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NIGOLAS FLOG’H

LA GOULEUR
DE L'EAU
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VERNISSAGE LE SAMEDI 2 AURIL, 15H30

VISITE DE L’EXPOSITION AVEC L’ARTISTE
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Le Frac Grand Large présente la premiéere exposition de Nicolas Floc’h
consacrée a sa recherche La couleur de I'eau dont il a acquis en 2021
Peuvre Paysages productifs, La couleur de 'eau, colonnes d’eau,

Baie de Somme - Manche, -1 a -30m.

Photographe des paysages sous-marins, il essaie de « rendre visible
Pinvisible » — capturer la couleur de ’eau en Baie de Somme mais
aussi dans les océans, les mers, le long des fleuves — et aider ainsi a
étudier des ecosystemes menacés. « La dimension picturale immersive
du milieu marin, son apparente abhstraction, en fait un espace complexe
d’exploration de la couleur, de la lumiére et du vivant qui la compose »".

Photographe, sculpteur, mais aussi chercheur, enseignant et plongeur,
Nicolas Floc'h s'intéresse aux rouages de notre économie productive et aux
transformations sociales et environnementales qui en découlent. Par une
pratique de I'art nourrie de recherche scientifique et de collaborations, il met
a l'épreuve les formes canoniques du monochrome et du ready-made pour
observer les angles morts de nos représentations.

Le milieu sous-marin constitue pour lui un terrain privilégié d'exploration,

de création mais aussi de médiation révélant l'impact du réchauffement
climatique et de l'activité humaine sur les écosystémes. Lartiste s'est d'abord
intéressé aux modules d'architecture artificiels qui permettent de restaurer
des biotopes dégradés ou d’optimiser des pécheries sans les surexploiter.
Entre 2010 et 2015, il a montré la bétonisation des fonds sous-marins a
travers un travail photographique qui renouvelait le genre du paysage, et
exposé des sculptures en modele réduit de ces habitats, comme des « ruines
inversées » appelant la colonisation de la faune et de la flore?.

Cest a Wimereux, a partir de 2016, avec la rencontre d’'Hubert Loisel de
I'Université du Littoral Cote d’'Opale (ULCO) et de Fabrice Lizon du Laboratoire
d’Océanologie et de Géosciences (LOG) - UMR 8187, qu'il développe une
nouvelle recherche portant sur la couleur de I'eau, accompagné par
artconnexion (Lille). Nicolas Floc’h avait déja réalisé un « monochrome »
photographique sous-marin en 2004 mais depuis 2016 il sillone les mers afin
de prélever photographiquement des couleurs et dialogue avec les équipes
scientifiques jusqu'a mettre au point un véritable protocole de prise de vue
permettant de réaliser, a 'image d’un carottage dans un sol, des coupes dans
les masses d’eau.

1. Toutes les citations sont de Nicolas Floc’h.
2. Cette ceuvre a été exposée au Frac Grand Large dans le cadre de I'exposition « UN AUTRE MONDE///DANS NOTRE
MONDE » (cur. Jean-Frangois Sanz, du 9 septembre 2020 au 14 mars 2021).



En 2021, avec les équipes scientifiques de Wimereux, ils cartographient la
mer entre |la Baie de Somme et la mer du Nord. Lartiste plonge pour réaliser
ses vues a différentes profondeurs tandis que Fabrice Lizon mesure le
spectre de la lumiére dans la colonne d'eau et Hubert Loisel analyse les
relevés satellitaires. La turbidité, qui définit le caractére plus ou moins trouble
de I'eau, déterminée par les éléments optiquement significatifs, modifie
I'arrivée de lumiére et influence les couleurs de la colonne d’eau. Pour l'artiste,
« la turbidité serait au paysage sous-marin ce quest I'horizon au paysage
terrestre, son point de fuite, vers le monochrome. »

Nicolas Floc’h appréhende la masse d'eau comme un espace pictural, sensible
et immersif, mais aussi en tant que fabuleux régulateur écologique, peuplé

de phytoplancton qui participe aux échanges gazeux entre I'atmosphére et
I'océan. « La science permet d'affiner cette compreéhension de la couleur qui
n'est pas que picturale, formelle ou plastique. C’est une image visuellement
abstraite mais fondamentalement concreéte, une synthése et, quelque part,
une illustration figurant de grands enjeux de notre société et l'histoire du
vivant. »

Les soixante relevés photographiques du littoral du Nord, présentés en
grille, passent du brun au vert en adoptant des teintes ambrées, orangées,
kaki, absinthe ou encore émeraude. Des variations étonnantes qui doivent
beaucoup aux courants de l'estuaire, quand I'eau douce du fleuve devient
saumatre. Nous sommes loin des dégradés des bleus méditerranéens
explorés dans une autre série accrochée en ligne. Limaginaire commun

des couleurs de I'eau s’enrichit ainsi des différents monochromes issus des
mers, des fleuves et des océans du monde et qui dialoguent dans I'exposition.
Un univers visuel étonnant et bigarré, dont l'artiste s'attache a saisir les
nuances : des couleurs chaudes liées aux sédiments, matiéres organiques
et inorganiques dissoutes, matieres détritiques (résidus de matieres), et des
teintes allant du bleu au vert déterminées par la densité du phytoplancton.

Le phytoplancton est constitué de I'ensemble des organismes unicellulaires
présents dans les eaux de surface (bactéries photosynthétiques et
microalgues). Leur sédimentation sur des millions d’'années a contribué a la
formation du pétrole mais aussi a celle des roches calcaires dont les célebres
pierres bleues du Hainaut. A partir des technologies de modélisation 3D,
Nicolas Floc'h a fait fraiser dans cette pierre bleue des agrandissements de
diatomées, permettant d’'apprécier la variété de leurs formes. Lexposition au
Frac Grand Large réunit ainsi, pour la premiére fois, différents aspects d'une
recherche toujours en cours et qui relie la terre et la mer pour mieux traduire
les flux invisibles qui nous traversent.



Lexposition est réalisée en collaboration avec artconnexion (Lille) qui accompagne
Nicolas Floc’h dans ses productions avec la Station marine de Wimereux depuis 2014,
avec le soutien de la Fondation Daniel et Nina Carasso, la galerie Florent Maubert (Paris),
la Communauté urbaine de Dunkerque/Grand Littoral, I'Agence de I'Eau Artois-Picardie, le
Comité de 'Eau de Dunkerque dans le cadre de la saison 2021-2022 « Eau » et de la Halle
aux sucres Lieu vivant pour la Ville Durable. Elle sinscrit en lien avec lille3000, dans le
cadre du projet « Cette mer qui nous entoure » avec une exposition a I'Espace Le Carré
(Lille - 12 mai au 17 juillet 2022) et a artconnexion (Lille - 3 mai au 17 juillet 2022).

Le 6 mai 2022, le Frac Grand Large accueillera le colloque La Couleur de
I'eau co-organisé avec artconnexion en partenariat avec le CEAC (Centre
d’Etudes des Arts Contemporains) de ’Université de Lille.

Reéunissant des chercheurs du LOG - UMR 8187, de I’ULCO, des
commissaires et critiques d’art, ce colloque permettra d’éclairer

le corpus de Nicolas Floc’h et d’explorer la couleur du point de vue
artistique et scientifique, et les enjeux sous-jacents de I’eau comme
régulateur écologique.

Nicolas Floc’h est né en 1970 a Rennes. Il vit a Paris et enseigne a 'EESAB-

Site de Rennes.

Ses installations, photographies, films, sculptures ou encore performances
questionnent une époque de transition ou les flux, la disparition et la
régénération tiennent une place essentielle. A partir de projets au long cours,
nourris d'expériences, de recherches scientifiques et de rencontres, naissent
des ceuvres ouvertes, ancrées dans le réel, ou les processus évolutifs
tiennent la premiére place. En 2022, Nicolas Floc’h sera résident de la Villa
Albertine aux Etats-Unis afin de poursuivre et compléter son projet La couleur
de 'eau.

Les ceuvres de Nicolas Floc’h font partie de la collection du Frac Grand Large — Hauts-de-France
depuis 2002 et ont été régulierement exposées en France et a I'étranger, notamment au SMAK,
Gand ; Centre Pompidou, Paris ; MAC/VAL, Vitry-sur-Seine, Palais de Tokyo, Paris ; Fondation

Carmignac, Porquerolles ; MAMM, Moscou ; Triennale de Setouchi, Japon ; Musée Kyocera, Kyoto,
Japon ; MALI, Lima, Pérou ; Matucana 100, Santiago, Chili.



LA COULEUR DE L'EAU". LA COULEUR.
PAR JEAN-MARC HUITOREL (MARS 2022)

Glaz est un adjectif breton qui désigne une couleur entre bleu et vert,
correspondant aux infinies nuances qui, dans cette contrée, caractérisent le
paysage bocager autant que les eaux marines qui I'entourent. C’est le titre que
Nicolas Floc’h a choisi pour son exposition au Frac Bretagne a Rennes en 2017
et pour l'ouvrage qui s’en est suivic.

En 1993, I'une des premiéres ceuvres de l'artiste, Peinture?®, consiste en

un aquarium en forme de tableau dont le fond vertical est un bleu proche

de celui de Klein et sur lequel il a placé deux poissons rouges. 25 ans plus
tard, alors que nous nous entretenions en vue du texte que jallais écrire

pour Glaz, Nicolas déclara : « Depuis cette piece, et jusqu'a mes recherches
actuelles sur le plancton, je suis obsédé par le monochrome. » Le noir et blanc
des photographies des structures productives®, le gris des sculptures que
I'artiste en avait tiré dominaient dans la premiére partie de I'exposition tandis
qu’a l'autre extrémité, dans la grande salle du dernier étage, il avait installé un
photobioréacteur contenant des phytoplanctons (cyanobactéries). C’est avec
un pigment bleu extrait des mémes algues qu'il a enduit les murs de la galerie,
bouclant la boucle d’un cycle qui va de l'origine méme du vivant jusqu’aux lieux
de représentation symbolique que sont les musées et tout particulierement les
galeries de peinture. Nicolas Floc’h est le premier a avoir établi ce lien explicite
et cest de cet apport spécifique de 'artiste francais a I'histoire de I'art récent
qu'il va étre ici question.

Des 2015, Nicolas Floc’h se fixe un vaste et ambitieux programme de prises
de vue (en plongée pour les zones maritimes, en immersion d’un caisson
photographique dans les zones fluviales), des calanques aux alentours de
Marseille jusqu’a la baie de Somme en passant par les cotes bretonnes

et le bassin du Mississippi. Lengagement physique, spatial, temporel,
organisationnel est titanesque. De ces multiples expéditions, il raméne deux
types (au moins) de photographies : celles en noir et blanc de la flore et de
I'espace subaquatiques, des paysages donc, et celles, en couleur, de la colonne
d’eau, des paysages également quoique d'une apparence fort différente. Cest
cette derniére catégorie que nous allons a présent évoquer-.

Frac Grand Large réunit ainsi, pour la premiére fois, différents aspects d'une
recherche toujours en cours et qui relie la terre et la mer pour mieux traduire
les flux invisibles qui nous traversent.

1. « La couleur de I'eau » est le titre de I'exposition de Nicolas Floc’h au Frac Grand Large a Dunkerque (du 2 avril au 4
septembre 2022) réalisée avec le soutien de la Fondation Daniel et Nina Carasso, la galerie Florent Maubert (Paris) et
en collaboration avec artconnexion (Lille).

2. Glaz. Roma Publications et Frac Bretagne. 2017

3. Peinture. 1993. Verre, eau, poissons rouges. 75,5 x 51 x 8 cm.

4. Structures productives, récifs artificiels, photographies. 2011-2017. Cette série donne a voir des structures
immergées par les hommes en vue de fixer la faune et la flore sous-marines. Dans cette série, figuraient également
quelques images sous-marines sans objets identifiables, annonciatrices, en noir et blanc, de I'ensemble actuel.
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Ce n'est pas ici le lieu, ni notre compétence, de nous arréter trop longtemps
sur ce qui fait concrétement la couleur de I'eau, ses variations, ses nuances
infinies. Disons simplement que I'eau, celle de la mer, du fleuve tout autant,
se colore a la fois du fait de son absorption de la lumiére et par la présence,
souvent invisible, des multiples éléments qui s’y trouvent :

« Ce qui va produire ces variations, ce sont les éléments optiquement
significatifs qui se trouvent dans les masses d’eau. Ces éléments sont des
matiéres organiques ou inorganiques dissoutes (tanins, tourbe, oxyde de
fer...) les sédiments transportés par les flux et les matiéres détritiques. Et
ensuite, les phytoplanctons, le vivant (...). Ce phytoplancton est invisible, dans
son unicité, & I'eeil nu puisqu'il ne fait que quelques microns, mais visible dans
sa multiplicité car il fait de la photosynthése, produit de la chlorophylle. Dans
ces masses d'eau tu peux donc les voir, méme parfois distinguer les espéces,
puisqu’ils vont donner sa couleur a l'eau, et la chlorophylle ou les pigments, tu
les vois ! »2

Pour le redire vite, la couleur de I'eau témoigne de diverses formes d’activité,
géologique, biologique, humaine, climatique, etc. Siles prémisses qui fondent
le travail de Nicolas Floc’h sont de nature artistique, c’est également dans es
nombreux échanges qu'il a eus et qu'il continue d’avoir avec les scientifiques
que se situe l'origine de l'attention si particuliere qu'il porte a la colonne

d’eau et a ses nuances chromatiques. Ainsi, sa recherche artistique est-elle
constamment imprégnée de sa conscience écologique, de l'observation des
altérations que le changement climatique et l'activité anthropique font subir &
ce monde subaquatique si mal connu et si continument menacé. Mais revenons
a la couleur. Par exemple, 'eau bleue est celle qui est la moins chargée en
vivant et I'eau la plus pure tire, elle, sur le violet. La couleur verte tient a une
forte présence de phytoplancton quand les teintes plus chaudes, marron,
jaune, orange, signalent la proximité des terres, et c'est plus net encore dans
les fleuves et les riviéres en leur amont.

Lartiste opere au moyen d’un caisson étanche dans lequel se trouve un
appareil photo automatisé, réglé pour se déclencher a intervalles réguliers.
Au moyen d’'un bout, et lesté, il est descendu dans la colonne d’eau, a la limite
photique, celle jusqu'ou la lumiére pénétre : 100 métres ou plus en mer,
jusqu'au fond dans les fleuves et les riviéres. Les prises de vue panoramiques
se font en remontant. La focale est toujours la méme, un grand angle (21mm)
réglé en hyperfocale et net de quelques dizaines de centimétres a l'infini.

Les images que Nicolas Floc’h extrait de la masse d’eau sont des
photographies couleur tirées sur papier mat.

1. Voir dans Glaz la synthése des propos de I'océanographe Hubert Loisel qui décrit parfaitement la couleur de I'eau et
le processus qui la produit.
2. Les propos de l'artiste sont issus d’entretiens avec l'auteur.



Tant6t il les présente seules, dans un format moyen (110 x 154 c¢m), tantét
sous la forme de grilles, parfois de colonnes. Comme elles furent prises
dans des conditions toujours identiques, les photographies sont, de méme,
développées selon des modalités semblables, a savoir sur des parametres

« lumiére du jour », sans aucune autre modification. Contrairement aux
nuanciers de Gerhardt Richter, les grilles de Nicolas Floc’h ne doivent rien
al'aléatoire, elles correspondent a la réalité géographique des prises de

vue de chacun de leurs éléments, leur position horizontale (tel endroit, point
GPS du cours du fleuve ou de I'étendue de la mer ; et leur situation verticale
(telle profondeur de la masse d'eau). Si I'on prend I'exemple de la grille du
Mississippi, on constate avec stupéfaction qu'il s'agit, peu ou prou, de la
décomposition chromatique du spectre. De gauche a droite, en effet, on part
des couleurs chaudes, ocre, orange, jaune, jusqu’au vert et au bleu. Des prises
fluviales (riches en apports terrestres) jusqu’a la mer, on observe ce dégradé
qui s'inverserait si l'on partait du large vers 'embouchure et la remontée du
fleuve. Dans le cas des prises de vue exclusivement maritimes, le camaieu
se développera dans les tons bleus et verts mais selon le méme principe

de dégradé dicté par la géographie ou le positionnement dans la colonne
d’eau. Ainsi les grilles, comme les colonnes, de Nicolas Floc’h, plutét que des
nuanciers, en ce quelles sont doublement indexées sur le réel (par la nature
méme de la photographie et par leur situation dans un espace préexistant),
sont bien des cartographies.

Prises séparément, que ce soit en tant qu'éléments des grilles et des
colonnes, ou bien comme images autonomes, éventuellement encadrées,
ces photographies apparaissent aux yeux du regardeur spontané comme
des monochromes. Dans La Peinture monochrome’, Denys Riout distingue
ce qu'il appelle les « monochromes radicaux » des monochromes que les
Grecs assimilaient a la peinture en camaieux, avant de poser cette définition
des premiers : « tableaux entierement recouverts d’'une seule couleur sans
aucune variation de tons ou de valeurs » (P10). Par I3, il vise clairement une
catégorie attestée de I'histoire de I'art a partir du XX*™ siécle des avant-
gardes (Rodtchenko) et qui vit son apogée et sa constitution en genre avec
Yves Klein. Ce genre concerne avant tout, pour ne pas dire exclusivement,
la peinture et, pourrait-on ajouter, la peinture abstraite. On verra que sil'on
sautorise a parler de « monochromes » a propos des photographies de
Nicolas Floc’h, c’est plutét dans la catégorie des camaieux qu'il conviendrait
de les ranger. A moins qu'il ne s'agisse de ce que Riout appelle des « quasi-
monochromes ». Car, disons-le d'emblée, on ne trouve aucun monochrome
pur, « radical », dans les photographies de Floc’h. Chaque image, en effet,
présente un dégradé qui va systématiquement du plus sombre en bas du
cadrage vers le plus clair en haut (ce qui correspond au sens des prises de
vue).

1. Denys Riout. La Peinture monochrome. Histoire et archéologie d’un genre. Editions Jacqueline Chambon. 1996.

1
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Ainsi, dans les grilles, cohabitent deux types de dégradés : celui, vertical, a
lintérieur de chaque image et celui, horizontal, sur 'ensemble de ce qu'on peut
aussi appeler un polyptyque.

Toutefois, ce n'est pas la que résident I'inédit, I'inoui de cet ceuvre. Ces
dégradés, ces subtiles nuances, on les trouve chez nombre de peintres, de
Mark Rothko a Claire Chesnier en passant par Francesco Lo Savio. Non, ce qui
fait l'originalité du travail de Nicolas Floc’h, c’'est que ces

« quasi-monochromes » sont des photographies de paysage. Si on a pu,

et tout récemment encore, parler de photographie abstraite?, ce serait

un contresens que de ranger l'ensemble que nous observons dans cette
catégorie. Le sujet de cette série de travaux en couleur sur les masses d'eau,
et hormis précisément la couleur, n'est finalement en rien différent de celui
des images en noir et blanc du monde subaquatique foisonnant qui nous sont
désormais familieres et il s'agit bien dans les deux cas de paysages. Floc’h

le répéte a I'envi : ce paysage de la colonne d'eau est « le plus commun de

ce qu'on appelle la zone photique, celle qui recoit la lumiére ». Ajoutons que
c’est aussi, pour une large part, le plus accessible au regard humain. Et c’est
pourtant ce commun-la que personne ne regarde, que personne ne voit, pour
la bonne et simple raison qu'on pense qu'il n'y a rien a voir. Or, on I'a dit plus
haut, si ce vivant trés dense et multiple reste invisible a I'eeil nu, il n'en est

pas moins présent dans limage. En cela 'image plane et quasi monochrome
de Nicolas Floc’h est, d'une certaine maniére, anti moderniste, aux antipodes
du fameux « what you see is what you see » de Frank Stella. Mais, tout
mémement, elle peut se revendiquer du plus orthodoxe des modernismes en
ce que, dans son cas, sujet (motif) et médium sont tout un. Freud affirmait
déja que, des réves, il convient de distinguer le contenu explicite et le contenu
latent. On pourrait dire la méme chose des photographies de Nicolas Floc’h,

« Sous nos yeux, hors de notre vue » pour reprendre une expression de
Georges Didi-Huberman?. Ainsi ces surfaces pigmentées (du pigment méme de
la matiére photographique restituant cette quintessence de pigments que sont
les cyanobactéries et autres phytoplanctons) conduisent-elles l'observateur a
la remise en cause des catégories attestées : abstraction/figuration (car c’est
bien une sensation d’abstraction qui frappe d’abord), peinture/photographie
(comment ne pas étre saisi par la picturalité de ces surfaces ?) ou bien
encore monochrome/paysage. Voila donc le double registre, la constante
ambivalence, la somptueuse indécidabilité de ces images qui apparaissent
abstraites et picturales au regard cependant ébloui de celui qui les recoit et
qui, en fait, restituent le plus concret des paysages, la plus inmédiate des
réalités, cette merveille vivante que nous ne voyons pas et qui, dans la magie
de I'exposition, en nous regardant, nous invite a la considérer.

2. La photographie a I'épreuve de l'abstraction. (septembre 2020-février 2021). Centre Photographique d'ile-de-
France, Frac de Normandie-Rouen, Micro-Onde, centre d'art de L'Onde, Vélizy. Nicolas Floc’h y participait.
3. Georges Didi-Huberman. Ce que nous voyons, ce qui nous regarde. Editions de Minuit. 1992.



Vues de I'exposition « La couleur de I'eau » de Nicolas Floc’h, 2022, Frac Grand Large — Hauts-de-France © Adagp Paris, 2022 / Nicolas Floc'h.
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UNE EXPOSITION DE LA CURATRIGE
MATHILDE SAUZET AVEC LA COLLABORATION DU
DESIGNER JULIEN CARRETERO

DU 2 AVRIL AU 31 DECEMBRE 2022
VERNISSAGE LE SAMEDI 2 AVRIL, 13H30

i\ /

Vue de I'exposition « La Nef des fous » de Nicolas Floc’h, 2022, Frac Grand Large — Hauts-de-France © Design Museum Gent.
Photo : Aurélien Mole
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Fiction de péche miraculeuse sur le septieme continent, « La Nef des
fous » rassemble de curieux objets de la collection du Design Museum
Gent ainsi gqu’une sélection de films et pieces musicales d’artistes.
Lexposition porte sur la folie des transports, sur I'évolution des
déplacements d’objets, de matériaux et d’individus des années 1950

a nos jours. Echo contemporain a Peeuvre de Jérome Bosch, tableau
réalisé a la fin du Moyen-Age, 'exposition « La Nef des fous » du Frac
Grand Large dépeint la possible fin des sociétés d’opulence matérielle.
Sacrifice ou sauvetage ?

Faisons I'hypothése d’'une folie propre aux humains : le désir des transports.
Reconnaissons la charge frénétique de 'exotisme, des week-ends, des
voyages, d’objets d’exportation, du rythme effréné de nos journées, de la
sacralisation des voitures, des avions, des fusées.

A l'origine du terme, le transport constituait la manifestation d’une vive
émotion. Le transport amoureux de la littérature du Moyen-Age fait appel & la
puissance des désirs de l'amour courtois, au magnétisme des muses et des
troubadours, aux sentiments passionnés, moteurs de grandes traversées.
Plus tard, vers 1650, le transport de cerveau décrit 'hystérie et 'égarement
causés par les fievres. Le transport incarne un état bouleversé de I'étre,
au-dela méme du déplacement. Raréfaction des carburants, migrations
massives, épidémies, fermetures des frontiéres : c'est bien a une crise du
déplacement a laquelle nous faisons face. Nos besoins de transports doivent-
ils étre mis en question ? Les passa-gers de La Nef des fous mangent, jouent
et chantent ; un malaise se dégage de leur transe. Au fil des siécles, Ihistoire
de ce bateau reste a la fois le signe du sens perdu

et de nouvelles quétes vitales.

Le tableau du peintre néerlandais Jérome Bosch et le texte de 'lhumaniste et
poete allemand Sebastian Brandt auxquels font référence cette exposition
portent tous deux le nom de La Nef des fous. Réalisés vers 1500, ceux-ci
évoquent une période de transition vers une nouvelle société : le passage

du Moyen-Age a la Renaissance, période de crise et de perte de repéres
moraux, sociaux et esthétiques. La nef (autre terme pour nommer le bateau)
figure chez Bosch I'échappée et s'inscrit dans la lignée des paraboles de
déluge comme LArche de Noé. Dans une embarcation de fortune, une poignée
d’hommes et de femmes aliéné.e.s prennent la mer dans 'espoir d’'un miracle
ou d’'une autre réalité. Lhistoire de La Nef des fous présente tant une issue
qu’un enfermement.
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La folie constitue au Moyen-Age un motif pour la peinture. Jéréme Bosch

a peint de nombreux tableaux au sujet de la déraison des humains. A une
époque ou la religion perd son hégémonie, du fait entre autres de I'avancée
des sciences, les croyances paiennes et vernaculaires se multiplient

et donnent lieu & des imaginaires fantastiques et a I'angoisse des enfers. Dans
les paysages de Bosch, les anges cotoient les chiméres, les monstres marins,
les spectres ; au sein de ce désordre, les humains doivent trouver le sens de
leur passage sur Terre. Aujourd’hui exposée au Louvre, la piece La Nef des
fous de Bosch est reproduite sur un drapeau au Frac Grand Large ; l'esprit de
I'embarcation flotte dans I'exposition comme un fantéme.

Les objets de la collection du Design Museum Gent incarnent autant des
transports concrets, déplacement d’un point a un autre, que des perspectives
de transformation, de transition et de traduction, des passages d'un état

aun autre.

Un entonnoir Pinocchio, un paravent de miroir, un toaster chrome, des
horloges et un réveil-matin de voyage, un centre de table issu de la tradition
du navire d’argent, une collection de boites de conservation, des cuilleres, des
louches et des couteaux, une baignoire, un poste de radio, un poste de TV,
deux lampes de chevet enchassées d'ailes d’oiseaux, un porte préservatif

en argent, des cravates aux motifs de virus et d'explosions, une prothése
orthopédique, un verre en plastique pour bébé, une flasque isotherme
couverte de fourrure synthétique... Les objets de la collection ont été
sélectionnés chacun pour leurs fonctions narrative et sémiotique - objets
comme signes. Et pour leur style. Lensemble a été constitué par contrastes

et hétérogénéités. Les objets présentent des usages et laissent transparaitre
les tensions et les désirs, 'humour, la joie et la liberté de création et déja
I'absurdité, l'obsolescence, le kitsch et I'inconscience des meeurs de la
seconde partie du vingtieme siécle. Une fois confrontées, leurs esthétiques
éclectiques rendent compte de la complexité de nos rapports a la matérialité
et ses conséquences contingentes sur les sociétés humaines. Pieces rares

et précieuses de la collection et sans pour autant de valeur spéculative, peu
montrées dans les musées, ces objets comportent chacun leurs raisons
d’étre ce qu'ils sont. Leur beauté réside dans ce qui a constitué la nécessité de
leur créateur.trice.s ou usager.ere.s, a un moment donné.



Plusieurs ceuvres d'artistes accompagnent et mettent en tension la collection
d’objets.

It did not happen with us, yet. Safe Haven est un film du collectif d'artistes et
d’activistes russes Chto Delat. Laction se déroule sur une ile de Norvége
identifiée dans un réseau politique comme « havre de paix » pour les artistes
dont la vie et la liberté d’expression sont en danger. Dans cette fiction inspirée
du réel, un poete, une artiste, une curatrice, un philosophe et activiste
débarquent sur la petite ile de Sula pour une résidence de création. Les
habitant.e.s soutiennent I'accueil d'artistes sur leur ile tout en ayant bien
conscience de la difficulté de créer quand le voyage a le godt de I'exil ; iels en
expliquent les raisons face caméra. Les protagonistes décrivent leur situation
politique, confient leurs pensées et réalisent des gestes abstraits sur fond
d’horizon marin. Au pied d'un phare, un jour de brume, il est question du
retour ; l'un.e aprés l'autre, iels entonnent : « reste au loin »,

« reste la-bas ».

Cette vidéo fait écho a trois autres films et a une piéce audio, qui, chacun
par leur singularité esthétique, abordent les imaginaires et les spéculations
quaugurent le déplacement des humains et des objets a travers le monde. Le
film Provenance de l'artiste américaine Amie Siegel porte attention sur un
embléme du design moderniste du vingtieme siécle : le mobilier dessiné par
I'architecte suisse Pierre Jeanneret dit Le Corbusier pour les batiments de
Chandigarh, cette ville moderne et controversée d'Inde. Le film commence
par des plans sur un meuble dans sa situation actuelle de décoration
d’intérieurs confortables. Lceuvre retrace ensuite le parcours du meuble en
chronologie inversée a travers des entrepdts, exposés dans des ventes aux
encheres américaines et européennes, chez un restaurateur de meubles,
sur un cargo jusqu’a leur point de départ, Chandigarh. Dans leur contexte
d’origine, ces pieces prisées fonctionnent comme du mobilier de bureau au
quotidien. Leur migration en tant que trésor du design moderne révele le
gouffre entre des environnements disparates, cartographiant les courants
sous-jacents des grands mouvements du capital.

D’une toute autre maniére, le film Sea Chair du Studio Swine présente la
mise en forme et de la valorisation d’éléments matériels ; il y est question

de déchets récupérés en mer transformés en objets de musée. Approche
du design plus narrative que formaliste, ce film retrace le processus

de réalisation manuelle de tabourets en plastique fondu, piéces uniques
fabriquées au gré des péches et récoltes de détritus, en mer ou sur la plage.
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Salt in the veins de la réalisatrice italienne Vittoria Soddu documente une
activité créative pratiquée par les membres d'une chorale londonienne :
linterprétation de chants de marins traditionnels de différentes époques.
Méme sorti de son contexte des ponts et des ports, cet héritage culturel
conserve désormais sa grande puissance évocatrice pour quile rend a
nouveau vivant. Le film se déroule au fil des chansons et de leur mise en scene
de 'harmonie a la transe collective, I'artiste restitue la nécessité ancestrale
de chanter a plusieurs contre les vents et les marées.

Blanche Endive a été écrit par le compositeur et chef d'orchestre Gabriel
Mattei a partir d'un livret de l'artiste Grégoire Motte. Reprenant des thémes
centraux a Iimaginaire de Motte, la composition s'articule autour de quatre
histoires entremélées : I'invention des bas en chicorée (1942), l'histoire

du troubadour Jaufré Rudel et de la Princesse lointaine, la transformation
des bas de nylon en parachutes et le moulage raté d'une jambe de Miss
Valenciennois. Ce drame lyrique en quatre actes, interprété par des enfants
de I'école de musique de Lille Centre nous guide en voyage jusqu’a Antioche et
nous raméne finalement sur une plage de Calais.

Les ceuvres vidéo et musicales accueillent au cceur de leurs récits — d'exil,
d’exploration, d’exploitation — les objets de la collection du Design Museum
Gent en étrangers et en amis.

La photographie d’Allan Sekula The Ships of fools Churn, issue de la collection
du Frac Grand Large, ainsi que Quand Jim monte & Paris de matali crasset et
le sac SPAR de Panamarenke font également partie de 'ensemble.

La piece historique Provisoire et définitif de Maurizio Nannucci créée en
1996 pour l'inauguration du batiment du Frac, lors de son déménagement a
Dunkerque, fait également partie de I'exposition dans un format hors les murs
car installée sur la facade d’'un immeuble au centre du quartier Degroote,
commune de Téteghem-Coudekerque-Village, quartier en renouvellement
urbain. Ces deux termes, que l'artiste avait utilisé pour nommer l'une de ces
expositions monographiques a Nice en 1992, atteste d’une dualité présente
en tout acte de création artistique : I'ceuvre disparaitra de toute facon et
pourtant, du fait de son existence matérielle, elle perdura par l'incidence
quelle a portée sur son environnement. Cette réflexion proposée par
Nannucci s'applique-t-elle aux objets de design et aux architectures ?

Une carte postale d’'une vue de l'installation a Téteghem conclut le parcours
de I'exposition dans le batiment du Frac et ouvre la visite hors du musée, vers
|a ville de Dunkerque.



La mise en scéne des objets et la composition de I'exposition ont été congues
selon un parcours en trois thématiques :

Vanity cases (valises spéciales cosmétiques) rassemble les objets congus
pour des déplacements physiques, d’un lieu & un autre. Flasque a alcool,
boites & ceufs en plastique rigide, étui a préservatif : un ensemble hétéroclite
d’'usages et d’esthétiques raconte la variété des motifs et des meeurs de
transports. Ceux-ci ont évolué au cours du vingtiéme siécle, les objets font
office de témoins. Les valises a roulettes ont remplacé les malles puis les
sacs. Les plateaux-repas rappelleront a celles et ceux qui ont pris I'avion la
nourriture en barquette aluminum tout autant que le goat de l'évasion. Le
réveil-matin de voyage a marqué I'époque ou personne ne se réveillait encore
avec un téléphone. Pas de transport sans la scansion de I'horloge ; 'heure
vous est donnée des votre arrivée sur le mur de l'entrée. La TV, elle, ne donne
plus de nouvelles. Les voyages durent un temps, les objets aussi.

Kitchen tour (voyages dans la cuisine) nous ramene a la maison. Cette
partie de I'exposition aborde le compagnonnage des objets dans l'univers
domestique. Transformation et stockage des aliments, arts de la table,
éducation des enfants, la cuisine n'est plus seulement une piéce fonctionnelle,
un lieu de travail, elle donne a voir les avancées de la technologie et de la
mode. Faire entrer dans son environnement intime des objets dont on parle
a la radio devient, aprés-guerre, une maniére de prendre part a l'actualité
internationale : 'avenement populaire de la création industrielle offre a
toutes les populations occidentales une vie a l'américaine en restant chez
soi. Les souvenirs de la ferme se mélent aux réves de vacances a la plage,
les héritages familiaux rencontrent les promotions du supermarché ; objets
artisanaux, bruts ou luxueux, cétoient les archétypes du kitsch, ménageant
dans les foyers une place chaque fois singuliere pour l'individu.

Self transports (transports a lintérieur de soi] ouvre la réflexion sur les
diverses maniéres de fuir ou de faire face, de céder ou de résister a I'envie
d’aller voir ailleurs : les objets de cette derniére sélection constituent des
contournements esthétiques et métaphysiques de notre condition ici et
maintenant. lls modifient les sens, comblent des manques, procurent du
plaisir, apaisent des peurs, laissent apparaitre les névroses et les désirs... lls
donnent forme aux bouleversements qui nous mettent hors de nous, qui nous
rendent folles et fous. Dans le tableau de Jérome Bosch La Nef des fous,
les convives quittent la cote emmenant avec eux un arbre et des fruits de la
terre, des instruments de musique et toute une batterie de cuisine. Le festin
et le chant les ménent a la danse, a la transe. Horizon ou perdition ? Les deux,
mon capitaine. Au terme de votre cheminement dans cette exposition, vous
vous demanderez qui sont vos compagnons de transports et vers quoi ils
vous menent.
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Pour poursuivre I'expérience de « La Nef des fous », les réflexions autour des
transports, de la valeur, de la mobilité et de la pérennité des objets matériels,
nous vous invitons a une promenade du cdté de Malo-les-Bains et un passage
a 'Hotel de la plage. Son propriétaire, Stéphane Paganini partage son temps
entre son activité d’hotelier et celle d'antiquaire, brocanteur. Dans le salon

de I'entrée et dans la salle de repas, vous pourrez découvrir de nombreux
objets d’art nouveau, d’artisanat du vingtieme siécle et de design moderne. La
création de I'exposition a été nourrie par 'ambiance de ce lieu et cette somme
d’objets rencontrée au petit déjeu-ner, aux prémices des recherches en
2019. Merci a Monsieur Paganini de partager la liberté avec laquelle il exerce
son métier et le désir de faire voyager les objets.

La scénographie de « La Nef des fous » a été pensée comme une zone de
transit, un centre de tri dans lequel des objets et des ceuvres se rencontrent
pour un laps de temps, celui de 'exposition, avant d’étre dispersés a
nouveau. Son vocabulaire plastique est celui du fret. C’est aussi un déballage,
linventaire d’'une collection ordonnée selon son potentiel narratif, a 'opposé
des normes de classification usuellement appliquées aux objets.

Le choix était de ne pas les magnifier en transcendant leur statut par des
artifices muséaux mais de les livrer a la libre appréciation des visiteurs et
visiteuses, tels quels. Afin de ne pas produire davantage, des dispositifs
ready-made livrés ou trouvés dans les réserves du Frac organisent I'espace.
Seuls éléments fabriqués pour I'occasion, les filets artisanaux des Ateliers
Delacroix ponctuent 'exposition, prolongeant I'imaginaire marin présent dans
les ceuvres, et servent a 'organisation des objets ainsi qu'a la distanciation
des corps et des regards.

Mathilde Sauzet congoit des expositions, écrit des textes de théorie et de
fiction, édite des livres et participe a la politique culturelle de Cluny, son lieu de
vie et de création. Elle est membre fondatrice du collectif Les commissaires
anonymes et professeure d’art et de design a I'Ecole Supérieure d’Art
d’Annecy.

Julien Carretero est designer. Sa pratique pluridisciplinaire se situe a
lintersection entre artisanat et industrie et vise a questionner les systémes
de production contemporains. Il est également professeur a FTENSAV

La Cambre et intervient régulierement a I'Ecole Nationale Supérieure des
Beaux-Arts de Lyon. Son travail fait partie des collections du Fonds national
d’art contemporain et du Musée des Arts Décoratifs de Paris.



Vue de I'exposition « La Nef des fous » de Nicolas Floc’h, 2022, Frac Grand Large — Hauts-de-France © Design Museum Gent.
Photo : Aurélien Mole
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BRUNOC
SERRALONGUE

PASSER EN
ANGLETERRE

JUSQU’AU 30 AVRIL 2022

Vue de I'exposition « Passer en Angleterre » de Bruno Serralongue, 2022, Frac Grand Large — Hauts-de-France © Bruno Serralongue / Air de
Paris
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Partant d’ceuvres photographigues appartenant a la collection du

Frac Grand Large, I’exposition de Bruno Serralongue s’intéresse a sa
série réalisée aux ahords de Calais, carrefour migratoire de réfugiés
d’Europe centrale, d’Asie et d’Afrique. Depuis 2006, I’artiste développe
son travail sur un temps long. Il arpente le territoire, témoin du passage
des exilés, a rebours de ’événement médiatigue.

Quand, en 2016, il assiste au démantélement du bidonville dans lequel ont
vécu jusqu’a 10 000 personnes, il met en évidence la place singuliere des
différents protagonistes. C'est également sa position qu'il questionne en se
placant & bonne distance, loin de tout pathos.

La ou des camps de fortune se reforment, il donne a voir le retour des
réfugiés et met en lumiére une situation qui perdure.

LEXPOSITION

A partir de 2008, l'artiste se rend régulierement a Calais. Il commence par
longer les rails prés du tunnel sous la Manche, photographiant avec un
appareil mobile les paysages, témoins muets de ces tentatives de traversée
a haut risque (Risky Lines). Il revient ensuite avec sa chambre noire, dont le
temps de pause ralentit la démarche. Discret mais présent par son attirail,
il photographie les « abris », indices matériels d'une présence furtive et
continue des migrants.

En octobre 2016, il réalise 'ensemble Compte-rendu photographique du
démantélement du camp de migrants de Calais connu sous le nom de

« bidonville d’Etat » ou de « New Jungle », 24-27 octobre 2016.

Présentée sous la forme de « bandes photographiques » ponctuées de vides,
comme la pellicule d’un film incomplet, cette installation sans autre légende
nous met en situation de décrypter les codes qui permettent de distinguer
policiers, journalistes ou réfugiés mais aussi de reconnaitre la place
singuliere occupée par I'appareil photographique.

LCARTISTE DANS LA COLLECTION DU FRAC GRAND LARGE

Interrogeant la notion d’objectivité dans une veine proche du documentaire,
Bruno Serralongue photographie depuis 1993 des événements politiques

ou médiatiques. En 2002, le Frac Grand Large achéte sa série sur les
Manifestation du collectif de sans-papiers de la Maison des Ensembles (2001-
2003), au méme moment est annoncée la fermeture du camp de réfugiés de
Sangatte.

Lartiste s'intéresse deés lors a la présence des réfugiés autour de Calais et
initie la série « Calais » (2006-2020), dont le Frac Grand Large posséde deux
photographies d’abris.

En 2015, le gouvernement francais décide d’'une nouvelle stratégie en
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regroupant les migrants. Tous les camps de fortune sont alors détruits

et une « nouvelle jungle » se forme pres du Centre de jour Jules Ferry. La
cohabitation de différentes populations dans un méme bidonville, jusqu’a prés
de 10 000 occupants, est le théatre de violences quotidiennes. LEtat ordonne
son démantélement fin 2016. En trois jours, prés de 800 accréditations sont
données a des journalistes et le camp est entiérement rasé. Cet ensemble de
/8 images intitulé Compte-rendu photographique du démantélement du camp
de migrants de Calais connu sous le nom de « bidonville d’Etat » ou de « New
Jungle »,24-27 octobre 2016 est acquis par le Frac en 2017. Son accrochage
suit la chronologie des faits mais est interrompu par des absences qui font
saillir le « vide au cceur de I'événement ».

BIOGRAPHIE

Bruno Serralongue est né en 1968 a Chatellerault, France.

Il vit et travaille a Paris.

Lartiste développe depuis le début des années 1990 une ceuvre qui interroge
et révele les conditions de production, de diffusion et de circulation de I'image
médiatique. S'il n'est pas reporter photographe au sens strict du terme —il ne
travaille pour aucun média — Bruno Serralongue n'en photographie pas moins
l'actualité et les grands événements qui la composent. A rebours du traitement
spectaculaire des médias mainstream, son approche artistique de Iimage
documentaire privilégie les hors-champs, le temps long et les mouvements
collectifs.

A PARAITRE EN FEVRIER 2022

Calais (2006-2020)

Heni Publishing, Londres en coédition avec le frac ile-de-France avec le
soutien du Frac Grand Large, 224 pages, 23 x 28 cm, bilingue frangais/
anglais.

Cette édition consacrée a la série « Calais (2006-2020) » comprend les
textes de Jacques Ranciére, philosophe, et Florian Ebner, chef du Cabinet de

la photographie au Centre Pompidou et commissaire de I'exposition « Calais.
Témoigner de la “jungle” - Bruno Serralongue. Agence France-Presse. Les
habitants. » (Centre Pompidou, Paris, du 16 octobre 2019 au 24 février 2020).

Cette exposition est congue en partenariat avec le frac ile-de-france et le Frac Normandie
Rouen, avec le soutien de Air de Paris.

Bruno Serralongue bénéficie d'une grande exposition au frac ile-de-france intitulée
« Pour la vie », elle regroupe différentes séries autour des portraits d'individus ou de
collectifs en lutte.



Vue de I'exposition « Passer en Angleterre » de Bruno Serralongue, 2022, Frac Grand Large — Hauts-de-France © Bruno Serralongue / Air de
Paris
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Bruno Serralongue, Compte-rendu photographique du démantélement du camp de migrants de Calais connu sous le nom de «bidonville d’Etat»
ou de «New Jungle», 24-27 octobre 2016, issue de la série « Calais » © Bruno Serralongue - Air de Paris.
Collection Frac Grand Large — Hauts-de-France
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ANGYVIR PADILLA

LA OLA QUE VINO
DE LEJOS [LA VAGUE
VENUE DE LOINI

JUSAU’AU 30 AURIL 2022

Vues de I'exposition « La ola que vino de lejos » [La vague venue de loin] d’Angyvir Padilla, 2021, Frac Grand Large — Hauts-de-France,
Dunkerque © Angyvir Padilla. Photo : Frac Grand Large— Hauts-de-France
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Le Chateau Coquelle et le Frac Grand Large ont accueilli Angyvir Padilla en
résidence dans le cadre de la biennale Watch This Space 11. Lartiste, d'origine
vénézuélienne est diplomée des écoles d’art de La Cambre (2015) et de
Sint-Lukas (2018) a Bruxelles.

Angyvir Padilla présente une installation immersive autour de la relation
entre ’homme et la montagne, s’inspirant d’'une légende vénézuélienne.

Au Venezuela, des légendes nous rapportent que dans les temps anciens, il

n'y avait pas de montagne a Caracas. Tout était plat et le ciel tombait dans la
mer. Un jour, la déesse de la mer,, furieuse d'avoir été offensée par les tribus,
fit surgir des abysses la plus haute vague jamais vue. Mais avant quelle ne
s'abatte, la déesse prise de pitié se décida a épargner les habitants, changeant
la vague en une cordillere de montagnes - dite la cordillere de la Costa - qui,
désormais, enserre et protége Caracas.

Inspirée par la Iégende des montagnes de son enfance, Angyvir Padilla a
effectué divers voyages dans le nord de la France a la recherche d’une
montagne « analogue ». Dans le bassin minier, elle a découvert les terrils, ces
étranges cones constitués des résidus d’extraction du charbon qui dessinent
des reliefs singuliers sur 'horizon. Lexposition « La ola que vino de lejos »

[La vague venue de loin] présente une vidéo ou Angyvir Padilla gravit - de
maniere sisyphéenne - un de ces terrils pour y déposer un trampoline noir.
Depuis la cime, I'artiste s’élance vers les nuages et regarde en direction d’'un
autre terril, dans une conversation silencieuse avec les éléments. Tandis
quelle rebondit, le trampoline nous rappelle aux profondeurs de la terre en
renvoyant Iimage du triangle inversé de la montagne.

Dans l'espace d’exposition, Angyvir Padilla a reconstitué un paysage
fantastique que le visiteur est invité a traverser. Elle a placé des monticules
en platre recouverts d’une fine couche d’argile qui s’épanche sur le sol et se
craquele. Elle a reconstitué des pierres en céramique numérique et distribué
dans l'espace des images photographiques tirées de ses pérégrinations. En
s'attachant aux détails, elle revisite les écarts entre le naturel et l'artificiel, le
vivant et l'inerte, le proche et le lointain. Lartiste réinvente ainsi un paysage
a partir de son expérience du déplacement. Elle convoque des sensations
physiques, tactiles, auditives et ouvre sur un dispositif autant symbolique et
imaginaire que métaphysique.



BIOGRAPHIE

Diplomée de I'école d’art et de design de Caracas (PRODisefio) en 2009,
Angyvir Padilla integre I’'Académie royale des Beaux-Arts de Bruxelles en 2011
avant de rejoindre les écoles de 'ENSAV La Cambre (2015) et de Sint-Lukas
(2018). Sa pratique se développe sous la forme d'installations qui combinent
un large éventail de matériaux et de médias tels que le platre, la céramique,

la photographie, la vidéo et la performance. Lauréate du prix ArtContest et

du prix des Amis du SMAK (Gand), elle expose régulierement au Venezuela, en
Belgique et dans différentes villes d’Europe. Récemment, le Centre Wallonie
Bruxelles a Paris, le SMAK a Gand et la Centrale Vitrine a Bruxelles ont accueilli
ses travaux.

Lexposition est congue en partenariat avec le Chateau Coquelle et le Centre Wallonie-
Bruxelles | Paris et présentée dans le cadre de la biennale Watch This Space 11 organisée
par 50°nord - Réseau transfrontalier dart contemporain. Avec le soutien de Wallonie-
Bruxelles International (WBI) et du soutien de limprimerie dunkerquoise I.C.0. DK

Vues de I'exposition « La ola que vino de lejos » [La vague venue de loin] d’Angyvir Padilla, 2021, Frac Grand Large — Hauts-de-France,
Dunkerque © Angyvir Padilla. Photo : Frac Grand Large— Hauts-de-France
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TEXTE DE JEAN-CHRISTOPHE ARCOS
« Souvent, d'ailleurs, aux moments difficiles, tu te surprendras a parler a
la montagne, tantét la flattant, tant6t linsultant, tantét promettant, tantét
menacant ; et il te semblera que la montagne répond, si tu lui as parlé comme
il fallait, en s'adoucissant, en se soumettant. Ne te méprise pas pour cela, naie
pas honte de te conduire comme ces hommes que nos savants appellent des
primitifs et des animistes. Sache seulement, lorsque tu te rappelles ensuite
ces moments-Ia, que ton dialogue avec la nature n'était que I'image, hors de
toi, d’'un dialogue qui se faisait au-dedans. »

René Daumal, Le Mont Analogue, 1938

L'exposition d’Angyvir Padilla au Frac Grand Large a Dunkerque, dans le cadre
de la biennale Watch This Space 11, engage un dialogue entre deux royaumes.
Loin de déployer le cahier qu'un retour au pays natal, 'artiste confronte ses
souvenirs et son environnement, les Iégendes de Caracas et les vestiges du
Bassin minier du Nord-Pas de Calais.

Bordant au nord la cuvette peuplée par les Kalinagos avant l'arrivée des
conquistadores qui fonderent l'actuelle Caracas, un ensemble de reliefs
poursuit les Andes jusqu’a son éparpillement dans la mer : c’est El Avila, ou de
son nom actuel Waraira Repano, culminant a prés de 3.000 métres d'altitude
et dominant d’un coté les orgueilleux hotels déserts du littoral atlantique, et

de l'autre la capitale la plus dangereuse du monde. Une légende attribue a la
colere des dieux, offensés par les habitants de la vallée, la formation du massif
montagneux : in extremis, le pardon aurait arrété une vague destructrice, la
figeant en une créte coupant les hommes des déités marines.

Angyvir Padilla semble atteindre cette créte, sur laquelle elle maintient son
travail dans un équilibre nomade entre réalité et fiction, arrété entre laller et
le retour.

Attentif aux paysages, aux formations infimes que créent les écosystéemes
autant qu'a celles que l'histoire cache, le processus d'enquéte développé par
Angyvir Padilla prend la forme d’un atlas mémoriel. Photographies analogiques
et cartographies d’interactions schématiques rappelant, par la simplicité du
trait et la vivacité de leur force allégorique, les utopies réalisables de Yona
Friedman, sont ainsi montrées pour la premiére fois.

Une translation des matériaux, presque une consubstantation, les autorise a
passer de la recherche de l'artiste au théatre symbolique agencé par l'artiste :
le croquis issu du carnet devient une mosaique panoramique étalant sur un
azulejo de 44 carreaux peints un récit intime d'une traversée des terrils qui
ceinturent le Blootland, a la recherche de sa montagne intérieure.

Les tirages argentiques eux-mémes obtiennent le statut de volumes, courbés
et clivés sur des portants anthracite qui enracinent leurs chevalements dans
le sol.



LChomologie poursuivie, désirée, simulée par Angyvir Padilla obéit a une logique
de fiction, ou plutét accole la fiction a la réalité, au profit d'un discours qui
entend renverser le monde et le rapport entre la croyance et 'observation.

Haut et bas, positif et négatif, plaine et montagne, participent d'une méme
réalité dans laquelle ils s'apparient sans ménager les conventions qui séparent
nature et imaginaire.

Qu'est-ce qu'un terril, si ce n'est une montagne fictionnelle, une accumulation
en haut a laquelle répond symétriquement un creux en bas - une réalité
artificielle ?

Partant a son assaut (on pourrait dire a sa conquéte si cette femme portant

a bout de forces un trampoline n'avait pas 'humble écrasement et l'effort
désolé d'une figure christique plutét que I'exaltation assurée des conquérants
d’'un nouveau monde), l'artiste entreprend une ascension plus haut encore
que le sommet d’un des deux terrils jumeaux de Loos-en-Gohelle, sautant en
un jeu d'enfant pour ajouter encore a la sublimité du monticule anthropique,
comme Zhang Huan ajoutait un métre a un sommet anonyme en empilant les
corps nus a son point culminant, soulignant ce que les montagnes doivent aux
hommes. Quand la silhouette retombe dans le creux de la toile, entre deux
rebonds, c’est une autre gémellité qui un instant se laisse entrevoir, celle qui
unit ’homme et sa noire création.

La tension de la membrane du trampoline offre ainsi un double usage : ressort
pour le saut qu'elle éléve, ou réceptacle concave d'une matiere inerte, que
I'artiste coule ici en une série de sculptures disposées au sol, dans un geste
qui achéve celui qui préside a une autre de ses ceuvres, The Black of Distance,
pour laquelle le poids induit par une charge de pierres et de platre dans le
trampoline tend celui-ci en un cone sculpté par la seule gravité.

De ce moule ductile naissent 5 taupinieres de platre recouvertes de barbotine
grise, réduisant l'évocation des 5 sommets majestueux d’El Avila a des
souvenirs de poche, faciles a emporter partout avec soi, et d'une frappante
ressemblance avec les terrils du Nord.

Une méme logique de reproduction et d’analogie, rendue possible par la
technologie de 'impression 3D, est a I'euvre dans Les pierres d/Avila : loin
d’étre prélevées sur les pentes éboulées du massif, une collaboration entre
I'eil du souvenir et la main de la machine autorise la recréation en céramique
de cailloux typiques de Caracas - imperfection de l'opération technique,

qui, déposant couche par couche le matériau, renvoie sans y penser aux
sédimentations millénaires qui donnérent corps aux minéraux ; imperfection
de la mémoire, qui les accepte dans leur artificialité et les recouvre de
I'attachement nostalgique affectant d’ignorer que ces roches n'en sont pas.
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La créte du Pico Naiguata et les dunes de Malo-les-Bains ont ceci de commun
que I'horizon y déploie sa ligne sans partage et confond en un mirage
linfiniment loin et la pulsion haptique. Dans cette grandeur a portée de main, la
dualité s'efface, les contraires se rassemblent.

La surface du monde et le monde a I'envers, le ciel blanc et la terre noire, sont
deux chemins qui ménent au méme vertige : celui d'étre a la fois des deux
cotés, d'affronter simultanément le positif et le négatif. Angyvir Padilla se tient
la, courageusement, malgré le vent et la pesanteur, dans le vide.

Jean-Christophe Arcos, critique dart

Ce texte a été écrit dans le cadre de I'exposition « La ola que vino de lejos »
[La vague venue de loin] au Frac Grand Large — Hauts-de-France
du 11 décembre 2021 au 30 avril 2022.

Vues de I'exposition « La ola que vino de lejos » [La vague
venue de loin] d'Angyvir Padilla, 2021, Frac Grand Large
— Hauts-de-France, Dunkerque © Angyvir Padilla.

Photo : Frac Grand Large— Hauts-de-France
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PROGHAIMEMENT

VRAG MULTIVRAG
DE DELPHINE REIST

VERNISSAGE
LE SAMEDI 11 JUIN, 13H30
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DU 11 JUIN AU 31 DECEMBRE 2022
VERNISSAGE LE SAMEDI 11 JUIN, 16H

COMMISSAIRES DE LU'EXPOSITION

Keren Detton, directrice du Frac Grand Large — Hauts-de-France
Claire Hoffmann, responsable programmation arts visuels au CCS.
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A travers ses ceuvres qui empruntent aux objets de notre quotidien, Delphine
Reist montre la continuité entre les représentations des mondes industriels et
domestiques, en soulignant leurs matérialités, leurs porosités et leurs fragilités.

Machines, outils et consommables semblent ne plus avoir besoin de nous. lis

se dressent, s'automatisent et s'inventent de nouvelles fonctions révélant

un monde absurde et surprenant. Des appareils électroportatifs saniment
soudainement, un ballet circulaire de chaises a roulettes imprime ses marques
au sol tandis que des seaux de béton renversés figent 'accident d’'une chaine

de travail a l'arrét. Dans la halle industrielle du Frac, qui abritait autrefois les
Chantiers navals de Dunkerque, un puissant rayon lumineux balaye I'espace a
intervalles réguliers. Delphine Reist a transformé le pont industriel en « scanner
de bureau » surdimensionné, a I'image du basculement des économies et des
emplois de l'industrie vers les services.

Ces objets, choisis pour leur caractére archétypique, témoignent des
mouvements profonds qui transforment nos sociétés : la bétonisation des
villes, la tertiarisation de 'économie ou encore I'épuisement des ressources.
Toutefois, ils ne se muent pas en symboles. Leur simple présence suffit a
projeter des représentations alternatives du travail - ses espaces, ses rythmes
et ses mythes. Des bottes androgynes, une cadence déréglée, une sonnerie
impromptue, une pause cigarette qui s'éternise, des odeurs lancinantes, des
matiéres qui jaillissent ou dégoulinent...

Si I'exposition dégage une atmosphére de fin de partie, elle s'incarne
particulierement dans les traces d’huile s'infiltrant dans cet étage de bureaux,
représenté par des chaises a roulettes, et qui raménent a la réalité crue et sale
des décisions prises. En contrepoint, un mur arbore les motifs aléatoires de
bouteilles de vin éclatées. Un geste qui se pare du souvenir joyeux des navires
baptisés du temps des chantiers navals, auquel répond l'ombre des cageots
transformés en gigantesques paquebots. Les objets de Delphine Reist sont ainsi
peuplés de fantémes, mais ils sont aussi métamorphosés par une mécanique a
la fois érotique et burlesque qui les inscrit dans notre présent.

BIOGRAPHIE

Delphine Reist nait 1970 a Sion (Suisse), elle vit et travaille a Genéve.

Lauréate du Swiss Art Award en 2008 et du Prix de la Fondation Iréne Reymond, elle a
enseignée a 'ENSBA de Lyon et enseigne actuellement a la HEAD a Genéve.

Plusieurs expositions personnelles lui ont été consacrées : a la Galerie Lange + Pult a

Zurich en 2021 et Laurent Godin a Paris en 2020, au Centre d’Art Pasquart de Bienne en
2017, au MAMCO en 2013, lors de la Biennale de Dallas en 2012, a Fri Art en 2009 a Tour

en 2008. Son ceuvre est présente dans les collections du Centre Pompidou a Paris ; a IAC
Villeurbanne ; FRAC Grand Large ; FRAC Occitanie et FRAC Limousin en France ; au MAMCO ;
au Musée d'art et FCAC en Valais; Kunstmuseum Soloturn, FCAC et FMAC Genéve en Suisse.
Delphine Reist a bénéficié de résidences en France, Allemagne, Suisse, ltalie, Suéde,Arménie,
Bulgarie, Estonie, Portugal, Russie, Usa, Chine et Japon, dont le centre d’art contemporain

de Plovdiv en Bulgarie en 2019, la Friche Belle de mai a Marseille en 2017, I'lnstitut Suisse de
Rome en 2011 et le centre national d’art contemporain de Saint Pétersburg en 2005.

Son travail est représenté par la Galerie Lange+Pult a Zurich et Laurent Godin a Paris. ..
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CENTRE CULTUREL SUISSE, PARIS

Le Centre culturel suisse a Paris (CCS), fondé en 1985, est une antenne de la Fondation
suisse pour la culture Pro Helvetia. Lobjectif du CCS est de faire connaitre en France au
travers de sa programmation la création artistique et culturelle suisse contemporaine et
d’encourager les échanges entre les milieux artistiques des deux pays.

Le Centre culturel suisse a Paris (CCS) invite le public une derniére fois dans ses espaces
avant de fermer ses portes pour deux années de travaux de rénovation. Le CCS restera
actif pendant cette période et continuera de déployer toutes ses activités hors ses murs et a
travers toute la France.

Le CCS, situé depuis 1985 au cceur du Marais, fera peau neuve entre 2022 et 2024. Sur
base d’'un concours de I'Office fédéral des constructions et de la logistique (OFCLJ, en
collaboration avec Pro Helvetia, le projet architectural retenu est le fruit d’'une collaboration
franco-suisse des bureaux Thomas Raynaud (Paris) et Truwant + Rodet + (Bale). Des I'été
2022 et jusqu’a sa réouverture fin 2024, le CCS partira en tournée dans plusieurs villes
frangaises et ménera ses activités hors ses murs, au sein d'institutions ou de festivals.

La premiéere étape sera a Dunkerque en novembre 2022.



Installation lumineuse et mécanique, SCANNER consiste en
l'automatisation du déplacement d’'un pont roulant existant
et a l'installation sur la passerelle de sécurité d’un puissant
éclairage zénithal.

Toutes les 30 minutes un puissant rayon de lumiére s’allume
et le pont roulant se met en branle. Le pont traverse la halle
de part en part, éclairant lentement et méthodiquement le
sol. Cet éclairage zénithal brutal, scanne I'architecture

et les ceuvres au sol. Une fois le pont arrivé au bout de sa
course, les lumiéres s’éteignent. Le pont retourne a sa
position d'origine. Les lumiéres se rallument brievement
puis s'éteignent définitivement.

Le mouvement ainsi que la luminosité sont inspirés du
fonctionnement des scanners de bureau.

GIGANTISME — ART & INDUSTRIE, Frac Grand Large —
Hauts-de-France, Dunkerque, France.

Image : Collection Frac Grand Large — Hauts-de-France
© Salim Santa Lucia
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LA CONDITION PUBLIQUE, ROUBAIX

DU 31 MARS AU 24 JUILLET 2022
VERNISSAGE LE 31 MARS, 18H

Avec les ceuvres de : Claire Fontaine, Philippe Mayaux, Helen Chadwick, Scott King, Catherine
Melin, Lee Friedlander, Jenny Gage, NEMO, Céline Condorelli, Barbara Kruger, Jacques

Villeglé, Ruth Ewan, Justine Pluvinage, Nina Beier, Micol Assaél, Anne-Marie Schneider, Fabien
Verschaere, Louis Cane, Virginia Chihota, Micha Laury, Agatoak Kowspi, Christophe Vigouroux,
Elly Strik, Nathalie Sejean, Collectif Co, Flora Beillouin, Julien Pitinome.

UN DIALOGUE SENSIBLE ENTRE COLLECTIONS ET PRODUCTIONS

Dans la galerie Coucke de la Condition Publique, c’est l'autre exposition de la saison Urbain. es qui
se déploie. Sous son titre, « Des futurs désirables », et derriére le néon rouge de Claire Fontaine
qui en marque I'entrée Please God Make Tomorrow Better, elle dévoile les aspirations des jeunes
du Labo148 de la Condition Publique qui simmergent au cceur des collections du Frac Grand
Large.

Aux ceuvres de Céline Condorelli, Justine Pluvinage, ou encore Scott King se mélent les
productions des participant.es du Labo148. Vidéos, photos, installations, un dialogue imaginé
autour des représentations genrées, de l'occupation de 'espace physique, de I'expression intime
et politique, qui emprunte aussi au design fiction pour envisager l'avenir. “Mobilité et obstacles”,
“Futurs désirables”, tant de thématiques qui interrogent et présentent un état des lieux des
relations possibles, des influences réciproques, entre le genre et I'espace public.

Une exposition congue par la Condition Publique, le LABO148, projet média de la Condition Publique et le Frac Grand Large
— Hauts-de-France, avec le soutien du Frac Picardie - Hauts de France
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LE QUADRILATERE, BEAUVAIS
JUSAU’AU 2 JUILLET 2022

Consacrée a Yona Friedman, disparu en 2019,
I'exposition rend hommage a l'inventivité

et a la pensée foisonnante de cet artiste et
architecte, qui, sa vie durant, fut animé par
I'ambition de fournir a ’'habitant non pas des
projets tout faits, mais les moyens de les faire
lui-méme. Le titre de cette exposition rend
hommage a son ouvrage majeur LArchitecture
mobile (1958), qui a eu un impact décisif sur
plusieurs générations d'artistes, de penseurs
et d'architectes.

En dialogue, le duo britannique Minimaforms
(Stephen et Theodore Spyropoulos) propose
une ceuvre produite pour l'occasion, qui
prolonge les idées de Friedman sur 'espace-
temps et l'architecture évolutive.

Sur une idée de : Sylvie Boulanger,
Keren Detton, Lucy Hofbauer

Une exposition produite en partenariat avec le CNEAI =,
le Frac Grand Large — Hauts-de-France, Idem + Arts, Le
Quadrilatere et le Frac Picardie. Avec le soutien du Fonds
de dotation Denise et Yona Friedman et du mécénat RAJA

METROPOLE EUROPEENNE DE LILLE (59)

Avec les euvures de : Marion Baruch,
Olga Boldyreff, Christine Deknuydt, matali
crasset, Nicolas Deshayes, Nicolas Floc’h,
Bertrand Gadenne, Laurent Grasso,

Oriol Vilanova

Les ceuvres d’art réunies par Grant Levy-
Lucero ont un air de famille avec certaines
comptines pour enfants.

Ce petit singe bleu de Christine Deknuydt

est-il un cousin de la célébre « souris verte
qui courait dans 'herbe » ? Et 'escargot qui
laisse sa trace baveuse sur la toile de Bertrand
Gadenne, '« escargot tout chaud » trempée
dans I'huile et I'eau ? Ces porcelaines de

matali crasset en forme de feuilles de papier
plié, sont-elles la vaisselle de 'homme qui vit
dans la « maison en carton » ? Les aquarelles
réalisées par des cyanobactéries de Nicolas
Floc’h, le « clair de la lune » de la chanson sur
I'ami Pierrot ? Les arbres de Didier Faustino, la
forét du Petit Chaperon Rouge ?

Toutes proches qu'elles soient de I'enfance, ces
ceuvres d’art n'ont rien de naif. Et pour cause.
Méme les comptines ne sont pas ordinaires.
C'est a cela que touchent peut-étre ces
ceuvres, comme les comptines : a la parenté
entre l'art et le réve, jusque dans sa fragilité.

Une exposition imaginée par Grant Levy Lucero a partir
des collections des Frac Grand Large et Frac Picardie et
du Centre national des arts plastiques (Cnap).

© Fonds de Dotation Denise et Yona Friedman. Photo : Salim Santa
Lucia / Marion Baruch, Ron Ron, 1972 © Marion Baruch Collection
Frac Grand Large — Hauts-de-France M



DES RESIDENGES
DE REGHERGHE:

ET DE GREATION,
EN ENTREPRISE,

ET DE DESIGI




© Marina Vandra

ARCHIPEL 2021

RESIDENCE DE RECHERCHE ET DE CREATION

Le Frac Grand Large et les écoles d’art de Boulogne-sur-Mer, du Calaisis,
de Denain et de Lille reconduisent le programme de résidences ARCHIPEL
permettant le séjour simultané de deux artistes et favorisant la mise en
relation des pratiques amateurs avec le milieu artistique professionnel.
Marina Vandra et Guilhem Rouhichou, les deux lauréats, sont actuellement
accueillis en résidence de recherche et création.

MARINA VANDRA
POLE LITTORAL : CALAIS ET BOULOGNE-SUR-MER

Restitution a Le Concept - Ecole d’art du Calaisis, du 5 mai au 6 juillet 2022

Estampes, peintures et installations immersives composent la pratique de
Marina Vandra et présentent des espaces mentaux, comme des surfaces de
projection des intentions du regardant. Les projets tendent a questionner

la perception des environnements, leur multiplicité d’interprétations et
lidéalisation de la réalité par la composition d'illusions. Un langage du potentiel
est ainsi proposé, un langage qui prend différemment sens en fonction de celui
qui le regarde.

Diplomée de 'EnsAD de Paris en 2015 et du Royal College of Art de Londres en
2017, Marina Vandra vit et travaille a Paris. Son travail a été exposé en France,
en Belgique, au Royaume-Uni et aux Etats-Unis. En 2018, elle recoit le Prix de
Gravure Lacouriére.




Restitution a PEcole d’art de Denain, du 5 mars au 9 avril 2022
Restitution au Centre des arts plastiques et visuels de Lille, du 25
septembre au 22 octobre 2022

Guilhem Roubichou se réapproprie son quotidien et sa culture « néo rurale »
en les déplacant dans le champ de l'art. Il crée un contraste entre systeme
naturel et systéme artificiel et joue avec la « technologiegadget » qui se
démocratise, la détournant de sa fonction premiére.

Diplémé de la Villa Arson, il vit et travaille entre 'Ariége d'ou il est originaire
et Bidart au Pays Basque. En 2018, il cofonde le collectif d’'expositions Grande
Surface a Bruxelles, motivé par la volonté de montrer et promouvoir la
création contemporaine. Il participe en 2020 a la 69°™ édition de Jeune
Création a la Fondation Fiminco, a After Party a la Fondation du Doute Blois et
plus récemment a I'Atelier chiffonnier de Dijon pour 'exposition « Le réveil des
mouches ».

© Guilhem Roubichou.
Photo : Véronique
Péjus / CAPV Lille
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JULIEN CARRETERO
VISITE LUNCH LE VENDREDI 15 AVRIL,
12H30

Le Frac a inauguré en 2021 un nouveau
programme de résidence consacre au
design en vue d’accompagner un designer
dans son projet et favoriser une mise

en réseau, tant avec le monde industriel
gu’avec les acteurs artistiques, culturels,
educatifs et sociaux du territoire.

Diplomé de la Design Academy d’Eindhoven,
Julien Carretero a, en paralléle de ses
études, travaillé pour le designer Maarten
Baas. En 2007, il fonde le Studio Julien
Carretero qui s'installe a Bruxelles en
2012. Le Studio Julien Carretero concoit
des objets, du mobilier, des luminaires,
des intérieurs, des workshops et des
expositions. Dans une tentative de
questionner les méthodes de production
contemporaines, il se concentre souvent
sur le croisement entre l'artisanat et
lindustrie, soit par la transformation de
techniques artisanales en processus de
production en série, soit par l'utilisation
d'installations industrielles lourdes comme
simples supports.

Avec le soutien de la Région Hauts-de-France

SARAH FEUILLAS

Depuis 2018, le Frac Grand Large
accompagne les projets de résidence en
entreprise avec le soutien de la Drac Hauts-
de-France. Les résidences d’artistes en
entreprises sont des projets atypiques

qui sont le fruit d’'une rencontre avec un
potentiel de transformation et de création
inédit.

Sarah Feuillas vit et travaille a Dunkerque.
Diplomée des Beaux-Arts de Paris en 2011,
elle développe a travers des échanges

et résidences au Japon, en Palestine,

aux Etats-Unis et en Italie un travail
photographique et sculptural autour de
I'habitat et de I'acte constructif. Elle a
entamé fin 2021 une résidence au sein de
la société Leroy, seule ciergerie dans le
nord de la France, détentrice d’un savoirfaire
artisanal et industriel transmis de
génération en génération depuis 1870.

Ce temps de recherche qui se poursuit en
2022 sera l'occasion d'approfondir ses
expérimentations autour du travail de la
cire, de collaborer avec les salariés de
I'entreprise et d'apprendre de leur
savoir-faire.

© Julien Carretero/ © Sarah Feuillas 45
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LE FONDS REGIONAL D’ART CONTEMPORAIN
GRAND LARGE — HAUTS-DE-FRANCE

Le Frac Grand Large dispose d’une collection d’art et de design contemporains des années
1960 a aujourd’hui. Avec plus de 1 800 ceuvres de 716 artistes francais et internationaux
- parmi lesquels matali crasset, Luciano Fabro, Kapwani Kiwanga, Tania Mouraud, Gehrard
Richter et incluant également la donation de 525 dessins de la dunkerquoise Christine
Deknuydt - la collection du Frac s'appuie sur un socle remarquable d'ceuvres appartenant
aux grands courants artistiques contemporains (Art Minimal, Pop Art, Art Conceptuel,
Arte Povera, Fluxus, Peinture gestuelle...).

En 2013, le Frac Grand Large se dote d'un batiment muséal situé dans le quartier du
Grand Large, a 'emplacement des anciens chantiers navals de Dunkerque. Le batiment
a été congu par les architectes Anne Lacaton et Jean-Philippe Vassal, lauréats du prix
Pritzker en 2021, équivalent du prix Nobel d'architecture. Vaisseau translucide posé
face ala mer, le batiment abrite des espaces d’exposition et de convivialité pour vivre
une expérience de rencontre avec I'art. Son belvédere aménagé sur le toit offre une
vue imprenable sur le paysage littoral et sur la halle industrielle d'origine tandis que les
réserves aménagées dans la moitié arriére du batiment favorisent une diffusion de la
collection a trés grande échelle.

Le Frac Grand Large organise tout au long de 'année des expositions dans ses murs, ainsi
que sur le territoire régional et transfrontalier. La diffusion de la collection sSaccompagne
d’'une démarche de sensibilisation de tous les publics, a travers des visites, des
conférences, des ateliers et des projets participatifs. Chaque exposition s'accompagne
d’'une programmation spécifique, de temps-forts et rendez-vous singuliers, destinés a un
public diversifié. Des outils variés sont également mis a la disposition des visiteurs : livret
d’exposition, livret adapté au public en situation de handicap, livret-jeux. Des ateliers
d’éveil artistique sont en libre accés dans le Bureau de la collection au Frac et des ateliers
sont proposés aux enfants et familles pendant les vacances scolaires.
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A VOIR AU LAAC DUNKERQUE
BELGITUDES, 50 ANS DE PASSION DU COLLECTIONNEUR MAURICE VERBAET

Commissariat : Sibylle Cosyn, Hanna Alkema, assistées de Marion Roy

Pour la premiere fois, le Lieu d’Art et Action Contemporaine propose une
exposition d'ampleur sur la création belge d'aprés-guerre, au prisme du regard
singulier du collectionneur Maurice Verbaet.

« Belgitudes » offre ainsi un panorama généreux et riche en découvertes

de prés d’une centaine d’ceuvres choisies dans l'une des plus importantes
collections particuliéres anversoises.

Il 'y a ici aucune tentative de définir un « art belge », les circulations artistiques
s'étendent bien au-dela de frontiéres politiques et administratives. Ce qui
pourrait caractériser, a quelques exceptions prés, la situation commune des
artistes présenté.e.s, cest qu'ils et elles nous sont plutét mal connus en France.
Pourtant, toutes et tous ont participé aux grandes tendances artistiques
européennes et internationales que cette exposition propose de parcourir au
travers de quatre salles organisées thématiquement et intitulées :

«Plans, couleurs, mouvement », « Figurer, refigurer, défigurer », « Signes,
gestes, matiéres » et « Plastique, érotique, médiatique ».

Au sein des groupes de la Jeune Peinture Belge (fondée en 1943) et de LArt
Abstrait (fondé en 1952), les artistes belges se sont affirmés comme parties
prenantes du mouvement international de I'abstraction géométrique d’aprés-
guerre dont 'expression renait aprés un premier temps fort dans les années
1920. Cette premiére salle de 'exposition rassemble des figures majeures

et d'autres a redécouvrir, qui toutes participérent a cette intense période

de productions de formes construites, de compositions rythmiques de plans
colorés, évoluant vers la recherche du mouvement qu'il soit réel ou suscité par
des jeux optiques. Ces recherches menées a partir des années 1940, promues
notamment par l'artiste et théoricien Jo Delahaut, héritier du Bauhaus et du
constructivisme russe, se sont prolongées pour certains artistes jusquaux
années 1980 et au-dela, avec la méme rigueur et inventivité picturale.

Parallélement et en opposition a la rationalité de cette abstraction, des artistes
ont poursuivi une démarche artistique en prise directe avec leur propre
subjectivité. Les deux salles centrales de I'exposition témoignent de ces
tendances, la premiére s'attachant a des expressions figuratives, la seconde

a une gestualité plus abstraite. La deuxieme salle, intitulée « Figurer, refigurer,
défigurer », présente ainsi de nouvelles maniéres de représenter, qui tout en
abordant des genres classiques - le paysage ou la figure humaine - se traduit
par une expression brute, procédant par déconstruction. Son langage est
parfois naif, comme dans les ceuvres de René Guiette des années 1950, période
ou les artistes ont redécouvert le caractere essentiel des dessins d’enfants,



de I’ «art des fous » et des arts traditionnels, dont ils s'inspirent. D'autres
empruntent une voie plus informelle, marquée par des gestes fougueux et
denses, qui se teintent a partir des années 1960 de couleurs pop acides,
comme dans les toiles de Roger Raveel ou Fred Bervoets. La salle suivante
poursuit I'exploration de cette peinture gestuelle par son pendant abstrait.
Sa spontanéité laisse émerger, telle une sorte d’écriture automatique, un
vocabulaire de signes proche de la calligraphie, qu'emploient notamment
les artistes issus de la mouvance CoBrA belge, comme Christian Dotremont,
Pierre Alechinsky, Serge Vandercam ou Englebert Van Anderlecht. D'autres
ceuvres témoignent d’'une recherche spécifique sur la matiere picturale et sa
capacité expressive, tels Marc Mendelson, Guiette ou Bert de Leeuw. Cette
tactilité de la peinture est mise en paralléle des recherches sculpturales
singulieres, a partir de textiles tissés et noués, développées par l'artiste
d’origine polonaise Tapta.

La fin du parcours de I'exposition, la salle « Plastique, érotique, médiatique »,
se concentre sur le mouvement pop belge, tendance picturale bréve

dans I'histoire de I'art de ce pays, mal-connue, car peu présente dans ses
collections publiques, et qui constitue souvent une parenthése ou une étape
pour les artistes qui emploient ce langage formel. Lintérét des peintres

au tournant des années 1960 pour le flux des images de la société de
consommation n'a pas seulement été circonscrit au Pop art anglo-américain
ou au Nouveau réalisme francais. En réalité, le phénomene a été partagé
par nombre d’artistes, femmes et hommes, en plusieurs points du globe.
Emergent ainsi en Belgique des personnalités telles Pol Mara ou Louis-Marie
Londot dont les peintures reprennent les couleurs criardes des annonces
publicitaires et les motifs de la vie moderne — objets de consommation
courante, faits d’'actualité, femme-objet. D’autres expérimentent les nouvelles
matiéres plastiques dans l'espace du tableau comme Mi van Landuyt ou
Evelyne Axell, qui explorent tous deux les jeux de transparence du plexiglas.
Curiosité témoignant de I'esprit du temps, un ensemble de modéles de boites
Tupperware, également objets de la collection, compléte ce paysage des
sixties.

La collection de Maurice Verbaet, ainsi accueillie dans nos murs, entre

en résonance avec celle de Gilbert Delaine, fondateur du musée. Issus de
générations et avec des parcours personnels tout a fait différents, Verbaet
et Delaine partagent un projet commun original, celui de faire connaitre

la production artistique de cette période charniére de 'aprés-guerre,
aujourd’hui souvent reléguée et peu mise en valeur.

Pour Maurice Verbaet, éternel amateur qui souligne avec malice « cultiver

la paresse comme un art de vivre », l'art belge d’'aprés-guerre est pourtant
bien devenu une expertise et sa collection en présente un panorama dense,
complexe et polycentrique. Celle-ci confirme la qualité de personnalités
reconnues, mais vient aussi combler des manques dans le canon historique. 49



INFORMATIONS PRATIQUES &
CONTACTS

FRAC GRAND LARGE —
HAUTS-DE-FRANCE

503 avenue des Bancs de Flandres
59140 Dunkerque

Tel. +33 (013 28 65 84 20
contact@fracgrandlarge-hdf.fr

www.fracgrandlarge-hdf.fr

CONTACTS PRESSE

Coralie Desmurs

Chargée de communication et

de mécénat
c.desmurs@fracgrandlarge-hdf.fr
Caroline Douau

Assistante communication et mécénat

c.douau@fracgrandlarge-hdf.fr

HORAIRES

Mercredi - vendredi: 14h - 18h

Le week-end (d'octobre a mars) : 10h - 18h
Le week-end (d’avril a septembre) : 11h - 19h
Fermé les 25 décembre, 1° janvier,

1°" mai et lors des montages d'expositions.

TARIFS

Plein tarif: 4 €

Tarif réduit: 2 €

Gratuit tous les dimanches

ACCESSIBILITE

Toutes les salles d’'exposition sont accessibles aux
personnes a mobilité réduite. Pour améliorer le
confort de visite, le Frac met a disposition des siéges,
a demander a l'accueil. Léquipe de médiation propose
des visites adaptées pour les personnes en situation
de handicap (déficients visuels, auditifs, mentaux, ,
moteurs,

psychiques).
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ACCES

En transport en commun :

les bus a Dunkergue sont gratuits !

Bus ligne C4 arrét « FRAC/LAAC » ou « Bordées »
Bus Ligne C3 arrét « Dunkerque Malo Plage »

Train
De Lille (TERGV) : 30 min / De Paris : 1h45/ De
Bruxelles: 2h

Eurostar et Ferry

Liaison via Calais puis TER jusqu’a Dunkerque

Avion

Aéroport Roissy Charles-de-Gaulle puis TGV jusqua
Dunkerque

Car

Liaison directe depuis Bruxelles (2h) et nombreuses
capitales européennes
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