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TRIENNALE DE LA GRAVURE 2021
17/09 > 17/10/2021
ESSENTIEL DE L'EXPOSITION

En 1969, la Ville de Liége organisait la
premiere Biennale de la Gravure. Malgré
le succes rencontré, il faudra attendre
plusieurs années pour connaitre une
deuxieme édition. En 1983, cet événement
devient international. Si la Biennale connait
un temps de pause entre 1987 et 2003, elle
est depuis lors un événement international
majeur du monde de lestampe et de
limage imprimée. En 2021, pour sa 12°
édition, la Biennale Internationale de la
Gravure contemporaine fait peau neuve en
devenant une Triennale. Ce passage offre
'opportunité d'étendre les prospections
artistiques et de mieux rendre compte
de lévolution de lart de lestampe.
L'exposition de la Triennale est le fruit d'un
concours international sans limite d'age,
sans restriction et sans thématique. Pres
de 470 candidatures ont été réceptionnées,
en provenance de 62 pays de par le monde.
Au terme d'un long processus de sélection,
48 artistes ont été retenus. Parmi ceux-
ci, un lauréat sera désigné par un jury
d'experts dans le domaine de 'estampe et
décernera le prix de la Triennale & un des
artistes exposés. A vous de le découvrir au
ceeur de U'exposition.
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L'ESSENTIEL TECHNOLOGIQUE DE LA
GRAVURE

1. Estampe ou gravure ?

Dans e langage courant, les termes « es-
tampe » et « gravure » sont e plus souvent
confondus.

* Une estampe

Une estampe est une image obtenue a par-
tir d'un dessin tracé sur une matrice (un
support). Une fois encrée, elle est imprimée
sur un support, le plus souvent du papier, a
l'aide d'une presse.

* Une gravure

Le mot recouvre a la fois la technique et
l'ceuvre :

- la technique, le fait de graver (creuser,
inciser la matiére),

- I'ceuvre finale obtenue par l'une des tech-
niques de gravure.

2. Multiplier pour imprimer

Imprimer une image, c'est la possibilité
de reproduire presque a linfini un dessin
grave dans une matrice. L'intérét majeur de
la gravure est donc la possibilité de multi-
plier une méme image. Les matrices sont
les supports sur lesquels l'artiste va réali-
ser, graver son dessin. Ce support est fait
de différents matériaux tels que le bois, le
cuivre, la pierre, le lino, la gomme.... Comme
en imprimerie, le dessin souhaité pour le
résultat final doit étre tracé a l'envers sur la
matrice. Il s'imprime alors a l'endroit sur le
papier. C'est U'effet «miroir» que les artistes
graveurs doivent prendre en considération
pour l'organisation et la composition de
leurs ceuvres. Il existe deux manieres prin-
cipales de tailler la matrice d'une gravure :

« La taille d'épargne ou en relief
Le graveur épargne le dessin en creusant

la matrice de bois ou de linoléum a l'aide
de gouges ou de ciseaux. Il laisse intact le
trait qui émerge en relief. C'est une tech-
nique d'impression en relief ou les sur-
faces épargnées (et non les creux = sillons
creusés dans la matrice) recoivent U'encre
et forment le motif. En résumé, les parties
en relief donneront les traits noirs alors
que les sillons creux donneront des traits
blancs.

* La taille-douce ou en creux

La taille-douce est une impression en
creux et recouvre un ensemble de tech-
niques ou le motif est gravé sur une plaque
de meétal. Dans ces techniques, l'encre
est deposee dans les creux gravés dans
la matrice, grace a une «poupée», instru-
ment en textile permettant de faire péné-
trer l'encre dans les sillons gravés. Apres
l'encrage de la matrice, les reliefs sont
nettoyés de l'encre résiduelle. Le papier
doit étre soumis & une forte pression (grace
a une presse] pour adhérer a toute l'encre
presente au fond des creux. Le mot «taille-
douce» provient de la souplesse du cuivre
qui «enregistre» tous les mouvements de la
main de l'artiste.

Presse de l'artiste Armand Rassenfosse



UNE PETITE HISTOIRE DE LA GRAVURE

Les origines de la gravure sont étroitement
liees a la fabrication du papier, developpé
vers le 2¢ siécle avant notre ére en Chine et
importé par les arabes en Europe au cours
du 8¢ siecle. Ce support est présent partout
en Europe a partir de 1200. Il est obtenu a
partir d'une pate de fibre vegetale, qui per-
met 'absorption de l'encre. En Europe, la
techniqgue de gravure la plus ancienne est
la xylogravure. Cette technique d'impres-
sion en relief, aussi inventée en Chine, se
développe en Occident au 15¢ siecle dans
le contexte du courant intellectuel de
'Humanisme et de la nécessité de faire
circuler les textes et les images. L'imprime
s'impose comme un des moyens les plus
efficaces pour en faciliter la diffusion. Vers
1460, des graveurs allemands et italiens
s'inspirent des techniques de l'orfévrerie,
telle que la ciselure, pour mettre au point la
gravure au burin basée sur le principe de la
gravure en creux d'un dessin directement
sur une plaque de metal. Ces nouvelles
techniques demandent a la fois des com-
pétences esthétiques, artistiques mais
aussi artisanales. Elles possedent des
qualités expressives intrinseques a l'inci-
sion et aux outils utilisés. Moins colteuses
que la peinture, ces technigues sont aussi
plus rapides et autorisent les artistes a
s'exprimer en dehors du systeme des com-
manditaires.

L'évolution des techniques de gravure est
évidemment lié aux évolutions techniques
et mécaniques. C'est au 17¢ siecle que la
technique de l'eau-forte va permettre aux
graveurs d'obtenir une plus grande immé-
diateté dans leur geste mais aussi des
effets de clair-obscur. Cette technique est
plus facilement accessible aux artistes qui
ne sont pas specifiqguement graveurs. Il
n'est pas nécessaire de maitriser la taille
direct du métal puisque celui-ci n'est
plus incisé directement, mais recouvert

L'Humanisme

Forgé dans la seconde moitie du 19°
siecle, le terme « humanisme» déesigne
un courant intellectuel ne en Italie des
le 14° siecle qui reconnait 'Homme
comme un individu a part entiere, ayant

des capacités intellectuelles illimitees,
une place centrale dans la creation et
surtout une existence independante
de la bonté divine. L'Humanisme n'est
pas un simple retour vers 'Antiquite, il
redéfinit la conception de 'homme et
sa place dans l'univers.

Le Grand Tour

Des le 16° siecle, le « Grand Tour » est
un voyage éducatif de 2 a 3 ans a tra-
vers 'Europe, permettant aux élites de
parfaire leur apprentissage. Les jeunes
aristocrates anglais, allemands, hol-
landais et francais s'y construisent un
réseau de relations mondaines et ap-
prennent leurs futures responsabilites
diplomatiques. Ce long séjour est une
ouverture sur le monde pour ces jeunes
gens qui voyagent accompagnés d'un
precepteur. Le « Grand Tour » est pergu
comme le meilleur enseignement de la
politique étrangere.

d'une couche de vernis gravee grace a une
pointe seche. Le dessin obtenu est donc
plus souple et plus libre. Cette diffusion de
l'art par la gravure, encouragée par le Grand
Tour, permet en Europe des echanges tou-
jours plus importants entre les artistes
des différents pays, et la circulation des
ceuvres des artistes de la Renaissance.

Au 19¢ siecle, Paris devient un centre artis-
tigue majeur. On y compte de nombreux
galeristes, imprimeurs et graveurs, faisant
de la ville lumiere LA place européenne de



la gravure. C'est egalement au 19° siecle
que l'autrichien Aloys Senefender invente
la technique de la lithographie qui devient
avec l'eau-forte une des techniques de
gravure de prédilection des artistes grace a
ses qualités expressives. Elle est obtenue
grace a une matrice en pierre calcaire. C'est
la découverte des propriétés poreuses de
la pierre calcaire et la comprehension du
principe chimique de la répulsion « eau-
graisse » qui en permettent le dévelop-
pement. L'artiste procede au dessin sur la
pierre a l'aide d'un crayon lithographique
gras, lui permettant une vraie liberté gra-
phique et une puissance d'expression. La
pierre est mouillée, puis encrée. L'encre,
grasse elle aussi, adhere au dessin.

Au 20¢ siecle, avec l'affirmation des cou-
rants d'avant-garde, les techniques de
gravure connaissent un véritable essor. De
nombreux artistes vont la pratiquer, expéri-
menter de nouveaux procédes et exploiter
de nouveaux matériaux contemporains. Cet
engouement s'inscrit dans la recherche
de nouveaux langages plastiques propres
a ces mouvements modernistes et se tra-
duit par U'éclectisme de la production qui
cherche a rencontrer les nouveaux objec-
tifs esthetiques des différents courants ar-
tistiques. Parallelement, les technigues les
plus traditionnelles connaissent aussi un
regain d'intérét. Apres la deuxieme guerre
mondiale, les artistes s'expriment indé-
pendamment de tout courant artistique
ou contrainte stylistique. Le caractere
multiple de la gravure leur permet d'assu-
rer la diffusion de leur travail. Si les tech-
niques numeériques se développent, les
techniques traditionnelles sont toujours
vivaces. L'estampe s'affirme comme une
ceuvre d'art autonome, signée et numéro-
tée par lartiste. Ce n'est plus une simple
reproduction mais une ceuvre originale.

L'ART DE L'ESTAMPE AUJOURD'HUI «cece-ecee

Aujourd’hui, de nombreux artistes de par
le monde renouvellent et nourrissent lart
traditionnel de la gravure par leur pratique.
Les créateurs d'images imprimées viennent
a présent de multiples horizons créatifs ; ce
sont des artistes multidisciplinaires et plus
seulement des « graveurs ».

Si on parle maintenant plus volontiers
d'image imprimée, le public a pourtant
encore bien du mal a distinguer les diffé-
rentes techniques que recouvre la gra-
vure. On s'interroge bien plus souvent sur
« comment » lartiste a realisé son image
que sur ce gu'elle offre au regard. L'art de
l'estampe demande d'une part de maitriser
des gestes artistiques mais aussi de poser
des choix et gestes techniques. L'atelier
de lartiste est alors plus un laboratoire
aux regles strictes auxquelles s'ajoutent la
créativité et l'inventivite.

Aujourd’hui, les outils numériques offrent
des possibilités infinies, et pourtant, les
artistes ne se détournent pas pour autant
des techniques traditionnelles, permettant
de se confronter a la matiére, aux encres, a
la texture du papier, alamagie de la presse.

Alinverse, le travail sur écran permet plus
facilement le repentir, les superpositions
de calques, les jeux de valeurs, les effets
de transparence. Le numérique demultiplie
l'éventail du vocabulaire plastique et auto-
rise une nouvelle plasticité faite de combi-
naisons techniques, de variété de supports
et l'invention de nouveaux procédes. Elle
se fait de plus en plus installation, occu-
pant les 3 dimensions d'un lieu, mettant en
jeu les regards du spectateur. Ainsi, l'es-
tampe d'aujourd’hui est caractérisée par
l'éclectisme et la mutation. C'est autant un
processus qu'un resultat de ce processus
qui en marque son identité.



e+« « PETIT DICTIONNAIRE DE LA GRAVURE

Ilexiste de nombreuses techniques de gra-
vure. Parmi celles-ci, on distingue 3 grands
groupes : la gravure en creux, la gravure en
relief, la gravure a plat. Si ces techniques
varient sur le plan esthétique et technique,
leur caractéristique commune est la repro-
ductibilité. Chague exemplaire est une par-
tie intégrante de l'ceuvre. Chaque estampe
est une ceuvre, unique et différente des
autres tirages par de petites différences
imperceptibles.

1. Les techniques de taille en relief

« Gravure sur bois ou xylogravure

Cette technique est une gravure en taille
d'épargne. L'image est obtenue sur une
feuille de papier a partir d'un motif dégagé
d'un bloc de baois. Le graveur esquisse son
dessin sur le bloc puis incise la matiere a
'aide de ciseaux, gouges et canifs. Les
parties en reliefs sont encrées a l'aide d'un
rouleau et limpression peut s'effectuer
avec la force de la main. Les bois employes
comme matrice sont le plus souvent des
fruitiers comme le cerisier, le poirier ou le
pommier.

« Linogravure

Cette technique, inventée au 19¢siecle, fait
partie de la famille des gravures en taille
d'épargne. La matrice utilisee est le lino-
léum (matériau utilisé comme revétement
de sol). Comme pour la gravure sur hais, le
graveur incise la matiere pour degager le
motif. Le linoleum est une matiere tendre
et souple qui la rend plus facile a travailler
que le bois.

2. Les techniques de taille en creux

* Aquatinte

Technigue de gravure imitant le dessin ;
une plaque de métal est recouverte d'une
fine couche de résine en poudre (a base de
quartz et de bitume] et chauffée pour fixer
les grains de la poudre a la plague. Celle-ci
est immergée dans un bain d'acide. L'acide
attaque le métal, créant une surface de
travail accrochant particuliérement bien
l'encre. L'utilisation de résines différentes,
plus ou moins résistantes a l'acide, ainsi
que la durée des bains permettent de
rendre des effets plus clairs ou plus fon-
ces.

* Gravure au burin

De la famille des gravures en taille-douce,
le nom de la technique dérive de loutil
employé pour entailler la matrice : un burin,
sorte de lame d'acier coupée en biseau. Le
graveur pousse cette lame dans le métal
afin de creuser le motif. C'est la pression
de la main sur l'outil qui détermine la pro-
fondeur de lentaille dans le metal. Les
nuances de gris et noir sont obtenues
grace a ces variations d'épaisseurs des
incisions. Si le burin permet d'obtenir une
belle précision et finesse dans le rendu
du dessin, il demande toutefois une vraie
maitrise technique face a la résistance du
métal. En creusant les sillons avec le burin,
de fins copeaux de metal se forment sur les
bords des creux. Ces barbes devront étre
abrasées pour obtenir un trait bien net lors
de Uimpression. Une encre grasse et dense
est poussée dans les sillons grace a une
poupée (tampon en fibre & large trame). La
matrice est ensuite passée sous la presse
avec un papier humide. C'est la pression
entre les deux rouleaux de la presse qui
permet de transférer l'encre présente dans
les creux sur le papier. Ce travail, difficile,
long et minutieux, donne un résultat parti-
culierement fin.



* Eau-forte

Contrairement a la gravure au burin ou a
la pointe seche, l'eau-forte est une tech-
nique de gravure indirecte ou la matrice en
metal est creusée chimiqguement. La ma-
trice est préeparée en recevant sur sa sur-
face une fine couche de vernis. Le graveur
dessine dans cette couche plus « molle »
vernie, a l'aide d'une pointe meétallique. Par
cette action, il met le métal a nu sans pour
autant l'inciser. La plague est ensuite plon-
gee dans un bain d'acide. L'acide mord le
metal la ou il a été laisseé a nu. Cette tech-
nique permet a l'aquafortiste de dessiner
avec aisance sur la matrice. Ces gravures
permettent d'obtenir un resultat plus spon-
tané. L'eau-forte est appelée « la gravure
des peintres », car elle ne nécessite pas de
grandes connaissances techniques.

« Héliogravure / photogravure

Procéde photomécanique de reproduction
d'une image photographique transférée sur
une matrice au moyen de gelatine photo-
sensible. L'impression se fait ensuite de
maniere traditionnelle.

« Maniére noire

Appelée aussi « Mezzo-tinto », cette tech-
nique était destinée a l'origine & rendre les
mémes effets que la peinture. La matrice
en cuivre est percée d'une multitude de
petits trous gréace a un outil particulier,
le berceau, sorte de lame arrondie striée.
Le cote rond de cet outil est herisse de
pointes. Le berceau est promené sur toute
la surface de la plaque. Ensuite, le graveur
gratte et écrase les petits trous puis passe
un brunissoir pour retrouver des surfaces
presque planes dans lesquelles lencre
sera plus ou moins retenue. Le résultat ob-
tenu est une large gamme variant du blanc
au noir prafond, en passant par différentes
nuances de gris.

« Gravure a la pointe séche

Cette technique de gravure en taille-douce
doit son nom a l'outil utilisé pour inciser
la matiere : la pointe seche, sorte de tige
d'acier aiguisée. Contrairement au burin,
la pointe séche se manipule comme un
crayon. Cette méthode est caractérisée
par des creux bordes de barbes micros-
copiques (de petites irrégularités sur tout
le long du creux) qui, lors de l'impression,
donnent un resultat plus « velouté ». La
techniqgue de la pointe seche est souvent
combinée a d'autres techniques pour corri-
ger, ajouter, intensifier certains traits.

+ VVernis mou

Cette technique est dérivée de l'eau-forte.
La plague de cuivre est recouverte d'un
vernis tendre. Par dessus cette couche de
vernis, le graveur place une feuille de pa-
pier et dessine dessus avec un crayon dur.
Chacun de ses traits entame le vernis et,
grace a la pression du crayon, le vernis ad-
hére au papier, laissant le métal a nu a ces
endroits. Le papier est retiré et la plague
est plongée dans un bain d'acide. Le trait
gravé prend alors l'aspect souple du trait
de crayon sur le papier.

3. Les techniques a plat

+ Lithographie

Cette technique se pratique sur une pierre
calcaire. Le nom de cette méthode provient
du mot grec « lithas » signifiant pierre. L'ar-
tiste peint & l'encre lithographique, parti-
culierement grasse, sur la pierre calcaire.
Il pose ensuite sur la pierre une solution
composee de gomme arabique et d'acide
qui fixe le dessin et ouvre les pores de la
pierre la oU aucune couleur n'a été appli-
quée. Ces parties sont alors gorgées d'eau.
Aprés séchage, la pierre est nettoyee puis
mouillée d'eau claire. Au rouleau, lartiste
encre la pierre. Les parties grasses dessi-



nées acceptent 'encre alors que les par-
ties humides larefusent. La feuille est alors
placée sur la pierre et pressee. L'offset est
une variante moderne de ce procédé.

- Sérigraphie

Cette technique, derivée du pochoir, utilise
des ecrans de soie ou de nylon. L'artiste
réalise le dessin sur les ecrans grace a une
encre latex. Un « bouche-pore » est ensuite
étale pour obstruer les parties sans dessin.
Aprés séchage, l'encre latex est décollee,
libérant ainsi les mailles du motif et lais-
sant passer 'encre. L'encre est raclée sur
l'écran de tissu.

Les indications et numérotations sur
les estampes

Il faut distinguer les artistes qui ima-
ginent un sujet, l'executent en gravant
lui-méme la matrice et limpriment,
des estampes d'interpretation, c'est-
a-dire des gravures réalisées d'apres
des ceuvres d'autres artistes, le plus
souvent des grands maitres. Ce sont
d'authentiques estampes imprimees a
partir d'une matrice. Elles peuvent avoir
éte realisées avec l'accord de l'artiste,
en collaboration avec e graveur. Ainsi,
artistes, graveurs, editeurs ont indi-
qué leur role dans l'élaboration d'une
estampe.

Del. = delineavit = a dessiné

Exc. = execudit = a publie
Fec. = fecit = a gravé

Inv. = invenit = 'auteur

Pin. = pinxit = a peint

sculp. = sculpsit = a sculpte




«++ e« QUELQUES ARTISTES DE LA SELECTION

° Georges AMERLYNCK

Né en 1943 a Bruxelles, Georges Amerlynck
a étudié les Arts décoratifs & Saint-Luc
(Bruxelles). En 2003, il se détourne de la
publicité pour se former a la gravure dans
une école d'art de Braine-lAlleud. Dans son
travail de graveur, l'artiste a pour habitude
de mettre en scene des paysages desoles,
des zones abandonnées. Cette série de
monotypes, réalisée en 2018, tourne d'ail-
leurs autour de la thématique de la « des-
truction ». Pour Amerlynck, ce sujet est
malheureusement le reflet de ce que vivent
de nombreux pays et villes de par le monde,
conséquence du communautarisme, de
l'integrisme, de l'ignorance et de la peur de
l'autre.

L'architecture des villes mise en scene
par Georges Amerlynck renvoie a celles
des villes du Moyen-Orient comme, par
exemple, Damas. En jouant sur les valeurs
de nairs et de gris, sur les contrastes avec
les blancs, il rend 'atmosphere silencieuse
et délabrée de ces villes témoins de la
folie des hommes. Il traduit les effets de
fumees, traces visibles d'explosions re-
centes, outils de destruction massive qui
laissent ses stigmates dans le tissu ur-
bain, ouvertes comme des plaies beantes.
Les titres des tirages verbalisent, si le
doute etait encore permis, ces désastres :
« champs de ruines », « décombres », ou
encore « comme a Hiroshima », claire allu-
sion a une histoire qui se repete.

<10~

Monotype

Le monotype est une technique d'im-
pression, mise au point au 17¢ siecle,
qui permet d'obtenir une seule et
unique estampe. L'artiste peint sur la
matrice avec de la peinture a l'huile. Il
y applique ensuite la feuille de papier
pour y transférer le dessin par pression
de la main ou d'un rouleau. Une épreuve
est ainsi obtenue. Cette technique,
bien que ne permettant pas d'obtenir
des impressions multiples, est atta-
chée a la gravure car l'image est obte-
nue par pression.

Damas

Capitale de la Syrie, qui a célébré le 15
mars 2021 le triste anniversaire des
10 ans de conflit arme, Damas a subi
les effets de la guerre, l'absence de
reconstruction et comme le reste du
pays, une crise economique sans pre-
cedent. La revolution democratique ini-
tiale, portee par les Printemps arabes,
s'est muée en une guerre menee par
les groupes islamiques, tels que Daech,
contre l'autorité de Bachar Al-Assad,
soutenu notamment par les forces
Kurdes et par la Russie. Immeubles
effondrés, champs de mines, hopitaux
et ecoles detruites, le pays continue
de porter les traces de cette decennie
de conflits. Le gouvernement syrien
n'est actuellement pas en mesure de
lever des fonds pour reconstruire. Si on
constate en général, apres un conflit,
une forte croissance, ce n'est pas le
cas de la Syrie. La guerre a provoqué
U'exil de 6 milliards de syriens parmi
lesquels des cadres et des diplomes
universitaires. Méme si la Syrie devait
se reconstruire, elle manquerait d'inge-
nieurs, d'architectes, de comptables,
d'avocats




Georges Amerlynck, Champs de ruines, monotype, 2018. © Georges Amerlynck (DR)

b iF: =g L B |
Vue de la ville de Damas en Syrie, photographie © https://fr.sputniknews.com (DR}
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Hiroshima

Hiroshima est une ville du Japon situee
sur la cote nord de la mer de Seto (ile
de Honshu). Le 6 aoGt 1945, la ville va
étre la cible, avec la ville de Nagasaki,
de bombardements atomigues menés
par les Etats-Unis au cours de la Se-
conde Guerre Mondiale. Volontairement
épargnees par ceux-ci precédemment,
ces deux villes deviennent des cibles
qui permettront de mieux évaluer les
effets de la bombe. L'explosion équiva-
lait a celle de 15000 tonnes de TNT et
a rasé instantanement la ville. 75000
persannes y ont trouve la mort sur le
coup et 50000 vont déceder dans les
semaines qui ont suivi. Sur les 90000
batiments que comptait la ville, 62000
vont étre entierement detruits.

- e Vo = e — Mo

Vue du centre de la ville d'Hiroshima a la suite de l'explosion © https://www.lexpress.fr (OR)
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e Edward BATEMAN

Edward Bateman est né en 1952 a Salt
Lake City aux Etats-Unis. Tout jeune, il
hésite entre une carriere scientifiqgue ou
artistique. Aujourd’hui, son travail est une
synthése de ces deux vocations. Diplome
en 2003 de 'Université de 'Utah, il y est
professeur depuis 2008 au sein du dépar-
tement d'Histoire de l'art et dirige la sec-
tion photographie et imagerie numérigue.
Souvent, sa démarche met en scéne des
choses réelles, mais qui n'ont pas d'exis-
tence physique tangible. Dans sa série
« Leaf » (2017-2019), la lumiére est le pro-
tagoniste principal de sa démarche.

Bateman explique que la terre est immer-
gee de lumiere dont l'origine physique est
chimique. Dans le processus de la photo-
synthese, les feuilles des arbres absorbent
la lumiére et la stockent au ceceur de leur
structure. Une fois détachées de la plante,
les feuilles liberent progressivement cette
lumiere dans leur lent processus de mort.
C'est ce phénomene de photosynthese in-
versee que Bateman capte dans sa proce-
dure artistique. La feuille d'arbre est posée
sur du papier photographique argentique
sensible a la lumiére. La feuille est pressée
fermement contre ce support et laissee
dans l'obscurité pendant plusieurs heures,
jours, mois. A la surface de la pellicule
sensible, la lumiere libéree par la feuille
s'imprime a la surface du papier. Le papier
photosensible enregistre la lumiere rejetée
par la feuille, documentant sa progressive
decomposition. Nervure, réseaux de fibres
végetales et structure de la vie passée de
la feuille s'impriment comme en negatif
sur le papier. L'artiste procede ensuite a la
révélation de l'image en chambre nair avec
les bains traditionnels de la photographie
argentique.

«13.

La photosynthése

La photosynthese est un processus
bioénergetique qui permet a des orga-
nismes de synthetiser de la matiere
organique en utilisant l'energie lumi-
neuse. Cette reaction biochimique se

deroule chez les plantes et a pour but
de créer de l'energie sous forme de
glucides a partir de l'énergie lumineuse
provenant du soleil. L'énergie solaire
est utilisée pour oxyder l'eau, réduire
les gaz carboniques et synthétiser les
substances organiques (glucides).




Edward Bateman, Leaf n°6, impression aux pigments, 2017 © Edward Bateman (DR}
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o Xavier DUFFAUT

Ne en 1996 a Bruxelles, Xavier Duffaut
acheve en 2020 son Master en gravure
et image imprimée & 'ENSAV (La Cambre,
Bruxelles). Depuis 2 ans, son travail tourne
autour de la thématigue du jeu, du détour-
nement d'images et d'objets du quotidien.
L'artiste n'hésite pas a manipuler les codes
de la société consumériste pour proposer
des « objets dérivés » en s'appropriant de
maniere drole et poétique ces objets de
mass média. Ils interrogent notre relation
a ces biens de consommation, les désirs
et fantasmes qu'ils recouvrent, révélant
les mécanismes socio-culturels de notre
monde économique. Dans « Subliminal
Packaging », realisé en 2019, Duffaut
s'empare des boites d'emballage des Imac
d'Apple. Sur l'écran de la machine repro-
duit sur la boite, il pastiche les wallpapers
(fonds d'écran) habituels de la marque
par des images issues de l'actualité et
parues récemment dans les médias. De

prime abord, sa démarche pourrait sem-
bler étre un acte fétichiste a la gloire des
technologies high-tech, mais il s'agit tout
au contraire d'une réflexion sur le visual
mechandising des produits de consomma-
tion de luxe. Surfant sur les codes esthe-
tiques de ce branding, Duffaut détourne
les fonds d'écran habituels généralement
constitués de vues idylliques de paysages.
Il se positionne en totale contradiction de
ceux-ci en choisissant délibérément des
images d'actualité revétant une dimen-
sion de controverse écologique, tel que le
naufrage du conteneur MSC Zae, les dan-
gers du tourisme de masse ou encore les
débris spatiaux. Posé sur un piédestal, cet
objet technologique désiré et sacralisé par
nombre d'entre nous, est parasité par ces
images de presse qui brouillent notre lec-
ture et rompent cette belle harmonie du
branding d'Apple.

Xavier Duffaut, Subliminal Packaging, impression digitale, 2019 © Xavier Duffaut (DR)



Naufrage du conteneur MSC Zoe

En janvier 2019, le navire MSC Zoe,
transportant 270 conteneurs dont cer-
tains contiennent du peroxyde orga-
nique, fait naufrage dans les eaux de
la mer du nord. Ce produit dangereux et
inflammable contenu dans ces conte-
neurs est une véritable catastrophe
écologique. Utilise dans la fabrication
des plastiques, le peroxyde organique
est un produit irritant qui menace de se
repandre au large des cotes.

Tourisme de masse

L'industrie du tourisme est économi-
quement florissante. Sa croissance
est aux alentours de 7% par an. Pour
certaines villes ou régions du monde,
le tourisme est un élement essentiel
a leur développement et a leur survie
économique. Activité humaine basée
sur le deplacement et l'accessibilite
énergetique, le tourisme est une des
principales sources de pollution, res-
ponsable de 8% des émissions mon-
diales de gaz a effet de serre. Plages
souillées, villes défigurées, consom-
mation low cost de produits industriels
et standardisation sont les rouages de
cette machine commerciale qui digere
les espaces culturels, les package, les
markette.

La terre vue depuis l'espace © https://www.bbc.co.uk (DR)
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Danger des débris spatiaux

Depuis la moitié du 20° siecle, la
conquéte spatiale a entraine la pro-
lifération de débris laisses en orbite.
Ceux-ci abandonnés autour de la terre,
risquent d'entrer en collision entre eux
ou avec des satellites ou vaisseaux
habités. En effet, en orbite, un simple
morceau d'aluminium d'un millimetre de
diametre a la méme énergie cinéetique
qu'une boule de pétangue lancée a 100
km/h. Aujourd'hui, il n'est toujours pas
techniguement possible de lancer un
satellite sans laisser en orbite 'étage
supérieur de la fusée. De méme, on ne
sait toujours pas quoi faire des satel-
lites apres leur mission. Actuellement,
notre exploitation de l'espace est in-
dissociable de sa pollution. Il y aurait
pres de 300 000 débris de 1 cm et 30
millions de plus de 1 mm. On estime en
tout a 5 tonnes le nombre d'objets arti-
ficiels non fonctionnels en orbite.




° Marcelle HANSELAAR

Marcelle Hanselaar est née a Rotterdam
apres la deuxieme guerre mondiale. Elle
étudie de 1962 a 1964 a la Royal Academy
of Art de La Haye et de 1977 a 1978 & la
Rijks Academy d’Amsterdam. Cultivant un
go(t prononcé pour l'aventure, elle voyage
beaucoup au debut des années ‘80. Elle
sera notamment enseignante en Chine,
puis a Londres, ou elle s'installe dans un
petit studio. Elle complete sa formation
en 2001 par une module en gravure a la
B-Tec de Chelsea et au Kesington Col-
lege de Londres. Artiste quasiment auto-
didacte en peinture, elle se consacre,
apres cette année de formation, a la gra-
vure dont elle apprécie particulierement
la ligne dure provoquée par la morsure de
l'acide dans la technique de l'eau-forte.
Aprés un début de carriere orienté vers
l'abstraction, son travail a pris un tournant
figuratif, ainsi la base de ses créations
est constitué d'images narratives tels que

@y

Marcelle Hanselaar, The Crying Game 26, eau-forte et aquatinte, 2017 © Marcelle Hanselaa“r (DOR)

des portraits. De maniere sous-jacente,
elle traite tres souvent de la thématique
du « masque social », c'est-a-dire de la
prise de conscience de la facon dont nous
nous voyons et de celle dont nous percoit
notre entourage. Par son travail, elle essaie
d'éclairer le spectateur sur qui il est vrai-
ment. Esthetiquement, Hansellaar se qua-
lifie volontiers dartiste expressionniste
abordant sous l'angle psychologique liso-
lement, le sexe et les traumatismes psy-
chosexuels, l'érotisme et l'univers du désir
charnel. Grace a la combinaison technique
de l'eau-forte et de l'aquatinte et a leurs
possibilités esthetiques inhérentes a leur
singularite technologique, l'artiste parvient
a rendre des effets de contrastes ombre/
lumiere transposant de maniere figurée le
cotée sombre du psyche humain. Ainsi elle
parvient a explorer la complexite des rela-
tions humaines.

b 0 Vot g
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La série The crying Game, réalisée en 2017,
fait référence aux populations ayant été
affectées par les destructions et déplace-
ments durant le conflit au Moyen-0Orient. Si
elle dit elle-méme ne pas avoir vecu direc-
tement ce type d'expérience de vie, elle
s'est pourtant interrogée a travers cette
série sur quel aurait été son comportement
confrontée a un tel contexte dans une
société brutalisée. Sa production n'offre
pas de réponse toute faite mais tente de
révéler ce qui se cache sous la surface de
la civilisation ; cette derniere permettant
a certains de vivre sans méme penser un
seul instant aux horreurs de ces guerres
finalement pas si éloignées d’eux-méme.
Pour elle, il releve de la responsabilité des
artistes de faire réfléchir la société sur ces
guestionnements contemporains, et ainsi
sur soi-méme.

18-

Expressionnisme

Le mouvement expressionniste prend
naissance vers 1905 en Allemagne
avec la creation du groupe Die Briicke.
L'Expressionnisme touche de nombreux
domaines, que ce soit la peinture, la
sculpture, la littérature, la musique ou
encore le theatre et le cinéma. La nais-
sance de ce mouvement est une reac-
tion a lImpressionnisme qui s'attache
encore a la representation de la realité
physique et visuelle. Il est également
une réaction a 'Académisme et a la
societe de l'epoque. Ces artistes de-
noncent la dureté du monde et incitent
a un retour a la nature qui devient
allegorique dans leur production. La
peinture expressionniste propose des
visions angoissantes qui deforment et
stylisent la realité pour évoquer chez le
spectateur une reaction emotionnelle
forte. Ils deforment les personnages et
les formes, allongent et schematisent
les traits pour donner une force puis-
sante a leur peinture qu'ils associent a
une palette de couleurs violentes.




e Victor Manuel HERNANDEZ CASTILLO

Victor Manuel Hernandez Castillo est né en
1963 & Mexico. Il se forme & ['Ecole Natio-
nale des Arts plastiques de sa ville natale
jusqu'en 1985. Il approfondit sa formation a
l'Académie des Beaux-Arts de Cracovie (Po-
logne] ou il se familiarise avec la peinture
et les techniques de gravure. Il poursuit cet
enseignement & UEcole des Beaux-Arts de
Paris. Aujourd'hui, lartiste vit et travaille
comme designer et graveur a Mexico.

Sa technique de prédilection est la gravure
d'epargne sur linoleum. Cette matiere, plus
souple que le bois, lui permet d'obtenir des
traits fluides et a la fois vifs et expressifs.
Son univers graphique est onirique et teinte
d'elements grotesques. Des étres hybrides,
mi-homme, mi-animaux, constituent un
bestiaire imaginaire et fantastique. Esthé-
tiguement, son travail est caractérise par

une surabondance de traits, comme une
ode a Uhoror vacui, cette peur du vide qui
caractérisait aussi le travail d'autres ar-
tistes avant lui, a U'univers fantasque, tel
que Jeréme Bosch.

Hernandez Castillo ne se targue pas de
revendiquer un message a l'attention des
spectateurs. Sa démarche vise a stimuler
leurimagination, les invite a se perdre dans
ce dedale de traits et de détails et a avair
leur propre interpretation de ses images.
Lui aussi compare souvent son style a celui
des artistes expressionnistes, peuplant
ses creations de créatures effrayantes,
déformées, desarticulées. A leur instar,
'atmosphere de ses ceuvres est sombre,
troublante, rehaussée d'un sens méta-
phorigue et poétique autour de l'existence
humaine.

Castillo (DR

Victor Manuel Hernandez Castillo, £l eterno retorno del involutivo ciclo, linogravure, 2018 © Victor Manuel Hernandez
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° Wuon Gean HO

Wuon Gean Ho est née a Oxford de parents
d'origine malaisienne et singapourienne.
Ces derniers se sont rencontres a Londres
dans les années '60. Diplémée en 1998
de U'Université de Cambridge, elle a suivi
un double cursus, d'une part en Histoire
de UArt et d'autre part en médecine vété-
rinaire, sur les traces professionnelles
de son pére. Peu apres, elle obtient une
bourse au Japon pour étudier la gravure
traditionnelle a U'Université de Kyoto Seika.
Revenue en Angleterre, elle poursuit sa
formation de 2013 & 2016 au Royal college
of Art et au cours de plusieurs résidences
d'artistes, travaillant toujours a temps par-
tiel comme véterinaire.

Cette série, Diary of a printmaker, com-
mencée en 2017, combine la technique de
la linogravure et du monotype. Elle com-
prend 100 tirages au format prédéterminé
(15x20cm), situé entre la carte postale et
le journal intime. Elle commence ce travail
lorsqu’on lui propose une bourse a la Royal
Academy of Art School de Londres en 2016.
Elle destine initialement ce travail a son
pere, alors en convalescence dans une
maison de soins apres s'étre cassé le cou.
Cette série d'estampes se veut humoris-
tique voir ironique, illustrant la banalité du
quotidien de lartiste et l'absurdité de ses
journées. Chacune est aussi un vecteur
pour conserver la trace, le souvenir anec-

Wuon Gean HO, Diary of a printmaker (vue d'ensemble), linogravure, 2017 ® Wuon Gean Ho (DR)



dotique d'un événement de vie, comme
les cartes postales de voyage que nous
envoyons a nos proches. De maniére récur-
rente apparait l'univers de la piscine, 'om-
niprésence du teléephone portable, la réali-
té du métier de vétérinaire ou tendresse et
tragédie se rencontrent. Ce sont des récits
visuels restreints a quelques détails fac-
tuels, transposant en image la sensation
d'un lieu et d'un instant. Chaque estampe
est également le reflet de la mixité d'origine
de Ho, représentant une minorité de l'est-
asiatique, reflet d'une deuxieme génera-
tion installée en Angleterre.

L'artiste prend parfois en photo les lieux
gu'elle illustre, mais le plus souvent, elle
dessine de mémoire sur le linoleum. Chaque
estampe est concue a partir d'un maximum
de deux matrices. Lors de l'encrage, elle
utilise une couleur & base d'huile trans-
lucide qui lui permet d'obtenir de subtiles
nuances de couleurs.

«21 -

La xylographie en couleurs en Orient

En orient, les techniques de gravure
ont une origine plus ancienne qu'en
Europe. Tout comme le papier, c'esta la
Chine que l'on doit l'invention de la xy-
lographie. Au Japon, c'est durant la pé-
riode d'Edo (début du 17¢ - milieu du 19°
siecle) que les estampes en couleurs
connaissent leur apogee artistique. La
technique Nishiki-e, est relativement
proche de la xylographie en couleur
pratiqguée en occident. Cependant, la
palette de couleurs est plus large et
brillante, se déclinant du bleu colbalt
a de riches tonalités de rouges, verts
ou jaunes vifs. L'artiste grave autant
de matrices qu'il y a de diversité de
couleurs. Il execute au prealable son
dessin sur du papier véelin qu'il transfert

sur d'autres feuilles, une pour chaque
couleur souhaitee. Ces feuilles de velin

vont le guider pour inciser chaque ma-
trice de bois, en fonction des éléments
et de leur couleur. La planche princi-
pale comportera le dessin complet, le
titre et la signature de l'artiste. Chaque
matrice est encrée et imprimee ma-
nuellement sur un méme papier en fibre
de bambou qui résiste bien aux diffé-
rentes pressions. On denombre parfois
plus de 20 couleurs différentes dans
une méme estampe, témoignant ainsi
de la complexité technique de ce travail
d'impression. Si le dessin épuré releve
d'une apparente simplicité, l'amour du
detail et la richesse chromatique ont
fait le succes de ces estampes japo-
naises.




° Soul K

Soul K est née en 1978 a Chartres (Eure
et Loire - France). Elle vit et travaille en
Belgique depuis 2007. Cette artiste multi-
disciplinaire est tout a la fois graphiste et
illustratrice au sein de Bang Bang Design,
une maison d'auto-edition. Elle crée aussi
des bandes dessinees en tant qu'auteur
et dessinateur. En tant que graveur, Soul
K aime expérimenter les multiples possi-
bilités esthétiques et techniques offertes
par les différents matériaux exploitables
comme matrice.

Pour cette série « je ne veux pas mourir
avant d'étre morte » (2019), l'artiste a expé-
rimenté la gravure a la pointe séche surune
matrice entétra-pack. Cette phrase, gravée
surl'envers métallisé du support, s'est pro-
gressivement altéree jusqu'a disparaitre a
la suite des impressions repétées et de la
pression soumise a ce matériau fragile par
la presse. Peu a peu, par le frottement, les
lettres des mots se sont progressivement
useées, jusqu'a l'usure complete du support
en carton, vidé de son expression.

Cette disparition de la phrase au fil des
tirages, due a la contrainte technolo-
gique, fait sens avec le message porté
par la phrase elle-méme. Celle-ci est une
citation tirée du film « La maladie d'amour »
de Jacques Deray (1987). si l'artiste avoue
ne pas avoir vu ce film, elle retient cette
phrase comme un leitmotiv, une volonté de
vivre plus absolue que la mort.

e PP

« La maladie d’amour »
de Jacques Deray (1987)

Raoul (Michel Piccoli] est un grand
medecin en fin de brillante carriére.
Il séduit Juliette (Nastassja Kinskil,
une jeune shampouineuse, par son
originalité, sa force de caractere, et
sa réussite. Il lui fait vivre une grande
vie baignée de luxe. Un jour, Clément,
jeune assistant médecin de Raoul, sé-
duit Juliette qui tombe dans ses bras.
La jeune femme va et vient entre ses
deux amants. Raoul finit par exercer sur
elle un chantage en menacant la car-
riere de Clément pour la récupérer. La
raison pousse Raoul a revenir sur ses
menaces et a encourager Clément a re-
prendre Juliette aupres de lui. La jeune
femme, atteinte de la maladie d'Hodg-
kins, fait part a Raoul de sa volonté de
ne plus poursuivre les soins. Elle dé-
clare alors « je ne veux pas mourir avant
d'étre morte ».
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Soul K, Je ne veux pas mourir avant d'étre morte (vue d'ensemble), pointe séche sur tetra-pack, 2019
© Soul K (DR)
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o Roman KLONEK

Roman Klonek est né a Kattowitz (Pologne).
Alors gu'il est encore un jeune garcon,
il quitte la Pologne avec sa famille pour
s'installer en Allemagne. Cette nouvelle vie,
dans un nouveau pays, alimente chez lui ce
qu'il appelle une « étrangeté familiere ». S'il
se sent chez lui dans ce pays d'adoption,
il se sent aussi en dehors de ses origines.
C'est ce sentiment qui l'a poussé a explo-
rer differentes cultures. Ainsi, on retrouve
aujourd’hui dans son travail des influences
russes ou encore japonaises que ce soit
dans les thematiques gu'ilmet en scene ou
'esthétique des personnages et les uni-
vers dans lesquels ils évoluent.

Dans lesannées 1990, il etudie les Arts gra-
phiques a Disseldorf et se découvre une
passion pour la xylographie qu'il adopte
comme moyen privilegie d'expression. Il
apprecie tout particulierement la struc-
ture du bois, sa matiére, son contact tac-
tile. Ce matériaux, qu'il qualifie d'honnéte,
crée a chaque tirage une combinaison de
petits défauts qui constituent le charme
de la technique. A la difference d'un tra-
vail numérique, celui de la gravure sur bois
impose des limites inhérentes a sa pratique
technique. C'est precisément ces limites a
déepasser et a contourner qui séduisent
Klonek. Aujourd’hui il travaille & Dusseldorf
entouré d'amis dans un studio. Il est aussi
professeur a l'Université Folkwang d'Essen.

e 24

L'univers de Roman Klonek est peuple
d'étre fantastiques, mi-hommes, mi-ani-
maux, mis en scéne dans des situations
perilleuses. Cependant cet univers se
veut aussi pop et multicolore. Son tra-
vail se situe sur un point d'équilibre entre
propagande, folklore et culture populaire.
Si on reconnait dans ses créations des
caracteres cyrilliques ou asiatiques, il lui
importe peu que le spectateur les identifie.
Il cherche a mettre en place un récit pro-
gressivement perceptible dans lequel le
spectateur peut se laisser transporter de
mondes éetranges en mondes merveilleux,
et qui pourtant paraissent etrangement
familiers.

Xylographie - technique de la « coupe
perdue »

Klonek utilise pour la gravure sur bois
la technique de la « coupe perdue »
qui permet d'imprimer toutes les cou-
leurs d'un tirage a partir d'une seule
matrice. Il découpe une premiere fois
sur la matrice une fine couche de bois
qui correspond au tracé, aux formes. Il
encre le support et imprime un nombre
predéterminé de tirages. Sur la matrice,

il dégage une nouvelle couche de bois
et grave les motifs quirecevront la pre-
miere couleur, puis encre et imprime
tous les tirages. Il reproduit 'opération
jusqu'a obtention de toutes les cou-
leurs.

Au fil de l'avancée de son travail, les
motifs gravés sur l'unique matrice dis-
paraissent au profit des suivant. Avec
cette technique, il n'est pas possible
de revenir sur son travail.




Roman Klonek, Hausu, xylographie 2017 © Roman Klonek (DR]
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G Come LEQUIN

Céme Lequin est né en 1989 a Vannes
(France - Sud de la Bretagne). Aujourd’hui
il vit et travaille entre sa ville d'origine et
Bruxelles. Il suit une formation & 'Ecole
supérieure des Arts de Bretagne qu'il com-
plete par une formation en reliure et design
du livre et du papier & 'ENSAV (la Cambre)
de Bruxelles. Sa démarche interroge sou-
vent la notion de productivité et de rentabi-
lité dans notre société moderne ou la fron-
tiere entre vie professionnelle et vie privee
est de plus en plus floue. Ce questionne-
ment passe par la mise en mouvement de
son corps pour produire une action jusque
dans les limites de celui-ci. La répétition
du geste, la contrainte physique font par-
tie integrante de son processus créatif. De
maniere récurrente, il inscrit dans son pro-
cédé de travail le principe de la collecte,
de la récolte de traces matérielles de ses
mises en situation. De cette maniere, il
stocke et conserve des traces physiques
de sa demarche. Lequin s'impose donc des
protocoles de travail tres contraignants
dont la finalité vise a capter le réel, arendre
apparent ses aspects les plus banals. Il dé-
veloppe un acte créatif qui nous permet de
capter un quotidien quitend a nous échap-
per.

L'installation « Multiple », realisée en 2019,
comporte 3 tirages sur papier, une paire
de semelles en cuivre dans leur écrin et 3
impressions de captures d'ecran de l'appli-
cation « maps » retracant le trajet effectue
par l'artiste durant les 3 performances qui
ont donné lieu a ce mateériel expose.

Chacune de ces performances s'est dérou-
lée en respectant un méme protocole : Le-
quin commence par fixer sous ses chaus-
sures, une paire de semelles en cuivre,
préalablement encree. Il quitte son atelier
pour se rendre a l'atelier gravure. Larsque
ses semelles se décrochent, il les range
soigneusement dans leur boite et poursuit
sa route. A l'atelier gravure, sans étape
intermediaire, il procede directement a
l'impression d'une estampe a partir des
semelles de cuivre. Il realise 4 tirages suc-
cessifs. Les semelles sont ensuite rangées
sans étre nettoyées. Elles seront réutili-
sées telles quelles a la prochaine perfor-
mance. La marche, les pas, sont donc des
motifs primordiaux dans la démarche de
Lequin, témoignages de ses allees-venues
telun carnet de bord muet.

En haut : Cdme Lequin, Multiple (détail, gravure sur cuivre, 2018 © Céme Lequin (DR)

En bas : Céme Lequin marchant lors d'une de ses performances © Come Lequin (DR)
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Q Vladimir MILANOVIC

Né a Belgrade en 1979, Vladimir Milanavic
est docteur en Histoire de l'art depuis 2004.
Il est aussi diplémé en Art digital de l'Uni-
versité de Belgrade et a suivi une formation
en gravure a la faculté des Beaux-Arts de
Belgrade. Aujourd'hui, il y enseigne l'image
imprimée.

La démarche de Milanovic repose sur une
appropriation des chefs-d'ceuvre de l'art
occidental par le biais de collages numeé-
riques. Par ces detournements, il en inter-
roge les approches théoriques mais en
modifie le discours qu'a voulu lartiste en
l'intégrant a une structure visuelle nou-
velle. Ce processus de reproduction et
d'assemblage lui offre la possibilite de
créer une nouvelle ceuvre en inscrivant
ces chefs-d'ceuvre dans une démarche
contemporaine. Il etablit alors un dialogue
entre le passeé et le present en créant un
nouveau code de lecture des ceuvres base
sur la comprehension des codes existants
et de la culture médiatique.

Dans limpression digitale « vase », Mila-
novic utilise comme matériau visuel deux
ceuvres incontournables de lhistoire de
l'art : la nature morte aux fleurs d'’Ambrosius
Bosschaert (1614) et Fontaine, de Marcel
Duchamp (1917).

Ambrosius Bosschaert (1573, Anvers -
1621, La Haye)

S'il est né a Anvers, Bosschaert passe
une grande partie de sa vie a Middel-
bourg ou sa famille emmenage en 1587,
suite aux persécutions religieuses. A
20 ans, il integre la guide de Saint-Luc
comme peintre. Il se spécialise rapide-
ment dans la peinture de nature morte,
en signant du monogramme « AB ». Ses

compositions florales sont precises

et botaniquement correctes. Elles
melangent cependant des varietés de
fleurs qui fleurissent a des saisons dif-
férentes. Souvent, il accompagne ses
compositions florales de coquillages
ou insectes. Cette nature morte aux
fleurs est conservée au Getty Museum
de Los Angeles.

; - - -
Vladimir Milanovic, Vase [vue de l'installation dans la galerie] , impression digitale, 2019 ® Vladimir Milanovic (DR)
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Ambrosius Bosschaert, Nature morte aux fleurs, 1614, Getty Museum de Los Angeles
© https://frwikipedia.org (DR)

Nature morte

La nature morte est un genre pictural qui consiste en la representation d'objets inani-
més qu'ils soient naturels (fleurs, fruits et autres nourritures) ou manufacturés (vases,
livres...), de telle sorte gu'ils sont le principal ou le seul sujet d'un tableau. Si cette déno-
mination de nature morte est partagée par les historiens italiens (natura morta), les
auteurs néerlandophones, germanophones et anglophones parlent de « vie immobile »
(stille leven en néerlandais, Stillleben en allemand et still life en anglais).

La nature morte apparait comme une genre autonome au cours du 16° siécle mais se
developpe surtout au 17¢ siecle dans les écoles flamande et hollandaise. Elle est alors
située au bas de la hiérarchie des genres, bien aprés le portrait, le paysage et la pein-
ture d'histoire. Elle devance cependant la peinture de genre. Les objets repréesentés
gardent leur symbolique chrétienne, leur valeur morale, mais contrairement au Moyen
Age, la dimension esthétique et lillusionnisme prennent une importance primordiale. La
nature morte est une opportunité pour le peintre de démontrer son habileté. La nature
morte oscille alors entre symbolisme et rendu réaliste. Durant les Temps modernes, la
vanité se développe au sein de la nature morte : les crénes, sabliers, bougies éteintes,
verres renverses, bijoux précieux ou instruments de musique symbolisent la fragilite du
temps qui passe et ont pour objectif de rappeler aux hommes le caractére ephémeére de
la vie.
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Marcel Duchamp (1187 - 1968) et les
« Ready Made »

Le fondement de la creation actuelle
reside notamment dans la demarche
avant-gardiste de Marcel Duchamp,
peintre et plasticien francais, dont
'apport artistique revolutionne radi-
calement les arts du 20¢ siecle. Dans
le courant des annees 1910, il invente
le principe du « ready-made » qui
consiste a considérer un objet qu'il
s'approprie, en le privant de sa fonc-
tion utilitaire premiere. Ce terme, utilise
par l'artiste lui-méme, déesigne un objet
manufacture promu au statut d'ceuvre
d‘art. Ce geste revolutionnaire d'appro-
priation qui sort l'objet de son cadre
quotidien pour le placer dans un lieu
voue a l'art va modifier la notion méme
de beauté. Il y interroge d'une part le
statut de l'ceuvre d'art mais egalement
le statut d'artiste. Avec son urinoir qu'il
signe, il fait entrer au musée un des
premiers ready-made. Ainsi, il ouvre
la voie aux demarches artistiques les
plus « extremistes ». Apres Duchamp, il
sera possible d'élever au rang dart un
objet, quel qu'il soit, sans méme l'avoir
transformé. Marcel Duchamp a sans
conteste brisé les contraintes liées aux
mediums artistiques traditionnels.

Ces deux ceuvres au cceur de sa création
sont distantes de prés de 300 ans. Chacune
releve d'un concept artistique différent
et d'une approche opposee de la notion
d'ceuvre d'art. Son travail artistique débute
par une vectorisation numérique des lignes
qui construisent chacune des ceuvres. Il
agrandit alors demesurement l'échelle de
traitement de l'image de maniere a perdre
sciemment en qualité visuelle. Pour lui la
monumentalité donnée a son travail agit
aussi bien sur 'espace d'exposition dont
elle devient partie intégrante, que sur la
perception qu'en a le spectateur.

Marcel Duchamp, Fontaine (3¢ version), 1917, Musée National
d'Art Moderne de Paris © https://fr.wikipedia.org (DR)
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0 Lihie TALMOR

Lihie Talmor est née en Palestine britan-
nigue (sous mandat britannique). Elle gran-
dit en Israél dans une communauté de ré-
fugiés et d'exilés européens. En 1969, elle
étudie l'architecture a lInstitut Technolo-
gique de Haifa, puis la poésie a l'Université
de Tel Aviv.

Plus tard, elle vit au Vénézuela, ou elle suit
une formation de peinture dans des ateliers
d'artistes et la gravure au CEGRAS de Cara-
cas, et en Inde. Elle voyage ensuite princi-
palement aux Etats-Unis et au Royaume-
Uni. Aujourd’hui elle vit et travaille au Nord
d'Israél, proche de la frontiere avec le Li-
ban. Par ces différentes expériences de vie,
l'identité de lartiste est un véritable bras-
sage d'influences, un hybride de diverses
cultures, langues, coutumes. De part son
expérience personnelle, l'artiste est évi-
dement sensible aux questions des migra-
tions humaines. La notion de territoire et de
frontiére est au cceur de sa réflexion artis-
tique. Elle crée des espaces fictionnels,
plus symboliques que geographiques, qui
révelent comment les politiques fagonnent
les destins des individus.

La série « Everything dear, everything re-
membered in there », (tout ce qui est rap-
praché est cher, tout ce qui est rappelé est
l&) prend appui sur une série de photogra-
phies gu'elle a réalisées en éte 2013 lors
d'un voyage avec sa fille aux Etats-Unis. Ce
voyage avait pour objet d'explorer les lieux
qui ont vu naitre Elvis Presley comme musi-
cien de genie, avant de devenir une icone.
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Elle ne cherche pas a immortaliser les lieux
legendaires mais plutdt les endroits qu'il a
fréquentés au quotidien et qui 'emmeénent
a travers le sud américain, de l'Alabama au
Mississippi en passant le Tennessee. Elle
cherche par ces photographies a traduire
la mémaire des lieux, a rendre perceptible
ce que les protagonistes y ont vecu et ce
qu'on en retiendra. Elle collabore, par cette
démarche, a l'invention de la mémoire col-
lective.

Au fur et & mesure de la construction du
projet, le personnage d'Elvis devient plus
un déclencheur symbolique laissant place
a une vision nostalgique du sud américain,
vestige d'un passé qui a laissé des traces
sur le present.



Lihie Talmor, Everything dear, everything remembered in there, photogravure, 2019 © Lihie Talmor (DR)
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Elvis Presley

Elvis Presley est né en 1935 a Tupelo
dans le Mississippi. Sa famille, mo-
deste, fréquente 'Assemblée de Dieu,
une église Pentecotiste ou il vit ses
premieres influences musicales. En
1945, il se produit pour la premiére fois
sur scene lors d'un concours de chant.
ILrecoit quelgues mois plus tard sa pre-
miere guitare dont il devient insépa-
rable. Il déménage a Memphis en 1948
et loge avec sa famille pendant un an
dans une pension de famille avant
d'obtenir un logement social. Il crée
un premier groupe qui connait un petit
succes local. A la fin de sa scolarité, a
18 ans, il se lance completement dans
la musique, et sort cette année-la son
premier 45 tours reprenant des chan-
sons a succes. Apres quelgues décon-
venues et refus, Sam Philipps de chez
Sun Records le repére, engage 2 musi-
ciens et le fait enregistrer quelques
chansons. Apres un premier passage
radio, les auditeurs pensent entendre
un chanteur afro-américain. C'est le
déebut du succes d'Elvis Presley...
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Photogravure

Le terme photogravure est initiale-
ment le nom donné a la technique
photographique permettant d'obtenir
des planches gravées utilisables pour
l'impression typographique que lon
appelle des clichés. Aujourd’hui, la
définition s'applique aux technigues
permettant la réalisation des elements
pour l'obtention de différents procédés
d'impression comme la typogravure,
l'héliogravure ou encore l'offset.




@ Mathieu VAN ASSCHE

Jeune graphiste, illustrateur, photographe
et graveur, Mathieu Van Assche est né en
1980 a Bruxelles et travaille aujourd’hui
prés du quartier populaire des Marolles,
dans un studio a l'arriere de la galerie Cala-
veras (spécialisée en estampes, gravures
et sérigraphies). Il partage cet espace
avec deux autres artistes : Cédric Volon et
Simon Vansteenwinckel avec qui il a formé
un collectif. C'est d'ailleurs Simon qui l'a
encouragé a utiliser un appareil photo ar-
gentique pour la premiere fois. Il apprécie
particulierement le caractere aléatoire de
la photographie argentique. En Uexploitant,
il ne recherche pas un rendu mimétique
de la realité visuelle, mais tente de don-
ner a ses images un caractere brut, nourrit
d'accidents dUs a la technique. Il aime la
surprise, l'imprévu du tirage obtenu. Ainsi,
aujourd’hui son travail de gravure consiste
a transposer ses photographies sur des
plagues de cuivre par les procédés de
photogravure, retouchant manuellement
ensuite la matrice pour revenir sur cer-
taines finitions ou masquer les présences
humaines. Esthétiquement, il privilégie les
travaux en noir et blanc qui selon lui créent
une plus grande distance entre le specta-
teur et le sujet de ses images. Par son tra-
vail, ilouvre les portes sur un monde imagi-
naire a partir d'un theme précis et réel. Ses
images sont le reflet du regard qu'il porte
sur le monde et forment une narration qui
se construit au fil des photos.

De maniere récurrente, le masque occupe
une place importante dans sa demarche
artistique. Il interpréte le masque comme
un accessoire désinhibant. Alors qu'il re-
connaft étre d'une personnalite réservée,
il entrevoit son appareil photo comme un
masque. Derriere lui, il lache prise, et se
sent vivre.

La série « Spectres » a été réalisée lors du
Carnaval sauvage de Bruxelles en 2017. Ce
carnaval, Van Assche le connait bien. La

e 3.

premiere fois qu'ily est alle, c'était grace a
une amie. Trés vite, il a vu dans ce rassem-
blement populaire une matiere graphique a
exploiter. Il réalise alors un documentaire
photographique en demi format gréce a
un appareil Olympus Pen 2, et cherche a
rendre les clichés volontairement flous. Par
la techniqgue du polymer, il transpose ces
photos sur une matrice en cuivre et ré-in-
tervient sur les images faisant disparaitre
les presences humaines de maniere a ne
plus rendre perceptibles que les masques.
Elle rehausse aussi les accidents tech-
nigues, les rendant plus perceptibles et
permettant d'ajouter un supplément d'ame
et de matiere auximages.

Le Carnaval Sauvage de Bruxelles

Cet événement annuel a lieu le premier

jour du printemps. Le cortege prend son
origine dans le quartier bruxellois des
Marolles et traverse des lieux de la ca-
pitale qui souffrent des changements
liés a la spéculation urbanistigue et la
gentrification de Bruxelles. Ce carnaval
trés populaire veut réveiller le sauvage
en chacun de nous.



-

Mathieu Van Assche, Spectres, photogravue, 2017 © Mathieu Van Assche (DR}
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