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En partenariat avec le MO.CO ESBA — Montpellier,
I’TESBAN — Nimes et 'ESAD Pyrénées — Pau et Tarbes.
Dans le cadre du programme Horizons.

En collaboration avec le Ministéere italien des affaires étrangéres
et de la coopération internationale, le Ministére italien de la culture et I'Institut francais d’ltalie.
Dans le cadre du Nouveau Grand Tour.

Chaque année en septembre et octobre, la Maison des arts accueille pour six semaines de rési-
dence quatre artistes récemment diplédmé-e's, accueilli-e's dans le cadre du programme Horizons
qui associe la Maison des arts a trois écoles supérieures d’art de la région Occitanie: Yongkwan
Joo et Maddie Tait-damieson (MO.CO Esba, Montpellier), Raphaél Dubois (ésban, Nimes) et Kévin
Chrismann (ESAD Pyrénées, Pau-Tarbes). Ainsi que Simona Pavoni, artiste italienne accueillie dans
le cadre du programme Le Nouveau Grand Tour initié par I'Institut francais d’ltalie en collaboration
avec le Ministere italien des affaires étrangéres et de la coopération internationale et le Ministere
italien de la culture.

Un-e critique d’art les rejoint pour une semaine d’échanges afin de rédiger ensuite un texte critique
sur la pratique de chacun-e, un outil essentiel d'accompagnement des jeunes artistes sur la voie de
la professionnalisation, mission fondamentale d’'un centre d’art contemporain.

En 2023, Margaux Bonopera, commissaire et critique d’art, a été invité a rencontrer aux Maisons
Daura les cinq artistes sélectionnés au cours d’'une semaine d’échanges individuels et collectifs.
Assistante curatrice a la Fondation Vincent van Gogh a Arles depuis 2018. Diplédmée de I’'Ecole du
Louvre a Paris (2014) et titulaire d’'un master en commissariat d’exposition du Royal College of Art
de Londres (2017), elle a collaboré avec des institutions telles que la Fondation Carmignac et la Fon-
dation Cartier pour I'art contemporain. Depuis 2014, elle est également commissaire d’exposition
indépendante et a réalisé plusieurs projets d’exposition (Sultana Gallery Arles-Paris, Arto-Rama
Marseille, Les Limbes Saint-Etienne, Mécénes du Sud Montpellier, DOC! Paris...). Elle rédige régulie-
rement des textes critiques pour des artistes, des galeries d’exposition ou des institutions. Margaux
Bonopera propose, a travers six textes, son regard sur le programme de résidence et sur la pratique
de chacun-e des cinqg artistes.
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Pour parler des résidences Horizons a laquelle ont participé Maddie Tait-damieson, Kevin Chris-
mann, Raphaél Dubois et Yongkwan Joo ainsi que celle du Nouveau Grand Tour dont Simona Pavoni
a pu bénéficier grace a l'institut Francgais d’ltalie, je pourrai tout simplement parler de Saint-Cirqg-
Lapopie. Je pourrais aussi évoquer le département du Lot qui tire son nom de la deuxiéme plus
longue riviere de France et dont le chef-lieu, Cahors, est la principale gare qui permet de rejoindre
le Quercy. Je pourrais aussi parler de I'antique cité des Cadurques, de la famille Gourdon ou bien
encore de Compostelle, de Monsieur Daura, des Pompidou et toutes les figures, lieux et histoires
qui nourrissent I'identité et I'attractivité de Saint-Cirq.

Mais la vérité, c’est qu’au cours de cette semaine de résidence, noms et dates sont devenus flous
au profit d’'une narration nouvelle, articulée autour de la vie en communauté que nous avons menée
avec Kevin Chrismann, Raphaél Dubois, Yongkwan Joo, Simona Pavoni et Maddie Tait-damieson.

Le titre de la résidence, Horizons, s’il fait écho au fait que les artistes invité'es doivent étre diplo-
mé-es depuis moins de 5 ans d’'une école d’art d’Occitanie, évoque également trés bien le mouve-
ment général qui a circulé pendant ce temps partagé. En effet, si l'on se référe a I'étymologie du mot
horizon, celui-ci, issu du latin et du grec, exprime un « cercle qui borne la vue ». Il signifie aussi une
borne, une limite. Ainsi, au cours de la semaine durant laquelle j'ai rejoint la Maison Daura, j’ai pu
remarquer, au départ avec une certaine appréhension, la maniere dont les pratiques des 5 artistes
entretiennent toutes un rapport plus ou moins clair et/ou affirmé avec le couple idéel intérieur/
extérieur.Je me souviens ressentir une inquiétude passagére quant au fait de devoir écrire ou réflé-
chir a ces contraires, comme un lointain écho a des thématiques soulevées lors de mes cours d’art
au début des années 2010. C’était sans compter sur la reprise de la guerre entre Palestine et Israél
au moment de ma présence a la maison. Ainsi, la question de la frontiere est réapparue concrete-
ment et conceptuellement comme l'une des idées les plus complexes et meurtrieres de I'histoire
de I’lhumanité. Cette puissance exterminatrice venait une nouvelle fois nous percuter avec une vio-
lence inouie et surligner que la problématique associée a la création, production, reconnaissance,
recherches de limites n’est ni obsoléte, ni innocente.

Kevin Chrismann, Raphaél Dubois, Yongkwan Joo, Simona Pavoni et Maddie Tait-dJamieson ont
toutes et tous, au cours de nos discussions, activé cet aller-retour entre ce qui délimite un espace
dit intérieur et reconnu comme tel par celles et ceux qui le traversent en opposition a un extérieur
qui, dans chacune des pratiques, apparait comme lI'endroit obligatoire par lequel circuler si I'on
souhaite un jour se rencontrer.

Margaux Bonopera
Assistante curatrice a la Fondation Vincent van Gogh a Arles
Commissaire d’exposition indépendante
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Kévin Chrismann aime étre seul dehors. Cela n'est pour autant en aucun cas symptomatique d’une
misanthropie mais au contraire un moyen de se tenir a bonne distance des choses et des images,
pour mieux ensuite les ramener au sein de l'atelier puis d’espaces de monstration communs. Kévin
sort dehors pour regarder ce qui n’intéresse plus personne et s'emparer de ce que notre contem-
poranéité a considéré comme non valable. En somme, Kevin rapporte sous nos yeux des fragments
poétiques d’'un monde brisé dont I'organisation politique et économique semble entrer en déliques-
cence. Mais ce qui s’effondre ne I'effraie pas et au contraire semble constituer un état des choses
nécessaire a l'apparition de formes, d’'idées et d'images chéres a l'artiste.

Sortir

Les grandes explorations, mythiques et fondatrices de nos sociétés modernes, étaient organisées
dans des buts scientifiques et commerciaux. Elles ont ainsi, plus ou moins volontairement, accen-
tué et perpétué des formes de dominations vis-a-vis d’autres types d’organisation humaine. Kevin
lui aussi explore des territoires mais a distance de marche ou de vélo. L'un des premiers espaces
conquis fut Tarbes, ou I'artiste a suivi une formation aux Beaux-Arts. Une ville moyenne qui a perdu
plus de10 000 habitants depuis les années 60. Si cela apparait comme une réelle problématique pour
les politiques locales, pour Kévin c’est une réalité avec laquelle il a appris a travailler, s’attachant
justement aux endroits usés par 'abandon. Comme en témoigne son travail Impasse(s) (2021). Pour
cette installation, I'artiste a cherché a filmer des chemins qui ne ménent a rien et a ensuite projeté
les images capturées sur un monolithe. Dans une ambiance entre chien et loup, I'image qui ne méne
nulle part devient support, totem lumineux autour duquel viennent se regrouper les spectateurs. Le
verbe sortir proviendrait de I'espagnol surtir, qui signifie jaillir, et ce rapprochement étymologique
semble dévoiler les mouvements mis en place par I'artiste pour donner naissance a ses travaux.

Débusquer

Lors de nos discussions au cours de la résidence a Saint-Cirq-Lapopie, Kévin a employé un champ
lexical associé a la fragilité : tension, oubli, décélération, contraction, inutilité, abandon... autant
de notions et d’'idées utilisées aujourd’hui pour parler de paysages que les révolutions industrielles
et les gentrifications bourgeoises n'ont pas retenus mais que Kévin débusque, c’est a dire qu’il fait
sortir de leurs positions. Ainsi, pour sa piece Des jardins usés (2022), 'artiste a fait apparaitre, par
oxydation sur une plaque de métal, les images en négatif d’'un ensemble de végétaux rencontrés
dans un parc pour enfant abandonné. Ici, Kévin utilise un processus d’artialisation', c’est-a-dire qu’il
fait image a partir de fragments de paysage, mais pas n‘importe quels paysages, de ceux dit “tiers”
par le paysagiste et penseur Gilles Clément. Ce dernier définit les tiers paysages, d’aprés Maud
Halgestein, de la maniere suivante : « comme le milieu ou s’exprime (et ou se réfugie) une « nature »
dynamique, mouvante et inventive : la nature trouverait aujourd’hui son meilleur terrain (...) sur les
friches et les délaissés urbains, ces milieux liminaires ou I'activité humaine n’est pas inexistante (au
contraire) mais ou elle est apparemment suspendue ou provisoirement rendue impossible ». Et ces
choix de s’attacher a ces territoires qui sont devenus les parias, les laissés-pour-compte de notre
actuelle organisation territoriale occidentale se retrouve dans les matériaux utilisés : morceaux de
métal, pots en plastique, baches, morceaux de béton.. comme pour sa piece Des persistances dans
la rétine (2019) qui consiste en des tirages argentiques sur plaques de béton d’images de Google
Maps représentant des immeubles voués a la destruction.

1 Concept inventé par le philosophe Alain Roger en 1997 et repris par Maud Hagelstein dans son essai
Ruines et paysages bruts. Sur l'art involontaire, Revue Interface, juillet 2023, et qui définit “l'opé-
ration par laquelle on transforme une portion de pays, un morceau de terre esthétiquement indiffé
rent a l'origine, en image marquée et valorisée par le moyen de l'art.”



Kevin Chrismann

Montrer

S’intéresser aux paysages et a la maniere dont on peut les montrer révéle chez Kévin, une rela-
tion moins romantique que politique au réel. Déja pour sa piéce Punish (2021), 'artiste s’est emparé
d’'une image du film Punishment Park de Peter Watkins (1971) sur laquelle on percoit le groupe de
militants écologistes avancer dans le désert. Dans le film, ces derniers sont pourchassés par des
forces spéciales armées. Pour sa piece, l'artiste présente la photographie derriére un rideau de
fils, contrariant sa réception et produisant également une sensation de mouvement. Ce simple pro-
cédé, inspiré de 'ombro cinema, lui permet de créer une distance supplémentaire avec le groupe
écologiste et renforce ainsi notre statut d’observateurs dont I'impuissance face a la crise semble
étre totale. Ces interrogations vis-a -vis des actions a mener en regard des enjeux environnemen-
taux actuels ont trouvé un écho particulier lors de la résidence Horizons. En effet, en arpentant le
territoire, I'artiste a remarqué un ensemble de tags, dont 'un, « Total vandal », en réponse au projet
du groupe TotalEnergies d’installer un parc photovoltaique de 19 hectares en plein milieu du Parc
naturel régional des Causses du Quercy. N'ayant pas réussi a entrer directement en contact avec les
militants du territoire, Kevin est allé capturer des images de plusieurs carriéres de nuit et a réalisé
des empreintes sur latex de différents morceaux du territoire qu’il a ensuite présenté sous formes
d’installation a la Maison Daura. Ces derniéres étaient réunies et créaient une sorte de carte verti-
cale, anti-martiale, de son arpentage. Ce qui a particulierement retenu mon attention dans ce pro-
jet, c’est I’humilité avec laquelle Kévin s’est confronté aux espaces de la résidence en en prélevant
des traces. Il n’a rien affirmé, déclamé, revendiqué, il a seulement déposé sous nos yeux I'extréme
fragilité et beauté des espaces et des moments suspendus.

En plus de l'installation présentée, cette résidence est venue renforcer les méthodes de travail dé-
veloppées par l'artiste depuis plusieurs années autour des questions d’autonomie de production
et de respect des territoires explorés. Finalement, la pratique de Kevin Chrismann s’émancipe du
rapport extractiviste de ’homme moderne vis a vis de I'extérieur et ne joue pas non plus le jeu du
cynisme post-moderne. Son travail est résolument ancré dans un présent contrarié mais dont I'ob-
servation qu’en fait I'artiste nous autorise a réfléchir a des maniéres de mieux faire les choses, une
fois dehors.

Margaux Bonopera
Assistante curatrice a la Fondation Vincent van Gogh a Arles
Commissaire d’exposition indépendante
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Raphaél Dubois vit a Paris depuis la fin de ses études aux Beaux-Arts de Nimes en 2020. Il est reve-
nu dans cette ville ou il a grandi aprés de nombreuses années passées entre le Gard et Perpignan,
moins par choix que poussé par des obligations personnelles. Pourtant, méme si I'artiste aspire au-
jourd’hui a pouvoir quitter laville de nouveau et retourner se déployer au sein d’espaces plus vastes,
c’est dans les milieux urbains que sa pratique s’est amorcée au tout début de I'adolescence.

Gratter les surfaces

La premiére forme artistique a laquelle se frotte Raphaél est le graffiti.

Ces inscriptions, sortes de gravures interdites, existent depuis I'antiquité et deviennent une disci-
pline a part entiére dés les années 70, s’associant a un mouvement plus large de la contre-culture
américaine et européenne. Le graff trimballe avec lui tout un tas de noms, d’images et d'outils le
transformant en une niche de références dont seuls quelques initiés peuvent se targuer d’en saisir
les rouages et dont Raphaél fait partie. J’ai été d’ailleurs particulierement marquée par sa connais-
sance de ce milieu et de ses principaux acteur.trices. D’autre part, c’est probablement cette ques-
tion de l'initiation qui est a I'origine de I'attrait de Raphaél pour cette pratique. Celle-ci 'autorise
certainement, a un age ou les excuses pour sortir dehors ne sont pas si faciles a trouver, a parcourir
les réseaux visibles et souterrains des territoires urbains. Et force est de constater que c’est éga-
lement par le graff que Raphaél développe une pratique virtuose et libératrice du dessin qui fait un
retour puissant au sein de sa pratique ces derniers mois.Jean Baudrillard, dans son texte Koo/ Killer.
Les graffitis de New York ou l'insurrection par les signes', dit des graffitis que ce sont des « termes
enfermés dans la fiction mais qui sortent explosivement pour étre projetés dans la réalité comme
un cri, comme interfonctions, comme anti-discours, comme refus de toute élaboration syntaxique,
poétique, politique. Comme le plus petit élément radical imprenable par quelque discours organisé
que ce soit ». Et c’est peut-étre dans la capacité du graff a recréer du commun en opposition a des
pouvoirs dominants que Raphaél amorce sa pratique artistique.

Récupérer ce qui n’'intéresse plus personne

Le graff porte en lui sa disparition. Chaque marque sera inéluctablement nettoyée ou recouverte,
aussi, tenter d’archiver la pratique du graffiti est une tentative vaine. On ne sera alors pas étonné
de savoir que Raphaél ne conserve pas de trace de ses productions de cette époque. Cependant,
j'ai été légerement étonnée de réaliser qu’il n'avait pas non plus d’archives de ses travaux d’école, et
ce, a la suite d’un probléme technique. C’est ainsi que j'ai découvert ses réalisations de ses années
d’études au travers de photographies de mauvaise qualité sur son téléphone. Tout en comprenant
que cela rendrait la tache d’écriture plus difficile, j'ai également été attirée par la maniére dont
j'avais alors accés a son travail passé. Plus les images pixélisées défilaient, plus Raphaél révélait les
principaux aspects de ses recherches. Les matériaux utilisés sont ceux de la rue, ceux qui, histori-
quement, ne sont pas rattachés a I'art. Il emploie ainsi de I’huile de moteur, du métal, du silicone do-
mestique. Avec tout cela, il crée des sculptures, des maquettes et des installations plutot abstraites
et fragiles. Quant a la palette choisie, c’est celle avec laquelle il est a 'aise depuis ado, des tons
ternes, beiges, usés. En voyant ces photos, les réalisations de Raphaél me font penser aux ceuvres de
I’artiste américain Steven Parrino (1958-2005), qualifié par I’historien Michel Gauthier de « peintre
vandale » mais qui s’est obstiné tout au long de sa vie a parcourir la distance entre disciplines popu-
laires et art classique, entre la rue et les institutions. Sa pratique, considérée comme conceptuelle
et picturale a la fois, fut fortement influencée par la musique, comme c’est le cas pour Raphaél au
cours de la semaine de résidence n’a cessé de nous faire découvrir de nouveaux morceaux. Depuis,
j'écoute régulierement Makina Girgir. Comme Parrino, Raphaél aime aussi la moto, la vitesse qu’elle
autorise et la sensation du risque qu’elle procure, faisant palpiter plus fort que jamais une fugace
sensation de vitalité, jusqu’au possible accident, ce qui emporta Parrino a I'age de 47 ans en 2005.

1 J. BAUDRILLARD, L'échange symbolique et la mort, 1976, p.118-128



Raphaél Dubois

Restaurer le passé, prendre soin du présent

Raphaél se demande comment continuer a faire de I'art ? Comment gagner sa vie en étant artiste ?
Sans avoir encore trouvé les réponses a ces questions, il a décidé depuis quelques temps de travail-
ler pour des sociétés de restauration de monuments historiques et a passé un certain temps dans
des églises a réparer des sculptures en platre. LUartiste s’interroge ainsi surles manieres de réunir les
différents points de sa vie qui,de prime abord, semblent opposés. Et les deux piéces qu’il a réalisées
pendant sa résidence en témoignent. D'un coté, 'artiste a créé le platre d’'un casque de moto conte-
nant 'empreinte d’'un masque de clown. Sorte de memento mori décanté a la pop culture, cette
piece réunit deux espaces-temps potentiellement rentables de I'artiste. D’'un c6té, la production et
création de masques en silicone type magasins de farces et attrapes et, de 'autre, la réparation de
motos. Quant a la deuxiéme production, il s’agit d’'une aile d’ange en cire réalisée grace a un moule
en platre provenant de son travail de restaurateur. Pour la cire, I'artiste est allé chercher les rési-
dus de bougies laissés dans les espaces de priere dans I'église de Saint-Cirqg-Lapopie. La piece était
présentée sous forme de prototype et a vocation a devenir une sculpture ou, grdce a un ingénieux
jeu de structure en métal chauffant, I'aile en cire fondrait dans le moule en platre, les deux éléments
maintenus I'un au-dessus de l'autre. Ici, 'artiste affiche son intérét pour le religieux et le spirituel
tout en produisant une forme de discours critique sur la survivance et I'éternel.

Les derniers travaux de Raphaél, réalisés avec les conditions de production liées au retour a Paris,
témoignent de ce double enjeu : se méfier de celles et ceux qui disent vouloir notre bien et croire
en ce qui nous fait du bien. Finalement, ne pas jouer aux Icare mais continuer d’imaginer qu’un jour
on pourra voler.

Margaux Bonopera
Assistante curatrice a la Fondation Vincent van Gogh a Arles
Commissaire d’exposition indépendante
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La pratique de Yongkwan pourrait étre pergue comme un exercice de mathématique faisant s’alter-
ner des formes géométriques comme autant d’interrogations portées sur le monde et son organi-
sation. Yongkwan a grandi dans le sud de Séoul et a étudié I'image en mouvement en Corée puis les
beaux-arts au MO.CO Esba de Montpellier avant de rejoindre le Studio national des arts contem-
porains du Fresnoy de 2019 a 2021. Fort de ces trois formations, Yongkwan fait preuve d’'une tech-
nicité certaine face aux images et développe d’étranges et ambitieux processus pour les montrer.
Chacune de ses installations fonctionne comme une sorte d’énigme qui offre au spectateur la sen-
sation, dérangeante parfois, de s'étre trompé, et ce pour mieux révéler les obsessions de I'artiste,
concentrées autour de la notion de répétition et de frontiére.

En boucle

Lors de nos premiéres discussions avec Yongkwan, je me souviens m’étre plongée dans ses travaux
avec une certaine facilité alors méme que certaines images me résistaient. J’ai réalisé aprés coup
que cela était dii au fait qu’il utilise le motif de la boucle créant des formes de répétitions qui me sé-
duisent particulierement. Dog 7 (2017) est I'un des premiers travaux réalisés par Yongkwan a Mont-
pellier. Ayant alors pris I'habitude de se balader la nuit dans la ville, il filme le passage d’un chien
prés d’un centre commercial vide et réalise, a I'aide du montage, une boucle visuelle. Cette combi-
naison de mouvements répétitifs, de la solitude et des animaux se retrouvent dans plusieurs autres
projets de l'artiste : Déja vu (2018), Dog I/ (2018), Queue (2019), et semble témoigner de ses peurs ou
préoccupations, lui permettant de tenir a distance certains fantomes. J’explique a Yongkwan que
la modernité qui apparait en Europe au XIXéme siecle est concomitante de la naissance de la psy-
chanalyse et que Sigmund Freud (1858-1939) conceptualise les schémas répétitifs comme une pos-
sible réponse a des événements ou périodes traumatiques. Je revois Yongkwan réceptionner cette
idée de maniére concentrée, et tout en tirant de grandes bouffées sur sa cigarette électronique,
il me raconte alors son service militaire obligatoire en tant que marin 4gé de 20/21 ans et notam-
ment une opération a l'issue tragique qui ne fit que renforcer son rejet de l'ordre, de la violence et
de I'absence de liberté inhérente a ce type de fonction. Cet événement relaté au détour de notre
discussion nous projette tous les deux face au mur infranchissable qui sépare la Corée en deux. Et
qu’on le veuille ou non, cette frontiére, territoriale, politique et idéologique a tracé un motif au sein
de I'ceuvre de Yongkwan.

Ce qui sépareisole ?

L'expérience de I'armée a également développé chez YongKwan un certain attrait pour la ligne, la
file. Cela apparait déja dans sa piéce Lines 2020 (2020) qui présente un ensemble de courtes vidéos
ou il est toujours questions de lignes / frontiéres a traverser, qu’elles soient visibles ou invisibles,
fables contemporaines dont les animaux deviennent acteur-rices involontaires. En bande sonore,
I'artiste a extrait des fragments de discours de politiciens évoquant toutes et tous I'idée de fron-
tiere. Mais chez Yongkwan, pas de morale. Les piéces déposent comme des évidences des états de
fait, de fonctionnement et d’organisation de nos sociétés, suscitant chez celui ou celle qui regarde,
une interlocation quant a 'absurdité de I'action. Et cela est particulierement prégnant dans son tra-
vail de diplome présenté au Fresnoy en 2021. En attendant (I'écho a Beckett n’est pas fortuit) est une
installation comportant une série de poteaux de guidage reliés les uns au autres indiquant une file
que l'on aurait a suivre, une colonne de stockage d’ceufs au-dessus de laquelle se trouve une vidéo
présentant les dessus de cranes de différentes personnes et enfin, une vidéo, Les oiseaux, montrant
une file de pigeons faisant la queue. Ces trois ensembles révelent tous des processus d’organisation
et de gestion du monde dont I'absurdité semble étre devenu le seul moyen pour Yongkwan de les
interroger.



Yongkwan Joo

Inévitables choix

A partir de 2022, la notion de frontiére chez Yongkwan change d’origine et devient cognitive. Lors
d’une résidence a l'abbaye de Fontfroide, I'été de la méme année, il va réaliser deux vidéos dans et a
I'extérieur de I'abbaye et une série d’anthotypes représentant le passage du jour a la nuit. Ce corpus
d’ceuvres, dans les tons verts, amorce un trajet plus poétique vers le paysage comme en témoigne le
travail développé au cours de la résidence, Pahom. Ce projet est inspiré de la nouvelle de Léon Tols-
toi (1828-1910), Ce qu'il faut de terre a ’homme (1886) dont le héros, Pahom (ou Pakhomm) décide
d’acquérir un territoire mis en vente et dont la propriété lui reviendra pour 1000 roubles unique-
ment s’il arrive a en faire le tour a pied avant la tombée de la nuit. Mais évidemment, avide d’obte-
nir un territoire toujours plus vaste, le héros arrive a rejoindre, en courant de toutes ses forces, le
point de rendez-vous quelques secondes avant le coucher du soleil et meurt d’épuisement sous les
yeux des témoins. La piéce réalisée par Yongkwan se focalise sur cette derniére étape et montre une
courte animation d’'un corps courant a la téte colorée comme un soleil, projeté sur différents sup-
ports autour de la Maison Daura: feuillage, sol, buisson . Réalisée a I'aide de dessins aux formes géo-
métriques et ensuite animés, cette piece concentre la plupart des grands thémes chers a I'artiste
(la propriété, 'organisation, la boucle, la frontiére ou encore I’'absurde) et fut aussi projetée dans la
maison a 360° comme une maniére pour Yongkwan d’établir son propre territoire temporaire.

Ainsi, cette figure en mouvement semble avoir marqué I'esprit des lieux sans jamais I'avoir abimé et
I'artiste y tenait beaucoup, car son petit fantome fabuleux, finalement, le rassure. Je le comprends,
car lorsque des choses m’inquiétent, je préfére également rapidement les regarder en face.

Margaux Bonopera
Assistante curatrice a la Fondation Vincent van Gogh a Arles
Commissaire d’exposition indépendante
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Dés que nous avons commencé a discuter de son travail, Simona Pavoni a délimité son espace d’in-
vestigation artistique en énongant I'idée selon laquelle tout ce qui est en dehors de son corps est un
extérieur fertile. C’est-a-dire un espace qui produit une quantité de formes, un foisonnement d’ob-
jets qui sont dignes d’intérét pour I'artiste pour la simple raison qu’il se trouve de 'autre c6té de la
frontiére du “je”, donc au sein du commun. Simona a étudié aux Beaux-Arts de Brera a Milan en Italie
ou elle vit désormais. Et c’est durant ses études que ses premiéres recherches autour de la question
de bordure se mettent en place, notamment au travers de petites et délicates sculptures, Custodia,
proches de la maquette, et dont les matieres et les formes constituent de fragiles et intimes pre-
miéres matrices utiles (peut-€étre) a la compréhension du monde extérieur.

Apreés la série des Custodia produite entre 2017 et 2019 et évoquée précédemment, Simona se lance
dans la réalisation d’un projet intitulé Fioretti (2020) ou Feuilles en francais. A partir de sculptures
en céramique qui réunissent formellement des éléments et des qualités provenant du monde végétal
et du corps humain, elle a réalisé un dessin qui présente ce qui pourrait étre l'intériorité invisible
de I'ceuvre. Il en ressort des ceuvres a la fois en 2D et 3D, organiques, abstraites, polymorphes qui
permettent a I'artiste de s’interroger sur le concept de corporalité et de corporéité'. En 2021, Si-
mona décide de ne plus se concentrer uniquement sur I'’étude du corps en tant que structure dyna-
mique sujet/objet en I'observant de I'extérieur, mais procéde au contraire 8 un mouvement décisif
en choisissant de réaliser des ceuvres qui placent son propre corps et celui du visiteur dans d’autres
espaces, pensés, modifiés et aménagés par I'artiste elle-méme. Le projet Thin Day (2021) prend place
sur un terrain et, plus précisément, dans une cabane agricole. Pour s’emparer du lieu, elle décide de
procéder a un déplacement fonctionnel et de transformer cet endroit de stockage peu entretenu
en un lieu de vie potentiel, et visitable. En nettoyant, en aménageant et en prenant soin de cet es-
pace, elle fait apparafitre une possible narration qui amorce un autre type de relation avec le public
qui craint soudain de devenir plus voyeur qu’invité. Le pacte narratif rendu possible par ce simple
agencement permet a Simona de produire une installation qui n’est pas tout a fait réaliste mais as-
sez ambigué pour susciter un doute, notamment par la présence d’un nid de guépes qui selon toute
vraisemblance ne permet pas I'installation d’'une vie domestique.

Pour son projet A Midsummer Night’s Dream (2022), Simona ne s’est pas seulement emparé d’un es-
pace mais a construit une véritable cabane dans une zone faisant face a un quartier de Vienne per-
cu comme l'un des plus ambitieux projets d’'aménagement urbain européen. Ce travail prolonge la
problématique que suscite pour elle la frontiére entre I'intérieur et I'extérieur et la capacité qu’elle
a a produire des récits. A I'aide d’éléments issus de 'aménagement traditionnel autrichien, évoqué
uniquement par certains espaces isolés ou légerement meublés notamment a I'aide d’invitations
faites a d’autres artistes, la force symbolique du lieu répond immédiatement a nos habitudes occi-
dentales de gestion des intérieurs et fait écho a notre imaginaire collectif associé a la cabane. Ce
refuge surgit au milieu du paysage comme un espace liminal onirique.

1 La corporalité signifie le substrat substantiel de I'ensemble psychophysique de I'individu vivant - le
« corps-sujet », a la différence de la corporéité - le « corps-objet » - qui englobe les qualités anato
miques et physiologiques qui se manifestent chez un individu, d’aprés le médecin et chercheur Frans
Veldman.
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En travaillant dans et avec les lieux qu’elle investit, Simona permet d’interroger individuellement
et collectivement nos maniéres d'aménager le monde et livre toujours de précieux indices sur les
territoires sur lesquels ses projets sont implantés. Pour sa piece Zona Notte (2022), Simona a été
invitée chez un couple de collectionneurs milanais a travailler autour et dans leur lieu d’habitation/
exposition intitulé Depositomele. Zone nocturne se déploie sous forme d’installation, de sculptures
et d’'une performance et propose un double de papier de I'espace d’habitation/exposition. A I'aide
de gestes apparemment anodins (la performance consistait en I'allumage successif d’allumettes) et
de modifications proches de l'invisible (un mur a été construit et une source lumineuse d’apparence
naturelle a été produite a I'aide de bougies) l'artiste propose une expérience intime, poétique et
immersive de I'espace domestique et nous améne inéluctablement a nous interroger sur la maniére
dont nous I’habitons. Le caractére chimérique ressurgit également au sein de ce projet avec la pro-
duction d’'un ensemble de vétements et tissus a échelle 1 en papier blanc. En stylisme, le papier est
utilisé comme matériau test pour réaliser des modéles en faux avant la production des piéces défi-
nitives ; ainsi, les habits réalisés par Simona offrent I'étrange sensation que dans le lieu d’exposition
se joue une piece dont on ne sait quand elle commence et quand elle se termine.

Finalement, il est également profondément question du temps et de sa possible suspension dans la
pratique de Simona, non pas comme le signe d’un rapport nostalgique face au monde mais plutot
comme une forme d’amertume vis-a-vis d’'une post-modernité violente et « chronocide ».

Cela est particulierement palpable au travers de son projet réalisé a la Maison Daura pour lequel
I’artiste a créé un ensemble d’objets/sculptures dont les symboles hantentI’histoire de I’art: fleches,
jeu de carte, chaussons... et qui revétent également une importante connotation féminine et ce no-
tamment au travers d’un sac et de sous-vétements. Pour les réaliser, ’'artiste a choisi le verre cassé
et réassemblé, offrant la sensation de se trouverface a des objets anciens ou futuristes, au choix...
Ce qui est certain, c’est que ce matériau était une maniere d’évoquer le caractére suspendu et figé
du village de Saint-Cirg-Lapopie.

Ainsi, I'artiste semble nous dire que, pour que les espaces vivent et survivent, il s’agit de ne jamais
cesser de les aménager.

Margaux Bonopera
Assistante curatrice a la Fondation Vincent van Gogh a Arles
Commissaire d’exposition indépendante
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Maddie Tait-damieson vit depuis quelques mois a Marseille. Aprés avoir étudié pendant plusieurs
années a Montpellier et avoir grandi en Nouvelle-Zélande. Maddie Tait-Jamieson circule, regroupe
et s’inspire des choses, personnages et histoires qu’iel rencontre pour livrer des travaux qui ques-
tionnent les notions de communauté, de queerness et de performativité. Aussi, ce regard tourné
vers les alentours lui permet de procéder a un retour vers iel attentif et subtil, produisant des tra-
vaux aux formes multiples ol la recherche et la narration tiennent une place essentielle.

Sortir du milieu

Lorsqu’iel était encore enfant, Maddie a suivi des cours de bande dessinée. Cela lui a offert I'op-
portunité de développer un certain sens de 'agencement car il faut faire tenir dans des vignettes
un nombre parfois important d’'informations. Finalement, il s’agit de bien jauger les cases. Cette
double pratique du dessin associé aux mots n’a jamais quitté sa pratique et fut méme l'objet d’une
exposition en 2018 intitulée Art talk with art friends présentée a Wellington'. Déja, ce projet laissait
entrevoir certains thémes et méthodes qui subsistent encore aujourd’hui dans le travail de I'artiste,
notamment autour de questions liées au concept de communauté. Ainsi, la notion de milieu est de-
venue l'un des espaces d’investigation conceptuels de I'artiste au travers de questions telles que
: qui construit les milieux ? Est-il nécessairement un espace juste entre deux points ? Est-ce que
chaque milieu produit sa propre communauté ? Existe-il un milieu idéal ?

D’un état a l'autre

Pour tenter de répondre a certaines de ces questions, Maddie a commencé a développer des per-
sonnages anthropomorphiques, atétes de licorne oude loup. Puis, progressivement, c’est une galerie
entiere qui est apparue, formée d’humain.es animaux ou d’animaux humain.es qui s’empruntent les
un.e.s aux autres des qualités nécessaires. Le passage d’un corps a I'autre permettant des échanges
joyeux et fluides. Dans sa piece A Star - nosed mole doesn’t have to reach for the stars (2023), I'ar-
tiste s’intéresse a I'extréme sensibilité sensorielle de la taupe comme un passage vers la pensée
queer et, dans I'ceuvre et performance A Seal is a portal (2022), iel s’attache au comportement et a
I'apparence des phoques afin d’établir un paralléle avec son expérience trans-non binaire. Comme
une sorte d’anti-Ovide, Maddie puise chez ces animaux allié.es pour orchestrer des métamorphoses
libératrices et non punitives. Ces passages par le corps animal lui permettent ainsi d’explorer un
autre espace conceptuel, I'état. Etat du corps, mental, émotionnel, qui évoque autant une maniére
qu’une situation d’étre. Tel a été le cas au travers de sa recherche A Year of Death and Rabbits
(2021) qui est un livre illustré racontant la garde de ses lapins de compagnie associé a la mort de sa
meére et a I'état de deuil qui en découla. Dans ses sculptures (Vessel, 2022) ou installations (Nether,
Nether World 2022), Maddie fait également changer d’état les matériaux qu’iel utilise pour ses per-
formances et installations en passant du bois au papier maché ou du dessin a I'animation. Cela
I’'amene a produire formellement des installations vastes, accumulatrices, a la limite du désordre. Et
c’est spécifiquement cette apparente désorganisation sur laquelle iel s’installe pour mieux, dans un
second temps, relier les choses et ré-agencer les objets entre eux, comme iel le souhaite.

1 https://www.bartleyandcompany.art/exhibitions/maddie-tait-jamieson-art-talk-with-art-friends
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Pour mieux se relier, il suffirait peut-étre de raconter

Modifier les états des choses permet a Maddie de mettre a mal les catégories ou les systémes, sou-
vent autoritaires, qui régissent nos sociétés modernes, occidentales et néolibérales. Pour cela, iel
utilise principalement deux techniques dont la premiére est le tissage. En effet, I'artiste relie des
images, crée des costumes et chapeaux a l'aide de fil de laine. Cela passe par des gestes fragiles,
anti-techniques, et s’inscrit dans la continuité du questionnement de Tim Ingold dans son livre Une
bréve histoire des lignes (2011) : « comment se fait-il (...) que tant de lignes auxquelles nous sommes
confrontés aujourd’hui nous paraissent si statiques ?. » Maddie, quant a iel, aime « faire bouger les
lignes »?2 et produire, a I'aide des mots et de formes narratives multiples, de nouveaux référentiels.
Les histoires, dans les travaux de l'artiste, qu’elles soient écrites ou récitées, activent toutes une
performativité qui vient proposer un nouvel ordre des relations. Comme pour son projet The Great
Prince of the Forest, mis en place lors de la résidence, et pour lequel Maddie a exploré la figure, le
réle et le brame du cerf. Ce travail a pris la forme d’une lecture, ou I'artiste semble avoir procédé
a une sortie du human gaze tel qu’il est décrit par Marine Siguier en 2023 : « Sortir du human gaze
reviendrait de ce point de vue a sortir de cette binarité animal-ressource/animal-menace, pour
explorer d’autres approches du lien entre humain et non-humain. »3

Maddie ne souhaite pas arréterici son investigation des figures animales, qui deviennent bien plus
que des « espéces compagnes »* dans sa pratique : de véritables états de projection d’existence et
d’émancipation. Ainsi, iel m’a confié au cours de nos discussions vouloir se pencher prochainement
surla figure du labrador - symbole fatigué du « bon boyfriend » sympathique et symbole contempo-
rain rattaché a la famille nucléaire au service du capitalisme - pour ainsi mieux s’interroger sur sa
propre histoire, son identité et ses désirs.

Margaux Bonopera
Assistante curatrice a la Fondation Vincent van Gogh a Arles
Commissaire d’exposition indépendante

2 T.INGOLD, Une bréve histoire des lignes, Zones sensibles éditions, 2011

3 M. SIGUIER, Sortir du Human Gaze, les statues d’animaux dans ['espace public, Juillet 2023, colloque
FABULA https://www.fabula.org/lodel/colloques/index.php?id=9986

4 D. HARAWAY, Manifeste des espéces compagnes, Flammarion, 2019



