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Les fleuves

Crossing the

VOixX des ﬂeuves CmSSIng the

water", la 17e

édition de la
\'n'r .
.. Biennale de

Lyon invite les artistes a évoquer, interroger, poursuivre le sujet des relations qui se nouent et se délient entre les
étres et avec leur environnement. Pour ce projet, nous prenons appui sur la géographie naturelle et humaine du
territoire comme sur l'esprit des nouveaux lieux de la Biennale, les Grandes Locos ou encore la Cité Internationale
de la Gastronomie. Ces sites, dont le mac LYON est le plus lié historiquement a la Biennale, sont traversés par la
question des relations et de I'accueil de l'autre. Ils incarnent I'histoire, la diversité, I'invention de pratiques de
communauté. Leurs murs, qui portent encore les traces de celles et ceux qui y ont travaillé, habité, vécu,
convoquent des rituels de convivialité et des facons d’étre et de faire ensemble.

Les artistes font résonner les voix singulieres de ces lieux, leurs récits comme leurs caractéristiques sociales. Ces
lieux de construction et de réparation, de soin et d’hospitalité, d’attention a l'autre dévoilent autant de destins que
de formes de relations, traditionnelles, inventées, espérées.

Si Ialtérité est parfois un risque, nous pensons qu’il s’agit d’un risque nécessaire, la chance de Ia
découverte, le sel de la vie. Les fleuves et cours d’eau charrient ces * récits d’échanges et de rencontres,
de produits rares tel le sel, de conquétes et de découvertes, des histoires duales, ou la relation a
I'autre peut prendre des tours et détours variés, de la contestation a la confluence. Lespoir a revendiquer, c’est

I'espace du débat et de I'invention de soi parmi et avec les autres.
Les coeurs correspondant aux ceuvres qui m’ont le plus parlées

Les textes viennent du site de la Biennale

Le samedi 30/11




On a réservé une visite guidée car I'art contemporain ce n’est pas
toujours simple \
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Premiérement c’est quoi les grandes Locos (extrait article Hervé
Troccaz)
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Situées en bordure du Rhéne, non loin de sa confluence avec la
Sabne et implantées sur un territoire de plusieurs dizaines
d’hectares, les Grandes Locos désignent un ensemble de
batiments industriels inauguré en 1846 par la Compagnie des hauts fourneaux, forges et ateliers d’Oullins, devenu
centre technique de la SNCF au cours du XXe siecle. Témoin de I’histoire du chemin de fer francais, ces usines sont
consacrées jusqu’en 2019 a la révision de locomotives électriques et a la maintenance des pieces détachées.


https://7alyon.com/on-a-visite-les-grandes-locos-metropole-de-lyon-le-nouveau-temple-culturel-lyonnais/
https://7alyon.com/on-a-visite-les-grandes-locos-metropole-de-lyon-le-nouveau-temple-culturel-lyonnais/

Un peu d’histoire

Les Grandes Locos tirent leur nom des machines a vapeur. Le lieu accueillait la compagnie des fourneaux en 1846.
C’est I'ingénieur Clément Desormes, qui implante ici les ateliers le long d’un ferroviaire, qui relie Saint-Etienne a la
capitale des Gaules, deuxieme chemin de chemin de fer de I'Hexagone. La compagnie locale fondée par les freres
Séguin soustrait I'attraction de la ligne a cette entreprise qui fabrique les locomotives a vapeur plus innovantes et
plus puissante. Le bassin houiller était le plus important I’hexagone. Finalement, le technicentre a été racheté par
la SNCF en 1930. Autre chiffre : pres de 3000 ouvriers, travaillaient simultanément dans ce lieu. Il abrita jusqu’en
2019, l'activité de réparation des engins moteurs qui sera finalement délocalisée a Vénissieux. L'inauguration des
Grandes Locos a été célébrée le 12 avril 2024.

Aujourd’hui reconverties en lieu culturel, elles accueillent la 17e édition de
la Biennale de Lyon, qui fait résonner I'histoire du site a travers les ceuvres
des artistes, qui évoquent le voyage et le déplacement, la réparation et le
soin, la force du collectif et de la contestation.




Plan de I'exposition

-t les ceuvres que notre médiatrice nous explique,
en jaune celles que nous verrons sans elle

On commence par l'une des ceuvres de _

Combinant des éléments architecturaux et paysagers, des motifs végétaux et animaliers, les compositions de
Chourouk Hriech créent des narrations graphiques inspirées de I'histoire de lieux anciens, récents, réels ou

imaginaires. L'artiste dessine en noir et blanc ce qu’elle appelle sa « pratique du paysage », qu’il soit urbain ou
végétal.

I —

D’un trait précis a I'encre de Chine ou a la gouache, elle retrace I'histoire de « villes symboles », multipliant coupes,
jeux d’échelle et de perspective. La base des ceuvres est de la voile de bateau. Se déployant sur le papier, les murs

ou les objets, ses ceuvres composent un univers hybride fait de croisements, de mélanges ou de coexistences de
formes, de cultures et d’époques.



Influencée par I'histoire et la géographie des
Grandes Locos, anciennes usines de
réparation de locomotives, l'ceuvre de
Chourouk Hriech confronte les architectures
de La Mulatiére et de Lyon a celles du monde.
Entre échelles locales et internationales, les
cartographies de [lartiste dévoilent des
paysages urbains et naturels traversés par des
oiseaux, symboles d’envol et de liberté. A la
confluence du Rhone et de la Sadne, les
panoramas de Chourouk Hriech évoquent des
récits d’échanges et de rencontres charriés
par les cours d’eau et les voies de transports.
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En bas du batiment
2 - lvdan Argote — Un Chemin Commun (A
Common Path), 2024 -Béton teinté

Lartiste et réalisateur Ivan Argote interroge, de
facon critique mais souvent humoristique, les
récits historiques dominants qu’il cherche a
décentrer. A travers des installations a grande
échelle, des interventions sur des monuments ou
des performances vidéo, il propose de nouveaux
usages symboliques de l'espace public et de ses
représentations officielles.

Imaginée spécifiqguement pour le site des Grandes
Locos, l'ceuvre intitulée Un Chemin Commun (A
Common Path) déploie une série de mots d’amour,
de respect et de dignité.



Il fait froid alors on ne traine pas dehors et on se précipite dans la halle 1
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A travers des performances, des dessins, des photographies, des installations ou des vidéos, Myriam Mihindou
revendique une pratique thérapeutique et spirituelle mais aussi sociale et politique. Inspiré par les lieux qu’elle
traverse et les communautés qu’elle rencontre au cours de ses voyages, son travail s'attache a rendre visibles et

audibles des corps, des voix et des imaginaires longtemps négligés ou minorisés. Il s'emploie a réparer les blessures

individuelles et collectives causées par différentes formes d’oppression ou de domination.

A I'entrée des immenses halles, sur un sol composé
d’armatures métalliques et juchés sur des fers a
béton, des bras de femmes se tendent et des doigts
se levent. Signaler, réclamer, implorer, se soulever :
ce geste collectif cultive 'ambiguité. Performative et
corporelle, I'ceuvre Léve le doigt quand tu parles est
symboliguement ambivalente. Réalisée a partir du
moulage d’avant-bras de vingt femmes de différentes
générations, elle évoque leurs destins singuliers. Elle
renvoie aux droits des femmes dans nos sociétés
contemporaines — entre silence et révolte. Elle
s’inspire aussi de I'histoire des anciennes usines
ferroviaires — lieu de réparation des locomotives et
théatre de luttes sociales et syndicales — puisqu’elle
convoque les notions de résilience et de soin autant
que celles de revendication et de mobilisation.



Ces doigts pointent également vers l'ceuvre de -

Réalisée sur la surface voltée du plafond des Grandes
Locos, l'installation lumineuse de Michel de Broin
souligne les failles du batiment et les traces de leurs
réparations. Intitulée Mortier Fati — Lignes de lumiere,
I'ceuvre s’inspire du mortier — mélange de ciment, de
chaux, de sable et d’eau utilisé comme liant dans la
construction —, qui unit physiquement les éléments et
les liens entre les

restaure symboliquement

personnes. Lintervention artistique de Michel de

Broin fait référence a la notion nietzschéenne de T

I'amor fati (« 'amour du destin »), qui invite a accepter
le sort plutét qu’a lutter contre l'inévitable. Elle
célebre la résilience et la beauté des imperfections
dans un lieu autrefois consacré a la réparation des
locomotives.

8 - Clément Courgeon — la chariotte des malins, 2024 Techniques mixtes

L'artiste travaille avec l'aide de différents complices, qui I'accompagnent dans la
création de ses différents personnages — ’lhomme de bois, le prince de la Tire-
Lire... — et de leurs accessoires. « Tu es comme un bouffon avec tes costumes,
tu dois vivre dans une roulotte » : c’est cette remarque, formulée par un jeune
garcon lors d’une visite d’atelier, qui donne a Clément Courgeon l'idée de
réaliser la chariote des malins, une ceuvre multiforme qui reléve autant de
I'installation que de la performance. Alors qu’il cherche a se libérer de I'espace
d’exposition classique, I'artiste élabore un laboratoire de création itinérant. En
ao(t 2024, I'artiste parcourt pendant plusieurs jours une centaine de kilomeétres
a bord d’une roulotte tirée par un cheval. Une fois arrivé aux Grandes Locos, il
déploie autour de son atelier ambulant des pieces qui évoquent, avec leurs
motifs populaires, I'univers des fétes foraines. Au milieu de ce campement
coloré, il réalise des ateliers et performances qui empruntent a I'esthétique du
cirque. Concue avec l'aide de collaborateurs multiples, la chariote des malins

Inspiré autant par les traditions

carnavalesques et folkloriques
européennes que par les pratiques
contemporaines populaires telles
gue le catch, I'ceuvre de Clément
Courgeon bouscule les conventions
artistiques et

Souvent décrit comme

les constructions
sociales.
« pop-grotesque », son travail
pluridisciplinaire explore le rapport

a la marginalité et a la mascarade.




s’envisage comme un moyen de transport et d’acheminement, un outil de liaison avec les publics et un lieu
d’exposition.

Croisant le dessin, la photographie, la vidéo, le textile et le son, I'installation de 1 - Chourouk Hriech — L’oasis des
oiseaux, 2024 dévoile d'immenses cartographies poétiques. Des oiseaux migrateurs, symboles de I'envol et de la
liberté, traversent de grands paysages inspirés des voyages de l'artiste. Son travail élabore une vision
kaléidoscopique de I'environnement urbain et naturel, qui restitue différentes recherches, impressions et
sensations. Dans les vidéos A qui appartiennent les cieux ? et Céleste, I'image en mouvement convoque le corps
humain en dialogue avec les éléments — ciel et mer. Poétique et immersive, I'ceuvre de Chourouk Hriech compose
un monde commun ou se dissipent les frontiéres entre les formes de vie animales, végétales et humaines.

Interactive et participative, I'installation The Other, Me & the Others se présente sous la forme d’une balancoire,
dont la plateforme s’incline d’'un c6té ou de l'autre, en fonction du nombre de visiteurs et de leur déplacement sur
la passerelle. Par ce jeu de bascule, I'ceuvre questionne les relations interpersonnelles, en recherchant I'équilibre
entre ses utilisateurs et en symbolisant spatialement les liens entre les individus. Elle invite a considérer I'espace
public comme un terrain de jeu ouvert a tous, un lieu de rencontres voire de pouvoir.

9 - Juliette Green — Dans le train, 2024 - Acrylique sur bois
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« Le but de mon travail est avant tout d’inventer des histoires » affirme Juliette Green. Depuis I'adolescence, I'artiste
réalise des diagrammes composés de dessins et de textes qui mettent en forme des récits qu’elle imagine a partir
de données réelles et hypothétiques, parfois liées a leur contexte d’exposition. En écho a I'histoire des Grandes
Locos, ancien site ferroviaire de réparation de locomotives, I'ceuvre Dans le train célébre la beauté des rencontres

v

Les installations sculpturales et architecturales de Hans Schabus résultent d’'une expérience tres personnelle des

bréves et muettes qui se déroulent dans les trains.

lieux et des contextes d’exposition. Lartiste questionne les relations entre les ceuvres et leurs environnements, en
utilisant des matériaux inattendus ou en jouant avec des circonstances improbables. Par des actes radicaux —
creuser, combler, ceinturer, couper —, Hans Schabus déstructure et restructure 'espace, modifiant les repéres et
les déplacements du public
et proposant une
perception nouvelle des
sites d’exposition.

Aprés une enquéte sur
I’histoire industrielle des
anciennes usines dédiées a
I'entretien et a la réparation
des trains de marchandises,
Hans Schabus réalise pour
les Grandes Locos une

intervention spatiale qui
relie les différentes halles. Aux dimensions d’un avion Airbus A321, la structure monumentale en bois de
Monument for People on the Move (« Monument pour les personnes en mouvement ») repose sur des sculptures
de tortues, symboles de protection et longévité, qui s'opposent aux mouvements rapides du travail des anciens
ouvriers et des trains sur les rails. Empruntant a différentes esthétiques — de la construction a la Sécession (les
tortues s’inspirent des motifs animaliers réalisés par Robert Oerley pour le Palais de la Sécession a Vienne) —,




I'ceuvre d’Hans Schabus initie un dialogue avec I'espace et avec les publics invités a traverser l'installation et a

interagir ensemble.

Le travail pluridisciplinaire de Jean-Christophe Norman explore les questions de temps, d’espace et de corps, a
travers la pratique de I'écriture. Passionné de montagne, ancien grimpeur professionnel, l'artiste performeur
parcourt durant des heures les villes, recopiant a méme le sol a la craie en une ligne continue des textes issus de
romans de voyage. Plasticien, il s'exprime également avec la peinture, la photographie et la vidéo, usant des
techniques du recouvrement et du transfert. Il donne ainsi au texte une autre dimension que celle de I'écriture et
met en image le récit d’ceuvres de la littérature, qui ont été pour lui d’un précieux secours.




« Par mer calme le bateau disparut de la
surface de la mer » : ce sont ces quelques
mots que découvre Jean-Christophe
Norman lorsqu’il ouvre par hasard la
trilogie romanesque Le fleuve sans rives de
Hans Henny Jahnn (1949). Cette phrase
mystérieuse l'incite a entamer un long
travail pictural autour de ce récit de voyage,
qui évoque les grandes traversées de
I'Humanité aux prises avec les éléments
naturels et les relations humaines.
Patiemment, lartiste  procéde par
recouvrement, peignant a l'huile et a
I'encaustique, sur chacune des mille pages
de l'ouvrage, des paysages aux multiples
variations de couleurs et de lumiéres. A la
fois romanesque et picturale, I'ceuvre se
dévoile tout en transparence et entreméle
les voix de l'auteur et du peintre.

14 - Bocar Niang — Murdesmots, 2024 - Textiles

Bocar Niang est issu d’'une famille de griots, les poetes-conteurs qui ont
pour tache de conserver et de transmettre les traditions orales des
communautés de certaines zones d’Afrique. Sa recherche artistique se
fonde sur la récolte d’histoires et d’événements qu’il traduit ensuite en
performances orales, enregistrements sonores, textes ou installations. Ces
récits multilingues contribuent a partager de nouvelles narrations et prises
de conscience a I'égard de la culture griotte et de ses territoires, ainsi qu’a
renforcer les liens entre les individus.

Suspendue dans les halles des Grandes Locos, l'installation textile
Murdesmots compose un récit poétique dans I'espace : soixante-dix mots,

glanés par l'artiste au cours de ses déplacements, sont traduits et
interprétés en frangais, italien, peul et wolof. Symbole de la rencontre entre
les langues et les cultures, I'ceuvre constitue une sorte de dictionnaire
visuel multicolore. Activé par Bocar Niang a l|‘occasion de lectures
performées, le Murdesmots invite au partage, a la prise de parole, a la
polyphonie et a toutes les formes d’oralité parlées, déclamées, chantées et

jouées.

Au croisement de la tenture d’Histoire et de la bande dessinée, Mona Cara tisse des pieces hybrides qui
transforment le chaos du monde en une apocalypse joyeuse. Afin d’explorer les formes picturales et sculpturales
des fils de chaine et de trame, elle associe des savoir-faire artisanaux avec des techniques héritées de I'industrie,
comme le jacquard qui lui permet de programmer informatiquement le tissage de motifs complexes et de textures



diverses. Multipliant les références a la culture populaire — de Doctor Who a Peppa Pig —, l'artiste choisit la voie
du détour et de ’lhumour pour interroger les déreglements de la société contemporaine.

Inspiré par le café Vola a
Hyéres, Le Cactus de Mona
Cara raconte I’histoire
collective d’'un bistrot de
qguartier, lieu de rendez-vous
haut en couleurs, ou dentelle
et jacquard se croisent au fil
des rencontres entre des
personnalités improbables et
d’étranges chimeres. Au milieu
de chateaux d’eau, de métiers a
tisser et d’antennes
paraboliques grouille une drole
de société imaginaire et réelle,
ou se croisent des personnes
rencontrées a I'HOtel de la Dentelle de Brioude, aux usines Les Tissages de Charlieu ou aux Salins d’Hyéres. Avec

son univers joyeusement bancal, 'installation textile de Mona Cara célebre le vivre ensemble malgré I'état
socialement et environnementalement troublé du monde.

En résidence au sein de différents
territoires de la région Auvergne
Rhone-Alpes, Mona Cara a mené un
travail collaboratif avec des artisans
spécialisés et des bénévoles pour la
création de sa piece monumentale.
Elle a confectionné la dentelle a la
chapelle de la Visitation de Brioude
avec l'aide de professionnels et
d’amateurs de I'Hotel de la Dentelle
et produit le tissage jacquard aux
usines Les Tissages de Charlieu.

Certains motifs sont des reprises de
dessins d’enfants



21 - Feda Wardak - Les sols ont vibré, 2024 - Structure en échafaudage acier, plancher en ossature bois, panneaux

agglomérés et plaques métalliques en acier brut, colonnes en MDF peint en blanc

Le travail de l'architecte et artiste afghano-francais Feda Wardak se décline sous la forme d’installations
monumentales dans le paysage, de créations chorégraphiques et de films. Il s’intéresse a des modeles
d’organisation communautaire qui s’élaborent indépendamment de I'aide des pouvoirs publics. Au prisme des
sciences politiques et sociales, ses dispositifs artistiques se veulent étre des enquétes qui mettent en récit les
violences invisibles qui agissent sur des environnements habités.



Les sols ont vibré de Feda Wardak explore la destruction des karez afghans — ouvrages hydrauliques millénaires et
souterrains — a la suite des attaques de drones de I’US Air Force et leur reconstruction par les populations locales.
Linstallation met en relation et en tension trois contextes spatiaux ; le ciel, les sols et les sous-sols. Depuis le ciel
s’exerce le controle des forces américaines, les stigmates au sol racontent les violences de I'appareil impérialiste,
tandis que depuis les sous-sols la résistance afghane se fait par la réparation de ces galeries d’eau. Parmi les zones
épargnées par les bombardements, se trouvent les vestiges des anciennes cités baties par Alexandre Le Grand,
protégées du fait de leur appartenance a une civilisation occidentale. Lartiste s'empare du motif de la colonne,
symbole du soutien dans ces architectures grecques, afin de proposer une autre lecture de ce conflit. Depuis les
sous-sols, les colonnes supportent un sol fragile ; tandis qu’a la surface elles disparaissent a mesure qu’elles
s’élevent. La suspension induit un mouvement vertical, qui dans un sens raconte ce qui a été pris, et dans l'autre
ce qui est tombé du ciel. Face a ces dynamiques impérialistes qui tendent a fragiliser les sols, Feda Wardak examine
différents mécanismes de préservation de I'identité sociale, spatiale et culturelle afghane.

Et c’est parti pour la Halle 2, il fait toujours froid heureusement les organisateurs ont pensé a mettre des chauffes-
terrasses un peu partout



1 - Chourouk Hriech — Cities of stars, 2023 Impressions jet

Halle 2/ Hall 2 . , .
d’encre sur voilures de bateaux, armatures en métal, lumiere

Les lanternes
lumineuses Cities of
1| stars confrontent les
dessins de Bangkok,
Casablanca, Rio de Janeiro et
Riyad, villes parcourues par
I'artiste lors de ses voyages. Des
panoramas urbains et naturels
juxtaposent des  souvenirs
personnels de l'artiste et des
éléments propres a l'identité, a
I'histoire et au patrimoine des
quatre villes. Chaque cité est
associée a un oiseau — grue,
cigogne, perroquet et faucon —
, symbole d’envol et de liberté,
qui devient un messager pour
les visiteurs, invités a
déambuler autour des cocons
lumineux de Chourouk Hriech.




34 - Oliver Beer — Resonance Project: The Cave, 2024 Installation vidéo et sonore immersive a 8 écrans

Depuis 2007, le compositeur et artiste pluridisciplinaire Oliver Beer explore le phénomeéne acoustique

de la résonance a travers The Resonance Project (« Le projet Résonance »). Cette série integre voix, corps et

architecture dans des compositions congues pour révéler et amplifier les fréquences naturelles de résonance de

divers lieux, d’'un hammam a Istanbul aux coursives tubulaires du Centre Pompidou.

Ayant bénéficié d'un acces privilégié aux
grottes paléolithiques de Dordogne connues
pour abriter certaines des premieres ceuvres
d’art de 'Humanité, Oliver Beer découvre les
relations particulieres qu’entretiennent les
peintures rupestres et l'‘acoustique du site
préhistorique. Composé dans et pour la grotte
de Font-de-Gaume, l'opéra vidéo Resonance
Project: The Cave («Projet résonance: La
grotte ») met en scene huit interprétes — Jean-
Christophe Brizard, eee gee, Mélissa Laveaux,
Mo’Ju, Hamed Sinno, Michiko Takahashi, Rufus
Wainwright et Woodkid — qui chantent leur
premier souvenir musical. La grotte fonctionne
comme un diapason naturel, amplifiant et
transformant leurs voix pour s’harmoniser avec
les tonalités du lieu. Expérience immersive,
I'installation a huit écrans d’Oliver Beer invite les
spectateurs a découvrir I'environnement sonore
de la grotte autant qu’un patrimoine musical qui
traverse le temps et les cultures.

Dans un tunnel sous |'espace d’exposition, les
Resonance Paintings (« Peintures de Résonance »)
sont réalisées par lartiste en déplacant les
pigments avec des ondes sonores sans contact
direct avec les toiles. Faconnées par les vibrations
des voix des interpréetes, ces peintures révelent les
formes abstraites, habituellement invisibles qui
saturent l'air de la grotte.






36 - Jeremy Deller

Attentif a I’histoire sociale, a I'actualité politique et
a la musique, Jeremy Deller développe une
pratique qui évolue entre art conceptuel,
performance, installation et vidéo. Préférant «
travailler avec les gens plutot qu’avec les choses »,
I'artiste rassemble des personnes issues
d’horizons différents pour créer des rencontres,
des objets et des événements aussi variés que des
fétes populaires, des archives documentaires ou
des supports militants. Depuis 2000, il collabore
avec Ed Hall, qui réalise des banniéres pour des
syndicats politiqgues ou des associations
britanniques.

Les banniéres de Jeremy Deller affichent des
messages divers et compréhensibles par tous-tes
— « Nous avons besoin de plus de poésie », «
Fumer tue », « A chaque époque son fascisme »,...
Jouant avec les couleurs et les hauteurs, ces
banderoles évoquent les parades populaires et
défilés festifs. « J'adore les cortéges — en tant
gu’étres humains, cela fait presque partie de notre
ADN d’étre instinctivement attirés par les grands
événements publics qui nous rassemblent »
affirme l'artiste. Complétées par des vidéos
documentant des processions artistiques ou des
rassemblements politiques, ces expressions
qguestionnent la formation des identités, qu’elles
soient de nature individuelle, collective, nationale

ou périphérique. Présentées dans les Grandes
Locos, anciennes usines ferroviaires, les installations textiles et vidéo de Jeremy Deller rappellent I'esprit militant
des ouvriers de la SNCF et de leurs luttes sociales et syndicales qui animaient autrefois les lieux.

La visite avec le médiateur étant terminé, nous passons a table avant de repartir finir la visite.
Pour sortir, et ben on refait tout a 'envers
Au passage on voit les ceuvres de Nathan Coley

Les ceuvres de Nathan Coley questionnent la charge sociale et politique de I'architecture et de I'espace public, leurs
influences sur les comportements et modes de pensée des populations. Qu'il s'agisse d’installation, de sculpture
lumineuse, de photographie ou de vidéo, l'artiste considere son travail artistique comme un outil de
communication entre un site et un public : « Mes objets peuvent parler en mon absence », affirme-t-il. Traversé par
les questions d’identité, de propriété et de croyance, le travail de Nathan Coley invite a la réflexion, au débat et a
I'engagement.



Montées sur des échafaudages, les enseignes lumineuses de Nathan Coley se composent de mots issus de
différents contextes, tels que des extraits de textes historiques, de chansons populaires ou encore de bribes de
conversations.

— There Will Be No Miracles Here, 2006

Liée a une anecdote historique du XVlle siecle, la phrase
There Will Be No Miracles Here reprend une
proclamation royale : un panneau indiquant « Il n’y aura
pas de miracles ici, par ordre du roi » avait été affiché
dans un village de Haute-Savoie, qui avait été le lieu
d’événements surnaturels et de pratiques magiques.
Admettant et interdisant simultanément la possibilité
d’une intervention divine, l'autorité cherchait par cette
annonce a controler I'espace public et physique

— Burn the Village, Feel the Warmth, 2022

Apparue sur les réseaux sociaux a la suite d’émeutes
survenues dans les rues de Londres au cours de |'été
2011, I'expression Burn the Village, Feel the Warmth
(« BrGler le village, sentir la chaleur») décrit le
sentiment de mécontentement qui a éveillé la colere des
manifestants

A nouveau la halle 1

On monte voir 32 -Clara Lemercier Gemptel - SOMA, 2023 Film en sept parties, 5.1, HD



Influencée autant par le cinéma d’horreur que
par la pensée de la philosophe Judith Butler,
Clara Lemercier Gemptel explore les codes
cinématographiques, les normes esthétiques et

les rapports de force et de domination qui 1 B '.
conditionnent la représentation de L . )
Iindividualité & Iimage. Ses films et 5, a
installations vidéo mettent en scene divers 1 d ' ‘
N l
A

corps, qui s’incarnent a travers la force
collective d’une équipe sportive, l'absence
d’ouvriers dans une manufacture abandonnée,
ou les stéréotypes des canons féminins de

I'histoire de lart occidental. Son travail
artistique montre ainsi a quel point I'image d’un
corps est le produit d’un discours politique,
social, culturel, historique.

Au milieu du vacarme incessant des machines, SOMA fait entendre la parole de travailleurs. Cadres, infirmiéres,
assureurs et commerciaux décrivent, avec leurs propres mots, divers mécanismes et formes d’organisation du
travail violents, qui les ont amenées a développer de multiples symptomes de souffrance physiques et psychiques.
En incarnant tour a tour ces récits individuels, d’étranges silhouettes blanches tentent de redonner un corps a ces
voix anonymes. Alors que la caméra de Clara Lemercier Gemptel s’'immisce dans les allées labyrinthiques de ces
espaces vidés de toute présence humaine, les maux des protagonistes résonnent dans les Grandes Locos, usines
ferroviaires autrefois consacrées a la réparation des locomotives.

28 - Edi Dubien - LIBRE, 2024 - Corde, objets divers, éléments végétaux

En écho a sa propre histoire personnelle, Edi Dubien explore les constructions sociales, psychologiques et
émotionnelles de l'individu, qui sont parfois en décalage avec les discours normalisés et les schémas de vie
imposés. Convoquant la faune et la flore, ses dessins et aquarelles représentent des étres masculins — de I'enfant
a I'adulte — silencieux face a la violence d’une société qui ne respecte ni la différence, ni I'environnement. A partir
d’un dialogue sensible entre I’humain et la nature, son ceuvre invite a prendre conscience de I'importance de
I'acceptation de soi et du respect de l'autre.



Le travail pictural et
sculptural  d’Edi  Dubien
s’inspire de souvenirs intimes
a travers des représentations
d’objets et de personnages
symboliques. Suspendue aux

voltes des anciennes usines,
LIBRE est une reproduction
monumentale de son porte-
bonheur, accroché aux clés
d’une grande armoire de sa
maison. Destiné a conjurer le
mauvais sort, ce « grigri »
rappelle I'amour d’Edi
Dubien pour le monde vivant
autant que son go(t pour la
collecte d’objets d’art et de
culture populaire glanés dans
des brocantes et marchés
aux puces. En regard de cet
assemblage, trois toiles
représentent de  jeunes

hommes entourés d’une Hi| |
|
matiere blanche, qui évoque, i

selon Edi Dubien, I'énergie, la = A

vitalité et I'espoir. Avec ces

figures victorieuses et
triomphantes, I'artiste
affirme avec fierté son
identité et renégocie une
autre forme de virilité.

En cherchant la sortie on passe par

15 - Pavel Biichler — LIVE, 1999 Installation sonore



Professeur, écrivain et artiste, Pavel Blichler décrit souvent sa pratique comme une tendance a « faire en sorte que
rien ne se produise ». A travers des installations audio, vidéo, textuelle ou sculpturale, il développe une ceuvre
conceptuelle autour du langage, de la technologie et de I'image en mouvement. Par des procédés d’effacement, de
remaniement ou de remplacement, il méne une réflexion sur les questions de I'expérience, du travail et de la
communication artistique.

Linstallation sonore LIVE est composée a partir de 351 disques de jazz, de rock, de pop, de folk et de musique
classique, issus de la collection de Pavel Biichler, enregistrés entre 1957 et 1998 dans différents lieux a travers le
monde — d’'immenses festivals en plein air a de minuscules clubs. Les sons des musiques ayant été supprimés, seules
les contributions du public lors de concerts ont été conservées par l'artiste. Diffusées dans les anciens sanitaires des
usines, les pistes mélangées et superposées font résonner sifflements et applaudissements. Lceuvre, qui existe aussi
sous la forme d’un disque vinyle, confronte ainsi toutes les émotions d’une foule réunie lors d’un concert.

Bon ce n’était pas la sortie, alors encore un coup de

16 -Pilar Albarracin — Marmites enragées, 2006 - Installation avec son et fumée



Les performances, sculptures, piéces textiles, vidéos et photographies de Pilar Albarracin explorent la culture
populaire et vernaculaire de son Andalousie natale, a travers ses traditions, ses rites et ses symboles. Du flamenco a
la tauromachie, l'artiste déconstruit, par la dérision et l'ironie, I'image d’une « espagnolité », construction d’une
identité culturelle, politique et sociale supposément commune. Transgressif, son ceuvre ouvre des espaces de
revendications féministes et invite a une prise de conscience des relations de pouvoir et des manques, des absences
et interdits d’une société patriarcale.

Composée d’une cinquantaine de cocottes-minutes, Marmites enragées de Pilar Albarracin s’active lorsque les
visiteurs s’approchent de l'installation, dont les vapeurs se synchronisent au rythme de I'Internationale socialiste.
Hymne des travailleurs, le chant révolutionnaire résonne dans les anciennes usines ferroviaires, autrefois lieux de
revendications sociales et politiques. Lceuvre se fait métaphore de I'insoumission, en raison de I'utilisation historique
de l'autocuiseur comme bombe artisanale. Rappelant l'univers traditionnellement féminin de la cuisine, elle tourne
en dérision I'image du foyer domestique. Vibrantes et chantantes, les Marmites enragées manifestent leur indignation
face au role que la société leur attribue. Détournant les stéréotypes de genre, l'installation de Pilar Albarracin
convoque symboliquement |’histoire collective des femmes.



