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Un Voyage sentimental 

Le Livre. 
La thŽmatique qui sous-tend le choix des Ïuvres pour cette exposition sÕinspire du voyage sentimental de Laurence Sterne, dont
un des premiers chapitres se dŽroule ˆ Amiens. LÕauteur anglais du XVII¡si•cle visite la France et lÕItalie avec un esprit ouvert,
observe et relate avec empathie des coutumes et des moeurs qui lui sont Žtrang•res. 
Sterne se pose lui-m•me comme un anti Smolett. LÕŽcrivain Žcossais, qui venait  de publier la relation de son propre voyage en
France deux ans auparavant, faisait preuve de mauvaise humeur et ne mŽnageait pas ses critiques.

SÕil partage avec un autre de ses contemporains voyageurs, le prŽsident de Brosses, lÕautodŽrision et lÕhumour, lÕironie ne sied pas
ˆ Sterne.
Il ne sÕagit non plus ni dÕun don Juan, ni dÕun Casanova. Certes le contact sensuel est omniprŽsent. On per•oit les sentiments par
le contact de la main, on t‰te le pouls, mais la raison finit toujours par triompher et  le passage ̂  lÕacte reste sagement du c™tŽ
du fantasme, la raison lÕemporte. Cependant  lÕauteur avoue •tr e de fa•on constante Ò en Žtat amour euxÒ.

Il faut donc entendre le mot sentimental sous deux acceptions principales : La premi•re concerne bien cet Žtat dÕesprit du voya-
geur curieux et Žpris du pays quÕil visite, enclin ˆ beaucoup dÕindulgence. La seconde est celle de lÕhomme amour eux, ayant nouŽ
des amours  extraconjugales, hantŽ par une liaison dont il se trouve ŽloignŽ, mais Žgalement rŽceptif ˆ tout signe de sensualitŽ
Žmanant des rencontres fŽminines que son voyage lui procur e. Ainsi lÕensemble du livre baigne-t-il dans une atmosph•re sen-
suelle. 

Il nous para”t Žgalement essentiel, que cette visite de la  France sÕeffectue une vingtaine dÕannŽes avant que nÕŽclate la
RŽvolution et que le monde ne bascule. 
Nous sommes encore sous lÕancien rŽgime, sous la monarchie absolue, et nous voyons bien que la  position dÕun sujet de sa
majestŽ dÕAngleterre, sans doute aussi parce quÕil est en voyage, hors de son propre contexte, nÕŽprouve aucune dif ficultŽ ˆ
apprŽcier la compagnie des gens du peuple et ˆ Žchanger avec eux, autant quÕˆ frŽquenter les hautes sph•res de lÕaristocratie. 

Ses observations sont aussi Žlogieuses pour un patr on dÕauberge que pour un Comte, pour un lettrŽ que pour un domestique,

pour une marchande de gants que pour une dame de la cour. Toujours respectueux, Sterne sympathise sur un pied dÕŽgalitŽ qui

peut aller jusquÕˆ lÕhumilitŽ. Et sÕil semble  parfois faire preuve de na•vetŽ, il nÕen est jamais vraiment dupe. Ajoutons enfin quÕil

ne manifeste aucune attirance pour lÕexotisme.



LÕexposition.
La question que nous nous posons est la suivante : Le caract•re sentimental , au sens o• on lÕentendait au XVIII¡ est-il compati-
ble avec la crŽation dÕaujourdÕhui ?  Dans les collections constituŽes maintenant depuis un quart de si•cle, peut-on y trouver quel -
que Žcho ? 
D•s la premi•re rŽflexion sur un corpus dÕÏuvres ˆ rassembler, une remarque sÕimpose. On bute sur un obstacle, dž ˆ la dif fŽ-
rence de territoire entre arts visuels et littŽrature, mais surtout ˆ un bouleversement historique. La fin du XVIII¡ si•cle voit lÕav•-
nement du romantisme. Et sans doute, un Žcart majeur se creuse entre la sensibilitŽ de Dider ot -si proche de Sterne- et celle de
Rousseau qui prŽfigure la disposition dÕesprit romantique. 
Il semble bien que cette rupture soit durable. SÕil sÕav•re aujour dÕhui dif ficile de trouver des Ïuvres qui transcrivent ce contact
de sympathie profonde de lÕ•tre vis-ˆ-vis de lÕaltŽritŽ, celles qui Žvoquent un contact intime, voire sensuel avec la nature, abon -
dent. Il semble bien alors que le contact avec le paysage, puisse se prŽsenter comme un substitut de cette recherche dÕautrui et
du partage des sentiments. 

Bien entendu, Il ne sÕagit aucunement de coller au texte. Mais ˆ partir de cet esprit, de tenter de trouver un climat, en rassem-
blant des Ïuvres qui rel•vent rŽsolument de notre temps, sans les dŽtour ner de leur sens premier.  
Il sÕagit de disposer c™te ̂ c™te des Ïuvr es qui font Žcho ˆ quelques caract•res dominants du voyage sentimental : dŽplacement,
rencontre avec des individus, des paysages, sensualitŽÉ et dÕŽprouver une fa•on dÕ•tre au monde qui sÕapparente, dans un
contexte moderne, ˆ celle dont se rŽclamait Sterne. On joue alors de la proximitŽ pour voir se produire des chevauchements de
marges, des connivences, des contaminations par capillaritŽ. On pour rait dir e -pour rester dans lÕesprit du texte- des effleur e-
ments Žpidermiques. 
Cela suppose que lÕon accepte que lÕintuition lÕemporte sur la dŽmonstration et que lÕon sÕen tienne aux glissements de sens
quÕautorise la polysŽmie implicite, potentielle, de toute Ïuvr e accomplie.
Quoi quÕil en soit, lÕexpŽrience, tout en Žtant plaisante pour le visiteur , devrait contribuer ˆ considŽrer dÕun Ïil neuf, peut-•tre
ˆ rebours, les caract•res dominants des tendances de lÕart dÕaujourdÕhui.  

Pour peu quÕon lÕentreprenne seul, le voyage, en nous arrachant ˆ nos accommodements quotidiens, a la vertu essentielle de
nous fair e Žprouver notr e propr e situation face ˆ autrui, face ˆ la nature et aux paysages, face ˆ la marche de lÕhistoire, face ˆ
la marche de lÕunivers. 
Appara”t alors une situation caractŽristique qui rŽgit la position du voyageur - et par consŽquent celle du visiteur Ð celle dÕ•tre
aux prises avec une continuelle variation de focale dans son abor d de lÕaltŽritŽ.  
La situation du voyageur est dÕautant plus Žquivoque, quÕil est por tŽ ˆ lÕempathie, et quÕil manifeste une volontŽ dÕassimilation,
un Žlan vers les mÏurs et les individus du pays quÕil visite. 

La quasi-totalitŽ des Ïuvr es que nous prŽsentons rŽv•le cette situation entr e recherche de proximitŽ et ir rŽductible distance.
Position rendue plus complexe encore par les rapports plus ou moins rigour eux que le voyageur entretient avec la rŽalitŽ, les
variations de ses tendances ˆ lÔobjectivitŽ, toutes les modulations possibles entr e rŽalitŽ observŽe, rŽalitŽ sublimŽe, rŽalitŽ fan -
tasmŽe et pur e fiction. 
Et quoi quÕil en soit, il faut bien admettre que toutes les occurrences ram•nent ˆ un moment ou ˆ un autre ˆ soi-m•me, ˆ lÕego,
ˆ Žprouver la singularitŽ de sa propr e situation au monde. 
Voilˆ pour quoi dans cette exposition, il est aussi, beaucoup question du cours des astres. 



Les Ïuvres.

Martine AballŽa (Etats-Unis 1950. Vit et travaille ˆ Paris)  

On pourrait qualifier l’ensemble de l’œuvre de Martine Aballéa comme une poétique du dépaysement. Elle conçoit le plus souvent des
paysages mentaux, ou plutôt un ailleurs où l’osmose est possible entre paysages et sentiments. Dans son œuvre, les catégories mentales se
parent de qualitatifs physiques, l’impalpable prend forme, les nourritures terrestres ont des parfums inédits et les sensations ont des teintes
qui colorent la nature. En créant une boisson lunaire pour le vernissage de cette exposition, elle nous convie à une expérience mentale et
physique qui donne à l’invention onirique une réelle saveur.  

JŽr™me Basserode(Nice 1958 Vit et travaille ˆ Lyon et Berlin) 

Déplacement et nomadisme sont des lignes directrices dans l’œuvre de Jérôme Basserode. On y trouve aussi comme constante, le rapport
de l’art au vivant. La nature est ici saisie par l’artefact comme une partition. S’établit un rapport  paradoxal entre le clavecin, précieux meu-
ble de salon, et l’idée de déplacement, de voyage, porté par les images variées de paysages. Le mot partition est évidemment à double
sens. L’instrument est étréci et la vision du paysage est fragmentée.

Sylvie Bonnot (Bourg-en-Bresse,1982.Vit et travaille ˆ Paris)

La pratique photographique de Sylvie Bonnot est liée à une expérience personnelle singulière qui s’apparente historiquement à celle des
marcheurs du land art. Elle s’immerge seule, pendant des jours, parfois des semaines dans les paysages généralement sauvages qu’elle
parcourt (Irlande, Australie, Ecosse ) et entretient avec les éléments un rapport physique à la fois éprouvant et euphorisant. Des images
qu’elle en rapporte se dégage une prégnante sensualité. 

David Claerbout (Belgique,1969. Vit et travaille ˆ Anvers)

Sensualité également dans le paysage que nous propose David Claerbout . Avec des moyens très simples - un plan fixe sur transparent que
traverse la lumière d’un projecteur de théâtre-  il produit une image très sophistiquée qui nous amène également à une réflexion sur le temps.  

Patrick Corillon (Knokke-le-Zoute, Belgique, 1959. Vit et travaille ˆ Paris et ˆ Li•ge).

C’est la concession la plus grande que nous ayons faite quant à la littéralité de notre thématique. Au plus près du texte. Patrick Corillon,
dans une grande partie de son œuvre, allie les techniques du plasticien à celles de l’écrivain. Ecriture et dispositif spatial se complétant
indissociablement. Poursuivant les péripéties qui émaillent la vie de son personnage récurrent Oscar Serti, il invente une histoire d’amour et
d’adultère semblable à celle qui sous-tend tout le récit de Sterne. Mais le mari trahi est ici le héros qui, avec une grande délicatesse, s’em-
ploie à ranimer les sentiments de l’infidèle.

Simone Decker (Esch sur Alzette, Luxembourg, 1968. Vit et travaille ˆ Francfor t).

C’est au cours d’un voyage à New-york, que Simone Decker conçoit cette pièce :  un soir de pleine lune, avec en fond sonore les bruits de
la ville, elle filme la course de l’astre qui se double de son reflet sur l’objectif de la caméra. La lune ainsi curieusement gémellée se met à
accomplir une sorte de danse nuptiale avec sa propre image. Dans un second temps, l’artiste conçoit un dispositif digne des âges héroï-
ques de l’astronomie : une construction en bois brut, une sorte de machine à remonter l’espace, qui met en question la perspective et la
distance entre le facétieux objet céleste et le spectateur ainsi amené à tutoyer les astres. 

Jean Degottex (France,1918-1988)

La Révolution Continue de Jean Degottex est caractéristique d’un moment radical de remise en question (1969-70). A partir de cette
période charnière, l’artiste abandonnera toute inscription de geste ou de signe sur une surface, pour travailler la toile, comme un maté-
riau. Cette œuvre est complexe et revêt une pluralité de sens. Le mot continue est à comprendre comme verbe et comme adjectif.
(Accessoirement,  les initiales du titre renvoient au lieu d’exposition où elle fut présentée la première fois, l’ARC). Le mot révolution est à
prendre dans toutes ses acceptions de bouleversement historique, de remise en question permanente de la pensé et de mouvement sidé-
ral. Chacun des neuf éléments qui composent cette suite, par la position de sa découpe, inscrit un moment de la gravitation elliptique
d’une sphère. L’ensemble fait allusion au Satori, à l’éveil et à la révolution intérieure.

Luciano Fabro (Turin 1936 - Milan 2007 ) 

Bien sûr, il fallait que l’Italie, qui est le but du voyage de Sterne, (dont la relation ne fut jamais achevée) figure parmi les œuvres exposées.
Pour les peintres et les écrivains, tous les chemins mènent à Rome, et le voyage en Italie constitue à lui seul un genre littéraire à part
entière. La première œuvre réalisée par Fabro au tout début des années 70 fut une carte d’Italie. Or, outre la perception de l’espace, le
principe de sympathie est au cœur de son oeuvre sculpturale. Latin Lover fut présenté à la biennale de Paris en 1975. Comme chez tous
les artistes de l’Arte Povera à qui on l’apparente, la nature du matériau mis en jeu est essentielle. L’association du cristal et du plomb est
fortement symbolique, mais elle implique aussi l’opposition entre opacité et transparence, et la transformation de la matière puisque l’on
obtient la transparence du cristal en introduisant le plomb dans sa composition.  

Marcia Hafif (Pomona, USA, 1929. Vit et travaille ˆ New York).

Dans ses nombreuses peintures, le choix des tonalités est lié à la relation que l’artiste entretient avec les lieux où elle séjourne (les bleus corres-
pondant à l’atmosphère parisienne, les ocres à l’ambiance romaine etc.). Ainsi en va-t-il de la série des French Paintings, à laquelle Mercœur,
1992, appartient. La facture qui résulte de la recherche du geste «le plus confortable», élimine d’office la question de la composition et permet
d’éviter tout effet de lyrisme ou d’expressionnisme. L’œuvre- qui nous invite à partager une expérience mentale - n’en garde pas moins une
forte composante subjective. En mêlant trois pigments, Marcia Hafif obtient une couleur chair qui peut aussi faire écho à la tradition picturale
française du XVIII° siècle telle qu’on la trouve chez Honoré Fragonard. Roman Sunday : Au début des années 70, Marcia Hafif, en visite à Rome,
installe son appareil photographique un dimanche matin à la sortie d’un petit commerce et capte méthodiquement l’image des individus qui en
sortent. Regard distancé, mais non dépourvu de sympathie, porté sur une population qu’elle observe et à laquelle elle se mêle. 



Marie-Ange Guilleminot (St Germain en Laye,1960. Vit et travaille ˆ Paris).

Dans bon nombre de ses travaux, Marie-Ange Guilleminot  nous invite à une expérience tactile. Le toucher y est primordial, comme il semble
un moyen de communication privilégié chez Sterne.
Avec cette installation Emotion contenue, qui joue sur le mot contenue, elle nous convie à une confrontation plus intime encore. Elle conçoit
un dispositif qui isole le spectateur pour le mettre en relation directe avec la contemplation d’un visage féminin. Et contrairement à la pièce de
Simone Decker qui tente elle aussi de régler notre proximité avec l’image, ce dispositif s’apparente au vêtement, au cocon, participant à la dou-
ceur du contact.

Bertrand Lavier (Ch‰tillon du Seine 1949. Vit et travaille ˆ Paris et ˆ Aignay- le-Duc).

La sculpture présentée résulte d’une confrontation ou plutôt d’une addition d’objets, pratique familière à Bertrand Lavier.
L’association de deux éléments qui ont entre eux une analogie flagrante, opère un raccourci temporel saisissant. Dualisme et métamorphose, à
partir du jeu sur le mot fût, voici le temps ramassé sur lui-même qui nous procure une image synthétique de  passage entre deux phases de
l’Histoire. Entre l’ancien monde finissant et celui de la révolution industrielle qui, dès la fin du XVII° siècle, se met en place. 
Car dans notre contexte, il ne faut pas perdre de vue que c’est au moment où Sterne accomplit son voyage, que débutent, entre la France et
l’Angleterre les premières péripéties de l’espionnage industriel.

Barbara et Michael Leisgen (nŽe en 1940 ˆ Gengenbach, RFA. NŽ en 1944 ˆ Spital, Autriche. Vivent et travaillent ˆ

Raeren. Belgique). 
A partir des spécificités de l’instrument photographique, Barbara et Michael Leisgen jouent avec la lumière des astres. Ainsi parviennent-ils à
établir une relation cosmique entre les lieux qu’ils parcourent, le corps et le langage. Dans ce triple diptyque, ils dessinent les éléments essen-
tiels du visage humain, les organes de la vue, de l’ouïe et celui du goût, (mais aussi du toucher, de la parole, du baiser…). Une autre modalité
pour aborder les thématiques du proche et du lointain, de la contemplation, de l’intime associé à la marche de l’univers et au cours du temps.

Natacha Lesueur (Cannes, 1971. Vit et travaille ˆ Paris). 

Natacha Lesueur a longtemps travaillé avec l’image du corps. Le corps désirable ou répulsif -dont généralement le visage est occulté- et qu’elle
associe à la nourriture utilisée comme parure. 
Dans certaines de ses œuvres, les denrées culinaires composent aussi des paysages. 
Avec ces nouveaux portraits gigantesques où l’emportent sensualisme et séduction, on assiste à une sorte d’extension du corps et du visage
humains vers une dimension monumentale. Dans un mouvement qui s’apparente à un panthéisme digne de l’esprit baroque, le corps de la
femme et sa parure se font paysage, un paysage dans lequel dominent construction et artifice. 

Alicia Paz. (Mexico, 1967. Vit et travaille ˆ Londres)

Tout en faisant référence à l’iconographie du moment, il fallait bien introduire dans ce parcours une touche de démystification. Alicia Paz, avec
la série des Painting Allégories (1994-1999) et la série des Post-Colonial Explorations (1998-1999) met en scène de petits sujets de porcelaine
mièvres et décoratifs, typiques du XVIII° siècle. Une façon de brouiller les codes et de placer le jeu pictural en porte-à-faux tout en le faisant
perdurer dans une sorte de retour tautologique équivoque sur lui-même. Dans le premier tableau, qui relève de la première série, le petit berger
brandit un pinceau tout en enlaçant sa bergère, tandis que sur le fond du décor, en ciel de papier peint, les nuages dégoulinent en peinture.
Dans le second tableau, qui appartient à la série des Post-Colonial Exploration, la bergère est seule. On peut supposer que la missive qu’elle
déchiffre provient des antipodes. Le fond sur lequel se détache le sujet en trompe-l’oeil, dévoile les réalités brutales du temps que l’imagerie
traditionnelle édulcore. 

Gracia Toderi (Padoue 1963)

Avant tout une image du déplacement, du voyage, saisie sous son aspect le plus contemporain. Manipulation savante de l’image vidéo, Terra
nous présente un atterrissage sans fin dans une brume colorée, tandis qu’au premier plan, une figurine se balance sur un rythme qui accentue
la lenteur du mouvement de l’avion. L’œuvre réunit ainsi deux temps et deux visions du monde : celle d’une existence sédentaire de l’attente et
de la vie qui s‘écoule et celle d’une poétique du dépaysement.  

David Tremlett (Saint Austell, Grande-Bretagne 1945. Vit et travaille ˆ Bovingdon. Hertfor dshire. GB.)

Artiste voyageur, David Tremlett va à la rencontre d’autres civilisations, observe, se déprend autant que faire se peut du poids de sa propre cul-
ture, pour s’imprégner des caractéristiques des contrées qu’il aborde. Il consigne sur place des notes dans des carnets de bord qui lui serviront
à retranscrire, une fois rentré à l’atelier, ses impressions. Usant le plus généralement de pigments naturels pour des wall drawings ou de pastels
sur papier, il conçoit des œuvres dont les tonalités et les signes très épurés synthétisent sa vision des lieux qu’il a visités et l’esprit des cultures
qu’il a approchées.

Fran•oise Vergier (1952. Vit et travaille ˆ Paris et ˆ Grignan).

Nombreuses sont les œuvres de Françoise Vergier qui établissent un rapport entre le corps féminin et le paysage. Pourtant il s’agit ici d’une compo-
sition en trois dimensions qui ne manque pas d’évoquer les caractéristiques de la peinture métaphysique du début du XXe siècle. On peut y lire sim-
plement une présence qui résumerait  la compréhension d’autrui à quelques éléments essentiels. Si l’on observe les proportions des éléments qui la
composent, toute la prééminence est donnée au regard. L’œil est démesuré. Le titre peut être reçu comme une évocation légère du voyage mais
aussi comme une propension à capter l’étrange dans le familier, le merveilleux dans le quotidien. Comme dans la peinture de René Magritte, la
présence d’un être est montrée dans une altérité irréductible qu’accentue l’aspect parfaitement lisse des formes.


