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Une œuvre au Centre

Denis Castellas, Piotr Klemensiewicz, Jean-François Maurige, Serge Plagnol, Jean-Jacques Surian, Michèle Sylvander, Hervé Télémaque, Solange Triger.

Un projet de sensibilisation avec les Francas du Var

Du 26 octobre 2009 au 31 mai 2010

Une œuvre au centre pérennise l’action commune menée par l’association des Francas du Var et le FRAC depuis plusieurs années autour de la sensibilisation des jeunes publics à la création contemporaine. Ce projet a pour volonté de présenter des œuvres contemporaines dans les centres de loisirs en les plaçant au centre de l’attention des jeunes publics. 

Denis Castellas

Né en 1951 à Marseille. Vit et travaille à Nice.

Denis Castellas, de la génération des artistes de la fin des années 70, est resté à l’écart des démarches de groupe ou des recherches communes. Son attrait pour la peinture américaine, Fluxus, l’Arte povera, lui a permis de se libérer des influences de la scène française, notamment de BMPT et des nouveaux réalistes, et d’élaborer une posture originale. L'œuvre résiste à la classification, elle naît, toujours inattendue, du vagabondage de la pensée. L'artiste crée un univers intime où les esquisses s'estompent légèrement, côtoient et caressent le vide qui devient subitement visible. 

Depuis 1996, sur papier ou carton, Denis Castellas dessine des figures isolées dans l’espace, des fragments de personnages ou d'événements qui semblent se perdre sur leurs supports. Ses dessins forment la partie la plus étonnante de son œuvre : il se réapproprie les images, pour en faire sortir une  poésie contenue, tout en conservant une apparence rudimentaire, à la fois figurative et abstraite. Cette œuvre appartient à une série dont toutes les productions s’appellent Sans titre et ont pour caractéristique commune d’échapper à une lecture aisée : Castellas joue sur les frontières entre la reconnaissance, la capacité d’association, et l’imaginaire. Les œuvres sont là, sans références inutiles, avec toute la force de leur vision intime et éphémère. Le trait ténu se veut discret. Il effleure légèrement les surfaces comme pour dissimuler ses hésitations et ses tremblements.

Piotr Klemensiewicz Une guerre est une histoire sans parole, 1983
Vit et travaille à Marseille où il est né en 1956.

« […] respirer avec les images que sont mes images, l’air nécessaire pour que la peinture parle encore d’espace, de perception du corps et de mystère. »

L’espace pictural exploré par Piotr Klemensiewicz, en aplats de couleurs - dont il déploie avec délice tout l’éventail - est peuplé de fragments d’un glossaire, éléments d’un abécédaire formel singulier - échelles, figures animales, maisons… avec lequel l’artiste réaffirme, sans gravité mais avec ardeur, son amour de la peinture : renouvelant ses gammes, s’emparant parfois d’autres supports, il « façonne dans l’espace » une peinture qui « pose dans le plaisir de son exercice d’autres registres de la perception » et dont la couleur est le « langage muet ». 

Une guerre est une histoire sans parole, nous plonge dans cette énigme que peut être le tableau. Dans une perspective vacillante, sillonnée par les lignes géométriques d’un damier, se crée un espace abstrait, poétique, à la fois onirique et mystérieux… « la construction d’un monde qui se poursuivrait à l’infini ». Baignées par un halo de lumière, comme en apesanteur, les figures semblent défier les lois de la physique, la maison se fait alors métaphore d’une intimité secrète, d’un espace intangible qu’il faudrait percer.

Jean-François Maurige

Né en 1954 à Yssingeaux (Haute-Loire). Vit et travaille à Paris

L'œuvre de Jean-François Maurige prend place au milieu des années soixante-dix, entre Supports-Surfaces et BMPT, dont il retient en particulier les mérites de la contrainte arbitraire. Cette décennie voit également l'avènement de nouvelles revues artistiques qui diffusent l'art américain d'après-guerre dont Maurige tire parti. 

A partir des années 1980, l'artiste adopte un nouveau protocole quant à la réalisation des ses peintures, se situant à contre temps de la Figuration Libre. Maurige suit une démarche originale et répétitive pour obtenir des œuvres qui sont uniques en leur genre. Le processus adopté est le suivant : le peintre achète tout d'abord une toile rouge industrielle au mètre dans un marché, il découpe dans la toile un format qu'il agrafe au mur et qu'il recouvre d'une peinture acrylique blanche, assez diluée pour laisser remonter le rouge mais en conservant visible la trace du pinceau. Le peintre appelle cette étape « une touche à la dimension du tableau ». Maurige pose ensuite un bloc de peinture noire séchée sur le sol de son atelier sur lequel il frotte la toile pour obtenir une zone piquée de noir, large, verticale et placée au centre de la toile. Il s'agit de l'empreinte du sol de l'atelier qui sépare le tableau en deux parties. La toile est enfin montée sur châssis et va recevoir ses « figures », formes rouges réparties de part et d'autre de la colonne noire, dont la forme et la couleur varient selon un dégradé de rouges rosés ou orangés. 

Serge Plagnol

Né en 1951 à Toulon. Vit et travaille à Toulon.

Au terme d’une formation théorique en histoire de l’art, Serge Plagnol se met à la peinture. Professeur de collège en arts plastiques, puis professeur aux Beaux-arts, il abandonne finalement l’enseignement en 1989. Sa peinture révèle une énergie, une pulsion picturale qui s’exprime dans les recouvrements successifs et la violence des traits. Commençant sa toile avec de la peinture à l’huile, Plagnol ajoute ensuite des touches de pastel et de craie. La toile, achevée, se donne comme un véritable champ de bataille où la peinture doit triompher. Peinture militante ou résistante, elle est le moyen pour le peintre de lutter contre les versants obscurs de l’humanité, contre les « forces de destruction et de mort » (propos de l’artiste, 1984). Plagnol revendique une filiation avec Cézanne dans la matérialité de ses œuvres, et avec Matisse pour la force de la couleur. Couleur chargée de vibrations, d’émotions, pleinement assumée comme rétinienne ; ses bleus « sont des bleus inventés par moi sur la toile mais qui viennent de ce réel qui m’entoure, ici, chaque jour : ces bleus de la mer et du ciel méditerranéen » (propos de l’artiste, 1984). 

Hervé Télémaque

Né en 1937 à Port-au-Prince. Vit et travaille à Paris.

Si le travail d’Hervé Télémaque est à replacer dans le contexte historique de la Figuration Narrative, il va de soi que l’œuvre de cet haïtien a évolué au-delà de sa forme initiale – l’utilisation d’un vocabulaire d’objets ou de métaphores plus ou moins identifiables – vers des recherches picturales qui mettent en jeu la transfiguration de l’objet ou du signe. Avec ce tableau, Hervé Télémaque nous entraîne dans sa réflexion sur les rapports subtils entre le langage et le visible, le temps d’une conversation peut-être… En manœuvrant les ingrédients d’une histoire, sur la toile, l’artiste établi un fil, à la fois, lien entre la peinture et le hors-cadre et symbole de la fonction de communication propre à la parole et à l’art. « Fil se compose de deux parties superposées, la toile étant montée sur deux châssis carrés. En haut, on retrouve le style dérivé de la période de la figuration narrative, peinture acrylique étalée en aplats, dessin neutre et technique. On distingue divers objets clairement figurés : téléphone, thermomètre, fil ; une culotte, plus cachée, ainsi que des mots écrits : Anne ? , de vous. En bas, à de vous répond directement à moi. Accent insiste et vient mettre l’accent. Sur quoi, au juste ? Sur l’histoire racontée, sur les langages utilisés, sur la couleur ? Le fait que les mots soient écrits à l’envers et à l’endroit nous invite à retourner le tableau. En le faisant, on voit alors apparaître une tête de mort. L’ensemble a quelque chose de littéraire en ce sens que s’y révèle une fiction. Anne ? serait peut-être l’objet de l’intrigue. Le téléphone sonne. Tiens ! Anne appelle. Qu’est-ce qui passe alors dans le fil ? Des mots, mais aussi de l’indicible, du souffle, du corps. De quelle sorte de confidence s’agit-il, de vous à moi, de moi à vous ? 

Hervé Télémaque a approfondi la figuration narrative, il ne s’en est pas éloigné, on pourrait dire qu’il a abouti à la décantation figurative et qu’elle lui permet d’inventer de nouvelles histoires, intimes, intérieures.  P. Tilman

Solange Triger

Née en 1958 à Safi au Maroc. Vit et travaille à Toulon. 

Dès 1991, Solange Triger choisit la peinture sur grands formats. Sa volonté est de mettre en évidence la fusion de la vie et la mort comme principe philosophique dans sa création picturale. Ses paysages résultent de recouvrements et de superpositions provoquant un effet dramatique et donnant au spectateur l’illusion de motifs qui se transforment sans cesse. Dans une attitude méditative, l’œil est amené à se déplacer à la surface de la toile et à faire constamment de nouvelles découvertes. Rien n’est net ou clairement reconnaissable mais cela éveille chez le spectateur une imagination protéiforme. Sans citer la symbolique des romantiques allemands, Solange Triger obtient des toiles d’une force pénétrante où - par exemple dans sa série Paysages - les violences du ciel paraissent susciter une évolution constante.

La série Les Tournesols présentée ici illustre sa réflexion sur la lumière qui ravive et détruit, éclaircit et intensifie, diffuse et focalise. Elle devient donc le transformateur qui fait basculer d’une réalité à l’autre. La fleur est traitée frontalement et sa forme ronde occupe tout l’espace du tableau. Le cœur de la fleur très foncé concentre la tension et l’équilibre du regard. La superposition de multiples couches picturales de jaune donne la mesure entre apparition et disparition. Le jaune, par la diffusion de sa lumière hors de la toile devient flou, comme un halo. "Ma peinture est là aussi, dans un espace mouvant à la lumière du flou et du net, de l’attraction et de la tension. Comme "une ombre au tableau", je pose en dernier lieu le cœur de la fleur, le centre obscur de la lumière, la tâche".

Jean-Jacques Surian
Né en 1942 à Marseille. Vit et travaille à Marseille.

Peintre et un céramiste, Jean-Jacques Surian a été inspiré majoritairement par les peintres de sa région tels que Cézanne ou Van Gogh. Son art oscille entre influence fauviste et peinture figurative narrative. Ses œuvre sont de cette façon très colorées et expressives. 

La toile exposée intitulée Combat des généraux et datée de 1967. La peinture de Jean-Jacques Surian a été marquée dans les années 1960 et 1970 par l’actualité politique française. Sa pratique artistique est à ce moment là inspirée de la rue, dans sa réalité implacable et crue ; empreinte d’une virulence généralement attribuée à la jeunesse, en particulier dans des années 60 marquées successivement par la guerre d’Algérie et les tensions générationnelles montantes qui aboutiront aux évènements de Mai 68. Ses œuvres représentent alors pour beaucoup des pamphlets contre la guerre.

Ainsi, cette toile apparaît comme une toile provocante par son expressivité et sa violence. Les personnages au nombre de deux, sont réduits à des bustes. Les visages sont simplifiés à l’extrême, seuls leurs uniformes schématisés par des aplats de couleurs monochromes caractérisent les personnages. Les coups de pinceaux sont visibles et grossiers suggérant le mouvement et la virulence de l’image. Les traces de pinceau évoquent également la matérialité des uniformes. 

Cette œuvre centralisée sur la guerre et ses héros représente les nouveaux enjeux de la création plastique, caractéristiques de l’art contemporain depuis les années 60 : c’est-à-dire l’affirmation dans l’art de l’individualité même de l’artiste, de sa position critique et distanciée. L’artiste s’empare ainsi littéralement des problématiques de la société contemporaine, signant ainsi l’indifférenciation, chère aux Nouveaux Réalistes, entre l’art et la vie. 

Michèle Sylvander Plongeons, 1991

Né en 1944 à Marseille où elle vit et travaille.

Peintre à ses débuts, Michèle Sylvander se consacre depuis une vingtaine d’année à la photographie. Pour ce medium, elle utilise son propre corps, maquillé, déguisé ou travesti, comme modèle et outil d’expérimentation. Menant des Recherches sur la transformation et la décrépitude du corps, sur le dévoilement d’une intimité et de ses tourments, sa démarche fascine autant qu’elle heurte. Plongeons est une pièce charnière dans l’œuvre de Michèle Sylvander, arquant le passage de la peinture vers la photographie. Fascinée par cette image du Plongeur de Paestum « d’un archaïsme troublant [480 av. JC] et d’une paradoxale modernité », elle se l’approprie et lui fait subir toute sorte de métamorphoses : multiplié, agrandi, rétréci, désorienté… Elle en joue comme d’un motif expérimental et modulable : « je déplaçais sa forme préalablement découpée dans du papier noir sur la grande aquarelle de mer, et décidais de la photographier en images séquentielles comme pour une découpe régulière de film. »
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