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Scolab, cahier pédagogique du Palais de
Tokyo, a été concu pour ceux qui souhaitent obtenir
quelques clés supplémentaires sur les grandes mani-
festations en cours. Plus particulierement prévu a
I'usage des enseignants, des professionnels de I’édu-
cation et des étudiants, ce support reste élaboré pour
une consultation de tous afin de mieux préparer, aider
et prolonger la visite des espaces et des expositions.

La nouvelle saison du Palais de Tokyo tente de faire
advenir la poésie dans tous les moments de notre exis-
tence. Magnifier les instants simples, sublimer le banal,
voila ce qu’abordent les trois générations d’artistes qui
se coOtoient dans les trois niveaux de I'institution. Ugo
Rondinone célébre I'immense John Giorno, et a travers
lui la poésie comme mode de vie. Cet hommage inédit,
I'exposition est a la fois une rétrospective et une dé-
claration d’amour, rend compte de I'importance et de
I'influence de John Giorno, figure majeure de la scéne
undergroung américaine des années 1960, complice
de la Beat Generation, poéte visuel et performer, qui
depuis plus de cinquante ans est I'ami inspirant de
plusieurs générations d’artistes.

Ragnar Kjartansson s’attache quant a lui a dépeindre
les stéréotypes du bonheur occidental en brouillant les
frontiéres entre le banal et le sublime. Cette attention
a la fragilité précieuse des sentiments est exprimée
avec un humour certain.

Mélanie Matranga, enfin, crée un flottement entre es-
pace intime et exposition. Elle fait participer le visiteur
a des moments suspendus. La réverie, I'attente et les
corps maintiennent les émotions, les désirs et les ob-
jets au seuil de leur formalisation.

Aprés une premiére partie thématique, les trois exposi-
tions sont présentées en détail.

En fin d’ouvrage, retrouvez :

- un glossaire reprenant des notions plus génériques
afférant aux arts visuels, a I'histoire de I'art et de I'ex-
position, aux techniques et aux matériaux ;

- une bibliographie contextuelle.

Couverture : Ragnar Kjartansson, tournage de World Light, The
Life and Death Of An Artist, 2014
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LA PERFORMANCE : L'ART EN ACTION

Au travers des expositions de la nouvelle saison du Pa-
lais de Tokyo, « La Vie Magnifique », le spectateur est
confronté a des formes de création dans lesquelles la
réalité et le spectacle se mélent étroitement. La pré-
sence de l'artiste au sein de ses propres ceuvres est
également un élément récurrent de cette programma-
tion. Ainsi, par la mise en scéne de l'intime, la présence
au monde, par le corps méme de l'artiste - ou d’acteurs
participant a I'ceuvre - un fil conducteur se tend au tra-
vers du parcours proposé au spectateur : celui de l'in-
fluence de la performance comme forme.

Aux prémices de la performance

La performance n’est pas un mouvement artistique,
mais bien un moyen de créer. Il s’agit d’'une forme ou la
production de I'ceuvre est un processus actif visible, ou
I'artiste agit directement dans le monde. On en trouve
les prémices dés le début du XXe siécle, dans des mou-
vements d’avant-garde artistique : le 23 juin 1916, Hugo
Ball, poéte Dada, monte sur la scéne du Cabaret Voltaire
a Zurich, dans un costume en carton argenté évoquant
une forme a la fois phallique et industrielle, pour réciter
ses « poemes sans mots », créations vocales abandon-
nant I'usage du vocabulaire pour retrouver « I'ancienne
cadence de la lamentation sacrée ».

De tels événements artistiques se multiplieront au cours
de la premiére moitié du XXe siécle et peuvent générale-
ment étre considérés comme les premiéres apparitions
de I'action en public — et non plus dans le cadre fermé
de l'atelier - dans le domaine des arts plastiques.

Toutefois, c’est a partir des années 1960 que la perfor-
mance trouve son essor, en particulier en Europe et aux
Etats-Unis, au travers de mouvements artistiques qui
font régulierement appel a elle : Action Painting, Body
Art, le groupe Fluxus, etc. C’est a cette période, et au
travers de ces courants artistiques que certains des as-
pects majeurs de la performance ont été définis, mais
toujours de facon informelle : il 'y a aucun cadre strict,
aucun dogme qui définit les limites de ce que I'on peut
nommer performance.

Ugo Ball au Cabaret Voltaire, 1916
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Fluxus :

Fluxus est un mouvement artistique
apparu dans les années 1960 au tra-
vers de l'organisation de concerts,
d’événements, de revues. Ainsi, ce
mouvement initié par George Maciu-
nas (1931 - 1978) ne se limite pas
aux arts visuels mais infiltre éga-
lement la littérature et la musique
pour interroger le statut de I'oeuvre
d’art, la place de l'artiste dans la
société. Le public, souvent associé
aux oeuvres, contribue a construire
un art qui s’expérimente plutdt
qu’une simple forme se donnant a
voir. Uhumour et la dérision sont
placés au centre de la démarche et
participent a la définition de Fluxus
comme un non-mouvement, produi-
sant de « I'anti-art » ou plut6t un

« art-distraction ».

Takeshia Kosugi au “Fluxus Street Theatre” de New York City en 1964.
Phorographie de George Maciunas




En effet, comme toute forme artistique, la performance ne peut
étre circonscrite par une série de critéres exclusifs. |l est toutefois
possible d’avancer certains éléments souvent présents dans les
ceuvres d’artistes performeurs : la performance est généralement
réalisée en public - ce public pouvant parfois prendre part a la
création - et, comme un spectacle, elle connait un début et une
fin.

Ce qui arrive entre ces deux moments constitue I'ccuvre mais il
arrive également que la performance donne lieu a la création d’'un
objet — une peinture ou une vidéo, par exemple - qui peut lui aussi
avoir le statut d’ceuvre. La performance peut inclure différents
médiums au sein méme de sa durée — peinture, dessin, vidéo,
son.

Certaines notions ont particulierement été explorées au travers
de la période contemporaine : le rituel, la durée, I'endurance du
public ou du performeur, la présence du corps de l'artiste, la souf-
france de ce corps. Au contraire de formes plus anciennes de
spectacle — le théatre par exemple - la performance ne suit pas
nécessairement un scénario préétabli et n’'inclut que rarement
des éléments narratifs clairs. Au contraire, elle incite le specta-
teur a remettre en cause ses perceptions ou ses raisonnements,
a se défaire de ses schémas narratifs habituels, et a faire I'expé-
rience d’'un événement extraordinaire.

Rest energy, Marina Abramovic et Ulay, 1980



Pour La Vie Magnifique, Ragnar Kjartansson a ainsi imaginé une performance dont la banalité
apparente cache une étrange absurdité. Bonjour met en scéne, dans un décor théatral réaliste,
la rencontre fugace d’'un homme et d’'une femme qui se saluent, sur la petite place pittoresque
d’un village francais. Ce geste anodin est réinterprété toutes les quinze minutes par deux ac-
teurs : la répétition fait soudain basculer le quotidien Iénifiant dans une boucle insensée, un
ressassement qui signifie l'illusion et évoque un processus de mémoire infinie.

La répétition est I'un des thémes centraux de I'oeuvre de I'artiste islandais. Lors de sa perfor-
mance A Lot of Sorrow, le 5 mai 2013, au MoMA PS1 de New York, il fait répéter au groupe The
National la chanson Sorrow pendant six heures. « Répétée a l'infini, la scéne cesse d’étre narra-
tive, elle se transforme en sculpture. » (Ragnar Kjartansson)

TR AR

A Lot Of Sorrow, Ragnar Kjartansson, 2013



La durée est aussi au centre de I'ceuvre Untitled 2008 (John Giorno reads) de Rirkrit Tiravanija,
présentée dans l'exposition « | Love John Giorno ». Toutefois, il ne s’agit pas ici d'occuper le
temps par la répétition, mais plutdt par un seul processus maintenu en action jusqu’a I'extréme
: John Giorno lit ses poémes pendant dix heures d’affilée sans interruption, une performance
que le film présente en un seul plan séquence fixe, accompagné d’un time code visible a I'écran,
témoignant de I'avancé du processus. John Giorno se produit régulierement pour des lectures
de poémes, ou il transmet ses écrits au public a travers sa scansion unique. C’est donc une
pratique déja établie que Tiravanija propose d’amener a son extréme, presque a son point de
rupture, par le biais de cette performance filmée : une épreuve physique pour I'artiste, que le
spectateur est invité a contempler mais également a ressentir a travers la durée du film.
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Untitled, Rirkrit Tiravanija, 2008



PERSONA : LA PERSONNE ET LE PERSONNAGE,
L'INTIME ET LE COLLECTIF

« Je suis toujours a la fois le personnage
de lartiste et entierement moi-méme. »
(Ragnar Kjartansson)

Au sein de la performance artistique se trouve l'artiste agissant
— ou un tiers dirigé par lui — face au spectateur. La performance
est donc spectaculaire. Elle implique la présence d’individus : a la
fois les personnes et les personnages.

Bien avant d’acquérir sa définition moderne — c’est-a-dire une per-
sonne fictionnelle — le mot « personnage » désignait la renommée
publique d’un homme, généralement d’un dignitaire religieux. Dé-
rivé de la méme racine que personne (persona), il s'en distingue
par son caractére public, I'attribution d’'une fonction.

La personne, quant a elle, est I'individu privé, I'étre humain dans
toutes ses particularités intimes.

La représentation de I'étre humain dans l'art, que 'on nhomme
la figuration, oscille donc entre ces deux « états » de la persona
: la personne et le personnage. Ce theme de la figuration est
'un des éléments clefs de la création artistique occidentale, de-
puis I'époque des religions polythéistes antiques, ou les dieux se
voyaient attribuer des caractéres humains, jusqu’au mystére chré-
tien de L'lncarnation, qui infuse la création artistique européenne
depuis le Moyen Age jusqu’au XIXe siecle.

Au XXe siécle, la performance artistique s’est batie comme forme
créative sur la présence et I'interaction directe du performeur et
du public — les spectateurs étant parfois des participants au sein
de I'ceuvre. La personne et le personnage s’y retrouvent convo-
qués, de facon distincte ou confondue.



Persona :

Persona est un film suédois
d’Ingmar Bergman sorti en 1966. I
met en sceéne une célébre actrice
qui cesse brutalement de par-
ler au milieu de la représentation
d’'une piece de théatre. Le film se
concentre sur sa relation avec une
jeune infirmiére.

Le titre Persona est un mot latin
se référant a l'origine aux masques
utilisés au théatre pour incarner un
personnage.

Ainsi, le film de Bergman pose la
question de l'incarnation d’un role,
qgu’il s’agisse du rdle de I'actrice ou
celui de la mere.

UN FILM DI
INGMAR BERGMVMAN

PERSONA

BIBI ANDERSSON
LIV ULLMANN

'l

Bibi Anderson et Liv Ullmann dans Persona d’Ingmar Bergman, 1966



En batissant leurs ceuvres sur les prémices de la performance

— gu’ils soient eux-mémes véritablement des performeurs ou
gu’ils y fassent seulement référence - et en incluant le visiteur a
la fois comme un spectateur et comme un participant a I'ceuvre,
les artistes de « La Vie Magnifique » mettent toujours la persona
au centre de leurs ceuvres. A travers elle, c’est la personne et le
personnage, l'individuel et le collectif, qui sont convoqués.

Ainsi, dans I'exposition « | Love John Giorno », le spectateur se
trouve tour a tour immergé dans I'atmosphére de I'appartement
de John Giorno (la Nyingma Room) avec sa cheminée en bronze
peinte par Ugo Rondinone, objet lié a la pratique de méditation
bouddhiste de Giorno, et face au film Sleep Talking de Pierre
Huyghe, une recréation, avec trente ans de décalage, du célebre
film d’Andy Warhol (I'oeuvre Sleep est également présentée dans
I'exposition) dans lequel on peut voir John Giorno dormir pendant
plus de cing heures. Lexposition alterne donc I'’évocation de I'inti-
mité de I'artiste comme personne — au travers d’un objet de son
quotidien, lié a sa pratique spirituelle - et une référence a une
image, une figuration connue, de celui-ci.

Sleep Talking, Pierre Huyghe, 1999 d’aprées Sleep, Andy Warhol, 1963

10



Chez Ragnar Kjartansson, c’est a la fois par les références au
théatre — en particulier a la mise en scéne - et par la présence des
parents de l'artiste dans ses ceuvres que I'exposition oscille entre
I'individuel et le public. Dans Me and My Mother, le méme acte
se trouve répété, filmé année aprés année : l'artiste et sa mére
se tiennent cote a cote, lui reste imperturbable tandis qu’elle lui
crache au visage avec véhémence. Au dela de la violence appa-
rente du geste, la vidéo souléve la question de I'intime : les liens
d’amour familiaux rendent-ils ce geste plus violent ou plus accep-
table ? La mise en scéne préparée, acceptée, de cet acte nous
donne-t-elle a voir une mére et son fils ou deux personnages inter-
prétés par des performeurs ?

Me & My Mother, Ragnar Kjartansson, 2000, 2005, 2010, 2015

1"



Dans l'exposition de Mélanie Matranga, la question de l'usage
des espaces par les spectateurs convoque a nouveau ces no-
tions de personne privée et de personnage public. En effet, le
visiteur navigue entre espace intime — avec des lits en silicone
et d’autres objets d’ameublement domestique — et espace col-
lectif — le fumoir — et c’est lui-méme qui devient un participant a
I'ceuvre, utilisant ces espaces comme bon lui semble.

Ainsi, toute I'exposition tend a inclure le visiteur dans son dispo-
sitif : les spectateurs de I'ceuvre deviennent également specta-
teurs les uns des autres et de leurs interactions avec leur environ-
nement. Chacun est une personne mais aussi, potentiellement,
un personnage au sein de |'ceuvre.

Le fumoir, Mélanie Matranga, 2015
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Lit, Mélanie Matranga, 2015
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/®John Giorno est la premiére rétrospective sur la vie et I'ceuvre
du poéte américain John Giorno (1936, vit a New York), figure ma-
jeure de la scéne underground américaine dés les années 1960,
témoin de la Beat Generation et complice de I'écrivain William
Burroughs. Congue par l'artiste suisse Ugo Rondinone (1964, vit
a New York), I'exposition est a la fois une ceuvre a part entiére
et une déclaration d’amour: « J'ai imaginé I'exposition en huit
chapitres qui représentent chacun une facette de I'ceuvre foison-
nante de John Giorno. Lensemble reflete son processus de travail
et permet de comprendre la double influence de la culture améri-
caine et du bouddhisme sur sa vie et son art. » (Ugo Rondinone)

Personnage iconique des premiers films d’Andy Warhol, John
Giorno s’inspire de la libre appropriation des images du Pop Art
et concgoit le poeme comme une image qui doit se transmettre
au plus grand nombre: « Au début des années 1960, jai eu la
chance de rencontrer de nombreux artistes comme Andy Warhol,
Jasper Johns, Robert Rauschenberg, John Cage, Trisha Brown,
Carolee Schneeman, qui ont eu une influence majeure sur mon
travail. Je me suis rendu compte que la poésie avait 75 ans de
retard derriére la peinture, la sculpture, la danse et la musique.
Si ces artistes y arrivaient, pourquoi pas moi avec la poésie ? »
(John Giorno)

Le parcours révele l'influence marquante du poéte sur plusieurs
générations d’artistes qui ont réalisé son portrait. Ugo Rondinone
a « sculpté » cette exposition avec I'exigence d’'un physionomiste
modelant la vie intérieure et spirituelle de John Giorno en miroir
de son ceuvre.

Commissaire : Florence Ostende
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CHAPITRE 1

Pour son soixante-dixieme anniversaire en 2006, John Giorno
écrit le poéme autobiographique Thanx 4 Nothing (2007), que I'on
pourrait traduire par « Merci pour rien ».

Sous son apparente simplicité, cette ceuvre de maturité et de
sagesse invoque le passé du poéte sous le signe d’'un don de
soi peu commun a son auditoire : « Je veux dire merci a tout le
monde pour tout, et en gage de ma gratitude, je veux vous offrir
en retour toutes mes bonnes et mauvaises habitudes. »

En détournant les genres littéraires de la confession et de I'élé-
gie, John Giorno, filmé par Ugo Rondinone, pieds nus sur scéne,
porte un coup fatal a I'image |égendaire du poéte en vieux sage
moralisateur. Drogue, alcool, sexe : John Giorno se livre a un acte
spirituel de transmission qui conjugue ironie mordante et sagesse
bouddhiste. Amour et tromperie, amitié et rivalité, bienveillance et
malveillance, sont remerciés sans jugement de valeur, y compris
I’Amérique qu’il remercie « pour [son] manque d’égard ».

« A 'automne 2011, j'ai filmé John Giorno dans le vieux théatre du
Palais des Glaces a Paris. Je I'ai filmé vingt-sept fois en costume
noir et vingt-sept fois en costume blanc, en positionnant la camé-
ra de chaque c6té autour de lui, avec plusieurs valeurs de plan —
gros plan, plan épaule, plan américain, plan large. A chaque nou-
velle prise, John Giorno a prononcé son poeéme Thanx 4 Nothing
en entier. Le défi du montage fut de synchroniser chaque image
au rythme des mots prononcés. » (Ugo Rondinone)

16



Thanx 4 Nothin, Ugo Rondinone, 2015
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CHAPITRE 2

« La premiére fois que j'ai vu les archives de John Giorno, en 2000,
j'ai été impressionné par leur ampleur et par la facon dont il avait
organisé ces archives remontant a 1936, de maniére méthodique
et chronologique en datant et étiquetant les boites contenant les
documents d’archives. Un vrai réve d’archiviste ! Les archives de
John Giorno sont la principale raison pour laquelle j'ai fait cette
exposition. Le défi consistait a présenter une archive littéraire
sous forme d’exposition visuelle. » (Ugo Rondinone)

Linstallation monumentale d’Ugo Rondinone the archive of john
giorno (1936-2015) (2015) est un fac-similé de I'archive originale
de John Giorno. Composée de 15 147 documents, elle entre-
méle vie intime (albums de famille, voyages, vie mondaine) et vie
d’artiste (poésie, performance, ceuvre visuelle).

Chaque élément numérisé a été reproduit sur une feuille de papier
coloré de format A4 et adapté a I'échelle de celui-ci. Lensemble
est ordonné chronologiquement et affiché au mur, en colonnes,
du haut vers le bas, jusqu’a le recouvrir intégralement.

Saisi par I'effet d’'une grande mosaique aux couleurs de I'arc-en-
ciel, le visiteur est invité a parcourir la vie du poéte en suivant la
fresque du regard ou en compulsant les classeurs mis a sa dis-
position. Publications, posters, photographies, disques, produits
dérivés, I'archive rend tangible la diversité de I'ceuvre de John
Giorno.

Linstallation de Ugo Rondinone est ponctuée du plus grand
ensemble jamais réuni de poémes visuels en couleur de John
Giorno, des premiéres sérigraphies militantes jusqu’a sa récente
série de peintures sur fond arc-en-ciel.

18
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The archive of john giorno (1936 - 2015), Ugo Rondinone, 2015
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CHAPITRE 3

John Giorno découvre I'ceuvre d’Andy Warhol le 31 octobre 1962
lors du vernissage de la premiére exposition de Pop Art a la Sid-
ney Janis Gallery a New York. Cette « soirée d’Halloween qui a
changé a jamais le monde de l'art » fut rapidement suivie de sa
rencontre avec Warhol, lors de sa premiére exposition person-
nelle a la Stable Gallery (New York).

Face aux boites de Campbell Soup et bouteilles de Coca-Cola, le
jeune poéte est frappé par la libre appropriation d’'images trou-
vées et transpose dans son écriture cette idée qui encourage son
attirance pour I'utilisation de textes trouvés.

Témoin de la renaissance bouillonnante du cinéma expérimental,
Warhol déclare a John Giorno : « Je veux faire un film de toi en
train de dormir ! » et fait de son amant la star de son premier long
métrage Sleep (1963).

Réalisés quelques mois plus t6t, les premiers courts métrages
de Warhol, inédits et récemment restaurés, révélent ses tenta-
tives antérieures de filmer John Giorno allongé, dans le contexte
intime de fétes et week-ends entre amis.

La série des Screen Tests (1964-1966) prolonge l'obsession
insatiable de l'artiste pour le portrait, dans un style statique,
muet, noir et blanc, sans narration et sans action, au point de
confondre ces visages filmés avec des photographies. Le plan
serré et la pose du modéle héritent des premiers portraits au
photomaton réalisés par Warhol en 1963. John Giorno est 'une
des rares stars des films de Warhol a figurer aussi dans son
ceuvre plastique, comme en témoigne la grande sculpture Large
Sleep (1965).

20



Sleep, Andy Warhol, 1963
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CHAPITRE 4

Politique a la dérive, consommation a outrance, misére sexuelle,
arrestations abusives, saturation de junk food, épidémie fou-
droyante du sida, guerre au napalm : les poémes de John Giorno
dressent un portrait viscéral d’'une Amérique tourmentée par I'ex-
cés et le vide.

Marqué au fer rouge par le poéme manifeste How!/ (1955) d’Allen
Ginsberg, John Giorno partage la révolte de la Beat Generation
mais sera davantage influencé par les artistes pop qui lui ouvrent
la voie de la « poésie trouvée ». John Giorno capture sur le vif la
langue populaire des publicités, de la télévision, des journaux et
de la rue.

Dés 1965, il radicalise son écriture aux cotés de William Bur-
roughs et Brion Gysin, et découvre la scéne européenne de la
poésie sonore. Ses poemes refletent alors les images qui jail-
lissent de l'esprit « mis a nu », esprit dans lequel vie intime,
pulsion et illumination s’entrainent dans un vortex débarrassé de
toute morale. La répétition vertigineuse qui rythme son écriture
fait écho aux pensées qui se ressassent en boucle dans nos
tétes — une « télé qui ne s’éteint jamais » pour Giorno, un « dia-
logue précognitif » pour Burroughs qu’il compare a « la lumiére
crue d’'une lampe-torche sur nos ames ».

Son arme contre une Amérique malade ? Faire de sa poésie un
virus combatif et accessible a tous, une force de frappe aussi
puissante que le marketing ou une chanson pop. Qu’ils soient
enregistrés sur un disque ou un répondeur téléphonique, sérigra-
phiés ou peints sur toile, déclamés sur scéne ou déstructurés sur
la page d’un livre, ses poémes sont des images dont la reproduc-
tion par la technologie est sans limite.

22
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Dial-A-Poem, John Giorno



CHAPITRE 5

« Quand on est bouddhiste, on travaille la méditation de I'esprit,
et avec I'entrainement, on I’habitue a prendre conscience du vide
de sa nature. Etrangement, c’est ainsi que je fais des poémes !
C’est sans doute cette capacité progressive a voir ce qui jaillit de
I'esprit, comment les choses émergent et quelle est leur nature,
qui rend le bouddhisme si séduisant pour les poétes. »

(John Giorno)

Linfluence spirituelle du bouddhisme dans la vie de John Giorno
commence en 1956, pendant ses études a 'université de Colum-
bia. Suite a plusieurs voyages en Inde dans les années 1970, il
découvre le bouddhisme tibétain et devient I'éléve de Dudjom Rin-
poché (1904- 1987), maitre de I'ordre nyingmapa, dont il contri-
bue activement a la diffusion aux Etats-Unis.

Chaque nouvel an, depuis 1986, il accueille devant I'immense
cheminée de son loft du Bowery maitres et disciples bouddhistes
pour la cérémonie traditionnelle du feu durant laquelle on se
débarrasse des obstacles de I'année écoulée afin d’accueillir la
nouvelle.

En 2007, Ugo Rondinone réalise un moulage a taille réelle de
cette cheminée dans sa série still.life. Coulée dans le bronze, la
sculpture est peinte de facon réaliste et ici exposée face a I'autel
personnel de Giorno, orné d’un somptueux brocart de Bénarés
(Inde).

Un ensemble exceptionnel de peintures et sculptures tibétaines
issues des collections du Musée national des arts asiatiques
— Guimet met a I'honneur l'ordre nyingmapa auquel appartient
Giorno, notamment la figure fondatrice de Padmasambhava qui
contribua au développement initial du bouddhisme au Tibet en
enseignant une de ses formes ésotériques.
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Padmasambhava entouré de ses huit formes principales, Tibet, début du XIXe siécle,
détrempe sur toile, 66 x 44 cm, Paris, musée national des arts asiatiques-Guimet
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CHAPITRE 6

Plus de trente ans aprés le tournage de Sleep (1963) par Andy
Warhol, Pierre Huyghe répéte dans Sleep Talking (1998) les condi-
tions de I'ceuvre originale et filme John Giorno en train de dormir.
Le cadrage est le méme, 'homme a vieilli.

Le visage marqué par le temps se transforme imperceptiblement
et rajeunit. Ce retour a l'original, révélé dans le fi Im par un lent
fondu enchainé, est accompagné par la voix du poéte. John Giorno
raconte le contexte de création du film Sleep et I'influence de la
contreculture américaine sur son travail.

Le temps de son récit biographique correspond au temps de
I'inversion du processus biologique. Dans la lighée d’'une série
d’ceuvres sur la notion d’interpréte, Pierre Huyghe associe le som-
meil filmé par Warhol aux réves et aux utopies des années 1960.

Tiré de son long sommeil, le dormeur prend la parole et devient
I'acteur d’une autre réalité, évoquant le temps vécu et I'histoire :
« Travailler de facon automatique ce qui vous est donné comme
une norme est une chose, le découvrir soi-méme en est une
autre. Une des raisons pour lesquelles les années 1960 étaient
si extraordinaires, c’est que tous ces gens — et j’ai eu la chance
d’en faire partie — I'ont fait pour la premiére fois. » (John Giorno)
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Sleep Talking, Pierre Huyghe, 1999 d’aprés Sleep, Andy Warhol, 1963
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CHAPITRE 7

« Alors que je regardais John sur sceéene, j'ai senti une grande
vague d’énergie et de compassion, la force de vie qu’il transmet-
tait (@ son auditeur, son spectateur, son public). Cette pensée en
téte, j'ai éprouvé le besoin pressant de demander a John s’il me
laisserait enregistrer ce don qu’il avait réussi a nourrir dans son
étre tout au long de son existence. » (Rirkrit Tiravanija)

Ce chapitre est consacré a l'influence de John Giorno sur plu-
sieurs générations d’artistes qui ont réalisé son portrait. Si les
ceuvres présentées refletent I'admiration qu’ils témoignent pour
le travail du poéte, ces portraits révélent leur intime attirance
pour la présence qu’il dégage : « J'ai demandé a John s’il me lais-
serait faire un portrait de lui en 2007... javais été a plusieurs de
ses lectures... je crois que j'ai décidé de sauter le pas aprés avoir
vu le film de Rirkrit sur John en train de lire toute sa poésie — qui
m’avait coupé le souffle... je voulais vraiment faire une image
qui saisirait la John-ité douce et radicale de John... » (Elizabeth
Peyton).

Saisis sur toile ou pellicule, ces portraits affirment I'énergie vitale
de John Giorno qui se caractérise par deux forces opposées :
une puissance physique et inépuisable dans ses performances
sur scéne depuis 1962, et une sagesse spirituelle acquise par la
méditation pratiquée depuis plusieurs décennies.

Enfin, elle dévoile la diversité des cercles artistiques fréquentés
par John Giorno, que ce soit les artistes de la poésie sonore en
Europe photographiés par Francoise Janicot, ou les peintres de la
sceéne new-yorkaise (Billy Sullivan, Verne Dawson, Elizabeth Pey-
ton, Judith Eisler).
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John Giorno, Elizabeth Peyton, 2008
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CHAPITRE 8

Fondé en 1965, dans le contexte du mouvement des droits ci-
vigques et de la guerre du Viét Nam, Giorno Poetry Systems (GPS)
cherchait a créer un public nouveau et conférer une pertinence
nouvelle a la poésie.

La pochette du double album « Dial-A-Poem Poets » de 1972
affirmait en forme de manifeste : « A 'époque, avec la guerre, la
répression et tout ¢a, nous pensions que c’était un bon moyen
pour le Mouvement d’atteindre les gens. »

L'ambition de John Giorno pour GPS (qui publiera plus de cin-
quante albums par de nombreux poétes, performeurs et musi-
ciens) tirait son inspiration de sa confrontation, au début des
années 1960, avec les pratiques nouvelles de Warhol, Rauschen-
berg, Johns et des membres du Judson Dance Theatre. A propos
de leur influence, il notait : « Lutilisation par ces artistes des
médias de masse et des technologies modernes m’a permis de
comprendre que la poésie avait soixante-quinze ans de retard sur
la peinture et |la sculpture, la danse et la musique. J'ai pensé que,
si elles pouvaient le faire, pourquoi ne pourrais-je pas le faire
pour la poésie ? »

Deux artistes ont été conviées par le curateur invité Matthew
Higgs a se faire I'écho des archives de GPS. Happy Sacks d’An-
gela Bulloch crée un environnement collectif, ou le public peut
se détendre en écoutant la totalité du catalogue de GPS ; tandis
qu’Anne Collier a documenté, de maniére quasi scientifique, les
disques, CDs et cassettes vidéo publiés par GPS entre 1972 et
1993 (tirées des archives personnelles de John Giorno), ou fi-
gurent des photographies et ceuvres originales d’artistes comme
Les Levine, Robert Mapplethorpe, Jimmy De Sana, Peter Hujar et
Keith Haring.
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A DIAMOND HIDDEN IN
THE MOUTH OF A CORPSE

Deux pochettes de GPS : Un portrait de I’écrivain
William Burroughs et un dessin de Keith Harring
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JARTANSSON
ELUI
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A la croisée des genres - performance quotidienne, peinture cinéma-
tique, film épique, dessin en plein air et portrait en musique - I'expo-
sition s’attache a dépeindre les désirs quotidiens en brouillant les
frontiéres entre le banal et le sublime.

« Le titre de I'exposition est une référence au meilleur exemple de
collaboration que je connaisse. Les paroles sont de Goethe, la mu-
sique de Tchaikovski et elle fut interprétée par Frank Sinatra. Mais
rien n’est jamais parfait. Dans la version de Sinatra, il chante “seul
le coeur solitaire” ce qui est indigne de Goethe, ce devrait étre “seul
celui qui connait la nostalgie”. »

Lexposition est I'occasion de mettre en scéne I'aspiration que ce soit
notamment celle d’'un morceau de bois qui feint d’étre un rocher (Seul
celui qui connait le désir), celle du poéte a saisir la beauté du monde
(World Light - The Life and Death of an Artist), celle du spectateur en
attente de récit (Bonjour), ou tout simplement I'aspiration au bonheur
(Scenes from Western Culture).

Inspiré par le travail scénique, I'artiste s’est notamment distingué
par 'emploi de la répétition. « Elle est un facteur important dans la
transformation d’'un temps linéaire en une situation. Je pense qu’en
tant qu’artiste je peux apporter certains é€léments au théatre ou em-
prunter des éléments théatraux pour les intégrer a mon travail, mais
mon point de vue sera toujours en dehors du théatre. » — RK. Par la
répétition, véritable motif de I'exposition, Ragnar Kjartansson éclaire
I'effort a 'oeuvre et la théatralité de la vie quotidienne.

Ragnar Kjartansson est né en 1976. |l vit et travaille a Reykjavik
(Islande).

Commissaire : Julien Fronsacq
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BONJOUR, 2015

« Répéter un méme élément a l'infini, c’est
magnifier un moment de la vie de tous les jours,
c’est rendre compte de ce qu’est d’étre en vie. »

Constamment, de midi a minuit, se joue une rencontre amou-
reuse. Deux comédiens se croisent dans un décor de village
pittoresque fait de maisons en bois peintes a la main et de
fleurs en plastique. lls s’échangent dans un léger sur-jeu un
simple « bonjour », climax et point final d’'une intrigue sans
développement ni résolution.

Le visiteur semble assister a la répétition d’'une piéce depuis
le parterre ou le balcon d’un théatre. Aucune représentation
n'est pourtant a venir. Bonjour se réféere moins au théatre
qu’a la performance des années 1970 dans sa tentative de
transformation de la vie quotidienne en ceuvre d’art, rappe-
lant les ceuvres de Bruce Nauman baties sur des mouve-
ments ordinaires et répétitifs. « Répétée a l'infini, la scéne
cesse d’étre narrative, elle se transforme en sculpture. »

Ainsi, en reproduisant inlassablement la scéne, les acteurs
ne s’échinent pas a en trouver l'interprétation la plus sincére:
ils énoncent un rapport symbolique au monde.

C’est I'idée méme de rencontre que Ragnar Kjartansson fait
exister dans la matiére et la forme sensibles d’une sculpture
mouvante. Il donne alors a voir ce que crée en nous le dé-
sir né d’une rencontre amoureuse : l'augmentation de notre
puissance d’exister.
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SCENES FROM WESTERN CULTURE, 2015

« L'idée de ces vidéos m’est venue dans le taxi
qui m’amenait a New York depuis 'aéroport.
Careless Whisper de George Michael passait a
la radio. Je me suis dit qu’on entendait partout
et tout le temps les mémes chansons. J'ai été
pris d’une claustrophobie de culture
occidentale. »

Ragnar Kjartansson a réalisé pour I'exposition une série de
neuf courtes vidéos mettant en scéne des images idéales
de la vie quotidienne occidentale. Un diner en amoureux,
I'incendie d’'une cabane en bois, sont parmi ces « peintures
cinématographiques » qui résonnent en nous avec la méme
familiarité que les premiéres notes de saxophone de Care-
less Whisper.

Malgré la banalité des situations filmées, leur caractéere idyl-
ligue tend néanmoins a rompre le pacte de croyance entre
le visiteur et la vidéo. « Ce sont des scénes tranquilles et
sympathiques. On les dirait presque issues d’une publicité. »
Plus que de I'exacerbation de leur banalité, le trouble nait de
la singularité de leur composition.

Chaque vidéo fonctionne comme un fragment de scénario
dont le sens global nous serait caché, rappelant les pein-
tures ambigues de Jean-Antoine Watteau (1684-1721) qui Su-
perposent les niveaux de narration. Ces vidéos ont en effet
en commun avec les toiles du peintre du mouvement rocaille
de parvenir a dépeindre simultanément les désirs produits
par leurs sociétés et le commentaire tendre et railleur qu’ils
en font.
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SEUL CELUI QUI CONNAIT LE DESIR, 2015

« Mes parents sont acteurs. Pour moi, la réalite
du théatre I'a toujours emporté sur la réalité du
quotidien. »

En peignant quelques panneaux de bois dont la forme imite
celles de reliefs montagneux, Ragnar Kjartansson transforme
I'exposition en un paysage romantique.

Mais trés vite le visiteur découvre I'envers brut d’'un décor
soutenu par des tasseaux apparents. « Lceuvre souligne la
tension entre le sublime et le banal », une déclaration qui
pourrait s’appliquer a I'intégralité du travail de l'artiste.

Ainsi, Seul celui qui connait le désir donne son nom a lI'expo-
sition. Elle en est I'ceuvre nodale, celle qui assure la conduc-
tion du sens dans I'ensemble de ses pieces.

« Ce titre provient d’'un poéme allemand écrit par Goethe.
Tchaikovski en a tiré une mélodie, ensuite reprise par Frank
Sinatra. C’est un excellent exemple de collaboration artis-
tique. »

Ode a la fusion des disciplines artistiques, I'exposition méle
poésie, théatre, musique et peinture. Amis et famille se
joignent a I'artiste pour incarner leurs propres roles dans ces
ceuvres collaboratives.

« Je suis toujours a la fois le personnage de l'artiste et entie-
rement moi-méme. » Se confondent alors théatralité et vie
quotidienne, sublime et banal, fiction et réalité ; une tension
que semblent incarner ce paysage montagneux figuratif et
I'amoncellement abstrait de planches de bois sur lequel il
repose.
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WORLD LIGHT - THE LIFE AND DEATH OF AN ARTIST,
2015

« Ce livre est une merveille et, en méme temps,
il déconstruit I'idée méme de beauté. Grandir
avec des livres de cette trempe vous persuade
que la beauté est une forme de subversion. »

Comme son pére metteur-en-scéne avant lui, Ragnar Kjar-
tansson s’est lancé dans I'adaptation de Lumiére du monde
(1937-1940), le chef-d’ceuvre au style fracassant de I'écri-
vain islandais Halldér Laxness, prix Nobel de Littérature.

« Ce roman a sculpté mon rapport a l'art et plus générale-
ment ma vision du monde. C’est a la fois une ode a la beauté
et sa propre déconstruction. »

Pour en produire la transposition cinématographique, I'artiste
a transformé I'espace de son exposition a la Fondation Thys-
sen-Bornemisza de Vienne en plateau de tournage et atelier
de confection de costumes et de décors.

Le film-fleuve qui en résulte dépeint autant I'errance du héros
- un jeune prolétaire ayant pris la décision de devenir poéte
- que la facon dont le film a été tourné, son making-of. « On
n'a pas vraiment fait du cinéma. On a joué une tentative de
faire du cinéma. C’est un film épique tourné avec le budget
d’un porno-soft bon marché, le tout encerclé par les visiteurs.
C’était une idée sans espoir, un désastre annoncé. »

Par ces conditions de tournage, Ragnar Kjartansson tente
de matérialiser I'essence du roman : la recherche utopique
de ce moment de créativité, de perfection et de beauté et le
risque d’échec qu’elle comporte.
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OMNIPRESENT SALTY DEATH, 2015

« La mer est un choix de sujet évident. C’est le
motif romantique par excellence, de Gustave
Courbet a Gerhard Richter. Elle est omnipré-
sente ici en Islande. Mon grand-pére qui s‘appe-
lait aussi Ragnar Kjartansson la peignait sans
cesse. »

En Islande, le nom de I'enfant ne reprend pas celui de la
lignée familiale mais le prénom du pére. Ainsi, cette série
de dessins au fusain est-elle signée Ragnar Kjartansson —
I'artiste — et Kjarton Ragnarsson — le pére de l'artiste. Deux
mains distinctes pour ces différents croquis au méle style
impétueux auxquels il parait difficile d’attribuer la paternité.

« Mon grand-pére a appris a dessiner a mon pére qui m’'a
ensuite appris a son tour. Nous avons tous les trois le méme
trait. » En conviant son pére a une séance de dessin en plein-
air face a la mer, Ragnar Kjartansson transforme cette tra-
dition familiale - sorte de rituel viril — en une performance
répétitive.

Si dans Bonjour, l'intervalle de répétition est de quelques mi-
nutes, il est ici a I'échelle d’'une génération. Lartiste évoque
alors avec une nostalgie anxieuse la filiation et la mort.

Les noms de famille, les générations et les dessins se ré-
pétent de la méme facon que les vagues se succédent pour
former une mer immuable. « Au final, il ne s’agit que de sexe,
de mort et de fluide. »
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ME & MY MOTHER, 2000, 2005, 2010, 2015

« C’est de la merde ! On voit que ta meére joue
la comédie. Elle prétend te cracher dessus mais
elle se met presque a rire. Ton travail ne porte
aucune violence en lui. C’est de la fausse vio-
lence et en ¢ca ce n'est pas intéressant. »

Tels furent les mots d’Aernout Mik, artiste néerlandais et
professeur a ’Académie des Arts d’Islande, lorsque le jeune
étudiant Ragnar Kjartansson lui présenta Me & My mother.
Dans cette courte vidéo, I'artiste et sa mére posent devant la
bibliothéque du salon, I'air emprunté, avant qu’elle ne s’éver-
tue a lui cracher au visage de longues minutes durant.

.....

des deux acteurs. Les rires a peine contenus de la mére et
I'allure penaude du fils produisent un effet de distanciation
; un sur-jeu séverement critiqué par le professeur. « J'étais
dévasté. Mais quand j'ai réfléchi a ce qu’il m’avait dit, jai
compris que c’était parce qu’il était surjoué que mon travail
était intéressant, que c’était dans la fausseté que je pouvais
atteindre le réel. »

Tous les cinqg ans, l'artiste et sa mére reproduisent ce proto-
cole aux nombreuses significations métaphoriques ; la salive
évoquant tour a tour le langage, la contamination ou la pas-
sion mortifére. Le projet d’étudiant s’est transformé en un
rituel, en un portrait de famille témoin du temps qui passe.
Me & My mother est alors autant un memento mori malicieux
que I'expression d’'un amour filial qui ne saurait se dire.

44



45



BJARNI BUMMER LISTENS T0 TAKE IT EASY BY THE
EAGLES, 2014

« J'ai demandé a Bjarni s’il aimerait que je
peigne son portrait dans une cabane en écou-
tant Take it Easy en boucle. “Je ne peux pas dire
que l'idée me plaise” m’a-t-il répondu. Et voila
les peintures I Un monument dédié a ces mo-
ments horriblement ennuyeux passes ensemble
dans cette cabane. »

Quatre grandes toiles figuratives a la peinture a I'huile ornent
les métopes. Accrochées dans l'ordre chronologique de leur
réalisation, elles retracent le déroulé de la performance pen-
dant laquelle elles ont été réalisées : I'artiste s’est isolé un
week-end pour peindre une série de tableaux de son ami
écoutant Take it Easy, chanson mythique du groupe country
The Eagles.

En avancant de gauche a droite, les portraits fraichement
peints s’entassent dans le cabanon, coincés entre le tourne-
disque et les enceintes, comme des miroirs réfléchissant la
moue de plus en plus contrariée du modéle. Ainsi, ces toiles
au style enlevé sont autant une variation autour du théme usé
du « peintre et son modéle » que les souvenirs d’'un week-end
entre amis, les reliquats d’'une performance d’endurance art.

En infligeant @ son ami contraint a I'immobilité I'écoute d’'une
chanson qu’il déteste, l'artiste s’inscrit avec espiéglerie dans
ce courant radical de la performance impliquant douleur,
fatigue et privation. « Dans cette performance, jessaie de
peindre une chanson, de représenter le sentiment éprouvé
a son écoute », de la méme maniere que Tchaikovski tenta
de traduire en musique I'essence de Seul celui qui connait le
désir, le poéme de Goethe qui donne son nom a cette expo-
sition.
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* MELANIE MATRANGA
v 2 [FANFU|




« Toutes les pieces sont des objets refaits, remoulgs,
reproduits : ils ont une dimension symbolique, mais
ce sont des formes fixes, existantes, sans singula-
rite. Ces objets ont des histoires différentes : réeunis
et disposés dans l'exposition, ils circonscrivent un
lieu. Dans tous les espaces que j€labore, il y a une
idée de place. Comment peut-on se placer, dans
son corps méme, dans un endroit public ? dans un
lieu ou il n’y a pas grand chose, et ou, finalement,
ce que tu fais n‘a pas de but réel, sinon d’étre la ? »

Concue comme une « structure émotionnelle », I'exposition de Méla-
nie Matranga au Palais de Tokyo est volontairement équivoque. Son
titre méme — en mandarin — nous met dans une situation malaisée,
comme lorsqu’il faut demander a un(e) inconnu(e) son chemin dans
une ville étrangére, ou qu’il faut avouer son ignorance devant un
message qui nous échappe pour commencer une conversation.
Dans l'espace se déploient plusieurs environnements, plusieurs
moments, grace a un ensemble de piéces : une mezzanine peuplée
de sculptures, une autre occupée par un grand lit ; un intérieur en
silicone ; un panorama de photographies et de dessins éclairé par
des lampes en papier de riz. Vous pouvez vous asseoir dans un
canapé€, écouter de la musique, partager un lit pour regarder un film,
ou faire une pause dans un fumoir. Mélanie Matranga crée un flotte-
ment entre espace intime et exposition. Elle fait participer le visiteur
a des moments suspendus dans lesquels la réverie, I'attente, les
corps croisés dans cet espace presque domestique, maintiennent
les émotions, les désirs et les objets au seuil de leur formalisation.
Elle invente des endroits ou étre seul(e) avec les autres.

Mélanie Matranga est née en 1985. Elle vit et travaille a Paris.

Commissaires : Benjamin Thorel et Thomas Boutoux
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Le ton de I'exposition est donné par son titre, ou d’'une certaine maniére, par son absence
de titre. En effet I'exposition de Mélanie porte un titre en mandarin: K&

« [ci, a Paris, ce titre devient plus un objet, un symbole, une simple
image qu’un idéogramme. »

Habituellement, le titre nous permet de désigner une exposition. Les mots remplacent
alors le projet de l'artiste. En choisissant un titre non prononcable et indéchiffrable par
une grande partie des visiteurs du Palais de Tokyo, Mélanie Matranga crée une situation
volontairement indécise, brouillonne. Le titre amorce alors une relation différente avec le
spectateur.

Ce titre ne renferme pas de signification cachée, il renvoie a une expression banale. |
pourrait en effet se traduire par « encore et encore », rappelant des bribes de dialogues
de films, ceux du taiwanais Hou Hsiao Hsien, ou du chinois Jia Zhangke. C’est le premier
indice de I'atmosphére de I'exposition et de sa sensibilité.

L'enjeu est alors de donner a ce titre la dimension d’'une image — comme une affiche de
cinéma, ou comme une identité visuelle. Un signe, pouvant rendre compte d’un projet ou
d’'une oeuvre. Ainsi, ce titre est aussi celui d’'un nouveau film de l'artiste, une courte fic-
tion présentée dans I'exposition.

Lenjeu de I'exposition est, a I'image de son titre, de brouiller les repéres du vaste sous-
sol du Palais de Tokyo en créant des espaces troubles, qui communiquent entre eux par
des motifs, des flux d’énergie, et les déplacements des visiteurs. il s’agit de créer des

« chemins détournés », un espace qui ne soit pas univoque, autoritaire, mais qui cherche
les formes de son propos dans les mouvements mémes de celles et ceux qui le par-
courent.

« J'ai moulé des plafonds, des meubles, des objets intimes. On passe
du privé au public. C’est une maniere de parler de cette ambiguite
d’étre seul avec les autres. »

Les sculptures et les structures congues par Mélanie Matranga empruntent leurs formes
a des intérieurs. Elles figurent des moments subjectifs, des états de relachement ou de
suspens. Le sentiment d’étre dans un lieu précis ne se fixe pas — les objets, les élé-
ments d’architecture, les images évoquent un environnement matériel personnel, mais ils
n'en sont que les fantdbmes.

La vie intime et les signes de l'intériorité se confondent avec des tics sociaux et des
habitudes communes. Le malentendu demeure : qu’y avait-il a dire ? une émotion, une
croyance, un secret ? quels sont ces espaces, ou le singulier se perd dans le commun,
ou l'intime se retrouve a proprement parler exposé ? que, ou qui mettent-ils en relation ?
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Au centre de cet « intérieur » se trouve une structure fermée,
une salle aux parois de verre. Il s’agit d’un fumoir. La piéce
est fonctionnelle, les visiteurs pouvant réellement fumer
dans cet espace de I'exposition. Le paradoxe que représente
ce type d’espace est crucial dans le projet de Mélanie Ma-
tranga. Ainsi, le fumoir est un lieu clos qui marque une sépa-
ration entre différents individus. Hermétique, aéré, il contient
celles et ceux qui se livrent a une tabagie désormais consi-
dérée comme une addiction privée. Fume-t-on pour étre seul
parmi les autres, ou pour jouer un jeu social, faire comme
Si je était un autre, ou pour susciter la rencontre, amorcer le
dialogue, le jeu de séduction ?

Singulier mais remplacable, Mélanie Matranga, 2015
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Une autre structure spécifique prend place dans cet espace ouvert : une vaste mezza-
nine accessible au public par des escaliers. Cette construction évoque la chambre, le lit,
mais aussi le refuge adolescent par les objets qu’elle accueille. De par son atmosphére,
sa construction et son échelle, elle se situe entre le lieu de I'intime et la plate-forme
publique.

Sur cette mezzanine est installée une dizaine de speakers sphériques recouverts de
sculptures en terre, évoquant chacun « des personnages présentés dans des situations
assez banales et assez pathétiques de fins de soirées, de solitude. Comme lorsque I'on
se retrouve seul aprés avec été avec des gens. Elles sont réalisées dans une terre qui ne
seche jamais. Ce matériau me permet d’évoquer le souvenir. Les sculptures se transfor-
ment, se déconstruisent. »

En dessous de cette structure, plusieurs canapés ainsi qu’'un écran plat diffusant en
continu une chaine de dessins animés. Mélanie Matranga crée une atmosphére asso-
ciée a l'univers de la « glande » adolescente, a la recreation room en sous-sol, un élément
typique des teen movies américains.

« Ce sont des canapés en platre, teintés avec du thé vert, du café. Ces
sculptures sont comme des conversations sur un canapé, lorsque
'on se raconte des choses et qu’on arrive a rien. Tout cela est mélé
dans une forme solidifiée mais pourtant tres fragile. »

Handmade, Mélanie Matranga, 2015
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Certains murs sont recouverts d’un all over de reproductions d’archives du photographe
japonais Keiko Kitajima, auteur en 1979 d’'une série de douze expositions de photogra-
phies en noir et blanc, Photo Express: Tokyo. Constitué essentiellement d’'images prises
a la volée dans la rue, ce projet intéresse Mélanie Matranga dans la mesure ou il est
indissociable des codes de la street photography. En les reprenant, et en les rapportant
a ses dessins, l'artiste cherche a explorer la maniére dont des genres, des standards
communs, peuvent étre les supports d’'une expression personnelle.

A la fois personnelles et impersonnelles, ces images créent une ambiance particuliére,
suggérant une vision du monde fragmentée, qui ne prend sens qu’en attestant de sa
complexité — individuelle et plurielle, singuliére et anonyme, expressive et codée.

Cet espace est éclairé par un ensemble de lampes en papier japonais, inspirées par le
travail d’Isamu Noguchi ainsi que par plusieurs lampes de plus petite taille produites en
série a Bali. Les grandes lampes disproportionnées réalisées a la main par I'artiste pour-
raient étre assimilées a des sculptures. Elles cohabitent avec des copies importées, pro-
duites de maniére industrielle. Des lampes issues de 'artisanat, devenues des éléments
communs des intérieurs du monde entier. Ainsi Mélanie Matranga questionne le statut
des objets. Elle interroge la circulation d’objets ambivalents.

« L'exposition est plus pensée comme un espace que comme une
succession d’ceuvres a regardetr. »

Sans mot, Mélanie Matranga, 2015
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GLOSSAIRE

* Beat Generation : La Beat Gene-
ration est un mouvement littéraire
et artistique né dans les années
1950, aux Etats-Unis. Il a notam-
ment regroupé les écrivains Jack
Kerouac, Allen Ginsberg et William
Burroughs. Takis a fréquenté Gins-
berg et Burroughs lors de leur sé-
jour a Paris dans un hotel de la rue
Git-le-Cceur, le « Beat Hotel ».

* Contre-culture : Historiquement,
le terme de « contre-culture » dé-
signe les phénomenes de contes-
tation nés aux Etats-Unis dans la
jeunesse des années soixante. La
musique rock’n’roll a été un mar-
queur important de cette contre-
culture. Selon le dictionnaire
Larousse consultable en ligne, la
contre-culture désigne aujourd’hui
« I'ensemble des manifestations
culturelles hostiles ou étrangéres
aux formes de la culture domi-
nante. »

* Happening : « Le happening est
une action évolutive accomplie par
des personnes qui agissent a I'in-
térieur d’'un environnement déter-
miné. Lors de son déroulement et
malgré une ligne directrice prévue
a l'avance, il persiste une grande
marge d’indéterminé, les réactions
des spectateurs pouvant interagir
sur I'action en cours. (...) C’est en
effet dans une recherche de rela-
tions toujours plus directes entre
I'artiste et le public, entre I'art et
la vie, dans un refus de la récupé-
ration de I'art par le marché, que le
happening apparait. (...) En 1952,
John Cage, alors professeur au
Black Mountain College, crée un
événement qui regroupe dans un
méme lieu des ceuvres de Robert
Rauschenberg, un ballet de Merce
Cunningham, un poéme de Charles
Olsen et une musique de David
Tudor. Mais c’est sous I'impulsion
de Allan Kaprow que le happening

se répand dans le monde de I'art.
(...) Vers la fin des années 60, deux
grandes tendances émergent : la
performance, plus structurée et
parfois narrative, qui replace sou-
vent le public dans son role de
spectateur ; l'art corporel (Body
Art), ol le corps de I'artiste devient
un véritable médium. »

Source Encyclopédie des Nou-
veaux Média (Centre Pompidou/
CNAP/Musée Ludwig/Saint Ger-
vais)

*In situ : Signifiant littéralement
“sur place”, ce terme désigne
une méthode artistique qui dédie
I'oeuvre a son site d’accueil. Il
implique parfois une production
artistique qui peut se targuer d’une
soustraction a toute forme de mer-
cantilisme ! Présentées comme
une offrande a un site unique, a un
moment unique, I'ceuvre et sa fra-
gilité nous procurent un sentiment
d’authenticité.

* Installation : « Forgée au XXe
siécle pour définir des pratiques ar-
tistiques ne correspondant pas aux
catégories classiques attribuées
aux ceuvres d’art (peintures, sculp-
tures...), la notion d’installation
recouvre des formes extrémement
variées. Llinstallation (dispositif,
environnement, multimédia, inte-
ractivité) permet a I'artiste de faire
une mise en scéne des éléments
constituants de la représentation.
Le terme indique un type de créa-
tion qui refuse la concentration
sur un objet pour mieux considé-
rer les relations entre plusieurs
€léments. L'installation établit un
ensemble de liens spatiaux entre
I’objet et I'espace architectural, qui
poussent le spectateur a prendre
conscience de son intégration dans
la situation créée. L'expérience de
I’ceuvre par le spectateur constitue
un enjeu déterminant. (...) »
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Source Encyclopédie des Nou-
veaux Média (Centre Pompidou/
CNAP/Musée Ludwig/Saint Ger-
vais)

* Performance : « La performance
place le corps au centre de l'ex-
pression. Forme artistique éphé-
mere, elle établie un rapport unique
au temps et a I'espace et utilise
le geste pour énoncer un rapport
symbolique au monde, a la société.
Exécutée face a un public, la per-
formance explore, tout comme le
rituel, une forme d’intersubjectivité,
d’interaction qui ouvre un potentiel
de transformation mutuelle entre le
spectateur et le performeur. (...) »
Source : MAC/VAL CQFD 2
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ACTION EDUCATIVE

Le programme éducatif du Palais de Tokyo a pour ambition de proposer a des publics variés d’étre les complices de la vie
d’une institution consacrée a la création contemporaine. Les artistes, les expositions, I'histoire du batiment, son architec-
ture ou encore la politique culturelle et les métiers de l'institution sont autant d’éléments qui servent de point de départ a
I'élaboration de projets éducatifs qui envisagent le Palais de Tokyo comme un lieu ressource avec lequel le dialogue est
permanent. L’approche choisie a pour ambition d’affirmer I'expérience du rapport a I'ceuvre comme fondatrice du dévelop-
pement de la sensibilité artistique. Quel que soit le projet engagé (visite active, workshop, rencontre, etc.), les médiateurs
du Palais de Tokyo se positionnent clairement comme des accompagnateurs et tentent de ne jamais imposer un discours
préétabli. Jamais évidentes et sans message univoque, les ceuvres d’art contemporain sont support a l'interprétation, a
I'analyse et au dialogue, elles stimulent I'imaginaire, la créativité et le sens critique. Le service éducatif s’engage a valoriser
ces qualités afin d’inciter chaque participant a s’affirmer comme individu au sein d’un corps social.

S’appuyant sur les programmes éducatifs en vigueur, les formats d’accompagnement CLEF EN MAIN offrent aux éduca-
teurs et enseignants un ensemble de ressources et de situations d’apprentissage qui placent les éléves dans une posture
dynamique. Des outils complémentaires de médiation indirecte sont mis a disposition pour préparer ou pour prolonger en

classe I'expérience de la visite. Les formats d’accompagnement EDUCALAB sont quant & eux congus sur mesure et en
amont avec le service éducatif qui tdchera de répondre au mieux aux attentes de chaque groupe.

RESERVATION AUX ACTIVITES DE L'ACTION EDUCATIVE
Retrouvez le détail de tous les formats d’accompagnement et les tarifs sur : www.palaisdetokyo.com/publics

Mail : reservation@palaisdetokyo.com

INFORMATIONS PRATIQUES

ACCES

Palais de Tokyo
13, avenue du Président Wilson,
75 116 Paris

Tél: 0147 23 54 01
www.palaisdetokyo.com

HORAIRES

De midi a minuit tous les jours, sauf le mardi
Fermeture annuelle le 1er janvier, le 1er mai et le 25 décembre

TARIFS D’ENTREE AUX EXPOSITIONS TARIFS DES VISITES ACTIVES
Plein tarif : 10€ / Tarif réduit : 8€ / Gratuité Groupes scolaires : 50€
Devenez adhérents : Tokyopass, Amis, membre du TokyoArtClub Groupes du champ socio-culturel : 40€
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