sons ou images
animées en ceuvres. Lexposition simultanée De ta salive qui mord
de l'artiste belgo-iranienne Sanam Khatibi présente des tableaux
paradisiaques aux cotés de sa collection personnelle de pieces
archéologiques, statuettes et céramiques.

Sanam Khatibi - De ta salive qui mord (du 08-06 au 01-09)

Xavier Mary - MX Temple (du 08-06 au 01-09)

Avantage : 4 € pour vous et 4 € pour une personne de votre choix
Boulevard Solvay 22, Charleroi

www.bps22.be

8| COLLECT
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») Palais du Coudenberg

Bernard van Orley fut I'un des plus remarquables artistes de la cour a
Bruxelles, lors de la premiére moitié du XVle siécle. A cette époque, la
Renaissance est florissante dans les Pays-Bas bourguignons et I'artiste
connait son heure de gloire comme peintre officiel des régentes Mar-
guerite d’Autriche et Marie de Hongrie. Avec Bernardi Bruxellensi Pictori,
le Palais du Coudenberg vous invite a un voyage dans le Bruxelles du
XVle siecle par le biais de dessins surdimensionnés et de projections
d'ceuvres du maitre. Family Day le 02-06, et activité spéciale de I'été
WAOUW : des coffres a surprise(s) avec chasse au trésor caché dans les
souterrains.

Bernardi Bruxellensi Pictori (jusq. 04-08)

Avantage : 7 €, gratuit pour la seconde personne

Place des palais 7, Bruxelles (accés BELvue)

www.coudenberg.brussels

»» Chateau d’Ursel

Le Chateau d'Ursel ouvre a nouveau ses portes cet
été. Les visiteurs y découvriront I'histoire de la famille
d’'Ursel, du chateau et de leur résidence bruxelloise.
lIs y verront aussi la maniére dont le batiment a repris
vie ces dernieres années. Un circuit estival invite

le visiteur a répondre a quelques questions en se
promenant dans le parc et les polders. Le gagnant de
ce parcours recevra en cadeau un week-end gratuit
pour huit personnes a I'Atelier d’Antonine.

Attention : ouvert du 30-06 au 09-09, les dimanches et
jours fériés de 13h00’ a 18h00’

Avantage : accés gratuit, un café offert dans le Park Bar
(sauf féte au chdteau, le 16-06)

Wolfgang d’Urselstraat 9, Hingene, Belgique
www.kasteeldursel.be

»» Mu.ZEE

Tornado est I'aboutissement de la longue collaboration qui débutait en 2018
entre le Mu.ZEE et |'artiste belge Pascale Marthine Tayou. Lorsque ce dernier
fut sollicité pour organiser une exposition solo, il décidait d'envisager le
musée comme espace d'expérimentations. Il en résulte cing interventions
sous forme d'installations, intégrées dans les vastes collections du musée.
Tornado compose le chapitre suivant de l'aventure : un apercu des cing
interventions, complétées par un matériau neuf. Lexposition Réves de nacre
autour de la collection d'ceuvres de James Ensor du KMSKA d’Anvers, est en
outre prolongée.

James Ensor. Réves de nacre (jusq. 01-03-2020)

Pascale Marthine Tayou, Tornado (jusq. 01-09)

Avantage : 10/7,5 € au lieu de 12/9 €

Romestraat 11, Ostende

www.muzee.be

COLLECT |9
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Musée royal de
Mariemont

Le Musée royal de Mariemont constitue un lieu de dialogue
impressionnant entre art, culture et nature, avec ses collections
uniques en provenance d’'Orient et d'Occident, mélange de
passé et de présent, de faune et de flore. Lové dans un parc
paysager anglais de 45 hectares qui appelle a la promenade,
I'institiution accueille cet été une installation unique d’Alex
Verhaest (1985) dans le contexte de la Biennale d'art contempo-
rain ARTour, oeuvre qui propose divers «tableaux vivants» autour
des accessoires technologiques.

Alex Verhaest. Aucun mythe pour ces contrées de l'esprit’ (23-06
t/m 08-09)

Inkom: 5/2,5 €, gratuit pour la seconde personne

Chaussée de Mariemont 100, Morlanwelz

Historisch Museum de Bevelanden www.musee-mariemont.be

uitMUNTend présente l'impressionnante collection de mon-
naies de la Société scientifique royale de Zélande qui féte cette
années ses 250 ans d'existence. On y verra I'exposition Menken
and Zeeland qui présente le travail de Gerard Menken, peintre
habituellement figuratif, qui montre aquarelles et dessins aux
couleurs vives et ensoleillées. La collection permanente du
musée présente divers costumes historiques et tableaux des
guildes d'archers, I'histoire de la ville et le costume traditionnel

de Zélande.

En juillet et aott, chaque mardi a 11h30, visite guidée gratuite des
collections permanentes a lI'achat d’un ticket d’entrée.

uitMUNTend (jusq. 25-08)
Menken and Zeeland (16-05 t/m 22-09)

Avantage : - 25 % (7,5 € au lieu de 10€) pour vous et - 25 % pour la

personne de votre choix
Singelstraat 13, Goes, Pays-Bas
www.hmdb.nl

101 COLLECT

Musée de Gouda
L'exposition d'été du musée de Gouda est consacré aux peintres du XIXe siecle de la
colonie d'artistes de Barbizon et a leurs homologues néerlandais d’Oosterbeek. Ces
pionniers furent a l'origine de la peinture de plein air, contrairement a leurs prédéces-
seurs qui recréaient le paysage en atelier. Cette imprégnation, au contact direct d'une
nature en constante évolution, engendrera un tournant important dans I'histoire de
I'art. Lexposition Outdoor Painting présente des paysages de maitres comme Rous-
seau, Daubigny, Corot ou Maris, Mauve et Gabriéls. En outre, |'institution présente
également le travail de la photographe Sandra Zeilstra, qui s'est attelée a photogra-
phier les fromagers et fromageéres de la ville de Gouda apreés une dure journée de
labeur. Il en résulte des portraits purs, sincéres et sans fard. Enfin, le musée expose
les trésors du Rijksmuseum. Le musée de Gouda organise une seconde exposition
intitulée Trésors du Rijksmuseum.
Outdoor Painting (jusq. 02-02-2020)
Gouda jeune (jusq. 29-08)
Pays-Bas. Trésors du Rijksmuseum (du 23-06 au 27-10)
Avantage: 9 € au lieu de € 11
Achter de Kerk 14, Gouda, Pays-Bas
www.museumgouda.nl
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Noord-Veluws Museum
Arthur Briét, né a Java, suivait une formation des 1884 a I'Académie royale
d’Anvers ou il étudia avec Vincent van Gogh. Apres un séjour a Paris, en Italie et en
Belgique, il s'établit de nouveau aux Pays-Bas en 1892. Briét doit son surnom de
“Rembrandt de la Veluwe” au fait qu'il utilise un puissant effet de clair-obscur tout
comme son fameux prédécesseur. L'exposition propose un apercu de l'ceuvre de
cet artiste qui peignit des intérieurs et des paysages, mais aussi des portraits. On
pourra également voir I'ceuvre de Gaby Bovelander dans la salle Rabo, a partir du
mois de juillet.
Arthur Briét, Rembrandt de la Veluwe (jusq. 29-09)
Gaby Bovelander (du 20-07 au 13-10)
Avantage:7 € au lieu de € 10
Winckelweg 17 a, Nunspeet, Pays-Bas
www.noord-veluws-museum.nl

Panorama Mesdag
Tandis que Mesdag réalisait, en 1880, les esquisses de son Panorama depuis le jardin le plus
élevé de Scheveningen, des arpenteurs parcouraient le pays pour cartographier les Pays-Bas
de facon moderne. Le peintre comme l'arpenteur se mirent en quéte du point culminant dans
le paysage : I'un pour créer une illusion d'optique et I'autre pour mesurer les distances. Quelles
sont les différences d'approche entre l'artiste et 'homme de science ? Lexposition s‘ouvre sur
une expérience d'arpentage sur le Panorama et dévoile ensuite I'histoire de l'arpentage grace
aux Collections particuliéres de la Bibliotheque de I'Institut de technologie de Delft. En outre, la
collection permanente présente les ceuvres d’Hendrik Willem Mesdag (1831-1915) et de Sientje
Mesdag van Houten (1834-1909) et on peut y admirer I'impressionnant tableau panoramique
du maitre.
Vanaf het hoogste punt. Landmeten in Mesdags Tijd (jusq. 22-09)
Avantage : - 25 % sur le prix d’entrée et -10 % dans la boutique
Zeestraat 65, La Haye, Pays-Bas
www.panorama-mesdag.nl

Stedelijk Museum Alkmaar
Cet été, le Stedelijk Museum Alkmaar présente la premiére exposition de Pieter van
Schaeyenborgh (actif de 1635 a 1657). Ce maitre du XVlle siecle, jusqu’a présent
méconnu, fut I'un des peintres hollandais les plus habiles a réaliser des natures mortes
de poissons. Les ceuvres de la collection du musée sont complétées par des tableaux
appartenant a des particuliers. Nombre de ces ceuvres sont liées a la ville d’Alkmaar.
Le musée présente, en outre, une installation que I'artiste herman de vries, natif de
I'endroit, a spécialement réalisée pour sa ville.
herman de vries (du 01-06 au 01-09)
Pieter van Schaeyenborgh (du 22-06 au 27-10)
Avantage : 12 €, gratuit pour la seconde personne
Canadaplein 1, Alkmaar, Pays-Bas
www.stedelijkmuseumalkmaar.nl

Museum Beelden aan Zee
Le Musée Beelden aan Zee met, cet été, a I'honneur le travail de Jaume Plensa et Itamar Gilboa ! Le sculp-
teur espagnol Jaume Plensa (1955) jouit d'une réputation mondiale avec ses grandes sculptures représen-
tant des tétes de femmes dans des espaces publics. Lartiste a réalisé plus de trente projets majeurs dans
des villes telles que Chicago, Duba, Londres, Liverpool, Nice, Tokyo, Toronto et Vancouver. Ses sculptures
figurent dans les espaces publics et les musées du monde entier, mais ont rarement été vues aux Pays-Bas.
On découvrira également l'installation Body of Work d'ltamar Gilboa (Tel Aviv, 1973), autoportrait ultime
et contemporain. Pour cela, I'artiste s'est completement “disséqué” et a subi un IRM, un IRMf et un TDM.
Il a ensuite utilisé ce matériel pour réaliser des sculptures imprimées de ses poumons en chrome brillant.
Enfin, toujours visible, I'exposition Nana’s at Sea (jusq. 01-03-2020) de Niki de Saint Phalle.
Jaume Plensa (du 22-06 au 22-09)
Itamar Gilboa (du 22-06 au 01-09)
Avantage : 16 €, gratuit par la seconde personne
Harteveltstraat 1, La Haye, Pays-Bas
www.beeldenaanzee.nl

COLLECT | 11
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Visite dans les yeux d’Arnaud Bozzini

Quels critéres ont présidé a votre choix ?
Quel lieu que la Villa Empain ! Demeure quasi
inhabitée, ambassade soviétique en pleine
Guerre froide, siege d’'une chaine de télévision,
abandonnée avant de renaitre en fondation
d’art, le lieu me fascine et m'intrigue depuis
toujours. Jaime m'y rendre réguliérement,
pour y découvrir la programmation mais
aussi tout simplement pour le plaisir. De son
hall monumental a sa piscine et son jardin en
passant par des piéces plus intimes, la beauté
des espaces vides ou transformés ne manque
jamais de me submerger. Cette fois, voir la Villa
(enfin) meublée, quasi habitée, quelle bonne
idée!

Une visite flamboyante

Alors que la fondation propose généralement
des expositions en dialogues avec la création
du pourtour méditerranéen, j'ai pris connais-
sance du propos de Flamboyant. Un art de
vivre dans les années 30 avec excitation. Dans
une certaine mesure, c'était aussi la mani-
festation que jattendais depuis la rénova-
tion et ouverture des lieux au public. La Villa
Empain meublée, comme elle aurait pu l'étre
au moment de sa construction, I'idée est en-
thousiasmante, la visite un enchantement.
Une plongée dans I'Art déco et dans le flam-
boyant : chaque piéce vaut le coup d’ceil mais
on est surtout séduit par la mise en scéne de
I'ensemble qui immerge dans cette période et
pousse a la réverie.

Le jeu en valait-il la chandelle ?

J7ai profité d'un rare rayon de soleil du mois
de mai pour m'y rendre. Aussi impatient que
craintif (mes attentes étaient grandes), j'étais
curieux de prendre le temps de découvrir
le propos développé dans son écrin-méme.
Alors que nous ouvrons fin du mois au musée

du design de Bruxelles, le ADAM, I'exposition
Spaces. Interior Design Evolution qui traite de
100 ans d’histoire de 'aménagement intérieur
et de la décoration, mes (pré)occupations pro-
fessionnelles du moment s’y prétaient égale-
ment. Lintérét, sinon la force de l'exposition,
réside la également : 'association des meubles
et des objets avec le lieu rend I'expérience pal-
pable et humaine. Par I'éclectisme et la diver-
sité des piéces présentées, le propos expose la
diversité de I'Art déco, ses emprunts aux clas-
siques et aux modernes et souligne son lien
avec les avant-gardes. Au-dela du plaisir de la
visite, il y a une vraie démarche didactique.

Seul ou accompagné ?

L'exposition se préte aussi bien a une expé-
rience solitaire qui nourrit et fait voyager votre
imagination - ce fut, pour cette fois, mon cas
- qu'a une aventure familiale ou chacun, sui-
vant son age, trouvera des repéres et des ac-
croches. Cette apres-midi passée a la villa n'a
pas été sans me rappeler les longues balades
dans la campagne anglaise agrémentées d‘ar-
réts dans les demeures du National Trust - et
pas uniquement en raison des chardons posés
sur les sieges et qui invitent le visiteur a ne pas
s'y assoir — pour y découvrir un quotidien privi-
[éqgié, il est vrai, d'un autre temps. Lexpérience
va au-dela d'un hommage figé au patrimoine :
on se confronte et s'immerge dans nos imagi-
naires collectif et individuel.

Historien de formation, Arnaud Bozzini (1979) est
directeur du ADAM / Brussels Design Museum.
Portrait : © ADAM / BDM

page de gauche
Salon de musique.
© photo : Lola Pertsowsky

Salon intime. Henri Matisse, Jeune
fille a la Mauresque, robe verte, 1921,
huile sur toile. Collection privée,
Genéve. © photo: Lola Pertsowsky

En savoir plus

Visiter

Exposition Flamboyant

Fondation Boghossian - Villa Empain
Avenue Franklin Roosevelt 67
Bruxelles

www.villaempain.com

jusq. 24-08

Exposition Spaces. Interior Design
Evolution

ADAM / Brussels Design Museum
Place de Belgique

Bruxelles

www.adamuseum.be

jusq.03-11

COLLECT |13



UP TO DATE

Signa temporum, ars temporis...

Une ceuvre de Jef Van den Bossche. © de I'artiste / Biennale
de la photographie en Condroz

Acteur majeur de Drouot, quatriéme mai-
son de ventes aux enchéres en France et la
premiere indépendante (sans actionnariat
extérieur), Aguttes inaugurait le 21 mai un
bureau de représentation a Bruxelles, dans

le quartier du Sablon (9 rue des Minimes).
Installée dans I'ancien espace de la Galerie
Jan de Maere, I'antenne dirigée par Charlotte
Micheels organise chaque semaine des jour-
nées d'expertise (infos : www.aguttes.com).
+++ De son coté, Lempertz propose (jusq.
28-06, 6 rue du Grand Cerf) dans le cadre de
BRUNEAF, une exposition consacrée a l'art du
Sepik Ramu de Papouasie-Nouvelle-Guinée.
+++ Devenu un serpent de mer depuis I'an-
nonce de sa création en 2006, le musée Gug-
genheim d’Abou Dhabi serait désormais sur
les rails pour une ouverture possible, au plus
tot, en 2022. Son batiment est signé Frank

Gehry. +++ A Astana, capitale du Kazakhs-
tan, I'exposition Racing de Galaxy (du 04-07
au 30-08, www.astanaartshow.com) illustre,
sur un commissariat de Jérébme Sans et Dina
Baitassova, la deuxiéme édition de I'Astana
Art Show. Cette édition réunit 20 artistes
originaires de 15 pays, parmi lesquels Mircea
Cantor, :mentalKLINIK, Kimsooja, Michelan-
gelo Pistoletto, Bill Viola et Wang Du. +++
Préte-moi ton réve, exposition panafricaine
itinérante sera inaugurée a Casablanca, au
Maroc, les 18, 19 et 20 juin. Cette exposition,
qui réunit une trentaine d'artistes africains de
renommée internationale, issus de 15 pays,
voyagera ensuite sur une période d’'un an

a Dakar, Abidjan, Lagos, Addis-Abeba et Le
Cap (infos : www.pretemoitonreve.com). +++
Chez nous, Tournai accueillera (du 22-06 au
22-09) la premiere édition de la triennale d’art
contemporain Intersections 1. Deux artistes
belges y seront particuliérement mis a I'hon-
neur : Dany Danino et Daniel Locus (infos :
www.triennaleintersections.be). +++ Au mois
d’aodt, les amateurs de photographie se
rendront dans le Condroz, ou les villages de
Marchin et Ossogne accueilleront la 9e édi-
tion de la Biennale de photographie, intitulée
Vibrer (infos : www.biennaledephotographie.
be). +++ Par arrété du 9 avril, le ministére

de la Culture francais classait comme trésor

Belgique et Lituanie, surprises de la Biennale

| G P

i |
i
P

Vue de l'installation proposée par Jos de Gruyter et Harald
Thys pour le pavillon belge. © photo : Nick Ash / Artnews

Déjouant tous les pronostics tenaces dont
bruissait la Sérénissime depuis les premieres
heures de cette édition 2019, cest finale-
ment le pavillon lituanien qui décrochait le
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Lion d’Or de la Biennale d'art de Venise. En
récompensant Rugile Barzdziukaité, Vaiva
Grainyté et Lina Lapelyté, le jury a choisi de
couronner a la fois un trio d'artistes féminin
et un opéra balte et balnéaire, baptisé Sun &
Sea (Marina). Protéiforme, cette ceuvre totale,
polyphonique, en phase avec une époque ou
le besoin de décloisonnement artistique de-
vient un véritable impératif, est a voir jusqu‘au
24 novembre, tout comme l'installation des
artistes flamands de Bruxelles, Jos de Gruyter
et Harald Thys, engagés par la Fédération Wal-
lonie-Bruxelles au Pavillon belge. Leur com-
mentaire acerbe sur le repli sur soi, la peur et
I'autisme de I'Europe, a séduit le jury qui lui
décernait la mention spéciale des Pavillons

national le fameux Porte-Etendard (1636) de
Rembrandt, ceuvre conservée depuis prés

de 180 ans dans la branche francaise de la
famille Rothschild. Estimé au bas mot 100
millions d'euros, ce chef-d‘ceuvre pourrait
étre acquis par Le Louvre qui a deux ans et
demi pour réunir les fonds. Faute de quoi, la
peinture pourrait quitter le territoire francais.
Le Rijksmuseum d’Amsterdam aurait déja fait
part de son intérét.

Rembrandt van Rijn, Porte-Etendard, 1636, huile sur toile, 125
x105cm.©D.R)

nationaux, une premiére dans I'histoire de la
participation belge a Venise !

Le pavillon de la Lituanie s'est vue décerné le Lion d'Or par le
jury. © photo : Angie Kordic




Essayons de le dire gentiment. ..

Les souffrances sans fin de Boch Keramis

= voquer la célébre faiencerie Royal Boch
| deLalouviere provoque toujours

de multiples réactions. De faillites en
e faillites depuis des décennies, cette an-
cienne manufacture, autour de laquelle s'est
construite la ville et qui a produit de superbes
piéces, dont les fameux vases de Charles Cat-
teau, a vécu de nombreux rebondissements et
d'impardonnables pertes de son patrimoine
malgré la création du Centre Keramis ouvert
en 2015 et consacré a cet art du feu quifitla
gloire de la région.
Installé autour de trois grands fours-bouteilles
classés en 2003, ce centre culturel visait des
le départ plusieurs objectifs : contribuer a la
revitalisation du site industriel partiellement
détruit au profit d'un vaste projet immobilier
et urbanistique, conserver la mémoire de
la faiencerie et des collections témoignant
de son savoir-faire depuis le XVllle siecle,
valoriser la création contemporaine dans
le domaine de la céramique et permettre
au public de l'apprécier. Beau programme,
bien qu'en réalité les choses ne se sont pas
passées aussi facilement. Les architectes de
I'association momentanée Coton-de Visscher-
Lelion-Nottebaert-Vincentelli, a qui l'on doit la
construction du batiment qui abrite le centre,
ont sans doute négligé I'impact affectif des
anciens ateliers ou, avant leur démolition, tout
était resté en place sous un voile de poussiére
et qui gardaient précieusement les traces
poignantes d’un travail a la fois dur et précis.
N'est-ce pas cela que les visiteurs auraient eu
avant tout plaisir a découvrir ? Remplacés par
une construction postmoderne sans aucun
lien avec le site, les témoignages du passé

Keramis / photo:D.R.

ont presque tous disparu, dont une grande
partie des moules anciens qui avaient été
soigneusement inventoriés par un proprié-
taire précédent. La derniere cheminée d'usine
qui jouxtait les ateliers a elle aussi été détruite.
En aseptisant ainsi le site, les décideurs et
architectes concernés ont renoncé a en pré-
server une mémoire sensible, ce qui explique
partiellement le peu de succes de l'institution
observé depuis 2015. Un budget de 11 millions
d’euros avait été consacré par la Région wal-
lonne et la Commission européenne au projet
dont la Fédération Wallonie-Bruxelles allait
hériter, pour autant qu’elle acceptat d'assurer
le financement de son fonctionnement. Celui-
ci fut confié a Ludovic Recchia, conservateur
des porcelaines au Musée royal de Mariemont.
Rarement, les qualités requises pour diriger
un musée de maniére efficace et créative sont
celles d'un conservateur et, au Centre Keramis,
on peut regretter que cela paraisse ne pas
avoir été le cas jusqu’a présent. En effet, la re-

cherche de partenariats privés, la communica-
tion, l'offre de services annexes de qualité et la
création d'événements attirant de nouveaux
publics, qui caractérisent la fonction, n‘ont pas
été trés convaincants. Faute de l'autonomie,
méme partielle, qui résulterait d'une plus
grande dynamique, le conseil d'administration
a considéré que l'aide apportée par la Fédéra-
tion Wallonie-Bruxelles n'était pas suffisante,
et c'est depuis son ouverture que l'institution
supplie ses autorités politiques de lui octroyer
des subsides supplémentaires. Dernierement,
la presse a rendu compte des difficultés du
centre qui annongait le licenciement de trois
membres de son personnel, la réduction de
ses heures d’'ouverture et I'arrét de la pro-
grammation de ses expositions temporaires.
Alda Greoli, ministre en charge de la culture
de la Fédération Wallonie-Bruxelles, s'est
étonnée de ces mesures, ayant confirmé et
prolongé un budget annuel de 340 mille eu-
ros, complété par 85 mille euros d'aides a I'em-
ploi. Placé ainsi dans le groupe des musées

les mieux aidés de la fédération, la ministre
souligne pourtant les manques d'un inven-
taire complet des collections, d'une politique
éditoriale sérieuse et du multilinguisme dans
la communication. Par un communiqué de
presse, les responsables du centre ont trés vite
répliqué a ses positions, ce qui confirme que
les divergences subsistent. Le Centre Keramis
n'est certainement pas le seul musée qui, en
Wallonie ou a Bruxelles, souffre d’'un manque
de moyens. Mais, ne serait-il pas urgent et
utile d’envisager, comme dans certains pays
voisins, d'autres maniéeres d'animer des lieux
culturels subventionnés et d'y associer plus
activement des partenaires privés ? Ce n'est
pas l'appel récent au crowdfunding du centre
qui lancera réellement un tel partenariat...

© Keramis / photo : D.R.
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TETES DE LART

In memoriam : L'artiste iranienne Monir
Sharhoudy Farmanfarmaian est décédée
aTéhéran le 20 avril, a I'age de 97 ans. Elle

était notamment connue pour ses miroirs en
mosaique et ses sculptures géométriques,
inspirées de I'ornementation Qadjar. Née a

Qazvin en 1924, elle s’était installée aux Etats-

Unis en 1944, ou elle avait étudié a la Parsons
School of Design et lié connaissance avec

certains des grands artistes du moment, dont
Jackson Pollock et Barnett Newman. Revenue

en Iran en 1957, elle s'en était exilée lors de
la Révolution de 1979, laissant derriere elle

I'essentiel de ses ceuvres — dont une partie fut

volée, vandalisée ou saisie — avant d'y revenir
définitivement en 2004. Bien que distinguée
par une médaille d'or a la Biennale de Venise
dés 1958, sa reconnaissance fut tardive,

couronnée par une rétrospective au WIELS de

Bruxelles en 2013 et au Guggenheim de New
York en 2015, puis lI'ouverture d'un musée, a
Téhéran, en 2017. © The Third Line / D.R.

In memoriam : Michael Wolf, photographe
célebre pour son travail sur les mégalopoles,
décédait le 23 avril a Hong Kong, a I'age de
64 ans. Né a Munich, en Allemagne, il avait
grandi au Canada et aux Etats-Unis avant de
rentrer en Allemagne pour étudier la pho-
tographie, puis de s'installer a Hong Kong,

ou il avait commencé a travailler comme
photojournaliste, avant de se concentrer sur
ses propres projets en 2001. |l est notamment
connu pour son travail sur la ville, qu'il photo-
graphie dans son immensité et son intimité.

i © photo: Gerrit Schreurs

Retraite : Depuis trente ans, Jean Auquier
incarnait I'image du Centre belge de la bande
dessinée (CBBD), premier musée dédié au

9e Art dans le monde, avec une moyenne

de plus de 200 mille visiteurs par an. Le 30
juin, celui qui était devenu directeur en juillet
2008, passera la main pour s'investir dans des
projets personnels. Le Centre s'est imposé en
trente ans comme caisse de résonance des
talents de la bande dessinée contemporaine.
© photo : Mathieu Golinvaux

¢ Nomination : Le musée brésilien Inhotim
annongait, le 10 avril, la nomination de

sa nouvelle directrice exécutive, Renata
Bittencourt. Docteur en histoire de I'art, elle
a travaillé entre 2012 et 2016 au Secrétariat a
la culture de Sao Paulo, puis au ministére de
i la Culture avant de diriger I'Institut brésilien

Ll

des musées (Ibram). Aux cotés d’Antdénio
Grassi, directeur président d’Inhotim,
responsable de la programmation culturelle
et des relations institutionnelles, elle pilotera
la nouvelle politique du musée, qui entend se
rapprocher de la population de Brumadinho,
meurtrie par la coulée de boue de fin janvier.
Inhotim avait fermé ses portes pendant deux
semaines. Sur 600 salariés, 41 ont perdu

des proches, morts ou disparus dans la
catastrophe environnementale causée par la
rupture d'un barrage minier de I'entreprise
Vale. © photo : William Gomes

Désignation : Créé en 2014, le département
BD de Christie’s était en suspens depuis

b N
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I'automne dernier, lorsque la maison s'était
séparée du galeriste Daniel Maghen, mis en
examen dans I'affaire Edgar P. Jacobs. Difficile
de rebondir rapidement car le nombre
d’experts en bande dessinée est restreint. La
société signait pourtant, fin avril, un contrat
avec les Belges Alain Huberty et Marc
Breyne. Ouverte a Bruxelles il y a 25 ans, leur
galerie posséde une antenne a Paris depuis
2008 et participe régulierement a la BRAFA, a
Drawing Now ou a Art Paris. Il s'agira pour eux
de trouver les lots permettant d'alimenter

des ventes multimillionnaires dans un
contexte peu propice. © photo : Rafaél Pic / Le
Quotidien de I'Art

Nomination : A partir du 15 juillet, Eva Olde
Monnikhof (1979) sera la nouvelle directrice
du DIVA. Depuis 2015, elle dirigeait I'Atelier
Van Lieshout et la Stichting AVL Mundo. En
quatre ans, elle y avait mis en place avec

succes une politique d’exposition compre-
nant deux grandes expositions annuelle,

une exposition en plein air dans le jardin de
sculptures et un programme de résidences
internationales pour jeunes artistes. © photo :
Reinier RVDA

Nomination : La maison Christie’s annoncait
fin avril qu’Adrien Meyer, actuellement

co-directeur du département d'art
impressionniste et moderne a New York,
assumerait également la direction mondiale
du département des ventes privées, qui a
connu I'an dernier une croissance de 7 %

pour un volume d’affaires de 653,3 millions

de dollars. Né en 1977, diplémé de I'Ecole du

Louvre en art moderne, parlant cinq langues,

Adrien Meyer est entré chez Christie’s en
i 2004. Parmi ses coups d'éclat, on compte

la premiére vente impressionniste a Hong
Kong en novembre 2017 avec la collection
personnelle de Claude Monet et le fait d'avoir

“sourcé” quelques pieces majeures du XXe
siecle, comme Diego en chemise écossaise
d'Alberto Giacometti (vendu 32 millions de
dollars en 2013) ou le Printemps de Manet
(acheté en 2014 par le Getty Museum pour 65

millions de dollars). © Christie’s Images Ltd.

Lauréats : Parmi les 18 lauréats des bourses
VOCATIO 2019, remises le 9 mai dernier a

Bruxelles, dotées de 10 mille euros chacune,
plusieurs artistes : la designer Emma

Ribbens (1994) récompensée pour son projet
Nomadlab qui se focalise sur la recherche et
le développement d'objets de jeu en open
source, afin d'aider les enfants en exil a travers
le jeu ; le sculpteur Julien Feller (1994)
spécialiste de la transformation du bois en
objets sculptés aériens ; et le photographe
Solal Israél (1994) qui cherche a apporter
une certaine réflexion sur la photographie en
tant que médium, questionnant la confiance
qu'on accorde trop facilement a une image.

© photos : Marleen Daniéls / De Standaard -
Mélanie Markovic - D. R.
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Peter Downsbrough, Overlap/s

2003, oeuvre extérieure en deux parties, boulevard
Emile Jacgmain, Bruxelles (détail), commande du
Comité d’Art Urbain, Bruxelles, 2000. © de l'artiste &
Artists Rights Society (ARS), New York / photo : Karel
Downsbrough

Investissant les trois
espaces d'exposi-
tion du Botanique
(le hall daccueil, le
Museum et la Gale-
rie), cette exposition
témoigne indubi-
tablement du désir
de faire connaitre
plus largement
I'ceuvre de Peter
Downsbrough dans
cette capitale ou

il réside depuis
1989. A la frontiere
entre art concep-
tuel et art concret,
Peter Downs-
brough développe
depuis ses débuts

a New-York dans
les années 1960 un
vocabulaire plas-
tique précis, épuré
et sans concession,
composé de figures
géométriques, de
lignes et de mots.
Traduite tant en
interventions spa-

tiales intérieures ou extérieures, en photographie ou en sérigraphie,
son ceuvre se nourrit de I'organisation architecturale des villes que

I'artiste capte pour en révéler les formes essentielles. Lexposition réunit

ceuvres anciennes et nouvelles propositions. (ah)

Le Botanique

Rue Royale 236, Bruxelles
www.botanique.be

du 06-06 au 18-08

IncarNations

Le projet et le contenu de cette
exposition sont le fruit d'un
dialogue mené entre l'artiste
sud-africain Kendell Geers et

le collectionneur congolais
Sindika Dokolo. Aucun prisme
européocentriste donc, mais un
ensemble d'ceuvres qui refletent
a lafois la diversité des expres-
sions africaines, teintées par la
diaspora, influencées aussi par
les itinéraires de I'esclavagisme,
le colonialisme et les mouve-
ments d'indépendance. Pour
renforcer le propos, des ceuvres
d‘art contemporain cotoieront
de ceuvres classiques. Parmi les
artistes, citons William Kentridge,
Tracey Rose, Wangechi Mutu,
Yinka Shonibare CBE, Pascale
Marthine Tayou, Ana Mendieta,
Andres Serrano, Aida Muluneh,
Mwangi Hutter, Hank Willis Tho-
mas, Tracey Rose, Roger Ballen,
Phyllis Galembo... (ah)

Palais des Beaux-Arts / BOZAR
Rue Ravenstein 23

Bruxelles

www.bozar.be

du 28-06 au 06-10

Tracey Rose, Lucie’s fur version 1:1:1.
L'Annunciazione - Mme Oeuf!, 2003,
lambda photo, 100 x 220 cm

© Tracey Rose

Sanam Khatibi

Artiste autodidacte, par ailleurs diplomée en sciences politiques,
Sanam Khatibi investit le BPS22 avec ses toiles, ses broderies

et tapisseries mais aussi avec une production de céramiques spé-
cialement créées pour l'occasion. Les pulsions primaires, la perte
de controéle, la domination et la soumission apparaissent comme
les thémes majeurs de cette ceuvre qui se nourrit grandement
de I'histoire de I'art, ancien et actuel, via des personnalités de
référence comme Cranach, Bosch, Henry Darger ou Carol Rama.
Une collection personnelle d'objets tres divers et hétéroclites
s'invite aussi au coeur d’un univers hautement symbolique, peu-
plé de femmes nues, de créatures hybrides évoluant dans une
végétation luxuriante, étrange. Envoltant mais un peu kitsch,
non ? (ah)

BPS 22

Boulevard Solvay 22
Charleroi
www.bps22.be

du 08-06 au 01-09

Sanam Khatibi, Under the influence of poison, 2018. Collection privée, Bruxelles. © de I'artiste /
Courtesy Rodolphe Janssen, Bruxelles
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Chloé Op de Beeck

Les vidéos présentées par Chloé desquels les gestes se répétent
Op de Beeck a Malines se situent chaque jour, de ces moments
al'extréme opposé de celles que lI'on oublie parce qu'ils
e o A g -. w qui regnent généralement sur apparaissent spontanément
"_H'j a2 o o = les écrans : elles ne suivent pas pour se fondre dans I'habitude.
lF\’__ a de scénarios, ne racontent pas Ces images filmées transforment
g d’histoire, ne se veulent pas non ainsi la réalité en un pur concept,
ﬁf E plus documentaires d'un sujet, un abstraction nue. (ah)
¢ ne guettent pas “I'instant de
beauté sublime” ou le “moment De Garage
décisif"... Elles procédent avant Minderbroedersgang 5
tout d'une longue attente, celle Malines
que s'impose l'artiste pour capter www.cultuurcentrummechelen.
- = une litanie de moments anodins, be
— o de ces moments au cours du 22-06 au 31-08

Pascale de Becker, Beach Cocoon, 2007. © photo : Amendolgine Barracchia

Design on air

Le volatil, I'éthéré, le fugace, divers aspects : du matériau
I'invisible, I'intangible... Voila gonflable a I'injection de gaz
une courte série d’adjectifs dans les processus de fabrica-
qui se rapportent a l'air et qui tion, de I'air en mouvement
conviendront certainement a a la question de la qualité de
plusieurs des objets présentés I'air. Un voyage “léger comme
dans cette exposition. Celle-ci I'air” certes, mais qui n’exclura
s'interroge donc sur les rela- donc pas de se poser les bonnes
tions nouées par les designers questions. (ah)

avec l'air. Celui-ci conditionne

la vie et demeure encore gra- CID

tuit... Mais il est menacé aussi Rue Saint Louise 82

et est également devenu mena- Hornu

cant... Lexposition développe www.cid-grand-hornu.be Chloé Op de Beeck, Perhaps (still), 2019. © de I'artiste
la thématique de l'air sous du 23-06 au 10-10

Edgard Tytgat, Souvenir d’'un dimanche, 1926, huile sur toile, 88 x 116 cm. © SABAM Belgique, 2019

MDD & Private
Collecties

Depuis plus de dix ans, le musée Dhondt-
Dhaenens a établi une collaboration
fructueuse avec diverses collections
privées dont le role fut essentiel dans la
reconnaissance de l'art contemporain

en Belgique. Ce travail a donné lieu a de
nouveaux modeles de coopération et le
musée, dont le patrimoine s'est considé-
rablement enrichi, administre aussi un
certain nombre de collections privées. Cet
été, il fait donc entrer en résonnance “ses”
ceuvres et celles de ces partenaires. Lart
contemporain belge mais aussi internatio-
nal de I'époque moderniste - spécialité du
musée —y seront donc particuliérement a
I'honneur. (ah)

MDD

Museumlaan 14
Laethem Saint-Martin
www.museumdd.be
du 30-06 au 29-09
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Kensuke Koike, Ikebana Green Man, 2017, cartes postales découpées et fils de métal.
© de l'artiste / Courtesy Rossana Clocca Gallery, Milan

Art sur et en papier

Le papier et le carton sont des
matériaux relativement rudi-
mentaires et relativement bon
marché. En combinaison avec
des techniques traditionnelles et
modernes, ainsi que l'inspiration
de Il'artiste, le papier se décline
en d'innombrables possibilités et
posséde une force d’expression
prodigieuse. Aprés une édition
trés réussie en 2017, le CODA Mu-
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seum Apeldoorn présente CODA
Paper Art 2019, exposition qui
donne, au propre et au figuré,
toute latitude aux installations et
ceuvres spatiales de méme qu’a
une sélection remarquable de
bijoux. (eb)

Coda Museum
www.coda-apeldoorn.nl
du 10-06 au 27-10

herman de vries, 2019. © photo : Joana Schwender

herman de vries

herman de vries (sans majuscules
pour éviter toute “hiérarchie”
selon ses propres termes), artiste
internationalement encensé, a
représenté les Pays-Bas a la Bien-
nale de Venise en 2015. Né a Alk-
maar en 1931, il travaille depuis
les années 1950 a une ceuvre
poétique tres personnelle, qui
donne ala nature le réle central.
La nature des environs d’Alkmaar

Painting Perception

influence nettement son évolu-
tion, ce qui a incité le Stedelijk
Museum Alkmaar a l'inviter a
créer une ceuvre ou il revient sur
sa terre natale. (eb)

Stedelijk Museum

Canadaplein 1

Alkmaar
www.stedelijkmuseumalkmaar.nl
du 01-06 au 01-09

La grande exposition d'été du Museum MORE est entiérement consa-
crée au peintre britannique Euan Uglow (1932-2000). De fagon radicale,
structurée et avec une émotion contrélée, 'artiste a travaillé a une
ceuvre qui peut rivaliser avec celle de compatriotes renommés comme
Francis Bacon et Lucian Freud. Euan Uglow, “peintre des artistes”, doit
sa notoriété a des collectionneurs comme David Bowie notamment

et au fait que I'un de ses tableaux n'a encore jamais pu étre exposé
parce que celle qui allait devenir Mrs. Cherie Blair y a posé en tant que

modéle nu. (eb)

Museum MORE
Hoofdstraat 28
Gorssel
www.museummore.nl
jusq.01-09

Euan Uglow, Curled Nude on a Stool, 1982-1983. © de I'artiste / Hull City Museum and

Art Gallery



Mohammad Shoyeb, City Prince/sses, 2019, avec les citations des ceuvres de Timmy
Harn, Amir Kamand, Leeroy New, Fernando Palma Rodriguez, Stephen Tayo et Zom-
bra. © photo : Sarker Protick

Dhaka, Lagos, Manille, Mexico et

Téhéran

Quel est le lien entre les villes

qui forment le titre de cette
exposition ? Ce sont toutes des
cités rhizomiques choisies par les
commissaires de maniere subjec-
tive. Elles sont toutes I'expression
d’un tissu de contradictions, a
I'image du trafic routier saturé
qui coexiste avec des réseaux
numériques censés fonctionner
avec fluidité. Les mégapoles

de notre siécle connaissent

une expansion chaotique et

sont porteuses de nombreuses
inégalités. Mais elles constituent

Ker-Xavier Roussel

Voici un peintre relativement méconnu, d'autant
plus qu'il na plus fait I'objet d'une exposition d’en-
vergure depuis plus de 50 ans ! Or, il fut largement
plébiscité, de la fin du XIXe siecle aux premieres
années du suivant, pour ses visions hédonistes
d’une Antiquité révée. Participant au groupe des
Nabis, évoluant vers un synthétisme influencé par
Puvis de Chavannes, Ker-Xavier Roussel (1867-1944)
fut nourri de littérature, que ce soit des écrits de
Nietzche ou de la mythologie. Ses compositions,
grandes comme petites, contiennent une charge
érotique restée sous-estimée. Lexposition dévoile
cet aspect et offre, en outre, une curieuse incursion
dans son univers graphique, qui s'impose comme
la face cachée, noire, de son travail et traduit une
vision plus négative de son imaginaire. De belles

découvertes en perspective ! (ah)

Musée des Impressionnismes
Rue Claude Monet 99
Giverny

www.mdig.fr

du 27-07 au 11-11

aussi un chantier incessant, pro-
pice a la dérive des imaginaires.
Ainsi, une cinquantaine d‘artistes
(tant plasticiens que designers,
bidouilleurs, tatoueurs ou musi-
ciens) investit le Palais de Tokyo
afin de créer une ville imaginaire,
multiple et complexe, véritable
laboratoire en mouvement. (ah)

Palais de Tokyo

Avenue du Président Wilson 13
Paris

www.palaisdetokyo.com

du 21-06 au 09-09
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Yves Klein, des cris bleus

Pierre Soulages et
Yves Klein ont deux
points en commun : ce
sont deux figures ma-
jeures de l'art contem-
porain en France et

ils furent tous deux
alarecherche d’'une
couleur souveraine :le
noir pour l'un, le bleu
pour l'autre. Quoi de
plus normal, des lors,
que le musée Sou-
lages accueille cette
exposition consacrée
a Yves Klein. Une cin-
quantaine de piéces
évoque les points
remarquablement
forts et originaux
d’une carriere intense,
malheureusement
trop courte, l'artiste
étant décédé a 34 ans.
Le visiteur découvrira
des monochromes,
peintures feu, mono-

Yves Klein, Héléna (Ant 111), 1960, pigment pur et résine
synthétique su papier marouflé sur toile, 218 x 151 cm.
© Succession Yves Klein / ADAGP, Paris, 2019

golds, globes, anthropométries, ... Mais, I'exposition est avant tout
centrée sur une sélection de pieces qu’Yves Klein réalisa avec l'archi-
tecte Claude Parent sur la thématique des architectures de l'air. (ah)

Musée Soulages

Jardin du Foirail, Avenue Victor Hugo

Rodez

www.musee-soulages.rodezagglo.fr

du 21-06 au 03-11

Ker-Xavier Roussel, Clair de lune sur la mer (détail), 1941. Collection particuliere. © photo : Anne Claude Barbier
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La Joconde nue

la Joconde, une version quelque
peu érotique d'une Joconde sans
qu'elle en soit le strict modeéle.
Des analyses anciennes ont

déja prouvé que ce carton a
servi a la création d'ceuvres dans
I'atelier de Léonard de Vinci et

la plupart de ceux-ci font partie
de cet accrochage. Menées pour
I'occasion, d’autres recherches
semblent indiquer que 'ceuvre
serait de la main du maitre. Mais
I'exposition élargit le propos en
s'intéressant de maniere plus
approfondie au théme spéci-
figue du buste féminin nu, tel
qu'il apparait dans la peinture
italienne, avec les portraits de
Simonetta Vespucci par Botticelli
et Piero di Cosimo, pour devenir
le prototype de beauté idéale

et, en ce sens, atteindre égale-
ment la France avec par exemple
la Dame au bain de Francois
Clouet. (ah)

Attribué a Carlo Antonio Procaccini et
Ercole Procaccini le Jeune, Femme nue,
Flore 7. Bergame, Academia Carrara.

Cette exposition s'organise
autour d’'une ceuvre célebre
appartenant au Musée Condé de
Chantilly : un carton (soit un des-
sin piqué servant a reporter une
composition sur un panneau)
qui représente une femme nue
adoptant une position similaire a

Domaine de Chantilly

Le Chateau

Chantilly
www.domainedechantilly.com
du 01-06 au 06-10

Fabienne Verdier,
sur les terres de Cézanne

Premiere rétrospective de l'artiste en France, cette
exposition se décline en trois lieux, faisant entrer
en collaboration trois institutions de la ville d'Aix-
en Provence. L'oeuvre de Fabienne Verdier (1962)
s'inscrit a la conjonction de principes orientaux

et de courants occidentaux. En effet, décue de
I'enseignement académique, la future plasticienne
est partie pendant plus de dix ans en Chine, se
formant auprés des lettrés chinois d'apres la
Révolution culturelle. Dés son retour en France,
elle élabore une esthétique nouvelle qui s'inspire
de courants de la peinture occidentale comme

les primitifs flamands. Les trois manifestations ex-
plorent tous les aspects de son travail, comme les
techniques et outils utilisés, mais aussi I'évolution
de celui-ci, depuis le retour de Chine jusqu’aux
expériences que Fabienne Verdier a directement
menées sur les traces de Cézanne, aux abords de
la montagne Sainte-Victoire. (ah)

Musée Granet

Place Saint-Jean de Malte
Aix-en-Provence
www.museegranet-aixenprovence.fr
du 21-06 au 13-10
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Rebecca Horn,
théatre des métamorphoses

Mettant le corps au coeur méme
de son exploration artistique,
Rebecca Horn (1944) s'impose
comme l'une des artistes les plus
singuliéres de sa génération. Cette
exposition déploie le riche éventail
des expressions variées, éprouvées
par l'artiste : sculptures corporelles,
objets hybrides, performances
scénarisées et filmées, etc. Le réle
joué par le cinéma dans son travail
est particulierement souligné ainsi
que l'influence de quelques figures
majeures dont les ceuvres appa-
raissent en contrepoint dans le par-
cours (Marcel Duchamp, Alberto
Giacometti, Meret Oppenheim,

...) Partant d'une méme attention
accordée au principe de métamor-
phose qui sous-tend tout le travail
de Rebecca Horn, cette exposition
est congue en résonnance et en
complémentarité avec celle du musée Tinguely de Bale, en Suisse,
intitulée Fantasmagories corporelles et qui met plus particulierement
I'accent sur les ceuvres unissant corps et machines, I'une prolongeant
ou remplagant l'autre. (ah.)

Rebecca Horn, Hahnenmaske (« Masque-
coq »), 1971, performance, 1973, 16 mm,
couleur, son, muet. Rebecca Horn Work-
shop . © de l'artiste / ADAGP, Paris 2019

Centre Pompidou Metz

Parvis des Droits de I'Homme 1
Metz
www.centrepompidou-metz.fr
du 08-06 au 13-01-2020

Musée Tinguely
Paul Sacher-Anlage 1
Bale
www.tinguely.ch

u 05-06 au 22-09

Fabienne Verdier, Marche bleue, 2015, acrylique et technique mixte sur toile, 180 x 363 cm. Collection privée.
© de l'artiste / ADAGP, Paris, 2019




Hicham Berrada

Hicham Berrada travaille comme un peintre qui aurait troqué ses pin-
ceaux contre une maitrise de paramétres mathématiques, physiques et
chimiques, comme dans ses photographies générées par des algo-
rithmes de morphogenéses. Chez lui, I'art n'imite pas la nature, celle-ci
participe directement a lI'ceuvre d'art, comme dans ses “concrétions de
synthése”. Actuellement en résidence a Lens, dans un batiment situé
en face du musée, 'artiste a été invité par le conservateur a exposer ses
ceuvres anciennes et créations récentes dans la galerie de verre.Ony
découvre d'autres de ses explorations poétiques comme ses Kéroman-
cies, ceuvres qui combinent l'art de lire I'avenir dans les formes prise
par de la cire jetée dans de I'eau chaude a la technique de la fonte a la
cire perdue, ou encore comme l'installation vidéo Présages, réalisée

en filmant I'intérieur d'un bocal dans lequel réagissent des produits
chimiques. (ah)

Louvre-Lens

Rue Paul Bert 99
Lens
www.louvrelens.fr
du 19-06 au 01-09

Hicham Berrada, Augures mathématiques #1, photographie. © de l'artiste / ADAGP /
Courtesy Galerie Kamel Mennour, Paris / Londres

Travail, lutte et passions

Déja bien fournies et spécialisées dans le domaine de la sculpture du XIXe siecle, les collec-
tions de La Piscine a Roubaix viennent de bénéficier du don (sous réserve d'usufruit) d'un
ensemble de sculptures belges de cette époque. Ces ceuvres font donc l'objet de cette ex-
position qui se révéle d'importance car parmi celles-ci figurent pas moins de cinq bronzes
de Constantin Meunier et sept bronzes de Jef Lambeaux ! En outre, ces ceuvres prennent
un sens particulier a proximité de la nouvelle galerie de sculptures ou sont abordés, entre
autres, la question de la sculpture décorative dans les intérieurs privés, la notion d’édition
et de multiple, ou encore le theme des monuments au travail et aux travailleurs, autour
des recherches de Dalou et Rodin, de Meunier et de Bouchard. Une occasion de plus pour

découvrir les agrandissements récents apportés aux lieux. (ah)

La Piscine

Rue de I'Espérance 23
Roubaix
www.roubaix-lapiscine.com
du 29-06 au 22-09

Constantin Meunier, Le mineur ala lanterne, 1901, donation Francoi-
se et Philippe Mongin au musée de Roubaix en 2017, sous réserve
d’usufruit. © photo : A. Leprince
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Etel Adnan, Sans Titre, 2012, collection privée, Hambourg/Beyrouth. Courtesy Sfeir-
Semler Gallery, Hambourg / Beyrouth. © de l'artiste

Etel Adnan et les Modernes

Internationalement reconnue
pour son travail littéraire, Etel
Adnan (1950) peint depuis

ses trente ans, explorant les
thématiques du langage, de la
transmission, de la mémoire,
du paysage, de I'histoire, de
I'abstraction et de la couleur.
Cette exposition suit celle qui
avait eu lieu au Centre Paul
Klee de Berne et qui confrontait
I'ceuvre du maitre avec celle
d’Etel Adnan. Celle-ci reconnait
en effet que Klee fut le premier

peintre dont elle adora le travail.

Au MUDAM, le propos s'élargit

en un dialogue avec d'autres
peintres de référence, comme
Wassily Kandinsky ou Nicolas de
Staél, et avec la jeune généra-
tion qui, a son tour, témoigne de
l'ascendant exercé par Adnan.

A coté des toiles et des dessins,
une série de tapisseries des
années 1960 est également
présentée. (ah)

MUDAM

Park Drai Eechelen 3
Luxembourg
www.mudam.lu

du 08-06 au 15-09
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Bartolomé Bermejo, Pieta Despla, 1490, huile sur toile, 175 x 189 cm. Cathédrale de

Barcelone. © photo : F-H Guillem

Bartolomé Bermejo

Son surnom, Bermejo, lui fut
conféré probablement en rai-
son d'une distinction physique
(soit une chevelure rousse ou
un teint rougeaud), mais sa re-
nommée est celle d'un excellent
peintre espagnol a I'’époque de
la Renaissance. Né vers 1440

et décédé en 1501, Bartolomé
de Cardenas, dit Bermejo,
travailla a la cour d’Aragon.

Ses ceuvres témoignent d'un
style raffiné et d'une remar-
quable maitrise de la peinture
al'huile, acquise probablement
d’une observation attentive

de tableaux peints par les
primitifs flamands. Bermejo fut

peut-étre un “converso”, soit
un juif converti qui ne cessera
de pérégriner a la recherche de
commandes d'une ville a l'autre,
sans doute pour échapper a
I'Inquisition. Des ceuvres qui ne
sont jamais sorties d’Espagne
font partie de cette exposition,
qui accueille aussi deux chefs
d’ceuvre du maitre, le Triptyque
de la Vierge de Montserrat et la
Pieta Despla. (ah)

The National Gallery
Trafalgar Square

Londres
www.nationalgallery.org.uk
du 12-06 au 29-09

N. Goncharova, Récolte : Anges langant des pierres sur la ville, 1911, huile
sur toile, 100 x 129 cm. Galerie Tretyakov, Moscou, Legs A.K. Larianova-
Tomilina, 1989. © Adagp, Paris & DACS, Londres, 2019

Natalia Goncharova

Voici la premiére rétrospective en Angleterre consacrée a lI'une des
figures majeures de I'avant-garde russe. Tous les aspects, en effet, de

la carriére de Natalia Gontcharova (1881-1962) y sont évoqués : avant
tout ses ceuvres témoignant de son approche personnelle du moder-
nisme, du style cubo-futuriste, du rayonnisme et de I'abstraction, mais
aussi ses peintures de paysans qui témoignent de son ancrage dans

les cultures populaires de la Russie centrale, les costumes éblouissants
qu'elle congut pour les Ballets Russes en 1914, ses nus audacieux qui lui
valurent un procés pour obscénité, son travail de créatrice de mode et
de design, ses peintures religieuses également. Au coeur de l'accro-
chage est aussi évoquée l'exposition qui lui avait été consacrée, en 1913
déja a Moscou, au Mikhailova Art Salon. (ah)

Tate Modern
Bankside

Londres
www.tate.org.uk
du 06-06 au 08-09

Portraits antiques

La maniere dont le portrait dans la Gréce antique fut traité, a exercé une influence primordiale sur l'art
occidental car il fut diffusé dans tout I'Empire romain, et devint un modéle a partir de la Renaissance
jusqu’au début du XXe siécle. Le concept réside en la représentation d’une personne dans sa réalité
spécifique, historique. Il ne s'agit pas —loin s’en faut I- de réaliser un portrait “photographique”, mais
bien plus d'inscrire dans les traits, le statut, les idées et autres préoccupations de son auteur. Si ce
concept semble idéal, il fut évidemment l'objet d’'une constante remise en question au fil des siecles.
Voila la trace que suit cette exposition, dont le premier atout est de nous présenter des bustes et
autres effigies, copies romaines, problématiques ou pas, mais qui toutes recentrent le propos au coeur
méme de l'idée de la figuration. (ah)

Altes Museum
Bodestral3e 1-3

Berlin
www.smb.museum

du 19-06 au 02-02-2020

Buste de I'hnomme public Démosthéne.
© Staatliche Museen zu Berlin, Anti-
kensammlung / Universitét zu Koln,
Archéologisches Institut, CoDArchLab /
photo : Philipp Grof3
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Nikita Kadan

L'ceuvre de Nikita Kadan (Kiev, 1982), se construit sur une analyse cri-
tique de la relation des Ukrainiens d'aujourd’hui avec leur passé sovié-
tigue. Comme I'a démontré sa récente exposition au M HKA d’Anvers,
I'artiste se sert de I'histoire et de l'architecture pour révéler I'héritage
de I'Union soviétique et pour étudier son impact sur les développe-
ments récents en Ukraine. Nikita Kadan est membre du groupe artis-
tique R.E.P. (Revolutionary Experimental Space) et fondateur du groupe
activiste Hudrada, ce qui explique qu'il travaille avec des architectes,
des sociologues et des défenseurs des droits de 'homme. Pour cette
exposition, il remet en question la visibilité de I'avant-garde artistique
en Ukraine dans le contexte du conflit avec la Russie et du néolibéra-
lisme ambiant. (ah)

MUMOK
Museumsplatz 1
Vienne
www.mumok.at
du 27-06 au 06-10

Monica Bonvicini

Puisque le Belvédére est un
patrimoine architectural
d'importance, Monica Bonvincini
I'investit personnellement avec
une installation spécifique, en
accord avec le lieu. Car le propos
de cette artiste, née a Venise en
1965, est justement d’explorer et
de mettre en évidence les liens
entre architecture et pouvoir.
Elle souhaite avant tout montrer
comment les structures sociales
s'incarnent dans l'architecture.
Dessins, sculpture, installation,
vidéo et photographie sont les
multiples mediums auxquels
I'artiste recourt pour finaliser son
propos. (ah)

——

e

ijf&r

Monica Bonvicini, Structural Psychodra-
ma #3,2017. © de l'artiste / VG Bild-Kunst

Belvedere / Courtesy Galleria Raffaella Cortese,
Prinz Eugen-StraBe 27 Milan / photo : Lorenzo Palmieri
Vienne

www.belvedere.at
du 28-06 au 06-10

Maria Lai en rétrospective

Voici cent ans naissait Maria Lai ! Quelle bonne occasion pour concoc-
ter une grande exposition a cette figure majeure de la scéne contem-
poraine italienne, décédée en 2013, dont le travail était mis en exergue
lors de la Biennale de Venise, en 2017. Dés lors, cette exposition se veut
rétrospective, réunissant une centaine d'ceuvres, depuis les premiéres
créations des années 1960 jusqu’aux propositions les plus récentes,
menées par |'artiste avant sa mort. Durant toute sa carriére, Maria Lai
transgressa les mediums traditionnels, comme la sculpture ou la pein-
ture, eny incluant la broderie et la tapisserie, exprimant au travers de
ceux-ci les réflexions d’'une femme libre et sans préjugés, sur un monde
qui ne I'était et ne l'est toujours pas. (ah)

MAXXI

Via Guido Reni 4A
Rome

www.maxxi.art

du 19-06 au 12-01-2020

Maria Lai, Tendendo per mano il sole
(détail), broderie.
© de I'artiste / MAXXI
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LCARTISTE DU MOIS

Dans cette série, COLLECT s'intéresse a la place des o o
jeunes artistes dans le landerneau de I'art contempo-
rain. Pourquoi réalisent-ils leurs ceuvres ? D'ou leur
vient leur inspiration ? Comment envisagent-ils leur

place dans le monde de I'art ? Cette fois, nous donnons

o parole Bl Bahir (1988, Bagcad) « En tant quiartiste, il faut dire ce
que l'on a a dire »

TEXTE : ELIEN HAENTJENS  PORTRAIT : GUY KOKKEN

ilal Bahir et sa compagne habitent un petit
village entre Namur et Dinant. Au milieu
de la nature, avec une vue magnifique
sur les champs, l'artiste peut se concen-
trer sur son travail en toute tranquillité.
« Je consacre tout mon temps et toute mon éner-
gie 3 mon travail. Comme les Egyptiens qui ont
construit les pyramides, jessaie de parvenir pro-
gressivement au sommet. En méme temps, ce ne

sera jamais assez bon, sans quoi cela n'aurait plus
de sens de continuer. En outre, j’ai énormément
de choses & dire. J'ai des tas de croquis dans mes
cartons, avec des idées que je souhaite dévelop-
per. » Dans les dessins poétiques de Bilal Bahir, la
politique, la culture et histoire, mais aussi I'Occi-
dent et 'Orient, le présent et le passé se fondent
harmonieusement. « Mes racines plongent en Irak,
mais quand j’étais adolescent, mon oncle me faisait
parvenir beaucoup de livres, de Frans Kafka no-
tamment ou d’écrivains d’Amérique du Sud. Juste
avant d’arriver en Belgique, jai visité les sites ar-
chéologiques de I'ancienne Mésopotamie, berceau
de notre civilisation, de I'écriture notamment et des
lois, pour en prendre congé. Aujourd’hui, figure
dans mon atelier un fragment qui y est lié, que jai
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recu d’un Belge. (...) Jai désormais la nationalité
belge, mais je ne veux pas oublier mes racines : pour
connaitre son identité et comprendre qui on est, il
importe de savoir d’oti 'on vient. En méme temps,
je m'efforce de concilier mon passé avec le nou-
veau contexte dans lequel je vis. Il m’a ainsi semblé
extraordinaire de pouvoir exposer la série Interpol
database. Missing Report (2017) aux Musées royaux
d’Art et d'Histoire & Bruxelles, qui possedent la
plus grande collection d’art mésopotamien en
Europe. Mon travail est un appel a retrouver sur
le marché noir les sculptures volées au Musée de
Bagdad en 2003, quand il a été détruit. La seule
statue retrouvée jusqu'a présent est la “Mona Lisa
mésopotamienne”, que quelqu’un avait emportée
et enterrée dans son jardin pour la sauver. » D’une
maniére trés personnelle et poétique, Bilal Bahir
mélange les grands thémes humains et sociaux 4 des
souvenirs d’enfance. « Parfois, en tant quartiste, il
faut juste dire ce que 'on a & dire, méme si cela
heurte certaines personnes. Non pas pour les agres-
ser, mais parce que vous avez le sentiment que vous
devez réagir. Comme mon dessin d’une femme en
burqa ou les événements de Charlie Hebdo. Heu-
reusement, cette liberté d’expression existe en Bel-
gique. Par ailleurs, en tant que nouveau Belge, j’ai
le sentiment de pouvoir commenter plus facilement
la culture arabe que la belge, méme si personnelle-
ment j’attache plus importance a I'individu qu’a la
communauté. »

Tapis volant

Bilal Bahir a étudié la sculpture & Bagdad mais pré-
fere aujourd’hui s'exprimer par le dessin. « La météo
belge ne permet pas de sculpter certains matériaux
et la pierre bleue, typiquement belge, est extréme-

D’'une maniére trés personnelle et
poétique, Bilal Bahir mélange les
grands théemes humains et sociaux a

des souvenirs d’enfance.

ment dure. En outre, je suis tombé amoureux des
nombreux livres et morceaux de papier anciens
que lon trouve ici, et j’ai commencé 2 les utili-
ser comme support pour mes dessins. Ils ont une
4me, ils inspirent mon dessin et contribuent ainsi
au caractere poétique de mes ceuvres. Bien quil
subsiste parfois des références a la sculpture dans
mon travail, comme dans les tétes monumentales
de la série Interpol, je réalise aujourd’hui presque
exclusivement des dessins au crayon, & l'aquarelle
ou a l'encre. Selon la saison, ils sont plus gris ou,
au contraire, plus colorés. » S’inspirant de son
réve d’enfant de devenir écrivain, Bilal Bahir tra-
vaille généralement par séries. « J’aime raconter des
histoires. Je continue A travailler A certaines séries
comme celles qui gravitent autour des objets vo-
lants, parce que de nouvelles sortes 'y ajoutent sans
cesse. D’autres thémes constituent un ensemble
fermé. Dans ce cas, je ne vends pas d’ceuvres sé-
parément, seulement la série compléte, comme s'il
sagissait d'un livre. (...) Pour le moment, je pré-
fere travailler sans galerie et vendre en direct. Dans
la mesure ol mes ceuvres sont trés personnelles, je
souhaite que leurs acquéreurs les achetent avec leur
cceur. Linvestissement financier ne peut pas primer.
En outre, les galeries ou les foires et salons d’art sont
actuellement trés commerciaux pour la plupart et je
trouve que mes ceuvres sont trop fragiles pour étre
exposées dans ce contexte. Cela mennuie que les
gens paraissent acheter avec leur téte plutdt qu'avec
leur cceur. » Ses scénes sont parfois choquantes, mais
Cest peut-étre la fragilité imperceptible de ses des-
sins qui touche le spectateur. Ainsi, Poetic Operation
(2018) montre un petit garcon qui a caché sa col-
lection d’avions dans une sorte de cheval de Troie et
séloigne discrétement tandis que des hélicopteres et
des avions de guerre tournoient au-dessus de sa téte.
« Quand, enfan, je jouais avec mes avions, javais
le sentiment que ce morceau de ciel m’appartenait.
C’était un lieu pour jouer et réver. Depuis la guerre,
cela a complétement changé : le ciel ne nous appar-
tient plus. Le seul endroit ot jai le méme sentiment,
cest mon atelier. Comme dans les contes des Mille e
Une Nuits, mon tapis volant me permet de voyager
partout en imagination et, comme la lampe magique
d’Aladin, mon génie me chuchote l'inspiration. En
fait, nous restons toujours des enfants avec de grands
réves. Clest pour cela notamment que ma prochaine
série sera axée sur les réves. »

ci-dessus
Gregor Samsa Jewels, 2018, technique
mixte sur papier ancien, 64 x 46 cm.

© de l'artiste

page de gauche

Achilles, 2018, technique mixte sur
papier ancien, 64 x 46 cm.

© de l'artiste

BILAL BAHIR

www.bilalbahir.com
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Martin Szekely
1 s Le designer frfan(;ais Martin Sze-
kely (1956) présente The Drawers
and |, un titre qui suppose
non seulement la présence de
quelqu’un qui regarde, mais qui
insiste également sur la nature
essentielle du face-a-face entre
ces tiroirs horizontaux et ce
“i" majuscule, bien droit, plus
grand que ce qui l'accompagne,
quiincarne la verticalité. Une
rencontre au coeur des fonda-
mentaux du design. Lartiste: « Un
tiroir est une boite. Un ensemble
de tiroirs s'apparente a un orga-
nisme qui contient les choses
d’une vie et le plus souvent
celle d’'une personne, sa collec-
tion ; une forme ancestrale de
classement dérobée a la vue des
autres. Le tiroir est considéré comme une unité standardisée a des fins
constructives. Au moment de I'empilement peuvent étre déterminés
des vides ; aucune limite dimensionnelle pour ce jeu de construction a
taille humaine, si ce n’est la dimension des maisons, elles-mémes des
boites.» (gg)

Martin Szekely, The Drawers and |
(détail), 2018. © de I'artiste / Courtesy
Galerie Pierre-Marie Giraud / photo :
Fabrice Gousset

Galerie Pierre-Marie Giraud
Rue de Praetere 7

Bruxelles
www.pierremariegiraud.com
jusq. 24-08

Prix : sur demande

John Armleder

La Fondation CAB laisse carte blanche a l'artiste suisse
emblématique et iconoclaste John Armleder (1948). Ce
dernier aimaginé une exposition qui réunit des artistes de
la scéne suisse, des années 1960 a nos jours. Leur point com-
mun : le sens de l'abstraction primaire et de la géométrie
graphique. Lexposition s'articule en deux temps : le premier
prend la forme d’une installation immersive unique qui
envahit I'espace principal, composée d’'une mosaique de
peintures et d’ceuvres murales signées John Armleder, Sté-
phane Kropf et John Tremblay. La seconde partie présente
une dizaine dartistes issus de la méme tradition abstraite et
géométrique. On y note, entre autres, la présence de Chris-
tian Flocquet, Domenico Battista ou Philippe Decrauzat.
Départ immédiat pour un voyage tourbillonnant a travers
des confusions géométriques, des distorsions 2D/3D et des
installations en trompe-I'ceil par lesquelles I'architecture
environnante se trouve bouleversée. (gg)

Fondation CAB

Rue Borrens 32-34
Bruxelles
www.fondationcab.com
jusq. 22-06

Les bijoux sculptés de Sophia Vari

Née en Grece en 1940, Sophia
Vari n'est pas seulement
I'épouse de l'artiste colombien
Fernando Botero, elle est
surtout peintre, sculpteur et
créatrice de bijoux reconnue
internationalement. En ce
début d'été, elle présente a

la Collectors Gallery ses der-
niéres réalisations : des sculp-
tures en argent et bronze,
mais aussi ses bijoux sculp-
tés ou sculptures portées.
Véritables ceuvres d’art minia-
tures, ses merveilles mélent
I'or jaune ou blanc, le vermeil,
I'argent, les perles, le marbre
ou le cristal, les bois précieux
(ébéne ou Pau Amarelo). Des
matiéres qui, a l'image de sa
démarche plastique, allient
noblesse, intemporalité et
simplicité : « Si le matériau est

Sophia Vari, Boite Phénix (détail), bois Pau Amarelo
beau, le passage du temps, au et or jaune 18 carats, piece unique. © de l'artiste
lieu de I'entamer, au contraire,  /Courtesy Collectors Gallery / photo : Philippe

le sublime ». Des ceuvres ou Garcia

se rencontrent des lignes

géométriques élégantes et des rondeurs sensuelles... Le tout pouvant

étre ponctué de pierres semi-précieuses brutes. (gg)

Collectors Gallery

Rue des Minimes 12
Bruxelles
www.collectors-gallery.com
du 06-06 au 07-07

Prix : entre 3.000 et 15.000 €

Vue de I'exposition a la Fondation CAB, avril 2019. © Fondation CAB
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Guy Leclercq, Sans Titre, 2019, huile sur toile, 130 x 160 cm. © de l'artiste / Courtesy
Galerie Fred Lanzenberg

Guy Leclercq

Cet été marque le retour de Guy Leclercq (1940) chez Fred Lanzen-
berg. Lartiste livre des toiles abstraites au langage géométrique, des
ceuvres qui se caractérisent par un dépouillement des formes, une
grande sobriété des couleurs (principalement des noirs et des blancs,
complétés par des gris, des ocres, des taupes...), un style épuré qui
raconte son histoire. Des peintures qui nous apparaissent comme autant
de dialogues, peut-étre amoureux, entre un cercle et un carré, une ligne
et un rectangle. Roger-Pierre Turine : « Passé maitre en I'art d'amadouer
les lignes et figures géométriques, dans celui de les illuminer de touches
colorées délicates et tendues, sensibles, I'artiste flamand ravive l'attrait
que nous avions eu de le retrouver (...) » Ses dessins, toiles, reliefs datés
des dix derniéres années composent un ensemble dans lequel la lumiére
joue également un role de tout premier plan. Un travail fin et minutieux,
qui ne manque ni de tension, ni de sensualité. (gg)

Galerie Fred Lanzenberg

Avenue des Klauwaerts 9
Bruxelles
www.galeriefredlanzenberg.com
jusq. 22-06

Prix : entre 6.000 et 9.000 €

Eric Fourez, Sans Titre, 2018, technique mixte sur toile, 100 x 100 cm © de l'artiste /
Courtesy Galerie Faider
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Alexander McQueen par Ann Ray

L'exposition a ne pas rater

en ce début d'été, c'est cette
sélection intitulée Gravitas.
Direction la Galerie de la
Béraudiére qui présente,

pour la toute premiére fois

en Belgique, le travail de la
photographe Ann Ray au
travers d’une sélection de ses
images consacrées au créateur
Alexander McQueen. Des
clichés, révélés au public lors
des Rencontres d'Arles 2018,
qui témoignent d'une extraor-
dinaire histoire d'amitié entre
la photographe et le couturier.
Celle-ci regut carte blanche
afin de capturer I'esprit de
I'homme et I'essence de
I'ceuvre, de 1997 a la mort pré-
maturée de McQueen en 2010.

d o 2
Ann Ray, Eschers Labyrinth, 2009, Ed.3/12,
photographie, 180 x 120 cm. © de I'artiste /
Courtesy Galerie de la Béraudiere

)

La Francaise capture dés lors,
tres librement, de nombreux

portraits dans le studio ou lors des défilés. Ses archives comptent plus
de 35 mille photographies argentiques. De quoi cerner la personnalité
de cet enfant terrible de la mode britannique, un rebelle visionnaire a
la sensibilité a fleur de peau et a I'imagination débridée. Une sélection
remplie d’humanité, qui pointe également les obsessions du person-
nage et la fragilité de son univers singulier flottant entre illusion et

réalité. (gg)

Galerie de la Béraudiere
Rue Jacques Jordaens 6
Bruxelles
www.delaberaudiere.com
jusq. 12-07

Prix : entre 6.500 et 16.500 €

Eric Fourez

« L'essentiel est invisible pour les
yeux. » Cette citation emprun-
tée a Antoine de Saint-Exupéry
gagne en pertinence, en force
eten sens face a l'ceuvre du
Tournaisien Eric Fourez (1946).
Lartiste autodidacte nous livre
une écriture presque diaphane,
en gris léger, qui charge la toile
d’'une profondeur symbolique.
Claude Lorent : « Pas de doute,
la peinture d’Eric Fourez est a
contre-courant des modes et
du matraquage des images.
Elle est I'antichoc, I'anti-agres-
sion visuelle, et a ce titre déja,
parce que autre, elle interpelle.
L'ceuvre prend naissance dans
le détail paysager choisi, celui
bien éphémére d’'une plage de

sable mouillé, au petit matin de
préférence, quand le jour pointe,
entre clarté et Iégere brume.

Un moment qui n'est point de
hasard car il est I'éveil de la vie et
promesse. De I'image reprise de
facon sélective ne subsisteront
que des traces, a l'apparence
énigmatique et, cependant, noti-
fiant bien une réalité visuelle.»
Une plongée dans des ceuvres
délicieusement lactées, édulco-
rées. (gg)

Galerie Faider

Rue Faider 12

Bruxelles

du 14-06 au 13-07
www.galeriefaider.be

Prix : entre 1.200 et 11.000 €
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Sally Ross

La Galerie Rodolphe Janssen présente Material Matters, troisi€me expo-
sition individuelle de Sally Ross (1965), depuis sa rupture décisive avec la
représentation en 2012. Les deux précédentes étaient organisées dans
sa galerie de New-York, la ou elle vit et travaille, et en Italie a la Colle-
zione Maramotti. C'est dire si I'événement bruxellois est d'importance !
Bob Nickas, écrivain et commissaire de I'exposition : « Ross a passé les 6
dernieres années dans son studio a étudier le processus de sa création
artistique. Elle compose intuitivement ses peintures sur le sol de son
atelier en assemblant des restes de toile, de vétements, de matériel
ménager et d'objets trouvés. Se laissant guider par I'énergie de chaque
toile, des couches de peinture sont ajoutées par le biais du hasard ;

des morceaux d'information sont découpés et jetés ; les sections sont
déconstruites jusqu’a ce que quelque chose d'inattendu émerge. Dans
certaines parties, les peintures portent des traces de marques, une sorte
d'écriture d'action introduisant des gestes de dessin. Parfois, des arma-
tures apparaissent sous les toiles, créant des renflements et des bosses
conférant une dimension sculpturale aux peintures. » (gg)

Rodolphe Janssen

Rue de Livourne 32
Bruxelles
www.rodolphejanssen.com
jusq. 06-07

Prix : 20.000 et 35.000 €

my

Sally Ross, Sugar Mountain, 2019, technique mixte, 160 x 190,5 cm. © de l'artiste /
Courtesy Galerie Rodolphe Janssen / photo : Dario Lasagni

Chloé Coomans, Nuages, porcelaine. © de I'artiste / Courtesy EXIT11
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Pierre Gerard
L'exposition présentée

aux Drapiers donne a voir
une sélection d'ceuvres de
Pierre Gerard (1966) datant
de 2000 a 2019 : « Réalisant
des objets-sculpture, sa
production méle sculpture,
peinture et installation. Ses
oceuvres, comme de véri-
tables petites architectures,
sont constituées d’éléments
en carton, bois, platre, cuir,
textile... que l'artiste glane
au hasard de ces déambu-
lations. Tant la forme que la
matiére 'inspire. Lensemble
est ensuite longuement
travaillé et parfois installé
dans un contenant en bois,
en plastique ou en verre. Ces
petits volumes demandent
qu’on s'y attarde, que notre
regard s’y habitue pour
mieux s'y perdre et en capter toute la poésie. Sa production picturale,
figurative ou abstraite est volontairement limitée. Pour les compositions
monochromes, la peinture a I'huile adjointe de cire d'abeille est déposée
sur le carton en de grands aplats colorés d’apparence velouté. Les pein-
tures figuratives, “images volées” comme il les nomme, nous interrogent
sur le traitement et la valeur des images aujourd’hui. » (gg)

Pierre Gerard, Sans Titre, 2019, coquillage de
jardin, cone de carton, sable, bois divers, feutre,
21,5x 16 x 14 cm. © de l'artiste / Courtesy Les
Drapiers

Les Drapiers

Rue Hors-Chateau 68
Liege
www.lesdrapiers.be

jusq. 22-06

Prix : entre 350 et 18.000 €

Chloé Coomans

Pour la deuxiéme exposition de sa saison, EXIT11 présente les nouvelles
créations de Chloé Coomans : « Sans doute parce qu’elle a l'intuition
que notre corps fonctionne comme la mémoire archaique de notre exis-
tence, son ceuvre, protéiforme, est avant tout langage de l'intimité. (...)
Comme si ses états d’ame étaient en quéte de représentations, elle se
met, dans tous les sens du terme, en jeu et propose une scénographie
de ses tourments, un encéphalogramme de son ame. Elle recourt a des
symboles. A contre-courant de notre époque consumériste et specta-
culaire qui vide nombre de signes de leur sens, de leur impact politique
ou méme de leur capacité d'évocation en les utilisant a grande échelle,
elle en invente de nouveaux, et parce qu'elle est avant tout plasti-
cienne, elle parie sur leur force esthétique, leur intérét graphique. Ainsi
les Nceuds, métaphore de ce magma, de ce bouillonnement intérieur
constitutif de la personnalité de chacun ; les nceuds qu’elle sérigraphie,
qu'elle entasse dans des installations, dont elle cherche la trace, et qui
deviennent, tripes géantes, le véritable corps de sculptures monumen-
tales. » (gg)

EXIT11 Contemporary art

c/o Chateau de Petit-Leez

Rue de Petit-Leez 129, Grand-Leez
www.chateaupetitleez.com/exit11-contemporary-art
jusq. 23-06

Prix : entre 200 et 10.000 €



Hommage a Pierre Célice

Le peintre francais Pierre Célice
s'éteignait le 5 avril dernier, il
aurait eu 87 ans cette année. L'ex-
position dans la nouvelle galerie
de Maurice Verbaet a Knokke
était déja prévue pour l'occasion.
Soit une sélection de tableaux

et d'ceuvres sur papier réalisées
depuis 1990, a I'exception d'une
ceuvre de 2015. Deux immenses
dessins jaunes avec trait rose
au-dessous, comme un graffiti
frais et énergique. Son art est un
jeu de couleurs, de formes et de
lignes dans lesquelles résonnent
les vibrations de I'environne-
ment et le dynamisme de notre
époque. Ses contacts antérieurs
avec les artistes CoBrA et Bram

van Velde ont influencé son
évolution. Son ceuvre occupe
une place particuliere dans la
collection de Maurice Verbaet,
qui ouvrait le Centre Maurice Ver-
baet en 2015 a Anvers. La galerie
de Knokke présente jusqu‘au 21
juillet Masterpieces from the Ver-
baet Collection : Belgian art from
fifties till eighties, puis ce sera le
tour de Pierre Célice. (cv)

Maurice Verbaet Gallery
Zeedijk 738

Knokke
www.mauriceverbaetknokke.
com

du 02-08 au 29-09

Prix : de 1.300 a 13.000 €

Pierre Célice, Sans Titre, 2015, acrylique sur papier, 38 x 48 cm. Courtesy Centre et Ga-
lerie Maurice Verbaet.

Le talent naissant de David Denil

On peut parler d'un départ en fleche. Cette année, David Denil terminait ses études de
photographie au KASK de Gand, ou Carl De Keyzer |'avait déja remarqué. Denil a d'ores

UP TO ART GALERIES

Lionel Esteve, Papier de Provence, 2017, technique mixte sur papier, 70 x 80 cm.
© de l'artiste / Courtesy Albert Baronian & Yoko Uhoda

Lionel Estéve en plein soleil

Délicate et anticonformiste,
I'ceuvre flexible de Lionel Estéve
évoque la fragilité et la beauté
de I'existence quotidienne.
L'artiste francais (1967) ins-

tallé a Bruxelles avait déja attiré
I'attention avec ses mobiles
arachnéens de cordes de
guitare, I'abstraction sensuelle
de ses tableaux sur verre et une
installation au sol de pierres

de riviere peintes jusqu’a la
ligne de flottaison. Il exposait la
série Papier de Provence en 2017
chez Baronian, a Bruxelles. Les
plantes, collées sur une feuille
de papier, sont séchées au soleil
jusqu'a ce qu’elles se transfor-
ment elles-mémes en une sorte
de papier, puis sont peintes a

I'aquarelle. Elles font partie de la
petite rétrospective organisée
par la galerie d’Albert Baronian
et Yoko Uhoda a Knokke. Deux
expositions collectives y sont
par ailleurs prévues : jusqu’au 30
juin avec des noms prestigieux
comme Tony Oursler, Takis et
Gilbert & George, et du Ter au 30
juillet avec, entre autres, Char-
lotte Beaudry, Robert Devriendt
et Leen Voet. (cv)

Albert Baronian & Yoko Uhoda
Zeedijk 731

Knokke
www.baronianxippas.com
www.yoko-uhoda-gallery.com
du 02 au 31-08

Prix : de 4.500 a 24.000 €

et déja participé a des expositions et recu des prix au niveau international. Il travaille de-
puis plusieurs années sur Let Us Not Fall Asleep While Walking, un récit visuel de l'impact
psychologique du conflit persistant en Ukraine sur la population de Kiev, ou les protes-
tations de la place Maidan en 2014 dégénéraient en révolution. La Russie annexait peu
aprés la Crimée. Ce projet a beau ressembler a un photoreportage, il n'en présente pas
moins des images métaphoriques. Soigneusement composées, elles captent, avec ou
sans présence humaine, la facon dont le quotidien se poursuit alors que le passé pése
toujours et qu’un espoir nait pour l'avenir. Cette exposition est la premiére qui soit aussi
complete. Un livre est également en préparation, a paraitre en juin. (cv)

44 Gallery

Genthof 44

Bruges
www.44gallery.be
du 16-06 au 14-07
Prix : a partir de 550 €

David Denil, de la série Let Us Not Fall Asleep While Walking, toutes les pho-
tos en édition de 5, 3 formats au choix. © de I'artiste / 44 Gallery
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Dans cette rubrique, COLLECT tente de découvrir

la personne qui se cache derriére le professionnel. A eX

Nous interrogeons tous les mois une personna-

lité du monde de I'art sur des sujets plus intimes

comme son plat préféré ou son passe-temps fa-

vori. Nous avons rendu visite, ce mois-ci, au doc- a n e n OSSC e
teur en sciences appliquées Alex Van den Bossche

(1963, Reet), force motrice de Porfirius Kunstkam-

mer.

TEXTE : ELIEN HAENTJENS ~ PORTRAIT : GUY KOKKEN « Je souhaite partager ma passion avec le monde »
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n émerveillement constant devant les
particularités du monde, cest ce qui
nourrit la passion d’Alex Van den
Bossche pour les cabinets de curiosi-
tés : « Lorsque j’ai acheté un cabinet d’art augs-
bourgeois du XVlle si¢cle, il y a 35 ans, dans
une vente aux enchéres de Tongres, cela a mar-
qué le début de mon amour pour les cabinets
de curiosités. Cet intérét fut surtout alimenté
au début par mon émerveillement devant la
fabrication d’objets au fil des si¢cles et I'habileté

technique requise. Ma formation d’ingénieur

civil et ma carri¢re professionnelle dans le sec-
teur du contréle de qualité pour des systémes de
mesure d’optique et d’entrepreneur technolo-
gique ont bien entendu joué un role crucial. (...)
Je trouve, par exemple, époustouflante la facon
dont les Egyptiens ont réussi & graver des lignes
aussi fines et droites sur une pierre aussi dure
que le granit. » Le cabinet de curiosités a permis
4 Alex Van den Bossche de découvrir le monde
des “chambres des merveilles”, comme les Alle-
mands les nomment si joliment, et des quatre
catégories — Preciosia, Scientifica, Naturalia et
Exotica — définies dés la Renaissance. « Ces 35
derniéres années, je me suis concentré sur un
des domaines de ces catégories pour une époque
donnée. Je connais par exemple les cinquante
principaux minéraux des trois mille sortes exis-
tantes et me suis renseigné sur lart asiatique.
Jétudie a 'heure actuelle les coquillages, mais
le domaine le plus difficile jusqu’a présent a
été celui de lart africain qui fait parte de la
catégorie des Exotica, celle des objets de pays et
contrées inconnus d’un point de vue européen.
Cela m’a pris six a sept ans et je connais main-
tenant une cinquantaine de ces quelque deux
cents cultures. Elles pratiquent toutes un lan-
gage visuel personnel dans lequel la créativité est
florissante. Tout cela est captivant et explique
en méme temps pourquoi des artistes comme
Pablo Picasso en furent si fascinés. Quand je
vois des masques sur des tableaux, je les associe
directement 2 la tribu qui les a créés. »

Elargir ses horizons

Des pérégrinations 2 Korbeek-Lo et Walshou-
tem ont conduit Alex Van den Bossche et sa
famille & Neerijse. « Quand nous avons décidé
de déménager, parce que mon épouse souhaitait
se rapprocher de Louvain, nous avons cherché
un batiment ancien ou un batiment donnant
sur un panorama étendu. Ce souhait remontait
a I'époque de notre premier logement a3 Kor-
beek-Lo, et 'endroit sur cette colline convenait
a merveille. Quand nous avons construit la
maison, il y a onze ans, un cabinet de curiosi-
tés servant a la fois d’annexe et de bureau nous
paraissait incontournable. » Méme si ’Antiquité
domine dans le cabinet de curiosités, le reste de
la maison est rempli d’artefacts de ’Antiquité
souvent égyptienne, associés a de I'art contem-
porain, dont une ceuvre de Jef Verheyen. « A
quatorze ans, j’ai poussé ma mére & m’accompa-
gner chez Campo ol un triptyque blanc de Jef
Verheyen était & vendre. Les quelques sous qui
se trouvaient dans ma tirelire ne suffissaient hé-
las pas. Comme mon épouse, Sofie, partageait
ma passion pour l'ccuvre de cet artiste, nous
avons acheté ce tableau dans une vente quelque
vingt ans plus tard. Les applaudissements que
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nous avons recus aprés cet achat n’éraient pas
bon signe... » (...) Méme si je suis un fan d’art
contemporain, les maitres anciens et les antiqui-
tés mattirent davantage aujourd’hui. Non pas
que l'art contemporain ne me passionne plus,
mais on voit trop d’artistes de qualité moyenne.
Si vous considérez en outre le rapport qualité/
prix, vous en avez beaucoup plus pour votre
argent avec ’art ancien. Mon cabinet de curio-
sités contient, par exemple, mon minéral favori,
la crocoite, un ceuf d’autruche orné d’un texte
gravé a l'intérieur et une coupe en bois avec une
centaine de petits gobelets de bois trés minces,
transparents, fabriqués sur un tour. La mai-
trise technique associée a la qualité artistique
rend chaque objet d’'un cabinet de curiosités
exceptionnel. » Pour pouvoir partager sa propre
passion avec un public plus large, Alex Van
den Bossche fondait, il y a cinq ans, Porfirius
Kunstkammer : « Je participe chaque année
2 la BRAFA et parfois & d’autres événements
comme le salon CULTURES. Nous fournis-
sons, en outre, & ceux qui souhaitent installer
un cabinet de curiosités ou une vitrine d’ceuvres
d’art, des conseils sur certains objets, mais aussi
sur I’éclairage. J'achete les objets d’abord pour
moi-méme, ce qui me permet d’en profiter au
quotidien. Un bel objet procure au moins au-
tant de satisfaction qu’un verre de Petrus, si l'on
en croit I’étude de Iéminent magazine médical
The Lancet qui décrivait noir sur blanc les effets
négatifs de lalcool. Avec Porfirius, je souhaite
attirer & nouveau l’attention sur le concept du
cabinet de curiosités. Cela me fait un plaisir fou
quAxel Vervoordt en ait intégré un dans la nou-
velle présentation du DIVA. » Dans le monde
imaginaire de Porfirius comme dans la vraie vie,
Alex Van den Bossche aime élargir ses horizons :
« Clest ce que je fais en gastronomie chez Steven
Buelens de L'Esco & Wetteren. Il pratique une
cuisine tres expérimentale et procéde comme
un artiste en créant ses propres plats. (...) Mon
épouse et moi-méme aimons découvrir d’autres
cultures. La Chine est le pays qui frappe le plus
mon imagination. Le fait que sa culture revive,
en dépit des efforts déployés par le commu-
nisme pour 'anéantir, est révélateur de sa force.
Les Chinois aspirent a la perfection dans tout
ce qu'ils font. Il en existe un bel exemple pour
moi avec cet empereur qui intimait lordre de
cuire la porcelaine sur des bateaux en pleine
mer pour quelle ne recoive pas le moindre grain
de poussi¢re. Les Chinois sont, en outre, trés
dynamiques et des travailleurs acharnés. Méme
si nous n'en sommes guére conscients, ils ont
plusieurs longueurs d’avance sur nous. Ils sont
si rapides que c'en est méme effrayant. »

www.porﬁrius .squarespace.com
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Ben ' 'horp
Brown

The Arcadia Centre Satellite 12

Jeune plasticien américain, Ben Thorp Brown a pour medium de prédilection I'image

Ben Thorp Brown, Cura, 2019, vidéo.
Coproduction Jeu de Paume, Paris,
CAPC musée d'art contemporain de

Bordeaux & Museo Amparo, Puebla.

© Ben Thorp Brown

et les films a vocation documentaire, fruits d'une démarche artistique assez atypique.
Tres tot, I'artiste se passionne pour la réalisation de film, déja lors de ses études, notam-

ment au Williams College Museum of Art de Williamstown (Massachusetts) en 2006, a

la School of the Art Institute de Chicago en 2012 et au Whitney Museum Independent

Study Program de New York en 2013.

TEXTE:LAURENT DE HEMPTINNE

en Thorp Brown compte déja une plé-

thore d’expositions & son actif, notam-

ment avec des ccuvres comme Toymakers

(2014) relatant la production d’'un Deal
Toy. Des les années 1970, de tels trophées étaient
produits en séries limitées pour des sociétés finan-
citres, & l'occasion de fusions, d’acquisitions et
d’offres publiques réussies. Toymakers considere
la production et I'esthétique de ces objets person-
nalisés comme un moyen d’examiner la relation
entre finance et travail artistique. Avec Drowned
World (2016), Ben Thorp Brown réfléchissait sur
Pexpérience de I'impossibilité de voir le monde
en profondeur. Dans ce travail, deux neurologues

décrivaient la perte et U'obtention de la capacité
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de faire 'expérience du monde en 3D, tandis que

leur état perceptif était animé soumis & des images
de paysages altérées de maniere optique. Filmée
dans le haut désert de I'Ouest du Texas, cette vi-
déo parcourait plusieurs paysages soigneusement
exploités : une ferme de tomates industrielle, un
site de forage de puits, une source “naturelle”, une
tempéte de neige et un atelier d’artiste.

Les organes mécaniques et intellec-
tuels de I'’économie automatisée

Pour After Outcry (2014), lartiste s'est appuyé sur
le langage gestuel éponyme, fonctionnellement
obsolete, déchiffré dans son précédent travail Open
Outcry (2013) : un systéme de signaux manuels
utilisés pour communiquer entre traders les ordres
d’achat et de vente dans une salle de marchés de
contrats 4 terme et d’options d’achat. Ici, quatre
danseurs réactivaient ces signaux de la main, en
phrases chorégraphiques abstraites, attirant l'at-
tention sur le vide de leur expression et interpré-



tant finalement le corps du #rader comme un autre
rejet, conscient, entre les organes mécaniques et
intellectuels de 'économie automatisée. Dans 7he
Arcadia Centre, nouvelle ceuvre du cycle d’exposi-
tion du Nouveau Sanctuaire Satellite 12, une ins-
tallation cinématographique sera développée en
dialogue avec des chercheurs travaillant dans les
domaines de la psychologie, des neurosciences et
de I'éducation. Ben Thorp Brown y proposera un
“sanctuaire” créant une sorte d’expérience “restau-
ratrice” qui réagit  la politique de notre temps.
Son travail s'intéresse surtout et vraiment a expé-

rience incarnée, A la perception et & la mémoire.
Réagissant aux changements économiques, envi-
ronnementaux et technologiques, l'artiste cherche
a développer des possibilités d’intervention au sein
de systémes complexes par la recherche, la tech-
nologie et la collaboration intégrées avec toute
une gamme de participants. Son programme pour
2019 est chargé de trois expositions simultanées
sur une proposition de la Belge Laura Herman,
au Jeu de Paume de Paris, au CAPC Musée d’Art
Contemporain 4 Bordeaux et au Museo Amparo

de Puebla 2 Mexico City.
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Le corps du trader est
finalement interprété
comme un autre rejet,
conscient, lien entre
les organses mécani-
ques et intellectuels de

I'économie automatisée.

En savoir plus
Lire
Exposition Ben Thorp Brown.
The Arcadia Center
Jeu de Paume
Place de la Concorde 1
Paris
www.jeudepaume.org
du 18-06 au 22-09
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hbertesde G alilam.

En 2014, apres des mois de préparation, j'ai eu le plaisir de présenter, avec Christo yune
exposition intitulée Entre deux chaises, un livre (1) a la VillaEmpain; quimettait en refation pres de
200 ceuvres de la collectionprivéede Galila. I s'agissait plus spécifiquement de livres-objets et.de
chaises'laissees a la libre inspiration d‘artistes et de designers contemporams U:g_' ellan jon-de

dévoiler un fragment de cet univers pour le moins.sin

ment le cabinet de curiosités

NEBERT  PHOTOS : KAREN NACHTERGAELE




pages d’ouverture

Galila est assise sur I'escalier
spécialement congu pour le lieu
par le designer belge Xavier

Lust. Au mur, l'ceuvre Kentucky
(Drop 1) (2014) de I'artiste brésilien
Alexandre Da Cunha. A gauche,
la Sonix Sphere (2015) de I'artiste
coréenne Haegue Yang. Au centre,
la chaise Dogma (2011) de Yoan
Capote.

ci-contre

Galila devant le mur des Masques
(1981-2006) de I'artiste francais
Jean-Luc Vilmouth. A l'avant-plan,
a gauche, on distingue le sommet
de l'ceuvre Harring Bone Brooms
(2008) de I'’Américain Michael
Delucia. A droite, I'échelle Transné-
mades (2016), création du collectif
brésilien Opavivaral.

ci-dessous

Détail de I'installation You are
not safe (2011) de I'ltalien Nicola
Evangelisti.
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our ma part, je parlerais plutdt d’un cabi-
net des libertés & propos de cet ensemble
incroyable de plus de 3000 ceuvres dont, a

premiére vue et comme pour un trés grand
puzzle sans modele, on ne repere ni début, ni fin,
ni chronologie. Dans 'accumulation qui saturait
sa maison, on distinguait quand méme et, petit
A petit, une certaine cohérence dans les choix, les
thémes et fils conducteurs : 'argent, les yeux, les
chaises, les livres-objets, les vidéos, les ceufs, les
pastéques et autres créations résultant, comme
les ready-made, de récupérations, de transforma-
tions, de détournements voulus par des artistes
actuels. Mais ces lectures ne réduisaient en rien
Iimpression “extra-ordinaire” d’étre admis dans
une véritable caverne aux trésors endormis et en-
tassés au fil de leur arrivée. Aprés cette exposition,
Galila avait pris la décision d’offrir 4 sa collection
un lieu digne de ce nom, un écrin qui permet-
trait & cet univers foisonnant de se déployer plus
confortablement. C’est chose faite : dans un bel
immeuble de 1300 métres carrés situé & proximité
du WIELS, Galila propose désormais un voyage
au pays de ses merveilles. Et comme chez elle, les
ceuvres choisies cohabitent sans conflit apparent
mais, cette fois, selon un ordre qui orchestre mieux
'inattendu, Iétonnement, la réflexion, le sourire
et parfois méme le rire. C’est en 2017, sous la di-
rection de l'architecte Bruno Corbisier 4 qui 'on
doit également la rénovation de la Maison parti-
culiére, que les travaux ont commencé dans cet
immeuble acquis par Galila une dizaine d’années
plus tot. Gourmande et consciente de I'étre, elle a
également pris possession d’'un second ensemble

immobilier qui lui fait face et d’une belle demeure
voisine ot la maitresse des lieux envisage d’instal-
ler ses bureaux, une bibliothéque artistique, du co-
working et une partie de ses collections qui com-
pleteront celles que nous pouvons déja découvrir.

Avoir l'ceil

Dans les cabinets de curiosités qui ont fasciné
des Occidentaux dés la Renaissance, les objets
d’exception se collectionnaient le plus souvent
selon leur rareté, leur exotisme, I'étrangeté de leur




provenance et le mystere de leurs formes. Or, les
assemblages convoqués par Galila proposent plu-
tot un renversement de ces valeurs : quimporte
la notion d’ceuvre d’art, l'identité des artistes et
le mélange des genres pourvu que de la banalité
dont les ceuvres surgissent, celles-ci provoquent
un sentiment de liberté, échappent a tout acadé-
misme et conformisme. Le résultat est indénia-
blement joyeux si on y comprend la joie, au sens
ou l'entendait Spinoza, comme manifestation et
affirmation de la puissance vitale qui nous habite.
« Je regarde sans voir et je vois sans regarder », af-
firme volontiers Galila avec un sourire malicieux.
Autrement dit, ses choix se font sans analyse, son
ceil rebondit sur une sensation diffuse devant les
objets et sa détermination 2 les choisir se fonde
le plus souvent sur des associations possibles, des
résonnances narratives qu'elle seule peut désigner.
« Galila sabandonne au magnétisme des ceuvres
qui attirent son ceil dans les filets de leurs formes
plastiques. Jamais elle ne se laisse guider par la rai-
son, le calcul ou la spéculation. Le pedigree des
artistes ne 'intéresse pas. Aucune connaissance du
marché ne fagonne ses jugements, aucune volonté
d’anticiper les tendances de l'art contemporain
n'oriente ses choix ; aucun préjugé ne vient brouil-
ler les ondes sensibles de son intuition », remarque
Frangois de Coninck qui lui a consacré une étude
attentive. Mais de cette quéte sans fin, de ce désir
de s'entourer d’ceuvres d’art qui ne la laisse jamais
au repos, Galila donne aussi corps au souhait
d’avoir une visibilité des créateurs émergeants de
la lumiére et une véritable maison. Son désir de
partager ses émotions dépasse ainsi de loin les ob-
sessions des amateurs de curiosités. Restée humble
malgré ses extravagances, elle avoue : « Je ne suis
pas Peggy Guggenheim, mais on verra dans vingt
ans ce que signifiera ma collection. Les vraies col-
lections sont des collections d’ceuvres mais pas de
noms ! Je ne me suis jamais intéressée aux noms
des artistes, ni a leur notoriété ».

La folle addiction d’une
collectionneuse

Qui connait Galila s'étonne toujours et encore de
I'addiction ravageuse qu'elle a développée pour
sa collection. C’est en 2005 que cet étrange virus
I'a contaminée & New York, apres le déces de son
mari, Jacques Hollander. Visitant 'Armory Show
en pensant y trouver de l'art ancien et distraire
sa douleur, elle est tombée sur une encre de Tom
Fowler reprenant 11 522 fois le mot « Why ? ».
Surprise, émotion inattendue et illumination fa-
tale guideront ensuite sa vie entiére 2 travers cette
passion dévorante. Avec Galila, on comprend que
vie intime et ceuvres d’art se nourrissent récipro-
quement et forment ensemble un autoportrait en
construction permanente. « Ses ceuvres explorent
ses désirs et ses craintes, amadouent ses fantdmes,

traduisent ses pensées confuses et prolongent
ses élans instinctifs. A 'abri de chacune d’elles,
elle a déposé un fragment de sa vie intime et, &
chaque nouveau coup de cceur, elle a le sentiment
de repartir a la découverte d’elle-méme, par une
voie détournée », remarque encore Francois de
Coninck. Une intense histoire s'est donc tissée
entre celle qui collectionne et ce qui lest, selon
des relations qui, bien que souvent mystérieuses,
se dévoilent progressivement au grand jour. Clest
ce qui nous fascine ici.

« A work in progress »

Des l'entrée de ce vaste lieu insolite, chaque ceuvre
appelle le visiteur en méme temps que toutes les
autres, car jusqu’a son extrémité, I'espace se donne

ci-dessus

De nombreuses ceuvres et instal-
lations rythment la profondeur de
I'espace. A l'avant-plan, la sculpture
Desde aqui te veo mejor (2013) de
I'artiste espagnol Guillermo Mora.
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ci-contre

La collection de Galila inclut une
importante thématique liée au
pouvoir de l'argent. Ici, la veste The
Banker (1996) de I'artiste slovaque
Otis Laubert devant les oeuvres
Let’s make money (2009 et 2013) de
I’Autrichienne Tanja Boukal et le ba-
lai Very Expensive Push Room (2008)
de I'Américain Mark Wagner.

ci-dessous

Un détail de l'installation Under the
wandering reach these are the parts
of the world wind water lava light live
(2014) de I'Indienne Rina Banerjee.
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A voir sans cloisons. Et si des ceuvres monumen-
tales voisinent avec des créations plus discretes,
elles se répondent dans une complicité dyna-
mique. 77ibal Chief, deux grandes parures multi-
colores de la série du méme nom de la Pakistanaise
Anna Samat introduisent la chaise géante de Peter
Holst Henckel baptisée Explaining aduldhood to
children et font face A une belle sculpture de Rina
Banerjee, Under the wandering reach these are the
parts of the world wind water lava light live. Cest
a Galila elle-méme que 'on doit I'accrochage des
ceuvres présentées. Liberté, diversité et intuition
personnelle en sont les mots clés au-dela des codes
habituellement admis dans le monde élitiste des
collectionneurs d’art contemporain. Ainsi, Chema
Madoz, avec sa parodie des moustaches d’Hitler,
Marc Le Méme avec sa Chambre mentale n°112,
Blue Noses qui signe Mask Show, Daniel & Geo
Fuchs 4 qui l'on doit Hitler way to Hell cdtoyent
Black shower & White shower de Ry Rocklem et
la belle installation de Mounir Fatmi, Connexion
02. Plus loin, Cest la trés controversée sculpture
d’Eugenio Merino, Stairway to heaven qui annonce
une réflexion sur le pouvoir des religions dans le
monde actuel. Au rez-de-chaussée, I'exploration
conduit jusqu'au bel escalier congu par le designer
Xavier Lust qui meéne a la mezzanine ouverte sur
espace et d’ot le regard plonge sur les Masques
de Jean-Luc Vilmouth, assemblage central d’un
ensemble d’objets récupérés de la vie quotidienne.
S’il sagit d’une exposition permanente, elle n'ex-
clut pas des variations dans le temps selon les
futures impulsions de Galila. Dans ce lieu qu'on
peut visiter, dés & présent, sur réservation et qui
sera complété en septembre 2019 par une pop-up

—

gallery de 120 meétres carrés dotée d’une vitrine au-
tonome, il est aussi possible d’organiser des événe-
ments ciblés pour autant qu'ils soient compatibles
avec la vocation “muséale” des lieux.




ci-contre

La mezzanine est également peu-
plée d’'oeuvres, notamment autour
de lathématique de l'oeil et du re-
gard, a l'instar de ce Témoin (1971) de
I’Américain Man Ray.

H\ I
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En savoir plus

Contacter

Galila’s PO.C.
galilabruxelles@hotmail.com

Lire

Le catalogue de I'exposition Entre
deux chaises, un livre, présentée a
la Villa Empain, du 01-03 au 07-09-
2014, Ed. Fondation Boghossian,
Bruxelles, 2014.

Francois de Coninck, Galila’s PO.C.
Passion, Obsession, Collection, 2018.
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Paul Dujardin

BOZAR est une ruche regroupant de nombreux univers,

Il espére un quatrieme mandat, mais l'obtiendra-t-il ? Le directeur de BOZAR, Paul
Dujardin, s'est entretenu avec COLLECT a propos de son “dinosaure”, de déjeuners avec
le couple Toporovski, de son “Cabinet des estampes”, de Philippe Geluck et de sa foi en
KANAL. «Art vrai ou faux : le débat peut se teinter d'un peu d’humour. »

TEXTE : THIJS DEMEULEMEESTER PORTRAITS : JEAN-MICHEL CLAJOT




ébut mai, Paul Dujardin annongait a la

presse que le toit du BOZAR serait agré-

menté d’une terrasse. Cette nouvelle cor-

respondait 3 une promesse électorale du
directeur-général, son troisiéme mandat expirant
en janvier 2020 et les candidatures A sa succession
(dont la sienne) devant étre remise avant la fin du
mois de mai. Il ne s'agissait pas de paroles en lair,
ces travaux sur le toit sont bel et bien en cours dans
la rue Ravenstein et la rue Baron Horta. « En 17 ans
et demi, j’ai réalisé tous les projets qui étaient dans
mes cartons. Je suis contre la révolution et pour
Iévolution. Toutefois, avec le recul, je constate que
cette maison a énormément changé. J’avais prévu,
en 2008, de passer de 300 mille & 1,3 million de
visiteurs annuels. Clest désormais chose faite.»
Lhomme s'exprime avec une passion toujours ar-
dente. Il occupe le siege de directeur depuis 2002 et
un quatriéme mandat de six ans ne serait pas pour
lui déplaire parce qu’il aime ce lieu avec passion.
Paul Dujardin : « Il y a 25 ans, je plaidais déja en
faveur d’une nomination a vie. A la Monnaie et aux
Musées royaux des Beaux-Arts, la direction fait a
chaque fois I'objet d’une évaluation interne, tandis
que dans le cas de BOZAR, il faut poser sa candi-
dature 4 la fin de chaque mandat, passer un examen
et présenter sa vision pour 'avenir. Cela me semble
correct, mais je ne sais pas quel sera mon avenir.
Toute la procédure de décision est entre les mains
de la Chancellerie du Premier ministre. La démo-
cratie décidera donc du renouvellement de mon
mandat. »

Atelier dynamique ou dinosaure ?

Un an exactement avant annonce de la terrasse,
Paul Dujardin sensibilisait la presse d’une autre ma-
niére. Le 24 mai 2018, une motion de censure était
déposée contre Paul Dujardin et son directeur d’ex-
ploitation, Albert Wastiaux. Par solidarité contre le
licenciement d’'un membre du personnel, le front
commun syndical avait tiré la sonnette d’alarme
quant 2 la charge de travail extréme, aux budgets
incroyablement faibles pour la réalisation de pro-
jets et aux exigences irréalistes du directeur-général.
La concertation évita 'écueil d’une gréve : « En 17
ans et demi, nous avons effectué un bon parcours,
mais il faut oser examiner nos points faibles. Il me
faut davantage me concentrer sur la communica-
tion interne, entamer davantage le dialogue avec le
personnel et les syndicats. Cette concertation est
cruciale pour maintenir la sérénité de la maison.
Le malaise ne se cantonne pas 8 BOZAR ; il est
perceptible dans le mouvement des Gilets jaunes,
dans la crise de I'Europe, chez les controleurs aé-
riens, dans le systtme pénitentiaire. Il est inhérent
notre époque. » Paul Dujardin procede souvent du
particulier vers le général. Autrement dit, & presque
toutes les questions que nous lui posons sur sa poli-
tique et sa vision, il répond par un discours truffé

de références A 'Europe, l'innovation, l'urbanité,
la géopolitique, la transversalité, la démocratie ou
Pintersectorialité. Erudit et visionnaire d’'un c6té,
inimitable et chaotique de lautre, il incarne véri-
tablement ce temple de la culturel quest BOZAR,
sautant du coq & I'ine avec aisance. Musique, art,
architecture, danse, théatre, cinéma, spectacles,
conférences, débats, projets socioculturels ; tout
est programmé parce que son directeur trouve que
ces diverses histoires doivent pouvoir se recouper :
« BOZAR regoit plus d’'un million de visiteurs par
an. Mais je rencontre tous les jours des gens qui
n’y ont encore jamais mis les pieds. La raison en
est, selon moi, quon ne nous a pas bien évalués.
BOZAR est tellement grand que certains ne savent
pas bien ce que nous y faisons. » Cela ne tient-il pas
plutdt au fait qu'il y a trop d’activités inscrites au
programme de linstitution ? Paul Dujardin : « Ce
n'est pas une question de quantité, mais de diversi-
té. La semaine ol le pianiste Pierre-Laurent Aimard
interprete les Variations Goldberg de Jean-Sébastien
Bach, des acteurs se réunissent pendant quatre jours
pour résoudre le probleme des camps de détention.
Il n'y a pas de hiérarchie dans la programmation,
nous défendons le patrimoine culturel, comme Ber-
nard van Orley ou Bach, car cela fait partie de notre
identité. Avec I'exposition Van Otrley, nous contri-
buons 2 la recherche en histoire de I'art et aux col-
laborations entre institutions autour de son ceuvre.
Il est important pour nous de travailler sur de tels
projets. Mais nous dépassons en méme temps ce
cadre et abordons des themes tels que la migration,
linterculturalité, la décolonisation, le sexe ou la
Renaissance africaine. BOZAR constitue un atelier
regroupant de nombreux univers. Quiconque vient
au BOZAR doit ressentir paix, conflance et points
de repere. Nous offrons aux visiteurs un récit sur le
monde dans lequel nous vivons. Mais, BOZAR de-
meure aussi un “dinosaure”, une vieille institution
dérivée des théatres allemands du XIX® siecle, qui
doit se réinventer en permanence pour rester perti-
nente. Uinvestissement dans la création représente
'un des défis majeurs de 'Europe. En tant que mai-
son de la culture, nous le faisons encore trop peu a
BOZAR. Nous nous accrochons trop aux canons
de lhistoire de l'art ou au répertoire, par exemple
en termes de musique classique, d’opéra ou de
théatre. Nous traitons certes de sujets contempo-
rains, mais souvent en nous basant sur des textes
ou partitions anciens que nous inscrivons dans un
contexte neuf. Il nous faut davantage miser sur la
nouvelle création. »

Réve de biennale

Notre rencontre avec Paul Dujardin a lieu début
mai, lors des journées professionnelles de la Bien-
nale de Venise : « J'y serais bien all¢, mais BOZAR
est une grande maison et il nous faut déléguer. Un
membre de mon équipe s’y trouve. Louverture de

« Quiconque vient au
BOZAR doit ressentir

paix, confiance et points

de repere. Nous offrons

aux visiteurs un récit sur

le monde dans lequel

NOus Vvivons. »
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« Nous traitons de
sujets contemporains,
mais trop souvent
encore en nous basant
sur des textes ou parti-
tions anciens que nous
inscrivons dans un con-
texte neuf. Il nous faut
davantage miser sur la

nouvelle création. »
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la Biennale constitue, pour ainsi dire, the place to
be, mais la vraie vie est & Bruxelles. Cest 1a que cela
se passe. Le nombre de personnes qui se rendent
dans les Giardini pour découvrir les pavillons natio-
naux est infime. Nous sommes donc trés honorés
de pouvoir montrer ultérieurement & Bruxelles
I'installation du Pavillon belge que nous avons co-
produite (honoré par le jury de la Biennale d’une
mention spéciale des Pavillons nationaux, ndlr).
Harald Thys et Jos de Gruyter, les artistes bruxellois
qui occupent le pavillon, ont créé leur installation
Mondo Cane dans nos espaces, en collaboration
avec La Loge. » Cela ne fera peut-étre pas plaisir au
défenseur de 'Europe quest Paul Dujardin, mais le
Pavillon belge n'offre pas une image réjouissante du
vieux continent : « Harald et Jos représentent 'Eu-
rope comme une prison olt nous sommes enfermés
dans nos propres idées. Nous avons peur de l'avenir,
des défis du numérique. Nous nous réfugions donc
dans la tradition et l'artisanat, si joliment représen-
tés par un théitre mécanique de marionnettes qui
ne se patlent pas. Le discours est tres clair pourtant:
nous sommes dans un monde de changements,
mais nous ne savons pas comment 'appréhender. »
La Biennale de Venise souléve spontanément la
question de savoir pourquoi pareille initiative n'est
pas possible & Bruxelles. Nous 'avions presque ou-
blié, mais il y eut en 2008 une tentative, avortée,
de lancement de Biennale : « Nous avions mis sur
pied un projet avec beaucoup de bonne volonté,
mais avons en méme temps trop fait confiance a
sa direction. Il y a, tous les ans, des centaines de
biennales dans le monde. Chaque organisateur
ou intellectuel cherche & réinventer le concept a

sa maniére. Il faut se demander si Bruxelles en a
vraiment besoin. Le potentiel existe bel et bien :
Bruxelles constitue le bouillon de culture idéal et
la deuxiéme ville mondiale la plus diversifiée apres
Dubai. Je ressens un désir de collaborer davantage
par-dela les frontieres des institutions. Je patle ici
des grands acteurs comme BOZAR et la Monnaie,
mais aussi d’espaces & but non-lucratif, de 'Etablis-
sement d’en Face 4 la Fondation Boghossian. Mais
ce nest pas parce qu'il y a une volonté de lancer un
projet de Biennale de Bruxelles que 100 millions
d’euros vont soudain tomber du ciel. Les méthodes
pour avancer dans le méme sens sont tout aussi
importantes. Un beau proverbe africain dit : “Si tu
veux aller vite, tu dois marcher seul. Si tu veux aller
loin, tu dois marcher avec les autres.” »

Cabinet des estampes

Lune des idées de Paul Dujardin consiste 4 transfor-
mer BOZAR en cabinet des estampes. Les estampes
sont en effet une de ses passions personnelles. Cette
idée a, entretemps, pris une toute autre tournure :
contre le Palais des Beaux-Arts, au coin de la rue
Royale, Philippe Geluck devrait ouvrir un musée
consacré A son enfant chéri, Le Chat. Paul Dujar-
din : «Auteur de bandes dessinées et caricaturiste
bruxellois, Philippe Geluck s'intéresse a la gravure
et incorpore dans son ceuvre des thémes d’actualité
qui concernent BOZAR. Clest un artiste intéres-
sant dans son répertoire. Grace a l'aide de la Région
de Bruxelles-Capitale, l'architecte Pierre Hebbe-
linck devrait construire, vers 2022, un musée qui
sinscrit parfaitement dans le plan-directeur que les
spécialistes de Horta, Barbara Van der Wee et Paul
Lievevrouw, ont élaboré pour BOZAR. Grice au
Musée du Chat, nous créerons un passage entre le
toit de la rue Royale et notre parterre. Cet espace
supplémentaire, sur tout le flanc du batiment, de-
vrait nous permettre par exemple de stocker sépa-
rément les sieges de la salle Henry Leboeuf. Nous
pourrons alors transformer cette salle de maniére
novatrice pour l'accueil de nouveaux formats de
danse, théatre, musique ou art. Nous aspirons a
Pinterdisciplinarité. » Une des raisons sous-jacentes
A ce cabinet des estampes était, initialement de pou-
voir obtenir pour BOZAR un statut de musée. Car
une collection permet de décrocher plus facilement
« Je ne suis plus
du tout convaincu que nous ayons besoin d’une

des préts en vue d’expositions :

collection muséale. La question est : quelle est la
définition du musée ? BOZAR rest ni une galerie
d’art, ni un musée, mais un centre d’art pluridis-
ciplinaire. Replagons donc le public et la création
en son coeur. Nous n’avons pas vraiment besoin du
statut de musée. Nous existons grice aux collections
des autres (entre autres, celles des Musées royaux
des Beaux-Arts de Belgique avec lesquels BOZAR
signait naguere un accord de partenariat, ndlr). Le
succes des centaines d’expositions que nous avons



organisées nous a permis d’acquérir une certaine
position dans le monde de I'art. Et cela facilite sou-
vent les préts. »

Les préts en danger ?

Un nouveau probléme se pose concernant I'en-
semble du secteur des musées. Philippe Van Cau-
teren, directeur artistique du S.M.A.K,, & Gand,
I'a déja évoqué en ces pages : les réglements de
I'ICOM qui fixent pour les musées les critéres aux-
quels la température, 'humidité de lair et la clima-
tisation font en sorte que les préts internationaux
deviennent de plus en plus difficiles. Surtout s'ils
viennent de musées prestigieux comme le Prado
ou le Guggenheim. BOZAR est une véritable
machine & demande de préts. Mais I'ancien bati-
ment de Victor Horta, qu'il est difficile de clima-
tiser parfaitement, accueillera-t-il encore ces préts
dans le futur ? Paul Dujardin : « La conservatrice
Katrien Lichtert, est parvenue & emmener I'expo-
sition d’Adriaen Brouwer & Audenarde, alors que
les conditions d’expositions de la salle n'étaient
pas optimales. Pourquoi a-t-elle réussi ? Gréce 4 sa
vision et 2 la passion avec laquelle elle a mené ce
projet. Certains musées lui ont accordé des préts
en raison de I'importance de 'exposition. Pareille
initiative transcende les critéres muséologiques. Il
est vrai que ces régles sont devenues plus strictes,
tout comme la bureaucratie qui les encadre. Mais
je plaide en faveur de plus de réalisme par rapport
a ces regles. Tous les préteurs privés respectent-ils
ces critéres lorsqu'ils accrochent leurs ceuvres chez
eux ? Je connaissais un collectionneur belge qui avait
installé de fantastiques ceuvres de Lucas Cranach
au-dessus de sa cheminée. 1l les a volontiers prétés
pour une exposition 8 BOZAR. J'apprécie aussi que
Paul Huvenne, ancien directeur du Musée royal des
Beaux-Arts d’Anvers, ait exposé en 2008 quelques
retables de sa collection permanente dans la cathé-
drale ’Anvers. Ce fut un précédent important. Un
musée ou centre d’art doit oser engager le dialogue
avec ces traditionnalistes qui nont pas encore remar-
qué que le monde change. »

Toporovski

En octobre 2018, Paul Dujardin était I'un des 63
professionnels de l'art, aux c6tés notamment de
Luc Tuymans et d’Ann De Meester (directrice du
Musée Frans Hals), & prendre fait et cause pour
la directrice du Musée des Beaux-Arts de Gand
(MSK), Catherine de Zegher, suspendue de ses
fonctions suite 4 la tourmente engendrée par les
préts douteux de la collection Toporovski : « Jai
signé la pétition par empathie. Je ne connais pas
les détails de I'enquéte. Et je ne souhaite pas non
plus commenter ce qui est arrivé ou ce quelle
aurait d0i communiquer. Mais, en tant que pro-
fessionnel, je lui apporte volontiers mon soutien
et reconnais ses compétences. Des erreurs ont pu

étre commises. Mais il faut aussi pouvoir pardon-
ner une faute éventuelle. Tout le monde peut faire
une faute durant sa carri¢re. » Paul Dujardin en
a lui-méme fait 'expérience lorsquil est apparu,
apres-coup, quun Mondrian de 1932 — en prét du
Stedelijk Museum d’Amsterdam et resté plusieurs
mois accroché dans une exposition de BOZAR -
éait un faux. Il avoua son erreur & 'époque : « J’ai
déjeuné avec les Toporovski. Javais des questions
cruciales a leur poser & propos de leur collection,
ce que jai fait. Je pense personnellement que des
ceuvres authentiques étaient présentes, mais quil y
en avait aussi beaucoup de fausses. Je ne suis pas
expert, mais je souhaite ouvrir ce débat des ceuvres
fausses ou authentiques. Une version imprimée en
3D d’un tableau du Tintoret, accroché au Louvre,
a récemment été installé dans une salle 3 manger
de Venise, endroit méme d’ol1 il provient. Je trouve
cela fantastique ! Cette expérience consistant 2
contempler la réplique est tout simplement ma-
gique. Nous vivons dans une époque ot la techno-
logie permet d’appréhender 'art d’une autre fagon.
Faux ou non : considérons cela d’une maniére un
peu plus détendue et avec humour. Cela peut se
faire en Belgique, non ? » Clest avec le méme sens
de la relativité que Paul Dujardin parle du projet
KANAL - Centre Pompidou, dans 'ancien garage
Citroén a Bruxelles. L3, les chiffres de fréquentation
sont fort décevants et beaucoup trouvent le budget
de rénovation trés exagéré, mais il a foi en ce pro-
jet : « Soyons fiers de cette initiative. Ce genre de
bitiment constitue un actif, une relique de notre
patrimoine industriel, tout comme Flagey. Toutes
les villes du monde investissent dans la restauration
de ce type de patrimoine ou pour lui donner une
nouvelle affectation. Le projet de noAarchitecten
m’a paru tres valable par son aspect écologique. I
ne faut pas oublier que KANAL aura un énorme
impact sur son environnement qui en profitera
pour se “gentrifier”. Prenez I'exemple de la Philhar-
monie de 'Elbe & Hambourg : ce bitiment signé
Herzog & de Meuron a cofité un milliard d’euros et
dépassé largement le budget. Et pourtant, les Ham-
bourgeois en sont fiers. Un plan de développement
a été élaboré pour amortir ces colits. Le bitiment
fait partie d'un plan économique que les Ham-
bourgeois devront achever  terme. Il est probable
que 'achat du batiment, l'exploitation et la rénova-
tion de KANAL dépasseront largement les prévi-
sions, mais il s'agit de travaux d’infrastructure pour
une ville en pleine évolution. Et la cité en profitera
directement et indirectement. Laccent est main-
tenant mis sur la zone du Canal 4 Bruxelles, mais
je suis également convaincu que le quartier autour
de BOZAR aura un tout autre aspect dans dix ans.
Les grandes tours de bureaux qui nous entourent
se mueront A terme en immeubles & appartements.
BOZAR se trouvera alors au cceur d’'un quartier
résidentiel. Comme Victor Horta lavait prédit ! »

En savoir plus
Surfer
www.bozar.be
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ci-dessus

Composition (Portrait of Bacon), 1980,
stylo-bille et feutre de couleur sur pa-
pier, 50 x 70 cm. Collection particuliére.
© de I'artiste / photo : Frédéric Dehaen /
ADAGP, Paris 2019
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Stéphane
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© —

Mandelbaum

Génie provocateur

On I'évoque presque comme un mythe depuis sa brutale disparition : Stéphane Man-
delbaum fut I'un des représentants les plus disruptifs du dessin des années 1980. En
collaboration avec le Centre Pompidou, le Musée Juif de Belgique rend enfin un digne
hommage a celui qui, né de mére arménienne, n'était pas assez juif pour que, a son
décés, son corps repose parmi ses coreligionnaires. Retour sur un parcours chaotique
qui débouchera sur une création aux contours étonnement modernes.

TEXTE : CHRISTOPHE DOSOGNE




ans la famille Mandelbaum, le dessin est

un mode d’expression naturel : Arié, le

pére, est un peintre reconnu et la mére,

Pili, une illustratrice de talent. Le jeune
Stéphane recourt rapidement 3 cette pratique
pour pallier sa dyslexie et développe des talents ar-
tistiques précoces. 1l écudie d’abord & ’Académie
de Watermael-Boitsfort puis, en 1979, 4 'Ecole
des Arts graphiques et visuels d’Uccle ou il s'initie
a la gravure. Son ceuvre dessiné témoigne a la fois
de cette formation traditionnelle et de ses rapports
complexes avec I'écriture. La facture classique de
ses grands portraits est ainsi corrompue par les
écritures, insultes et citations qui envahissent les
marges. Car, pour cet artiste qui se passionne pour
la poésie de Rimbaud, les images et les mots for-
ment un chant choral. Quant a ses petits croquis
quotidiens, plus abstraits et succincts, ils consti-
tuent une sorte de journal de bord. Multipliant
les références artistiques et frayant avec l'art brut,
le dessin de Stéphane Mandelbaum (1961-1986)
apparait étrangement contemporain dans sa capa-
cité A transgresser les genres.

Judaité

D’ascendance paternelle juive, lartiste interroge
trés tot cette filiation. I décline les portraits de
son grand-pére Szulim qui linitie au yiddish,
détourne les symboles, représente des dignitaires
nazis et accumule les titres et imprécations soi-
gneusement tracés dans des caractéres hébraiques.
Cette immersion correspond aussi a une profonde
transformation physique, I'enfant fréle devenant
un jeune homme charismatique qui discipline son
corps & travers les sports de combat et ne cesse
de dessiner de facon compulsive. Fasciné par les
grandes figures de la transgression et par leur
vie violente, Stéphane Mandelbaum dessine ou
peint de fagon répétitive les portraits de Francis
Bacon, Pier Paolo Pasolini, Arthur Rimbaud ou
Pierre Goldman. De Pasolini, il retient 'univers
esthétique imprégné de lart du Quattrocento,
tout en reprenant a son compte la volonté affichée
par le cinéaste de créer une ceuvre dont 'ambi-
guité interroge perpétuellement le spectateur.
De la méme fagon, il retient de Bacon la néces-
sité de « dégrader I'image pour lui rendre toute
sa visibilité ». Dans le catalogue de I'exposition,
Choghakate Kazarian explique : « Les visages que
Mandelbaum choisit de reproduire sont défor-
més, boursouflés, et leurs idiosyncrasies ethniques
hypertrophiées. (...) Quand il ne déforme pas,
Mandelbaum représente toutes les formes de dif-
formités physiques : gueules cassées, culs-de-jatte,
nains. (...) Il applique cette déformation expres-
sionniste & des images existantes. » Mandelbaum
exécute ainsi, en 1983, deux tableaux particu-
lierement subversifs, intitulés Réve d’Auschwitz,
dans lesquels il confronte des scénes érotiques 2

LCCEUVRE > T'ARTISTE

la représentation de I'entrée du camp de concen-
tration.

Démons intérieurs

Mais la provocation de ces images qui compo-
seront notamment sa premiére exposition orga-
nisée en 1985 4 Bruxelles, dans la galerie de
Christine Colmant, réside aussi dans le mélange
entre invention et réalité. Ses dessins imprégnés
d’un univers sombre jouent sur tous les tabous
moraux, sexuels et identitaires en des vies fictives
qui vont bientdt prendre le pas sur sa vie réelle.
Profondément fasciné par 'univers des voyous et
de la pegre, lartiste va ainsi de plus en plus frayer
avec le banditisme. A partir de ce moment, il est
mélé & diverses affaires dont la plus célebre est,
en 1986, le vol d’un Modigliani dans un apparte-
ment de 'avenue Louise, & Bruxelles, qui lui sera
fatal. Devenu menagant envers le commanditaire
qui refuse de lui remettre sa part, Mandelbaum est
assassiné par ses complices au mois de décembre
1986 et abandonné & demi défiguré par lacide
dans un terrain vague de la banlicue de Namur
ol son corps ne sera retrouvé que plus d’un mois
plus tard. Il laisse derri¢re lui la trace dessinée de
ses démons intérieurs.

La facture classique de ses grands
portraits est corrompue par les écri-
tures, insultes et citations qui enva-

hissent les marges.
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ci-dessous

Kismatores ! (Portrait d’Arié Mandelbaum),
1982, mine de plomb, crayon de couleurs
et collage sur papier, 150 x 118 cm. Collec-
tion Géraldine et Emmanuel Poznanski,
Bruxelles. © photo : Roger Asselberghs
Cette ceuvre était proposée une premiere
fois a la vente, le 15 décembre 2015, chez
Cornette a Bruxelles, ou elle fut frappée
20 mille euros. Revendue le 24 avril 2016,
dans la méme salle, elle n‘obtenait plus
que 10 mille euros au marteau.

En savoir plus

Visiter

Exposition Stéphane Mandelbaum
Musée Juif de Belgique

Rue des Minimes 21

Bruxelles

www.mjb-jmb.org

du 14-06 au 22-09

Lire

Gilles Sebhan, Mandelbaum ou le
réve d’Auschwitz, Les Impressions
Nouvelles, Bruxelles, 2014,

ISBN 978-2-874-4921-50

Coll., Stéphane Mandelbaum (cat.
de I'exposition), Centre Pompidou
/ Dilecta, Paris, 2019, ISBN 978-2-
37372-079-2
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Senefte

“Le Iriangle d'Or”

La parole est dargent

Reflet de son époque, l'orfevrerie du XVllle siecle révele le statut social de son proprié-

ci-contre

Nicolas de Largilliere, Portrait de
l'orfévre Thomas Germain et de son
épouse Anne-Denise Gauchelet,
1736, huile sur toile, 146 x 113 cm.
Musée Calouste-Gulbenkian, Lis-
bonne, Inv 431.

ci-dessous

Saupoudroir, sucrier a étage, cuil-
lere a sucre, pince a sucre, sucrier,
argent. Domaine de Seneffe (FW-B),
inv. sda208, sda195, sda471, sda164,
sda631. © Domaine de Seneffe /
photo : Michel Clinckemaille
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taire. Démonstration originale au chateau de Seneffe avec une exposition aux allures

de fiction qui nous conduit a la rencontre de quatorze personnages, toutes conditions

sociales confondues, comme autant de traits d'union entre les objets et les visiteurs.

TEXTE : GWENNAELLE GRIBAUMONT

hronique de la société des Lumicres, cette

exposition s’articule autour de la vie d’un

maitre orfévre. Marjolaine Hanssens,

directrice-conservatrice : « Lhistoire se
déroule dans son quartier, [ ol il a implanté son
atelier et sa boutique. Cet espace de vie et de tra-
vail a pour objectif de mettre en lumiére le réseau
relationnel de ’époque et ce, de maniére “insoup-
connée” . (...) Lintérét du parcours est d’observer
I'intérieur des différents personnages ainsi que la
circulation des objets usuels liés de prés ou de loin
A la production de latelier du maitre-orfévre. »
Une scénographie dans laquelle le visiteur devient
lobservateur privilégié de la vie de quatorze per-
sonnages, véritables incarnations des différents
usages de l'orfévrerie.

Au casting
Labbé de cour prend soin des pieces lides a sa
pratique liturgique. De trés nombreux objets de

culte en argent accompagnent les rites des dif-

férents sacrements (ciboires, calices, croix d’au-
tel...). Des réalisations chargées de symboles de
la foi chrétienne, souvent plus ouvragées que
Porfevrerie civile, révelent le faste directement
lié A la richesse de la paroisse. Appréciant les
jolies tables, le couple de chatelains met les pe-
tits plats dans les grands en exposant fierement
ses couverts frappés A ses armoiries. Ihéritier
témoigne de importance de son éducation a
travers les jouets qu’il recoit. Pour lui, Porfévre
crée des répliques miniaturisées d’objets divers.
Ces “jouets” sont destinés aux enfants de rois
et de princes, mais aussi aux épouses de riches



La remise de cadeaux de grande valeur aux personnages les plus influ-

ents jouait un réle en matiere de séduction politique et économique.

marchands qui recréent un monde lilliputien
en argent. Le diplomate souligne 'importance
des présents politiques et donc du savoir-faire
de nos artisans sur la scéne internationale. La
remise de cadeaux de grande valeur aux person-
nages les plus influents joue un réle en matiére
de séduction politique et économique. Parmi les
“Présents du Roy”, les tabati¢res sont particulie-
rement appréciées. Objets de petites dimensions,
elles cumulent prouesses techniques, richesse
des matériaux et raffinement. En outre, elles
ont nécessité U'intervention de plusieurs corps
de métiers (orfevres, joailliers, émailleurs, mi-
niaturistes, ...). Lespionne, par ses nombreux
voyages, pointe 'introduction d’éléments exo-
tiques dans les productions locales. Répondant
aux demandes d’amateurs passionnés en quéte
de choses rares, les orfévres intégrent de plus en
plus de naturalia (coquillages, peaux de requin,
écailles de tortues, ...). Lauteur A succes repré-
sente 'importance des objets liés & Iécriture
(godet & encre, étui  plumes, écritoires, ...). Ces
accessoires, omniprésents dans les classes aisées
sachant lire et écrire, soulignent l’activité intel-
lectuelle de ces privilégiés. Le franc-magon nous
présente quelques-uns de ses attributs rituels
(bijoux, dagues, épées, pommeaux, ...), tous
liés 4 la pratique d’un culte secret. Chez le mar-
chand juif de chocolat, les objets attachés i sa
religion cotoient les objets en lien avec les bois-
sons exotiques (thé, café, chocolat). D’autres per-
sonnages sont encore convoqués : quelques-uns
- paysan, apprenti-platrier et tavernier - ne pos-

sédent pas de pitces en argent. Ils apportent un
autre éclairage, faisant appel & d’autres métaux.
Lexposition, qui réunit plusieurs centaines de
piéces issues de musées belges et européens ain-
si que des collections conservées & Seneffe, est
ponctuée d’intrigues. Chez qui lorfevre va-t-il
livrer une pi¢ce ? Avec qui parle-t-il & demi-mot ?
Est-ce avec l'auteur a succés ou avec le franc-ma-
con ? Pour compléter la visite, une application
propose de découvrir les coulisses de 'exposition
et de profiter de contenus exclusifs.

ci-dessus, a gauche

Maitre-orfévre non identifié, Chan-
delier de la Reconsécration du Temple,
Stuttgart, XVllle siecle, argent,

55 x 44,5 x 13 cm. Musée d'art et
d’histoire du Judaisme, Paris, legs
Doda Conradl inv. 98.03.008. © Mu-
sée d'art et d’histoire du Judaisme

ci-dessus

Ensemble d'objets domestiques
miniatures, XVllle siécle, argent. Am-
sterdam Museum. © photo :
Amsterdam Museum

ci-contre

Alexis Grimou, Jeune dame au man-
chon, huile sur toile. Collection Smidt
van Gelder, Ville d’Anvers.

En savoir plus

Visiter

Exposition Le Triangle d'Or
Domaine du Chateau de Seneffe
Musée de I'Orfévrerie de la
Fédération Wallonie-Bruxelles
Rue Lucien Plasman 7-9

Seneffe
www.chateaudeseneffe.be

jusq. 10-05-2020
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Olatfur
Fliasson

- Un choc magique

Nul ne se penche mieux qu’Olafur Eliasson sur les phénomeénes naturels. Il s'agit de
magie, certes, mais l'artiste ne cache pas les trucages de I'illusion. Cascades de plusieurs
meétres de haut, soleil artificiel, géométrie sophistiquée, expériences de lumiére et de
couleurs, mais aussi la lampe Little Sun pour ceux qui vivent dans des contrées sans
électricité : I'artiste islando-danois est-il un chercheur fascinant ou un sauveteur idéalis-
te de la planéte ? Olafur Eliasson: In real life dominera cet été la Tate Modern de Londres.

TEXTE : CHRISTINE VUEGEN

pages d'ouverture
Olafur Eliasson, Big Bang Fountain,
2014, eau, stroboscope, pompe,
pulvérisateur, acier inoxydable, bois,
T e mousse, plastique, unité de controle,
o L LM R colorant, 165 x 160 x 160 cm, vue de

i i gt I'installation au Moderna Museet,
Stockholm 2015. © de l'artiste /
Courtesy neugerriemschneider,

- . - Berlin ; Tanya Bonakdar Gallery, New

. b LT . L, York / Los Angeles / photo : Anders
- 5% Sune Berg




adroite

Olafur Eliasson. © photo : Runa
Maya Mark Huber / Studio Olafur
Eliasson, 2017

en haut

Olafur Eliason, Beauty, 1993, projec-
teur, eau, pulvérisateurs, bois, tuy-
au, pompe, dimensions variables,
vue de l'installation du Moderna
Museet, Stockholm, 2015. © photo:
Anders Sune Berg
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a plus grande exposition solo jamais orga-

nisée promet des éblouissements. Olafur

Eliasson (1967) est un artiste a succes,

considéré non seulement comme ['un
des plus demandés, mais aussi comme l'un des
plus importants de notre époque. A Londres, il
compte “coloniser” également 'espace qui jouxte
la Tate Modern, en plus de nombreuses installa-
tions plongeantes qui occuperont l'intérieur. Avec
Your blind passenger (2010), un tunnel de brouil-
lard de 45 métres, les yeux n'y voient presque
rien, d’autres sens sont mis en éveil. La lumiére
varie de la clarté du jour au crépuscule, comme si
le tunnel condensait le déroulement d’une jour-
née. Temps, espace, lumiére, air et apparences
aquatiques sont les domaines de recherche de
I'ceuvre, méme sil s'agit d’art expérimental, tant
physique et optique que mental. En méme temps,
la démarche de lartiste conserve quelque chose
de distant, un aspect glacial parce que le méca-
nisme demeure ouvert et visible. On pourra se
sentir déboussolé si on cherche A savoir comment
sarticule une illusion optique. On perdra méme
lictéralement le nord dans Your blind passenger.
Un second tunnel est proposé a la Tate Modern :
Your spiral view (2002). Les visiteurs y atterrissent
dans un kaléidoscope dont la géométrie erratique,




semblable A une grotte de miroirs et d’acier, re-
flete environnement. La formation de cristaux et
d’autres formes issues de la nature ont également
inspiré I'architecte et mathématicien islandais Ei-
nar Thorsteinn (1942-2015) avec lequel Eliasson
a plusieurs fois travaillé.

Sans limites

Lartiste doit son talent 2 son pére et 4 la famille
de ce dernier. Ses parents islandais ont émigré au
Danemark. Aprés leur divorce, son pére a repris
son ancien métier de cuisinier sur un bateau de
péche. Les vacances que le petit Olafur a passé
en Islande ont joué un réle crucial. Dans les an-
nées 1970, lors du choc pétrolier, sans électricité.
dans la sombre maison de ses grands-parents, il
contemplait par la fenétre les reflets bleuatres au-
dessus des montagnes. En découlera une fascina-
Beauty (1993), beauté

éphémere d’un arc-en-ciel intérieur, est une ceuvre

tion pour cette lumiére :

précoce. Dans un espace obscur, un spot est dirigé
vers un rideau d’eau qui tombe du plafond. Un
arc-en-ciel apparait et disparait selon I'endroit ol
se trouve le spectateur. Son art ne peut se pas-

ser du public. Sans visiteurs, I'ceuvre nexiste pas,

ou alors A peine. Si la vision holistique d’Olafur
Eliasson se fait jour & la Tate Modern ; 'architec-
ture y est également présente, par exemple avec
la Fjordenhus réalisée I'an dernier & Copenhague
et qui a l'air d’émerger de Ueau. Liztle Sun, une
petite lampe LED 2 Iénergie solaire lancée en
2012 a la Tate Modern, se vend un peu plus cher
dans les pays riches, afin que son prix soit plus
abordable pour ceux qui habitent U'Afrique ou la
ou il n'y a pas d’électricité. A noter aussi Green
light, atelier ol des réfugiés et demandeurs d’asile
fabriquent des lampes avec le public comme lors
de la derni¢re Biennale de Venise. Sa présence a
la Tate Modern sétend jusquau Terrace Bar, ou
lartiste a inscrit un menu spécial 2 la carte. De la

Eliasson ne repousse pas seulement
les limites, il démontre plutot qu'il
n'y a pas de limites entre divers do-
maines et disciplines, entre culture et

nature, entre art et vie.

ci-dessous

Olafur Eliasson, Your spiral view,
2002, acier inoxydable, miroir,
acier, 320 x 320 x 800 cm, vue de
I'installation a la Fondation Beyeler,
Bale, Suisse, 2002. © de l'artiste /
photo : Jens Ziehe / Boros Collec-
tion, Berlin




ci-dessus

Olafur Eliasson et Minik Rosing
(géologue), Ice Watch, fragments de
glacier, dimensions variables. Instal-
lation : Bankside, a I'extérieur de la
Tate Modern, 2018. © des artistes /
photo : Charlie Forgham Bailey
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nourriture résolument végétarienne et les repas de

son atelier de Berlin qui sont aussi le sujet de son
livre Studio Olafur Eliasson : The Kitchen (2016).
Nourriture, art, architecture, design, sciences,
philosophie, poésie, activisme : Eliasson ne re-
pousse pas seulement les limites, il démontre qu’il
n’y a pas de limites entre divers domaines et dis-
ciplines, entre culture et nature, entre art et vie.

Communion

Leeuvre  est  incontestablement —gigantesque.
Latelier, situé dans une ancienne brasserie et qui
ouvrait ses portes en 1995, est une entreprise qui
emploie 80 & 100 collaborateurs. Lartiste, qui
possede plusieurs ateliers, a vite été repéré, bien
avant son action guérilla Green river (1998-2000)
lors de laquelle il changea la couleur de 'eau des
rivieres de plusieurs villes en vert toxique. En
2003, il représentait le Danemark 4 Venise et in-
vestissait le Turbine Hall de la Tate Modern avec
The Weather Project qui attira plus de deux mil-
lions de visiteurs. Un immense plafond de miroirs
représentait le ciel, dans lequel un demi-soleil en

luminaires devenait un astre complet, tandis que

des générateurs de brouillard produisaient les
nuages. Le public s’y réunissait, s’asseyait ou se
couchait spontanément par terre, jouissant dans
ce hall obscur d’une impression de soleil cou-
chant permanent. Ce projet météorologique,
sujet de conversations quotidiennes, marquait un
tournant, orientant l'artiste vers I'écologie et le
changement climatique. Jce Watch (2014), cercle
parallélépipédique composé d’énormes blocs de
glace du Groenland, fut mis en place I'an der-
nier pour fondre pres de la Tate Modern et de
Bloomberg. Lobjectif était de toucher, sentir et
lécher cette glace. Olafur Eliasson : « La culture
et lart sont capables de conférer un véritable
langage physique a quelque chose autrement tres
médiatisé ou abstrait. Je veux dire qu'une chose
comme le changement climatique est trés diffi-
cile & comprendre parce que je ne peux ni le tou-
cher ni le mesurer. Ce n'est pas comme une balle
que je tiens dans la main. » Lartiste croit en la
force de l'art pour changer le monde. Ses ceuvres
interpellent les sens, les sentiments, I'esprit, elles
aiguisent la conscience et peuvent se transformer
en engagement, en action.



Expérience directe

Seeing yourself sensing constitue un théme récur-
rent. Cest le titre de son texte pour un projet de
2001, au MoMA de New York. Il écrira plus tard
a propos de ses promenades en Islande, de son
expérience déstabilisante sur des glaciers, prés
de geysers ou de sables mouvants. Qu'est-ce que
visualiser ses propres sensations ? Lors de 'instal-
lation Notion motion (2005) au Musée Boijmans
van Beuningen de Rotterdam, les visiteurs mar-
chaient sur des planches autour de bassins. En
tapant des pieds ou en sautant, ils influencaient
les vibrations de 'eau projetée. « Mon ceuvre
devient la votre », écrivait lartiste dans un essai,
lui qui qualifie les ceuvres de “reality machines”
qui produisent de la réalité et des expériences. Les
musées devraient s’y mettre aussi, l'artiste sou-

haitant que le visiteur soit davantage producteur
que consommateur de réalité. Apres 7he New York
City Waterfalls (2008), une construction de tours
composée d’une grue de chantier jaune déver-
sait en 2016 de I'eau dans le parc du chiteau de
Versailles. A lintérieur, The gaze of Versailles res-
semblait de loin 4 une paire de jumelles servant

Lartiste croit en la force de l'art pour
changer la monde. Les oeuvres

de qualité interpellent les sens, les
sentiments, l'esprit, elles aiguisent la
conscience et peuvent se transfor-

mer en engagement, en action.

a contempler le spectacle de la cascade avec deux
boules dorées, sorte de “globes oculaires” défor-
mant la vue et Uespace a l'arri¢re-plan. La percep-
tion s'inversait délicatement pour éclater ensuite.
Romantisme, sublime, histoire de l'art, land art et
minimalisme du mouvement Space and Light se
retrouvent dans son ceuvre, mais Olafur Eliasson
y intégre inversions et contrastes, ne dissimule
pars les mécanismes. Une facon qui fait la diffé-
rence. Lceuvre ensorcéle et désensorcéle a la fois,
créant une fascinante confusion.

ci-dessous

Olafur Eliasson, Cold wind sphere,
2012, acier inoxydable, verre coloré
(bleu foncé, bleu et gris clair), miroir,
verre filtrant avec effet de couleur
(bleu), lampe @ 170 cm. Collection
Centre Pompidou, Paris. © de l'artiste
/ photo : Jens Ziehe

En savoir plus

Visiter

Exposition Olafur Eliasson : In real
life

Tate Modern

Bankside

Londres

www.tate.org.uk

du 11-07 au 05-01-2020
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Rencontres de la
Photographic en Arles

50 ans. 50 expos !

Festival de référence, les Rencontres d’Arles métamorphosent chaque année la ville ca-
marguaise en capitale internationale de la photographie. En un demi-siécle, cet événe-
ment, qui dépasse actuellement et trés largement le projet initié en 1970, n'a cessé de
renforcer les liens qui unissent les Arlésiens au Huiti€me Art. Retour sur cinquante ans

d’une aventure en tous points exceptionnelle.

ci-dessus

Camille Moirenc, Lyon, le Rhone au TEXTE : GWENNAELLE GRIBAUMONT
sud de Pierre Bénite. © de I'artiste
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haque été, Cest leffervescence ! Arles
sappréte 4 accueillir des dizaines de mil-
liers de passionnés ou simples amateurs

maire d’Arles et vice-président des Rencontres, se
souvient : « Les organisateurs craignaient un ra-
tage pour cette premiére soirée mais, & partir de 21

S

de photographie. La derni¢re année a
connu un trés beau succes avec quelque 140 mille
visiteurs. Une fréquentation record qui sera trés
certainement dépassée cette année. Et pour cause !
Lédition 2019 célebre les 50 ans de 'événement.
Quel chemin parcouru depuis 1970... Cette an-
née-13, trois amis — Lucien Clergue, Jean-Maurice
Rouquette et Michel Tournier — initient, dans
la salle d’honneur de I'hétel de ville, un festival
créé par des photographes pour des photographes.
Objectif ? Démocratiser la discipline. Ce soir de

juillet, la chaleur est étouffante. Hervé Schiavetti,

ci-contre

Lucien Clergue, Mannequins du chif-
fonnier, Arles, 1956. Courtesy Atelier
Lucien Clergue
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ci-dessous

§ej|a Kameri¢, 30 ans aprés, 2006
(exposition 30 ans apreés, Art Collec-
tion Telekom). © de I'artiste Courtesy
Art Collection Deutsche Telekom
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heures, la foule a envahi la salle, grimpant sur les
bancs, occupant escalier et le hall, pour apercevoir
les premiéres diapositives projetées sur un écran et
commentées jusque trés tard dans la nuit. » Les
premiéres années, le festival se construit malgré
un ancrage économique fragile. En 1974, Lucien
Clergue, véritable trait d’union entre la France et
I’Amérique, convainc Ansel Adams, monument
de la photographie californienne, de venir & Arles
pour y donner une masterclass. Uinitiative séduit
les photographes, y compris les plus réticents a
faire le déplacement. Gagnant en assurance au fil
des années, la cité camarguaise se change en lieu
de rendez-vous des photographes, tant amateurs
que reconnus (Jacques Henri Lartigue, Henri Car-
tier-Bresson, Gistle Freund, Manuel Alvarez Bra-
vo, W. Eugene Smith...). La machine est lancée,
passant d’'une poignée de bénévoles & 400 salariés.

Visionnaires, les initiateurs avaient eu l'intuition
d’offrir aux visiteurs une expérience globale. En
quelques années, ils sont parvenus A proposer, aux
cotés d’expositions dans des lieux d’exception, une
offre trés variée : des projections, des workshops,
des débats et méme un safari-photo.

Jubilé jubilatoire

Dans lesprit de défricheurs des fondateurs, les
organisateurs ont composé un programme foi-
sonnant, 4 la fois ambitieux, éclectique et élec-
trique. Sam Stourdzé, directeur : « Arles demeure
le lieu ol les carriéres se lancent, 'endroit des
découvertes ou des manifestes, un festival ol la
maniére d’exposer la photographie est constam-
ment remise en cause a travers des scénographies
audacieuses et des espaces d’expositions des plus
inattendus. (...) Avec 50 expositions pour ses 50
ans, le festival aborde la crise de la cinquantaine
avec un peu d’emphase, beaucoup de plaisir et sur-
tout une grande envie de partager I'énergie débor-
dante qui anime la photographie. » Et rien de tel
qu'un retour aux fondations pour marquer cette
célébration. En juillet 1970, la premiere édition se
composait de trois expositions : La Photographie est
un art, retragant lhistoire des grandes expositions
consacrées a cet art et deux présentations mono-
graphiques dédiées 2 Gjon Mili (1904-1984) et &
Edward Weston (1886-1958), figures historiques
de la photographie. (Eillade complice a ces débuts
tonitruants, les organisateurs ont décidé de recréer
Pexposition-hommage & Weston, telle quelle fut
présentée en 1970. Sam Stourdzé :
souhaité doubler cet hommage en célébrant celui

« Nous avons

qui fut tout 2 la fois photographe, commissaire d’ex-
position et fondateur du festival, Lucien Clergue
(1934-2014). Weston apparait comme une figure
tutélaire qui guida ses premiers pas de photographe,
ce dont témoignent ses carnets, jusqualors incon-
nus, datant majoritairement des années 1950 et que
nous rassemblons pour cette exposition. Les réunir
aujourd’hui a I'occasion de notre anniversaire, cest
reconnaitre que lhistoire de la photographie s'écrit
par strates successives. A la minéralité anthropo-
morphe des ceuvres de Weston répondent singulie-
rement les charognes fossilisées de Clergue. »

50 ans d’histoire(s)

Sur un demi-siécle, Arles a vu défiler le monde
de la photographie. Plus de 1 234 expositions y
ont été présentées, la plupart des photographes y
ayant été présents. Ainsi, plonger dans les archives
du festival, cest revivre lhistoire de la photogra-
phie, cest se souvenir de tous les noms qui ont
participé, Robert Doisneau, Willy Ronis, Robert
Rauschenberg, Raymond Depardon, David Hoc-
kney, Annie Leibovitz, Nan Goldin, Robert Map-
plethorpe, Andres Serrano. .. pour ne citer qu'eux.
Sam Stourdzé : « Ce cinquantenaire est également



“Plonger dans les archives du festi-
val, c’est revivre I'histoire de la pho-
tographie. C'est se souvenir de tous

les noms qui ont participé, comme

Robert Doisneau, Willy Ronis, Robert
Rauschenberg, Raymond Depardon,

David Hockney, Annie Leibovitz,
Nan Goldin, Robert Mapplethorpe

ou Andres Serrano.”

I'occasion de commencer un travail de fond sur les
archives et la collection de photographies consti-
tuée au fil des ans par les Rencontres. En effet,
depuis le début, les photographes exposés qui le
souhaitent nous ont laissé des ceuvres. En cin-
quante ans, nous avons constitué un trésor, une
collection riche de plus de 3.300 ceuvres précieu-
sement conservée au Musée Réattu. » Des photo-
graphies qui ont été numérisées et qui seront, cet
été, mises en ligne afin de poursuivre la mission
de promouvoir et partager le travail des photo-
graphes. Un travail inédit et titanesque d’identi-
fication, de classement, d’inventaire entamé il y a
déja deux ans et qui fera objet d’'une exposition
qui s'accompagne de deux publications. Les orga-
nisateurs ont confié & Francoise Denoyelle, histo-
rienne passionnée de photographie, la conception
de ces deux livres. Le premier, richement illustré,
présente 300 ceuvres de la collection et saccom-
pagne de cinq entretiens d’acteurs de premier plan
de Thistoire des Rencontres. Le second, plus théo-
rique, raconte par le détail cette grande aventure.
Une saga qui ne fut pas sans débats, combats et
fétes jusquau bout de la nuit. Dans une volonté
de conserver la mémoire vivante du festival, cette
50¢ édition invite tous les visiteurs, participants
ou témoins de ces cinq décennies & partager leurs
souvenirs et leurs archives par I'intermédiaire d’'une
plateforme participative permettant a tous de dé-
poser leurs photographies, vidéos, enregistrements
sonores, documents numérisés (journaux, affiches,
lettres...) et autres témoignages. La restitution de
cette collecte prendra la forme d’un grand album
numérique mis en ligne dans les prochains mois.
Sam Stourdzé : « Nous avons voulu, pour cette
édition spéciale, regarder vers demain. Célébrer
les cinquante derniéres années tout en prospectant
pour les cinquante prochaines... Une maniére de
continuer avec la méme exigence notre mission de

im
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révélateur de tendances, de découverte de la nou-
velle génération. Cette année, en complément de
nombreuses expositions historiques — Helen Levitt,
Variétés, Photo/Brut, Germaine Krull... —, nous pro-
posons quatre nouvelles séquences qui thématisent
le programme : Mon corps est une arme, A la lisiére,
Habiter, Construire 'image. Autant de themes qui
portent un regard sur notre monde, celui-1x méme
qui connait des bouleversements majeurs ot bien
souvent 'image, comme témoin ou comme acteur,
occupe une position centrale. » Un florilége d’ini-
tiatives qui tente d’offrir une meilleure connais-
sance du role qua joué le festival dans la vie de
nombreux passionnés de photographie, y compris
dans la carriere de ces professionnels réputés aux
cimaises des plus grands musées.

ci-dessus

Tom Wood, Women'’s Market, 1991.
© de l'artiste / Courtesy Galerie Sit
Down

En savoir plus
Visiter
50e Rencontres de la Photographie
Arles
France
www.rencontres-arles.com
du 01-07 au 22-09
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| LEUVRE I évéle LARTISTE

Berthe
Morisot

Une peinture aussi douce que la lumiere

Berthe Morisot fut le modéle préféré d’Edouard Manet, mais avant tout une véritable
impressionniste qui s'inspirait de la vie quotidienne. Célébrée et diffamée sa vie durant,
oubliée aprés sa mort puis redécouverte mais pas encore estimée a sa juste valeur, le
musée d'Orsay consacre une rétrospective a cette artiste novatrice.

TEXTE ERIC RINCKHOUT
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erthe Morisot (1841-1895) s'est engagée

d’emblée dans le mouvement impres-

sionniste. En 1873, elle expose au Salon

officiel, mais rompt peu aprés avec I'aca-
démisme et détruit ses ceuvres de jeunesse. A la
demande d’Edgar Degas, elle signe le Manifeste des
Anonymes, soit des artistes qui devaient adopter un
an plus tard le surnom d’impressionnistes : elle y
figure au coté de Monet, Degas, Pissarro, Sisley
et Renoir.

Prix de consolation

Le 15 avril 1874, Berthe Morisot participe avec
quatre tableaux 2 la toute premiére exposition de
la Société anonyme des peintres, sculpteurs, gra-
veurs dans I'ancien studio du photographe Nadar
sur le boulevard des Capucines, a Paris. On peut y
voir le légendaire tableau Impression. Soleil levant
de Claude Monet. Les critiques d’art réagissent
avec colére. Lun d’eux, Louis Leroy, utilise pour la
premiére fois, dans son journal satirique Le Cha-
rivari, le terme “impressionnistes” pour dénigrer
Monet et ses comparses : selon lui et beaucoup
d’autres, ce sont des peinturlureurs qui réalisent
des tableaux inachevés, couverts de taches. Berthe
Morisot sera, avec Camille Pissarro, la participante
la plus fidele de leurs expositions : entre 1874 et
1886, ses ceuvres sont présentées dans sept des
huit expositions impressionnistes. Elle manque
celle de 1879 parce que sa fille, Julie Manet, vient
de naitre. Quatre ans plus tot, Berthe a épousé
Eugéne Manet, frére du célebre peintre Edouard
Manet. Berthe et Edouard auraien, en outre entre-
tenu une longue liaison. Elle est en tout cas son
modele préféré puisqu’il peint pas moins de onze
portraits d’elle. Son mariage avec Eugéne Manet
est donc considéré comme un prix de consola-
tion. Il permet & Berthe de garder le contact avec
Edouard et le reste de la famille. Berthe sera,
pendant quelques années, la seule femme dans la
société exclusivement masculine des impression-
nistes. Ce n'est qu'en 1879 que Marie Bracque-
mond et '’Américaine Mary Cassatt viennent la
rejoindre.

Tout n'est que mouvement

Berthe Morisot peint des portraits, des scénes de la
vie familiale d’inspiration autobiographique, avec
une mére ou un pére et un enfant qui joue, des
vues sur un jardin luxuriant ou des scénes de sta-
tions balnéaires sur la cote de la Manche en France
et 4 I'lle de Wight. A cette occasion, elle observe
les passants sur la jetée, les petites embarcations
bercées par I'eau dans le port et les reflets de la
lumiére sur I'eau. Elle va parfois trés loin dans ses
cadrages osés et le choix de formats inhabituels,

LCEUVRE > 'ARTISTE

Tout n'est que mouvement dans
ce tableau : avec sa robe de soie
aux teintes blanches et grises et
aux passepoils bleus, le sujet pa-
rait se fondre dans le maotif floral

tourbillonnant de la tenture.

tentant de saisir la lumiérechangeante par des
coups de pinceau rapides et des touches de pein-
ture sommaires pour représenter les personnages.
Elle est considérée, A juste titre, comme l'un des
impressionnistes les plus novateurs. Femme & sa
toilette date de sa meilleure période, entre 1875
et 1880, et fait son apparition dans la cinqui¢me
exposition impressionniste, en 1880. Ce tableau
montre une jeune femme de la meilleure bour-
geoisie, classe A laquelle Berthe Morisot appar-
tient elle-méme. Dans Femme & sa toilette, elle
explore un théme récurrent dans I'ceuvre de
Degas, Toulouse-Lautrec et Renoir : une femme
vue de dos, non sans un brin d’érotisme. Berthe
Morisot accorde au spectateur de découvrir une
épaule gauche dénudée et éclatante, mais le vul-
gaire n’est jamais présent. Au contraire, c’est un
portrait raffiné, élégant. La robe a légerement
glissé & gauche, car la femme est en train de
fixer de sa main droite quelques fleurs dans son
chignon. Des roses blanches sont prétes sur une
étagére a coté d’un poudrier richement orné et
d’un superbe flacon en cristal peint en transpa-
rence. Avec ses touches légeres, presque célestes,
lartiste projette le reflet des fleurs, du poudrier
et du flacon dans 'immense psyché dans laquelle
le sujet se contemple. Tout n’est que mouvement
dans ce tableau : avec sa robe de soie aux teintes
blanches et grises et aux passepoils bleus, le per-
sonnage parait se fondre dans le motif floral tour-
billonnant de la tenture. Berthe Morisot n’aspi-
rait qu’a une chose : rendre I'éclat éphémeére de
la lumiére sur la robe en des coups de pinceau
rapides et transparents. Au milieu de l'agitation
— pour un peu on entendrait le bruissement de la
robe et sentirait son parfum suave — on trouve un
point immobile :
argent que lartiste a rendue d’une seule touche
quelques
bandes nerveuses dans le noir le plus profond
que Berthe Morisot a emprunté & Manet. Cest
une sonate, avec des couleurs comme des sons,

la superbe boucle d’oreille en

énergique. Notons aussi le collier

en blanc, argent et bleu.

Berthe Morisot, Femme a sa toilette,
1875-1780, huile sur toile, 60,3 x 80,4
cm. The Art Institute of Chicago.

En savoir plus
Visiter

Exposition Berthe Morisot (1841-

1895)

Musée d'Orsay

Paris
www.musee-orsay.fr
du 18-06 au 22-09
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des modeles botaniques ~




Plantes et fleurs ont depuis longtemps inspiré les mythes, des Métamorphoses d’Ovide

aux légendes scandinaves et celtiques. Prenons I'exemple de Narcisse qui se trans-

forme en fleur lorsqu’il meurt noyé d'étre tombé amoureux de son propre reflet, de la
nymphe Daphné transformée par son pére en laurier-rose pour échapper a la sollici-

tude d’Apollon, ou encore de Hyacinthe, dont le sang se transforme en fleur aprés sa

mort accidentelle causée par le disque d’Apollon dévié par la jalousie de Zéphyr... Mais

que dire alors d'une semence agrandie dix mille fois ou d'une minuscule fleur transfor-

mée en ensorcelante géante ?

TEXTE : BETTY DE STEFANO

Comme dans la fameuse séquence florale d’Alice
au pays des merveilles, magnifiquement orches-
trée en 1951 par les studios Disney, les plantes
et fleurs aux dimensions amplifiées des modeles
botaniques du XIXe siécle paraissent aujourd’hui
encore sorties d’'un conte de fées. 1l se dégage de
ces imitations idéalisées de la réalité a visées péda-
gogiques un charme désuet qui ne laisse personne
indifférent. Pas méme certains collectionneurs, et
non des moindres, préts & débourser des sommes
importantes pour en faire I'acquisition et offrir
ainsi 4 leurs intérieurs contemporains une note de
magie, naturelle et intemporelle, particuli¢rement
bienvenue. Par modeles didactiques, on désigne
des objets en trois dimensions utilisés pour I'ensei-
gnement et la médiation des sciences. Reprodui-
sant la nature de maniére agrandie et trés détail-
lée, ils peuvent étre montrés, manipulés, explorés,
démontés, parfois congus pour étre désassemblés
comme des puzzles dont les pieces simbriquent
les unes dans les autres. Entre science et sculpture,
ces modeles botaniques constituent de véritables
merveilles, tant par leurs couleurs que leurs com-
posantes étranges. Ils permettent de considérer les
plantes et les fleurs sous toutes leurs facettes, en
faisant apparaitre leur architecture externe, et par-
fois aussi interne.

Le contexte botanique au XIXe siécle

« Dans la seconde moitié du XIXe si¢cle, explique
la conservatrice honoraire Anne-Marie Bogaert-
Damin, auteure d’un ouvrage de référence sur le
sujet, la botanique connait une période d’activité
intense. Létude des plantes embrasse 4 la fois leur
structure, leur activité et leur mode de dévelop-
pement. Un des moteurs de ces projets réside
dans les centres de recherche des universités et,
plus particuli¢rement, aupres des universités alle-
mandes ol travaillent des hommes de réputation
internationale. » Des changements importants et
rapides sont ainsi observés. Lindustrie et I'agri-
culture en pleine industrialisation ayant besoin
de personnel formé, de spécialistes développe
une grande appétence pour les disciplines scien-

tifiques. Par voie de conséquence, de nouveaux
instruments sont inventés qui autorisent des avan-
cées remarquables, notamment dans le domaine
de la microscopie optique. Ces progrés permettent
d’observer de tres prés des éléments infiniment
petits ou difficiles & appréhender a I'ceil nu. Par-
tant, I'enseignement des sciences dans les hautes
écoles et les universités, en particulier 'étude de
la flore, connait des changements rapides. Mais le
microscope n'étant pas accessible 2 tous, les ins-
titutions se fournissent en supports pédagogiques
divers. Qui plus est, les plantes étant par nature
vulnérables et mortelles, variant avec les saisons, la
création de modeles pédagogiques en trois dimen-
sions se révele un support idéal. Lutilisation de
ceux-ci permet, en effet, I'enseignement de la flore
sans utilisation de microscopes et en dehors des
périodes éphémeres de floraison. Ils complétent
d’une fagon permanente les autres méthodes d’en-

page de gauche

R. Brendel, Ranunculus Acer (agran-
die 8 fois), ca 1900, platre et papier
macher, pied en bois noirci, H: 42
cm. Courtesy Collectors Gallery

© photo : Sara Laura Talib

ci-dessous

Robert et Reinhold Brendel, Trois
modeles botaniques a visée didac-
tique : Nicotiana, Pisum sativum et
Brassica, fin du XIXe siécle, platre et
papier maché, chaque pied en bois
noirci, H. 68,5 cm et plus petit. Chris-
tie’s, Londres, 30-01-2019.

© Christie’s Images Ltd.

11.875 £ (13.596 €)
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ci-dessus

R. Brendel, Conium Maculatum
(détail), ca 1900, platre et papier
maché, pied en bois noirci.
Courtesy Collectors Gallery /

© photo: Sara Laura Talib

page de droite

R. Brendel, Iris Germanica (détail), ca
1900, papier maché, pied en bois
noirci. Courtesy Collectors Gallery /
© photo: Sara Laura Talib
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Les amateurs, notamment des collectionneurs d’art contem-

porain, sont aujourd’hui attirés par le caractere irréel, fantas-

tique, et presque surréaliste des dimensions de ces objets

naturalistes au fort pouvoir poétique et onirique.

seignements basées sur les dessins botaniques et les
herbiers, et sadaptent parfaitement & la monstra-
tion de détails infimes ou éphémeres, voire d’élé-
ments difficiles & préserver.

R. Brendel : science, art et nature

Fortes de cette demande dés la fin du XIXe siecle,
différentes entreprises européennes vont propo-
ser des modeéles remarquables par leur précision,
leur beauté et leur prix accessible. Citons en par-
ticulier, en France, la société Auzoux, en Italie, la
firme Paravia, et en Allemagne, les sociétés Oster-
loh et R. Brendel de loin la plus prolifique. Robert
Brendel (1821-1898) fonde sa société A Breslau,
aujourd’hui Wroclaw en Pologne. Il ouvre en
1866 une usine de production de modeéles d’ana-
tomie, de minéralogie et principalement de bota-
nique congus pour l'enseignement. Ces modéles
botaniques consistent en des agrandissements de
plantes et de fleurs fabriqués en papier miché,
bois, coton, bambou, perles de verre, plumes
et gélatine. Deés sa création, la firme R. Brendel
sentoure d’artisans qualifiés et de scientifiques,
bénéficiant des conseils théoriques d’'un phar-
macien, Carl Leopold Lohmeyer, et des conseils
botaniques de Ferdinand Cohn, directeur de I'Ins-
titut de Physiologie végétale de 'Université de
Breslau. Cette collaboration avec des scientifiques

de renom, de méme que la précision et la qualité
d’exécution des modeles seront au cceur des préoc-
cupations de l'entreprise, contribuant grandement
3 la réputation internationale des “modéles Bren-
del”. Son fils, Reinhold Brendel (1861-1927), en
poursuivra le développement, approfondissant
ses connaissances en botanique et s’établissant en
1898 & Griinewald pres de Berlin. Les modéles
qu’il produit alors font preuve d’une qualité qui
atteint un niveau inégalé. Si en 1866, 30 modéles
sont répertoriés, la collection s'enrichira au fil du
temps jusqua atteindre en 1925 plus de 225 mo-
deles, tels ceux figurant dans le catalogue Liste Der
Botanischen Modelle von R. Brendel dont 'unique
exemplaire connu est aujourd’hui soigneusement
conservé A I'Université de Delft, aux Pays-Bas.
Ces catalogues illustrés servent d’outils de vente
par correspondance ou via un réseau de reven-
deurs, et sont récompensés par de treés nombreux
prix et médailles lors de nombreuses expositions,
a travf-vers le monde. Clest par ces catalogues
remarquablement congus que les départements
de botanique d’universités comme Cambridge,
Florence, Edimbourg, Madrid, Dijon ou Rouen
vont sapprovisionner en modéles d’étude dont
certains servent encore aujourd’hui, comme c’est
le cas notamment a I'Université libre de Bruxelles.
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ci-dessus

R.Brendel, page d'illustration pré-
sentant les modeéles les plus repré-
sentatifs de la collection Brendel,
catalogue de la firme, Griinewald,
1925. Collections de la Bibliothe-
que universitaire Moretus Plantin,
Namur.

ci-contre

R. Brendel, Conium Maculatum, Iris
Germanica et Brassica Napus, ca
1900, platre et papier maché, pied
en bois noirci, dimensions varia-
bles. Courtesy Collectors Gallery /
© photo : Sara Laura Talib
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Mo, T3 Mo, 161 Mo, 128 Wo, B Mo 157
Lilium Tropaeolum Centaurea HNymphaea Agrosiemma
MNo, 63 Mo 1149 No. 33 Mo, Th Mo 125
Atropa Taraxacum Pirus Galanthus HNuphar ;.
Mo, (4 No. 8la Mo, 118 No. 130 MNo. 110 Mo, 50
Digitalis Orchis Anthemis Drosera Linaria Colchicum

Un réve de collectionneur

Les modeles qui seront proposés jusque dans les
années 1920 par ces différentes firmes étaient
souvent bien plus que de simples outils pédago-
giques. Mis au rebut dans les années 1960, en
conséquence d’'une course effrénée A la moder-
nité, ils sont aujourd’hui considérés comme
des ceuvres d’art A part entiere et font 'objet de
programmes de restauration et de conservation,
mais aussi d’expositions. Depuis une petite tren-
taine d’années, ils sont également activement
collectionnés par des amateurs éclairés, sensibles
A la beauté et A la poésie qui s'en dégage. Leurs
détenteurs actuels, influencés en Belgique par le
golt d'un grand architecte contemporain qui a
lui-méme constitué une importante collection
depuis pres d’'une décennie, leur vouent ainsi une
vénération absolue. Leurs prix s'échelonnent entre
1.500 et 5.000 euros piéce, mais certains modéles
trés rares peuvent avoir plus de valeur, comme en
témoignent les résultats obtenus par Christie’s a
Londres le 30 janvier dernier, lors de la vente de la
collection de I'antiquaire londonien Peter Petrou,
intitulée Tales of the Unexpected qui totalisait pres
de 1,4 million de livres sterling. Ces amateurs, no-
tamment des collectionneurs d’art contemporain,
sont aujourd’hui attirés par le caractere irréel, fan-
tastique et presque surréaliste dans les dimensions
de ces objets naturalistes au fort pouvoir poétique
et onirique.




ci-contre et ci-dessus

R. Brendel, Poa Pratensis (agrandie
40 fois), ca 1900, platre et papier
maché, pied en bois noirci, H. 54,5
cm. Courtesy Collectors Gallery /
© photo: Sara Laura Talib

En savoir plus

Visiter

Exposition Belles plantes. Modéles
en papier maché du Dr Auzoux
Musée national de I'Education
Rue Eau-de-Robec 185

Rouen
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jusq. 26-08

Exposition Anatomie. Papiers
mdchés / Piéces détachées

Centre Culturel de I'Université de
Bourgogne
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Dijon
www.atheneum.u-bourgogne.fr
jusq. 28-06
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Anne Marie Bogaert-Damin,
Voyage au cceur des fleurs.
Modeéles botaniques et flores
d’Europe au XIXe siécle, Ed Presses
Universitaires, Namur, 2007, ISBN
978-2-87037-565-5
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Aquamaniles

Pour le service de |'eau

TEXTE : ANNE HUSTACHE

iguitre ou fontaine réservée au lavage

des mains, Paquamanile fut utilisé tant

dans les rites religieux que dans la sphere

profane. S’il a connu une grande pro-
duction au cours du Moyen-Age occidental, il
ponctue plus largement Ihistoire de lart d’ici et
d’ailleurs.

La définition de l'aquamanile est inscrite dans
son étymologie : du mot latin “aqua” : eau et
“manus” : main. Il agit donc d’un récipient
contenant de l'eau destinée au lavage des mains.

Lorigine orientale de 'aquamanile semble établie
par lexistence de productions trés anciennes.
Introduit en Europe lors des croisades, 1'aqua-
manile sera particuli¢rement apprécié au Moyen-
Age, servant d’abord aux ablutions purificatrices
du prétre au cours de l'office. Dans les évangiles,
en effet, la scéne décrivant Ponce Pilate qui se lave
les mains pour ne pas étre accusé de la condam-
nation de Jésus qu’il considére comme innocent,
a suscité archétype d’une ablution assurant une
virginité morale. Habituellement dans le rituel
chrétien, le prétre se lave les mains aprés loffer-
toire et avant la consécration. Uaquamanile n'est
cependant pas resté confiné dans le domaine du
sacré et est vite devenu un objet profane, réservé
au lavage avant et apres les repas. Les transfor-
mations plastiques qu'un tel objet autorise, voire
suggere, ne pouvaient que séduire 'imaginaire fé-
cond des amateurs d’objets curieux, surprenants.
En effet 'aquamanile est trés souvent zoomorphe
(lion, griffon, cheval, oiseau) les gueules ou becs
servant de bec verseur et les queues enroulées
d’anses. Laquamanile pouvait étre en argent, en
étain, en cuivre ou en céramique. A la Renais-
sance, d’importants centres de production se sont
développés en Allemagne, notamment a Hil-
desheim, en Saxe

Aquamanile avec bec en forme de téte d’éléphant,
Vietnam, fin du lle ou Ille siécle, bronze, 29,8 x
28,9 cm. The Metropolitan Museum of Art,

New York, inv. 2004.59.

Désigné pendant la dynastie Qin comme la “Pro-
vince des éléphants”, le Vietnam comptait nombre
de ces pachydermes et ceux-ci se retrouvent
naturellement représentés en art, d'autant plus
qu'ils sont particuliérement vénérés dans toute
I'’Asie du Sud-Est. Ganesh, par exemple, est un dieu
hindouiste a téte d'éléphant.

Cet aquamanile force I'admiration par son extréme
raffinement, avec son pied qui rehausse le récipient
et son long bec verseur. Sa rareté, cependant, réside
dans sa matiere, le bronze, bien moins utilisé en rai-
son de son coit que la terre cuite. Inventé en Asie,
I'aguamanile s'est ensuite déplacé vers I'Occident.



Aquamanile en forme d’oie, Khorassan (Iran), Xlle siécle, bronze, pdte blanche,

34 x29 cm. Artcurial, Paris, 09-10-2012. © Artcurial

88.179 €

Sile theme de l'oiseau - gallinacé, coq, canard, perdrix — tient une place primordiale
dans l'iconographie des arts orientaux, et particulierement dans le répertoire des arts
de I'lslam, l'oie reste cependant assez rare dans la dinanderie. Fierement dressée sur ses
deux pattes puissantes, reliées par un ar¢on qui fait contrepoids, cette oie arbore un cou
gravé a mi-hauteur d'inscriptions propitiatoires en caractéres coufiques. D'autres détails
peaufinent, ¢a et I3, le corps du volatile : lignes droites, courbes d’origines végétales,
cercle gravé de stries, rinceaux, palmettes, fleurons trilobés, ... Le liquide était amené
dans l'aiguiére via un goulot ouvert dans I'anse quadrangulaire incurvée, fixée a l'arriere
de la téte.

Aquamanile en forme de griffon, entourage de Roger d’Helmarshau-
sen ?, Basse-Saxe, ca 1120-1130, bronze doré, argent damasquiné,
nielle, grenats, 17,3 x 8,5 x 15,5 cm. Kunsthistorisches

Museum, Vienne, Kunstkammer, inv. Kunstkammer, 83.

Roger d’Helmarshausen fut moine mais, surtout, I'un des plus grands
orfevres de son temps, qui passa d‘ailleurs quelques années a 'abbaye
de Stavelot, centre fameux pour I'art mosan. Cet aquamanile est I'un
des plus anciens d'Occident et surtout, I'un des plus précieux en raison
tant de la maitrise dans l'utilisation des matiéres (argent damasquiné,
bronze doré,...) que de la ligne dynamique qui confére une incroyable
présence a cet animal fantastique. De maniére astucieuse, I'eau était
introduite dans cette aiguiére via la queue qui se courbe élégamment
pour devenir hanse de l'objet. Leau était ensuite projetée sur les mains
via le bec de I'animal.

Aquamanile représentant Aristote et Phyllis, Pays-Bas méridionaux, fin du
XlIVesieécle, bronze, 33,7 cm.The Metropolitan Museum of Art, New York,

inv. 1975.1.1416.

Cet aquamanile fut certainement destiné a un usage profane : son sujet ne
pouvait qu'amuser les convives d'une belle soirée. En effet, les personnages
représentés sont le célebre philosophe grec Aristote et la séduisante Phyllis.
Lhistoire qui les désigne ne remonte pas a I'Antiquité, mais au Xllle siécle. En
effet, le Lai d’Aristote est une sorte de fabliau attribué a Henri d’Andeli ou a
Henri de Valenciennes. OnYy lit qu’Aristote y sermonne Alexandre le Grand,
tombé amoureux de I'Indienne Phyllis, et lui enjoint de 'abandonner pour des
taches plus sérieuses. Phyllis décide de se venger et, le séduisant, lui promet de
répondre aux avances du philosophe si celui-ci accepte qu'elle le chevauche...
Et celui-ci accepte. S'exécutant, il est contemplé par Alexandre qui éclate de
rire... Aristote reconnait alors humblement qu'il s'est, lui-aussi, laissé enflammé
par le désir de I'amour. Morale de I'histoire : Eros est le maitre de tous ! Une telle
fable ne pouvait que susciter une pétillante iconographie, comme en témoigne
cet aquamanile, trés bel exemplaire parmi de nombreux qui furent produits a
I'époque.
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Aquamanile en forme de lion, Liibeck, ca 1330-1335, fondeur:
Johannes Apengeter (att.), bronze a la cire perdue, ciselure,

29,5 x 39,5 x 15 cm. Rijksmuseum, Amsterdam, inv. BK-NM-77.

Cet objet, réalisé a la cire perdue mais avec de nombreux éléments
rapportés et ciselés, témoignent de l'inventivité des artistes du
Moyen-Age, développant toute leur faconde pour traduire dans ces
objets utilitaires un monde fantastique d'animaux hybrides. En effet,
plusieurs éléments conferent un aspect quelque peu inquiétant a ce
lion qui, de prime abord, parait assez débonnaire : I'anse est en forme
de dragon tandis que le roi des animaux tient une téte d’animal dans
sa gueule, celle-ci composant le goulot par lequel I'eau était déver-
sée. Cette eau était, elle-méme, introduite par la téte du fauve dans
laquelle un orifice au couvercle de forme carrée a été aménagé.

Aquamanile en forme de cervidé, Angleterre, Rye, ca 1300-1399, terre
cuite rouge avec émail jaune et vert, 24,13 x 35,56 cm. The Victoria &
Albert Museum, Londres, inv. C.343-1919.

Lingéniosité des artisans fabriquant les aquamaniles est, avant tout,
sollicitée par la fonction que revét l'objet : il s'agit d'une aiguiére, soit d'un
contenant que I'on doit manipuler pour en faire jaillir un contenu... Lanse
fait donc toujours I'objet d'un défi d'intégration dans la forme générale de
I'objet. Ici, la solution la plus simple a été adoptée : se servir des bois du
cervidé. Cette piéce est assez rare, car s'ils ont probablement été produits
en plus grand nombre que les aqguamaniles de bronze, ceux réalisés en
terre cuite ont été moins préservés, sans doute en raison de leur fragilité.
Cette piéce n'est d'ailleurs pas intacte, notre cerf ayant malheureusement
perdu ses deux pattes arrieres. La gueule aux traits sommaires de I'animal
lui confere aussi un air quelque peu enfantin, contrastant avec les piéces de
bronze, résolument plus “belliqueuses”.

Aquamanile avec chevalier sur son cheval, Allemagne, probablement
Hildesheim, ca 1250, alliage de cuivre, 37,5 x 32 x 14,2 cm. The Metropolitan
Museum of Art, New York, inv. 64.101.1492.

Voila un aguamanile au décor souvent utilisé et qui illustre donc parfaitement
les idéaux courtois de la chevalerie tels qu'ils imprégnaient la culture médiévale
occidentale dans les objets d’'usage courant. Larmure du cavalier correspond
d‘ailleurs a un type bien défini au Xllle siecle. L'identification du propriétaire
aurait pu se faire grace au bouclier qu’arborait certainement ce fier cavalier
mais qui fut malheureusement perdu. Les cercles hachurés sur le corps du
cheval donnent a penser qu'il s'agit d'un destrier gris pommelé, trés prisé au
Moyen-Age.
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Aquamanile avec lion et cupidon, ca 1650, attribué a un membre de la
famille Gronau, Pologne, marque de la ville de Gdansk et d’un oiseau
sous la base, argent, 30 x 27 x 17,8 cm. Detroit Institute of

Arts Museum, inv. 1989.66.

Véritable sculpture, cet aquamanile force I'admiration déja par la pose
conquérante du lion, dressé en un formidable élan sur ses pattes arriéres.
Le mors, relié a cupidon par de fines chaines, sert aussi de goulot a la piéce
que l'on actionnait en tenant la queue de I'animal. La vitalité de I'ensemble,
avec le bras levé de Cupidon levant son arc, correspond bien aux piéces
d'orfévrerie réalisées en ce XVlle siecle par la famille Gronau. La délicatesse
du décor végétal, avec un fin serpent se profilant sous un arbre,

renforce la préciosité de l'objet.

Aquamanile avec femme et taureau, 1490-1500, probablement
Pesaro, terre cuite et émail stannifeére, 41,5 x 36 cm.

The Victoria & Albert Museum, Londres, inv. 669-1884

Les aquamaniles ayant connu leur plus grand succes au cours

du Moyen-Age, cet objet simpose d'emblée par sa singularité
puisqu'il combine I'ancien et le nouveau : I'ancien avec cette anse
prenant ici le corps d'une femme, et le goulot celle d'un taureau
(comme par ailleurs le corps d’'un animal), et puis le nouveau
avec la panse cylindrique de l'objet, recouverte d'un décor
typiquement Renaissance avec ses vases et ses rinceaux délicats.
Alors que les aquamaniles du Moyen-Age sont généralement
totalement zoomorphes, la transformation ne s‘opére que sur
une partie de l'objet. Que I'anse soit un corps féminin dénudé
ajoute du piquant a I'ensemble. Sur I'avant de cet aquamanile, le
motif d’'une bague avec diamant encerclant un zinnia renvoie a la
famille d’Este, ducs de Ferrare.

Pablo Picasso, Aquamanile oiseau, 1953, faience blanche, décor a la paraffine
oxydée et émail, décor bleu et noir, marques en creux “Madoura Plein feu”,

“Edition Picasso” et marque olographe “Edition Picasso 73/200 Madoura
France”, éd. a 200 ex., Ramié n°186, 19 x 29 x 12 cm. Rouillac, Tours, 22-09-2017.
© Rouillac

6.500€

Cet aquamanile témoigne de la curiosité d’esprit dont Picasso fit preuve jusqu’a la
fin de sa vie. Apres avoir rencontré, en 1946, Suzanne et Georges Ramié, les proprié-
taires de la fabrique de céramiques Madoura, le peintre ne cessera de fagonner et
décorer des objets en terre cuite, libérant sa joie insatiable de créer et répondant au
défi de se mesurer a un autre medium que celui auquel il était habitué. Sa produc-
tion est peu orthodoxe, le maitre abordant les objets usuels comme de véritables
sculptures. C'est donc en toute aisance, et avec justesse, qu'il simplifie le corps de
I'oiseau jusqu’a I'extréme y faisant fusionner anse et panse.
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Dents de
souris et capitons

Le garnissage des sieges au XIXe siecle

Le XIXe siécle se caractérise par un large éventail de sieges et de garnissages. Méme si
les musées et les marchands possedent encore un grand nombre d’entre eux, ceux-ci

ci-dessus

La borne ou banquette ronde,
composée de plusieurs fauteuils

ou banquettes, est incontournable
dans les salon du milieu du XIXe
siecle.

Freres Horrix, banquette composée
de 6 fauteuils, revétue de lampas
de soie jaune, ca 1851. Rijksmu-
seum, Amsterdam.
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ont rarement gardé leur décor d'origine, les fragiles étoffes et autres passements ayant
souvent disparu. Des tapissiers garnisseurs modernes sont heureusement attentifs a ce
qu'ils nomment l'archéologie du siege. De nombreux trous dans les sieges témoignent
de multiples opérations de recouvrement. Mais, comment ces meubles, répondant aux
noms fantaisistes de crapaud, méridienne et fauteuil mexicain, étaient-ils recouverts a
l'origine ?

TEXTE : AAGJE GOSLIGA & DICK OOSTENDORP



es meubles & rembourrage ont toujours été

la spécialité du tapissier, que ce dernier soit

ou non au service d’un fabricant. Il exerce

rapidement une influence sur les intérieurs
du XIX¢ siecle, d’ou l'appellation de “style tapis-
sier” qui surgit vers 1870. En dépit des innova-
tions techniques, le capitonnage demeure un
travail artisanal, le tissu d’ameublement ne consti-
tuant que la couche superficielle. Avant de le fixer,
le tapissier doit confectionner un cadre de bois sur
lequel il tend des sangles de jute entrecroisées. Il
y fixe les ressorts cousus ensemble et recouverts de
lin, puis remplit la cavité de crin de cheval, lui-
méme recouvert de lin. Il ficele le tout en une
galette revétue d’une autre couche de crin et éven-
tuellement d’un autre garnissage pour le confort,
sous une toile de coton. Le tissu définitif est alors
apposé et peut se composer de diverses parties
cousues ensemble pour étre ensuite clouées. Les
bords sont camouflés sous des clous ornementaux
ou sous une bande de passementerie. Le revéte-
ment peut étre lui aussi orné de passementeries,
tandis que des coussins amovibles garantissent un
confort d’assise supplémentaire.

Empire : formes rigides et tissu gratté

LEmpire, style de la cour de Napoléon Ier,
conquiert I'Europe au début du XIX¢ siecle. La
forme sobre et linéaire des meubles est également
adoptée dans le garnissage :
sont en général des si¢ges & dossier rectangulaire.

chaises et canapés

Un cloutage supplémentaire permet d’obtenir ces
formes, ce qui ne favorise pas le confort d’assise.
Les lignes sont, en outre, accentuées par 'encadre-
ment en passementerie des siéges et dossiers, ainsi
que de grandes bandes tissées formant un galon,
petite bande munie d’arceaux et connue sous le
nom de “dents de souris”. En dehors du lampas
3 motifs incrustés rapidement devenu synonyme
du style Empire, le drap, le velours d’Utrecht et
le velours de soie constituent les matériaux de

prédilection. Fabriqué & partir de crin de cheval,
le crin est également populaire, entre autres sous
I'Empire. Trés résistant, il est tissé dans la queue
et la criniére, avec une chaine de lin, de coton ou
de laine. Des si¢ges plus simples, comme ceux
destinés aux salles & manger, en sont revétus. Ce
matériau est disponible en teintes unies ou avec
des motifs incrustés. Les dames en sont toutefois
moins satisfaites, les robes ne cessant de s’accrocher
A cette structure rigide. Le crin passe rapidement
de mode dans la seconde moitié¢ du XIX¢ siecle.
Apres la chute de Napoléon en 1815, la mode se
met & évoluer lentement. Mais, jusqu’en 1830, les
formes et capitonnages de siéges demeurent en
grande partie inchangés.

Styles néo

Sous 'Empire, l'intérét pour ce style sestompe
tandis que les premiers meubles néo-gothiques
et Renaissance font leur apparition. Hortense
de Beauharnais fait, par exemple, aménager sa
maison parisienne de la rue Cerutti dans le style
gothique. Le garnissage suit cette mode. On revét
des chaises gothiques de tapisseries ou de bro-
deries, réalisées soi-méme ou pas, tandis que les
meubles Renaissance sont recouverts de velours.
Les autres styles se succédent rapidement et, tan-

ci-contre

P. Verdellet, Dictionnaire du tapissier,
1880. Un confident, un dos-a-dos et
une borne.

ci-dessous

Francois Gérard, Madame Bonaparte
dans son salon, ca 1801, huile sur
toile. © RMN-Grand Palais

Méme si le style Empire se carac-
térise par des formes strictes et un
capitonnage rigide, il ne néglige pas
le confort de I'assise. Limpératrice
Joséphine se repose ici sur une “ot-
tomane”, interprétation européenne
du canapé oriental, composée de
coussins carrés contigus. Ces cous-
sins sont brodés d’'un motif noir de
fleurs stylisées et d’entrelacs sur une
étoffe orange, évoquant les motifs
grecs de I'Antiquité. Le canapé sera
illustré un an plus tard dans la gra-
vure Collection de Meubles et Objets
de Godt.
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ci-dessus

Fragment d'un capitonnage de
chaise, ca 1805, France. © Rijksmu-
seum, Amsterdam.

Les passements soulignent les
formes rigides du capitonnage de
chaises de I'époque Empire. Ce large
tissu aux motifs rose pale (Aurore)
sur jaune est apposé sur de la soie
ou du velours, sans doute dans une
couleur contrastée. Un galon rouge
et blanc finit le bord du siege.

ci-contre

Les chaises servent souvent d'acces-
soires pour les portraits de studio au
XlXe siecle. Les photos de portraits
sont, pour cette raison, une source
d'informations intéressante sur le
capitonnage de chaises.

Albert Greinier, Portrait d'un enfant,
ca 1880-1900. Rijksmuseum, Ams-
terdam

Une fumeuse ou chaise de fumeur
possede un siege rond et un appui.
On s'y assoit a I'envers.

W.G. Kuijer & Zonen, Portrait d’en-
fant, ca 1875-1900. Rijksmuseum,
Amsterdam

Chaise néo-Louis XIV avec capiton-
nage de soie brochée.
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dis que le néo-rococo a le vent en poupe dans les
cours européennes, on trouve parfois un canapé
Louis XVI dans un salon bourgeois. On recherche

Matériau tres populaire car tres

- résistant, le crin de cheval est tissé

dans les poils de la queue et de la
criniére, avec une chaine de coton,
de laine ou de lin. Des siéges plus
simples, comme ceux destinés aux

salles a manger, en sont revétus.

ici aussi le garnissage approprié, ce qui améne
les fabricants de tissus comme Tassinari et Prelle
A se remettre A tisser des motifs anciens, voire a
en créer de nouveaux basés sur les anciens. Le ta-
pissier a toutefois les coudées plus franches dans
l'utilisation de formes et de styles que le fabricant
de meubles, ce qui donne naissance 4 des chaises
historiques au capitonnage moderne.

Un style confortable

Il nest pas surprenant que la recherche d’un
plus grand confort d’assise prenne le pas sur les
formes rigides. Les magazines de mode baptisent
ce nouvel engouement, 2 la fin des années 1830,
de “style confortable” dont font partie tous les
meubles capitonnés, spécialité du tapissier. Ce




dernier agrémente la mode des fauteuils impéra-
trice de velours capitonné et de glands, tandis que
la chaise mexicaine qui en dérive s'orne de galons
supplémentaires sur ses cotés. La forme du rem-
bourrage évoque parfois les vétements volumi-
neux des dames qui y prennent place, avec leurs
crinolines garnies de nceuds et de guirlandes. La
plupart de ces si¢ges sont capitonnés. Le tissu de
surface est cousu 2 intervalles réguliers avec des
piqlres ou nceuds donnant naissance a un mo-
déle de coussins garnis d’un remplissage souple
comme le kapok. Cette technique déja connue au
XVIII¢ siecle, permet au XIX¢ siecle une explosion
de meubles capitonnés, poufs, chaises, canapés,
y compris pour les revétements muraux et autres
plafonds. « Le comble du mauvais goiit », estime
alors Pierre Verdellet dans son ouvrage Lart pra-
tique du tapissier (1871).

Les tapissiers se sont fait une spéci-
alité des meubles a rembourrage et
garnissage, tres en vogue au XlIXe
siecle, d'ou m'appellation de “style

tapissier” qui surgit vers 1870.

Telle une fusée

Une autre technique de garnissage, déja connue
auparavant, simpose aussi au XIX¢ siecle : le res-
sort hélicoidal. Un ancétre de ce dernier au XVIIIe
siecle érait utilisé dans la horse chair anglaise, com-
posée de deux planches avec ressorts hélicoidaux
et recouverte de cuir. Le gentleman sportif pouvait
ainsi chevaucher en intérieur. Le ressort hélicoi-

ci-contre

Auguste Toulmouche, La lettre
d’‘amour, 1863, huile sur toile.

© Sotheby’s

Le peintre de genre francais Auguste
Toulmouche est connu pour ses
portraits féminins dans des inté-
rieurs typiques du XlXe siécle. La
dame ici se tient dans un salon dont
tout I'ameublement est assorti. Le
fauteuil dit “crapaud”, les rideaux, le
manteau de cheminée et le cadre du
miroir sont réalisés dans un matériau
au motif floral champétre.
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ci-dessus

Fréres Horrix, chaise en bois de palis-
sandre, ca 1850, La Haye. © Rijksmu-
seum, Amsterdam

Cette chaise de style néogothique
fait partie d'un ensemble livré a la
reine Anna Pavlovna. Cette derniére
aurait réalisé elle-méme la broderie,
selon la tradition.

ci-contre

Auguste Toulmouche, Dolce far
niente, 1877, huile sur toile.

Le peintre de genre francais Auguste
Toulmouche est connu pour ses por-
traits féminins dans des intérieurs
typiques du XIXe siecle. Le divan

sur lequel repose cette dame fait
partie des nombreux meubles du
XIXe siécle entierement capitonnés:
le bois est totoalement invisible. Le
velours est capitonné sur le dossier.
Les coussins du siege et des cotés
témoignent du grand mélange de
styles du XIXe siécle.
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dal ne sera adopté dans nos régions qu’a partir
de 1840. C’est encore une nouveauté en 1854 si
I'on en croit un article paru dans De Nederlandse
Spectator : « Je ne sais pas comment ils font, mais
je m’y enfonce totalement, et C'est pourtant trés
élastique :
rebondir telle une fusée », constate le narrateur.

I'impression de tomber dessus et de

De tels ressorts intervindront plus tard aussi dans
le dossier et les cotés, donnant naissance 3 de
nouveaux types de chaises. Le “crin végétal”, plus
abordable, fabriqué a partir de feuilles de palmier
nain et offrant une meilleure protection contre les
ressorts durs que le crin de cheval, a désormais la
préférence pour le rembourrage.

Nouveaux meubles,

nouvelles garnitures

A partir du milieu du XIX¢ siecle, sieges et gar-
niture prennent leur envol. De nouvelles formes
ne cessent d’apparaitre, par exemple le crapaud,
fauteuil trapu et bas aux aspects de batracien, le
fauteuil anglais anguleux et le pouf. Ce dernier
apparait vers 1845. Coussin en général rond, il
est entierement capitonné. Les premiers poufs
sont revétus de tapisserie ou de tissu brodé, les
cOtés étant finis de franges d’environ 35 4 40 cen-
timetres de long ou éventuellement de soie ou
de velours. « C’est un meuble plus embarrassant
qu’utile [..] et sur lequel on est toujours mal assis »,
commente Jules Deville dans son Dictionnaire du
tapissier (1878-1880). Les fauteuils deviennent de
plus en plus bas et les si¢ges de plus en plus longs,

de sorte que leurs occupants se trouvent presque
allongés par terre. « La plupart sont trop bas, trop
mous et créés par des fabricants dénués de talent
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Une autre technique de garnissage
s'impose au XlXe siecle, le ressort
hélicoidal qui donnera naissance a
de nouveaux types de siege.

qui camouflent leur incompétence avec les riches
matériaux quils flanquent par-dessus », critique le
méme Deville. Le progrés technique donne, entre
autres, acces a une multitude de matériaux riches
pour 'ameublement. En dehors du velours omni-
présent, le client peut choisir dans un éventail de
soies, cotons et tapisseries. Quant aux finitions, le
choix est encore plus vaste avec des passementeries
tissées, des noeuds et des galons. Le style du XIX¢
siecle est qualifié de “moche” en raison des modes
qui se sont succédées et qui mélangerent & volonté
les styles historiques. Pourtant, ces si¢ges étaient
confortables...

ci-dessus

D. Guilmard, Le Garde meuble. Collec-
tion de tentures, Petit salon de boudoit,
ca 1850. Dans cet intérieur a la mode,
les chaises, les banquettes, les poufs,
mais aussi le plafond sont capiton-
nés. « Le comble du mauvais goUt »,
selon le tapissier Delville.

ci-contre

Journal des Dames et des Modes, 31
mars 1835, Costumes parisiens (dé-
tail). Rijksmuseum, Amsterdam

Ces gravures rendent non seulement
compte de la derniére mode, mais
aussi des meubles en vogue. Ce
téte-a-téte, canapé a deux places
ou on peut se livrer a des conversa-
tions intimes, est I'un des premiers
meubles entierement capitonnés.

En savoir plus
Surfer
www.oostendorp-stoffering.nl
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Transport d'ceuvres dart

De la planche de surf a la caisse durable

Maintenant que la notion de durabilité fait son chemin dans le monde de I'art, la caisse

Turtle de I'entreprise néerlandaise Hizkia Van Kralingen constitue une réponse idéale.

Plusieurs musées américains l'ont récemment adoptée.

TEXTE ELIEN HAENTJENS PHOTOS: TURTLEBOX/D.R.

 n 1990, quand Hizkia Van Kralingen suc-
|___ ctde a son pére a la téte de I'entreprise de

déménagement que son grand-pére fon-
b dait en 1926, il décide d’en modifier 1é-
gérement le cap : « Dans les années 1930, mon
grand-pére travaillait déja pour le Mauritshuis et
le Gemeentemuseum de La Haye, mais l'orienta-
tion portait sur les déménagements. M’inspirant
de mes affinités avec l'art et de ce pionnier que
fut lentreprise néerlandaise Gerlach, je décidai, il
y a prés de 30 ans, de scinder la partie “déména-
gements généraux” et de nous spécialiser dans les
ceuvres d’art. (...) Je suis reparti de zéro, comme
pour une entreprise personnelle, et ai sillonné
les routes au volant d’une camionnette. Je garde
des souvenirs particuli¢rement fabuleux de cette
époque exaltante, lors de laquelle jai rencontré
beaucoup de galeristes et d’artistes. » Comme
Hitzkia Van Kralingen est né et a grandi a La
Haye, il a trés vite travaillé pour le musée muni-
cipal : « Ce musée possede la plus grande collec-
tion au monde d’ceuvres de Mondrian et recoit
donc beaucoup de demandes de préts. En 1993,
quand l'idée surgit d’une grande exposition Mon-
drian, d’abord au MoMA i New York, puis a la
National Gallery de Washington, avant d’aller
au Japon, Ap Gewald, gestionnaire de la collec-
tion, m’'a demandé si je pouvais concevoir une
caisse plus durable qu'un modele en bois. Je me
suis alors mis au travail dans l'atelier de quelques

amis surfeurs et Cest ainsi quest née la premiere
caisse Turtle. A I'époque, le musée en a commandé

cent et, aujourd’hui encore, sa collection Mon-
drian fait le tour du monde dans ces caisses : en
2016, nous avons transporté 70 ceuvres pour une
exposition de grande envergure dans quatre villes
brésiliennes. En guise de préparation, Ap Gewald
et moi-méme sommes allés discuter avec toutes les
parties concernées, notamment les directeurs des
musées et les douaniers. Au total, I'exposition a
actiré plus d’'un million de visiteurs et constitue
incontestablement un des temps forts de ma car-
riere. (...) Je garde aussi un excellent souvenir du
travail réalisé¢ en coulisses dans la Cité interdite
de Pékin et au palais présidentiel d’Ankara, mais
également de mes innombrables voyages au Japon,
pays fascinant, et du jour ol j’ai pu déballer Les
amandiers en fleurs de Vincent van Gogh 2 Los
Angeles, en 1998. Je pourrais écrire un livre & pro-
pos de tous ces moments extraordinaires. »

Extension américaine

Ces trente derniéres années, Hizkia Van Kra-
lingen a constaté beaucoup de changements en
termes de logistique de l'art : « A mes débuts, les
ceuvres étaient souvent simplement enveloppées
dans une couverture, méme dans certains musées,
ce qui est impensable aujourd’hui. Par ailleurs,
le nombre d’expositions, et donc le nombre de
préts d’ceuvres, a explosé : nous travaillons tous
les mois pour une centaine d’expositions. Parfois,
il sagit de transporter un petit tableau a Venise,
mais nous transportons et coordonnons aussi le
prét de toutes les ceuvres de 'exposition Rubens



de Bombay. » Depuis 'ouverture du bureau de
Malines en 2002, Hizkia Van Kralingen tra-
vaille également beaucoup pour les musées, les
« Comme
nous assurons, en majeure partie, le transport du

artistes et les collectionneurs belges :

patrimoine néerlandais et belge, et que nous le
faisons toujours grice a des caisses Turtle, celles-ci
ont progressivement acquis une réputation mon-
diale. Maintenant que la demande de durabilité
fait son chemin dans le monde de Dart, la caisse
Turtle constitue un produit qui a fait ses preuves
depuis 25 ans. (...) Pour la version écologique
légerement améliorée, mise sur le marché en
2017, nous utilisons pour I'extérieur, une ver-
sion en époxy plus moderne dérivée du monde
de laviation et pour l'intérieur, nous travaillons
avec des panneaux isolants sous vide ou du ma-
tériau d’isolation comprimé qui absorbe encore
mieux les différences de température. En outre, &
la demande des musées, I'ccuvre peut désormais
étre emballée verticalement. (...) Une recherche
faite par un institut indépendant, publiée dans le
magazine allemand spécialisé Restauro, a révélé
que notre époxy plus rigide réduit de moitié
le nombre de vibrations, alors que le bois a au
contraire tendance a les amplifier. En outre, le
ruban auto-agrippant qui permet de déplacer
les coins synthétiques qui retiennent le tableau,
réduit ces vibrations. Qui l'elit cru quand je me
suis lancé dans ce domaine, en 1993 ? (...) Dans
la mesure ol les caisses se ferment grice & un
mécanisme de flight case, il n'est pas nécessaire
de les visser, ce qui évite une fois encore les vi-
brations. Qui plus est, la caisse peut étre fermée
sous vide au musée, avec la bonne hygrométrie.
Une fois arrivée dans son nouvel environnement,

nous la laissons s’acclimater pendant au moins

une journée. Dernier avantage important, la ra-
pidité : nous emballons ou déballons une ceuvre
en 15 minutes, ce qui nous permet d’en traiter
soixante en une journée. Avec des caisses en
bois, il faudrait une semaine. (...) Il y a quelques
semaines, nous avons inauguré notre succur-
sale nord-américaine spécialisée dans la caisse
Turtle. A cet effet, nous collaborons avec Mas-
terpiece International, le plus grand transporteur
d’ceuvres d’art au monde. Nous ne pouvons pas
citer de noms, mais nous y travaillerons avec les
plus grands musées. Ces prochains mois, nous
formerons du personnel & I'utilisation de la caisse
Turtle. Avant de pouvoir commencer, celui-ci
doit passer un examen théorique et pratique.
Cette formation est un aspect nouveau, mais trés
important, car le personnel est au cceur de notre
entreprise : nous souhaitons instaurer une sorte
de terreau fertile ot tout le monde peut parta-
ger et déployer sa créativité et son innovation.
Par exemple, nous développons de nouvelles
idées au sein de Turtle, comme une caisse pour le
transport d’instruments de musique pour les or-
chestres. » Ces dernieres années, Hizkia Van Kra-
lingen est passé de simple transporteur d’ceuvres
d’art en spécialiste de la coordination du trafic
international de préts. Depuis 2014, sy est ajou-
té un service complémentaire avec la création du
centre de collection de La Haye : « Nous nous
y spécialisons dans la gestion et la conservation
d’ceuvres d’art et y employons notamment des
spécialistes en restauration, emballage et vibra-
tions. Nous souhaitons ainsi décharger musées
et collectionneurs de ces préoccupations. Nous
construisons un centre similaire 3 Willebroek,
qui ouvrira ses portes 4 'automne prochain. »

“Jai pu déballer Les

amandiers en fleurs de

Vincent van Gogh a

Los Angeles, en 1998.

Je pourrais écrire un

livre a propos de tous

ces moments extraor-

dinaires.”

En savoir plus
Contacter

www.vankralingen.com

www.turtlebox.com
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ci-contre

Mr Sagawa, 2013, huile sur toile,

115,8 x 158,2 cm. Collection A.F.
Management, LLC.
© photo : Peter Cox
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. «LZarttraite de tout
CE que peut €tre un

¢tre humain »

HENDRIK DRIESSEN

En sa qualité de directeur, c'est Hendrik Driessen qui a fait connaitre le musée De Pont
ces derniéres décennies. Apres son départ a la retraite, fin juin, il s'occupera encore
d‘art, notamment au sein du conseil d'administration de Manifesta ou au musée Frans
Hals. Avant cela, on assistera a son dernier fait d'armes au musée : la deuxiéme exposi-
tion solo de Luc Tuymans, artiste qu'il suit depuis longtemps.

TEXTE : ELIEN HAENTJENS  PORTRAIT : JOSANNE VAN DER SCHOOT

>




Pourquoi terminez-vous votre carriére sur une
exposition de Luc Tuymans ?

« Jai trés vite commencé 4 suivre Luc. Lorsque
jai acheté une de ses ceuvres en 1994, nous avons
passé les premiers accords pour une exposition
personnelle, qui eut lieu 18 mois apres Pouver-
ture du musée. Depuis, nous avons acquis envi-
ron 25 ceuvres, dont des peintures, mais aussi
des papiers et des photographies. (...) Je caressais
depuis longtemps 'idée d’organiser une seconde
exposition solo, mais je ne voulais pas en faire
une sorte d’exposition d’adieu égocentrée. Dans
un premier temps, il jugeait impossible de la
combiner avec la grande exposition du Palazzo
Grassi de Venise, mais quand il a appris que je
partais a la retraite, il a donné son accord. Clest
donc en partie un concours de circonstances,
mais cette derniére exposition est aussi le fruit
d’un lien étroit et de longue date. »

Qui'est-ce que les visiteurs peuvent attendre de
The Return ?

« Nous avons sélectionné une cinquantaine
d’ceuvres de la période qui s’étend de 1975 4 au-
jourd’hui, avec des préts venus du monde entier.
Le portrait du roi Baudoin vient du S.M.A K. de
Gand, mais d’autres ccuvres viennent des Etats-
Unis et de Chine. Lexposition commence aux
laineries et se termine de l'autre coté de 'ancien
batiment, avec la présentation de la nouvelle
série Doha. Ce sera un accrochage peut-étre
plus intimiste que celui de Venise, mais la scé-
nographie imaginée par Luc est aussi réussie
sur les deux sites. Bien que les ceuvres datent de
périodes distinctes et traitent de thématiques
différentes, elles se rejoignent. (...) Preuve que
il tire magnifi-
quement parti des salles grandioses, difficiles,

Luc est encensé a juste titre :

du Palazzo Grassi. Ainsi, la mosaique dans la
cour intérieure, prés de lentrée, fait office de
fil conducteur a toute Iexposition. De pres, il
sagit d’'une composition assez abstraite, mais le
tableau devient clair lorsqu’on le regarde depuis
’étage supérieur. »

Quiest-ce qui vous touche dans ['euvre de
Tuymans ?

« La premiére fois que jai vu une de ses ceuvres,
jai eu le coup de foudre. Sa peinture dispose de
la force nécessaire pour séduire immédiatement.
Le travail de Tuymans associe intellect et sensibi-
lité. Ses ceuvres peuvent parfois paraitre légeres,
mais elles sont extrémement riches, le spectateur
peut y trouver beaucoup de choses. Les différents
niveaux de sens invitent le regard & parcouri la
toile. Par ailleurs, je peux presque me perdre
dans sa peinture. Leeuvre parait presque soufflée
sur la toile, elle semble exister avant méme d’avoir
effectivement été réalisée. »

Bien que le musée De Pont se trouve a Tilburg,
vous y avez toujours défendu l'art belge. Pour-
quoi ?

« Je nous qualifie souvent de plus belge des musées
néerlandais. Pour ce qui est des visiteurs, notre
situation géographique joue bien str un role. Par
ailleurs, depuis toujours, je visite personnellement

“Le plus important est de garder
un oeil ouvert sur le monde, sans
vraiment chercher quelque chose

en particulier, que I'on ne trouve en

général pas”

ci-dessous

Mwana Kitoko, 2000, huile sur toile,
208 x 90 cm. Collection S.M.A.K.

/ Stedelijk Museum voor Actuele
Kunst, Gand. © photo : Peter Cox
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ci-contre

Apotheek, 2003, huile sur toile, 157,5
x 190 x 3,5 cm. Collection particu-
liere. Courtesy Hauser & Wirth.

© photo : Peter Cox
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“L'oeuvre de René Magritte ou de
Félicien Rops, par exemple, n‘aurait

jamais pu naitre aux Pays-Bas.”

beaucoup d’expositions et d’ateliers en Belgique.
En méme temps, cest parfois le hasard qui vous
fait croiser le chemin des artistes : au début des
années 1990, j’étais & Hambourg pour visiter la
transformation réussie d’'un ancien bitiment in-
dustriel, les Deichtorhallen, lorsque jai découvert
une sorte de cabane noire, ceuvre de Thierry De
Cordier. A I'époque, il avait déja sa place dans les
collections du Centre Pompidou, mais je navais
encore jamais entendu parler de cet artiste belge.
Plus tard, je suis allé 4 sa rencontre et, trés progres-
sivement, il m’a laissé intégrer son univers et plus
tard son atelier. Le plus important, cest de garder
un regard ouvert sur le monde : si vous cherchez
quelque chose en particulier, vous ne le trouvez
généralement pas. »

En quoi lart belge se distingue-t-il de l'art néer-
landais ?

« Les Belges sont plus réveurs ou font plus de
cauchemars, tandis que les Néerlandais rationa-
lisent davantage, méme quand il s'agit d’émotion.
Locuvre de René Magritte ou de Félicien Rops,

par exemple, naurait jamais pu naitre aux Pays-
Bas. Ici, le surréalisme est plus contr6lé. La touche
débridée d’'un Tuymans ne pourrait pas éclore aux
Pays-Bas non plus. Chez nous, lart doit s'imposer
plus durement. Les Belges créent au départ d’une
forme de liberté et expliquent les choses ensuite,
tandis que les artistes néerlandais expliquent
d’abord et imaginent ensuite leur espace de liberté.
Mais jajouterai qu’il s'agit de généralisation et qu’il
y a toujours des exceptions. »

Quel est Iintérér d’institutions artistiques privées
telles que De Pont ou le musée Voorlinden ?

« Contrairement 4 Voorlinden, ’homme qui a
financé notre musée, I'avocat et homme d’affaires
Jan De Pont, décédé avant méme que le musée
nouvre ses portes, navait pas laissé de collection.
Notre fonctionnement est donc trés proche de ce-
lui des musées publics. J’ai personnellement trouvé
qu’il était important d’avoir un endroit accessible
au public :
bien que la peinture, par exemple, ait souvent été

malgré tous les outils numériques et

déclarée morte, les gens continuent 4 aimer l’art. 11
sagit d’émotion et d’émoi, mais aussi d’intellect et
d’anarchie. Il sagit de tout ce que peut signifier un
étre humain. Lart demeure trés personnel, mais en
méme temps il incite & communiquer. J’ai appris,
lors de mes précédentes fonctions, que lart n'est
pas évident pour tout le monde. Clest pourquoi il
importe de donner aux gens occasion de bien le
connaitre et d’en discuter. »




Quiest-ce qui fait la spécificité de De Pont ?

« D’Edy de Wilde, mon ancien patron, directeur
du Stedelijk Museum d’Amsterdam de 1963 2
1984 et qui siégeait au conseil d’administration de
notre fondation les premiéres années, jai appris
que lart de qualité se conjugue. Méme si vous
avez un beau budget, presque tout ce que vous
achetez doit faire sens. Nous souhaitons acheter
les ceuvres clés d’un artiste. Cest pourquoi nous
avons résolument choisi de n'organiser que des ex-
positions solos et de collectionner petit A petit, en
profondeur. A cet égard, jai souvent dii dire non,
surtout & moi-méme, mais les moments ol jai pu
dire oui n’en sont que plus significatifs. Aprés un
peu moins de 30 ans, notre collection compte 800
petites et grandes ceuvres de quelque 80 artistes
du monde entier. Au début, nous avons défini
le cadre et acheté des opposés, comme Richard
Serra et James Turrell. Ces dernié¢res années,
nous avons pu parfaire notre réseau et, comme
une araignée, attraper les meilleures proies. (...)
Gréce 4 nos bonnes relations avec les artistes, nous
connaissons les ceuvres qui ont le plus d’intérét
et avons pu en acquérir qui ne cadrent pas vrai-
ment avec notre budget. Il ne s'agit pas toujours
d’argent, mais du crédit que vous accordez A un
artiste et réciproquement, ou qui vous considére
comme un interlocuteur important. Ainsi, jai
été impressionné quand jai découvert le travail
de Cathy Wilkes que 'on peut voir actuellement
dans le pavillon britannique 4 Venise. Nous avons

pu aussi acheter une ceuvre de Thomas Schiitte 2

un prix abordable et Sean Scully nous a récem-
ment fait don de 25 ceuvres lorsque nous avons
acquis une de ses peintures. Les artistes apprécient
notre politique de collection : nous nachetons pas
leur travail pour le conserver dans une réserve
comme un trophée et exposons réguli¢rement.
Ils aiment notre passion et notre engagement de
continuer 2 les suivre avec attention. En ce sens,
nous sommes une sorte d’amant fidele, mais large-
ment intéressé, parce que nous devons entretenir
beaucoup de romances. (...) Grice 2 cette fagon
de procéder, notre collection est un peu comme
une famille qui ne cesse de sagrandir & de nou-
veaux membres qui ne se connaissent pas entre
eux. Quand ils commencent & dialoguer, cela
peut créer des différents ou, au contraire, des
proximités, ce qui donne lieu parfois & des dis-
putes permettant d’améliorer le dialogue et méme
d’engendrer en quelque sorte d’autres rejetons, de
nouvelles perspectives et idées. Comme le visiteur
peut se promener parmi les ceuvres, il participe de
cette conversation. Par ailleurs, nous avons congu
le musée de facon a susciter son attention dés I’e