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EDITO 

 
 
 
 
L’objet de la frustration 
 

  

 

 

 Avec les œuvres à contenu invisible ou sans support tangible, certains artistes semblent avoir renoncé à 

l’idéal communicationnel de l’art. L’absence de critères visible, physique ou perceptuel de ces propositions ar-

tistiques les réduit selon les termes de Jean-Pierre Cometti à un « art sans qualités ». Ce manque de qualités 

en partie lié à leurs variations contextuelles fait que nous ne savons plus très bien si nous devons nous fier aux 

intentions de l’artiste, aux circonstances de la production, aux modalités de l’exposition, aux choix curatoriaux, 

voire à l’espace dans lequel elles apparaissent, pour y comprendre quelque chose. Paradoxalement ces varia-

tions contextuelles sont aussi celles qui permettent aux visiteurs de donner un sens à ce qu’ils voient, ou sur-

tout à ce qu’ils ne voient pas. Même dans les cas extrêmes d’intangibilité ou d’invisibilité totales, ces œuvres à 

la visibilité incertaine restent malgré tout perceptibles, ne serait-ce qu'en raison de leur exposition. On pourrait 

même aller jusqu’à dire que, pour cette raison, elles sont justement ostentatoires.  

 

Dans les expositions dans lesquelles il n’y a rien à voir, l’exposition reste une ex-position et, aussi paradoxal 

que cela puisse être dans ce cas, une exposition est faite pour montrer, pour rendre visible. Le manque, la dé-

ception voire la frustration, qu’éprouve le visiteur est souvent du à son incapacité à faire image avec ce qu’il ne 

voit pas. 

 

L’art conceptuel historique nous a habitué à considérer les œuvres dans leurs dimensions cognitives, mais les 

œuvres post-conceptuelles ont acquis une dimension supplémentaire : celle de leur inévitable « exposabilité ».  

Ces œuvres qui ressemblent en beaucoup de points à celles de l’art conceptuel ne s’y réduisent pas, car elles 

ont intégré la question de l’exposition et de la nécessaire complicité entre l’œuvre et le lieu qui l’héberge, les 

textes qui l’encadrent. Une forme de délégation que l’œuvre conceptuelle n’avait pas acceptée totalement. 

 

De même, le caractère invisible d’une œuvre n’est pas la seule raison à invoquer pour expliquer le mutisme 

d’une proposition artistique. L’œuvre invisible n’est en soi pas la plus vulnérable aux défauts de lecture ou d’in-

terprétation du visiteur. Une œuvre peut être incomprise pour des raisons liées à sa nature (si elle ne s'adresse 

ni à la vue ni aux autres sens), à cause de l’idée que la doxa se fait habituellement de l’œuvre d’art, mais elle 

peut aussi l'être en raison d'un défaut de vision du spectateur : un tableau de la Renaissance pouvant être 

aussi « invisible » qu’une œuvre dématérialisée ; l'invisibilité étant alors « ce qui échappe à la vue », et à la 

connaissance, en raison de facteurs interprétatifs, cognitifs ou contextuels.   
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Dire des expositions qui ne présentent pas d'artefact ou d'objets visibles qu'elles sont « vides » ou qu’elles 

ne présentent rien à voir revient à les penser de façon littérale et à leur enlever toute capacité à créer une 

fiction. Une œuvre invisible ou à contenu invisible rend attentif à ce qui l’entoure, à son titre, à sa présenta-

tion. On doit alors se demander comment fonctionnent et interagissent les deux types d'entités fictionnelles 

que sont l’œuvre et l’exposition, et surtout comment leur commerce parvient à créer une troisième entité : la 

fiction vécue par l'interprétation du visiteur, son « voyage ».  

 

L’activité du visiteur d’exposition qui lit correctement l’œuvre invisible ou l'exposition « vide » relève alors 

d’un jeu, et de la capacité de l’artiste ou du commissaire à créer selon les termes de Jean-Marie Schaeffer 

une « feintise ludique ». Il s’agit d’un « faire-comme-si » qui consiste à se projeter dans des jeux imaginatifs, 

mais pour que cela soit ludique le jeu doit être « partagé ». Beaucoup d'expositions réductionnistes peuvent 

ainsi être assimilées à une forme de feintise qui n’est ludique que pour un petit nombre de spectateurs, ceux 

qui connaissent les règles du jeu et qui réussissent à produire des images à partir de ce qu’ils ne voient pas. 

Sinon l'espace est « vide », et l’œuvre « invisible », car il est compris comme une feintise sérieuse. Le spec-

tateur se sent trompé et sort du jeu en réactivant ses croyances, celles de l’œuvre qui est nécessairement 

un objet, qui doit présenter un minimum de qualités esthétiques et qui nécessite une rencontre physique.  

 

Quand l’œuvre est totalement invisible, sans objet, sans trace, c’est l’exposition qui comble l’absence de ma-

térialité et qui  proposent aussi de chercher sa signification - et parfois sa définition - au-dehors d’elle-même. 

Récemment Tomo Savić-Gecan (Untitled, 2010) présentait au Jeu de Paume une œuvre qui ne faisait littéra-

lement sens que dans son ailleurs spatio-temporel. L’œuvre existait simultanément dans deux lieux institu-

tionnels. Le volume de la pièce vide du Jeu de Paume se modifiait en fonction du nombre de visiteurs qui 

entraient dans l’espace correspondant de la Bergen Kunsthall en Norvège et inversement. Le communiqué 

de presse résumait assez bien la nécessité de ne pas se fier à ce que l’on voit : « son œuvre affirme que 

nous pourrions bien, en tant que spectateurs, avoir en fait manqué l’œuvre d’art proprement dite qui, en un 

sens, se situe toujours ailleurs. » 

 
Nathalie Desmet, février 2011. 
 
 
 
 
 
 
 
 
 
 
 
 
 
 
 
 
Nathalie Desmet est théoricienne de l'art contemporain et enseignante à l’université Paris 1 Panthéon-Sorbonne (ATER). 
Ses recherches portent sur les expositions d'œuvres invisibles et l’invention de l’exposition « vide » (enjeux symboliques, 
économiques et représentationnels de ce dispositif particulier). Elle est membre du comité de rédaction de la revue Marges. 
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L’association STartE présente à la Galerie Michel Journiac, du jeudi 3 mars au vendredi 11 mars 
2011, une exposition d’art contemporain La part manquante avec les œuvres de Julien Audebert, 
Aline Biasutto, Stefan Brüggemann, Gino De Dominicis, Clémence de Montgolfier, Jason Dodge, 
Viktor Frešo & Július Koller, Ryan Gander, Mario Garcia Torres, Manuel Houssais, Norma Jeane, Ben 
Kinmont, Kris Martin, Marianne Mispelaëre & Guillaume Barborini, Hiroshi Sugimoto et Herman van 
Ingelgem. A cette occasion, les étudiants-commissaires s’intéressent à l’image au seuil de sa dispa-
rition, dans la lignée des récents travaux de Thierry Davila. L’exposition La Part manquante, issue 
des réflexions sur l’art conceptuel et post-minimal, réunit un corpus d’œuvres rarement montrées, 
réactualisées ou produites à cette occasion. Le dialogue initié entre artistes confirmés et jeune 
création témoigne des préoccupations toujours actuelles sur l’image et ses modes de perception. 
En parallèle de l’exposition, une programmation culturelle sera proposée au public : projection, ta-
ble-ronde et performances. Une publication produite pour l’événement sera également disponible 
dans l’espace d’exposition. 

 

 Le manque est par définition une forme non absolue, l’empreinte en creux de ce qui a été ou de ce qui 

sera. Décrire un manque, c’est faire état d’un vide à combler (la nature a horreur du vide), et convoquer 

dans le même temps une forme pleine, une projection idéale vers laquelle tendre. Le manque est donc une 

forme active du vide, que certains artistes peuvent choisir d’invoquer pour produire du sens : comment peut

-il malgré tout générer une image ? 

 

Partant de ces considérations, La Part manquante s’intéresse au devenir de la notion d’image et de ses 

modes de perception, dans des pratiques plastiques tendant vers l’immatériel, héritières de la vague 

conceptuelle des années 60-70. L’exposition ne propose pas un visionnage d’images au sens traditionnel 

du terme, mais invite davantage à se questionner sur leur faisabilité dans la création actuelle, et notamment 

lorsque l’image en question ne figure pas (Stefan Brüggemann, 4 Reversed Mirrors). Les œuvres présen-

tées agissent comme des injonctions muettes, déguisées : construites comme de possibles énigmes 

(Herman van Ingelgem, Blow-Up), ou jouant de l’ellipse ou de la disparition (Julien Audebert, L’élan pour 

l’Amérique), elles ouvrent vers un autre possible. Ces images pourraient ainsi être envisagées comme des 

parts aveugles du visible, sa forme inversée, retournée comme un gant, nous permettant d’accéder à une 

forme irrévélée du réel (ou interrogeant directement sa représentabilité, comme dans la pièce d’Aline Bia-

sutto, Sauf la nuit). 

 

De nature immatérielle (Mario Garcia Torres, Untitled Missing Piece) ou existant à travers un objet tangible, 

les œuvres proposées fonctionnent comme des intercesseurs, des supports donnant accès à une autre di-

mension, reprenant ainsi le sens de ce que Kendall Walton entend par image, à savoir  un 

« prop » (soutien, point d’appui) qui déclenche un processus imaginatif « générateur de vérité fictionnelle ». 

Mais quelque soit le degré de matérialité, il subsiste dans ces constructions des données manquantes, des 

zones laissées invisibles par ces créations qui refusent de se livrer entièrement. Partant pour la plupart 

d’objets triviaux, énigmatiques et difficilement identifiables a priori, faisant fi de tout souci iconographique, 

les œuvres exposées demeurent des images à voir, à penser ou à imaginer. 

 
 

PRESENTATION DE L’EXPOSITION 
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From March 3rd to 11th 2011, association STartE presents in Galerie Michel Journiac an exhibition 

of contemporary art titled La part manquante [the missing part] and featuring work by Julien Aude-

bert, Aline Biasutto, Stefan Brüggemann, Gino De Dominicis, Clémence de Montgolfier, Jason Dod-

ge, Viktor Frešo & Július Koller, Ryan Gander, Mario Garcia Torres, Manuel Houssais, Norma Jeane, 

Ben Kinmont, Kris Martin, Marianne Mispelaëre & Guillaume Barborini, Hiroshi Sugimoto and Her-

man van Ingelgem. In it, the student-curators question the image on the verge of its disappearance 

in the wake of Thierry Davila’s recent work. Rooted in the reflections of conceptual and post-

minimal art, La Part Manquante brings together a body of rarely shown, reactivated or specifically 

made pieces. The dialogue thus opened between confirmed artists and emerging creators testifies 

to the still current preoccupation with the images and its modes of perception. A program of cultu-

ral activities will simultaneously be offered to the public, including a screening, a panel talk and 

performances. A specifically published catalogue will be available to visitors in the exhibition spa-

ce. 

 

 

A lack is by definition a non absolute form, a hollow print of what has been or will be. Describing a lack is 

stating an emptiness to be filled, (nature abhors a vacuum), while calling up a solid shape, an ideal projec-

tion to be aimed at. A lack is therefore an active form of void, which some artistes may choose to summon 

in order to generate meaning: how can it nonetheless yield an image?   

Bearing that in mind, La Part manquante [the missing part] explores the evolution in the notion of image 

and in its modes of perception within artistic practices tending towards immateriality, heirs to the concep-

tual wave of the nineteen sixties and seventies. The exhibition does not offer images to be viewed in the 

traditional sense of the word, but rather invites the viewer to wonder about their feasability within the cur-

rent creation, notably when the image itself does not feature, as in Stefan Bruggeman’s 4 Reversed Mir-

rors. The works displayed act as silent, disguised  injunctions : built as potential enigmas, like Herman van 

Ingelgem’s Blow-Up, or playing on ellipsis or disappearance, as Julien Audebert’s L’élan pour l’Amérique 

does, they open onto another possible. These images could thus be regarded as blind parts of the visible, 

its inverted form, turned inside out like a glove, enabling us to access a so-far unrevealed form of the real 

(or directly questioning its representability, as in Aline Biasutto’s Sauf la nuit).  

 

Inherently immaterial, like Mario Garcia Torres’s Untitled Missing Piece, or existing as a tangible object,  

the selected pieces work as intercessors, as supports providing access to another dimension, thus echoing 

the meaning that Kendall Walton ascribes to the notion of image, i.e. a « prop »  triggering an imaginative 

process « generating fictional truth ». But whatever their degree of materiality, these constructions still fea-

ture some lacking data, some areas left invisible within these creations that refuse to fully give themselves 

up. Most often derived from mundane yet enigmatic and at first sight hardly identifiable objects, flouting any 

iconographic concern, the works on show remain images to be seen, thought or imagined. 

STATEMENT 
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Norma Jeane 
Everyday Sight (Tribute to Aldous Huxley), June 21st 2003 - June 20th 

2004, 2004. 
Lentilles de contact jetables, solution à usages multiples, boîtes de Pétri, 

Dimensions variables. 
Courtesy de l’artiste 

Photo © Studio FBM, Zurich. 
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Hiroshi Sugimoto 
Orange Drive-in, 1993. 
Photographie.  
Courtesy FNAC 96319, Centre national des arts plastiques – ministère de la Culture et 
de la Communication, Paris. 
Photo © Sonnabend gallery, New-York/CNAP. 



 11 

 

Kris Martin 
The Life of Kris Martin, 2008. 

Objet Trouvé, 
120 x 38 x 38 cm. 

Courtesy Sies + Höke Galerie, Düsseldorf. 
Photo © Achim Kukulies, Düsseldorf. 
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Aline Biasutto 
Sauf la nuit, 2007– en cours 
Photographies, dimensions variables. 
Courtesy de l’artiste. 
Photo © Aline Biasutto. 
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Ben Kinmont 
Shhh, 2003 
Set de 15 gravures au vernis mou, formats variables, 3 ex, numérotés, si-
gnés, imprimés par Herman Steins, édition cneai, janvier 2003, 
Dimensions variables. 
Courtesy CNEAI. 
Photo © Sébastien Pluot. 
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Jason Dodge  
Amethist, garnets and rubies inside of an owl, 2008. 
Chouette empaillée, améthyste, grenat et rubis, dimensions variables.  
Courtesy Jason Dodge & Yvon Lambert, Paris. 
Photo © Didier Barroso. 
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Viktor Freso et Julius Koller 
Meeting 001, 2008. 

Photographie couleurs, texte sur papier, 
70 x 100 cm (photo) / dimensions variables (texte).  

Courtesy de l’artiste. 
Photo © Viktor Frešo. 

Guillaume Barborini et  
Marianne Mispelaëre 
Livre aveugle, 2011. 
Installation sonore. 
Techniques mixtes, dimensions variables. 
Courtesy de l’artiste. 
Photo © Guillaume Barborini. 
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Herman van Ingelgem 
Série Blow up (Helblauwe ogen en goudblonde 

haren), 2008. 
Photographie déchirée et bande adhésive, dimensions va-

riables. 
Courtesy SMAK. 

Photo © Herman van Ingelgem. 
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Julien Audebert 
L'Elan pour l'Amérique, 2010. 
Film négatif (Histoire de France de Michelet), néon, 
81,5 x 113,5 cm. 
Courtesy Art :Concept, Paris. 
Photo © Fabrice Gousset. 
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Stefan Brüggemann 
4 Reversed Mirrors, 2008. 
4 miroirs avec cadres en bois, 
35.5 x 29 x 4 cm chacun. 
Courtesy Yvon Lambert, New-York. 
Photo © Yvon Lambert New-York. 

Gino De Dominicis 
Cubo Invisibile (Cube Invisible), 1967. 
Ligne de vernis d’acrylique blanc épais de 3 cm, 
121 x 121 cm. 
Courtesy collection privée, Foligno (PG) Italie. 
Photo © Viaindustriae. 
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Mario Garcia Torres 
Untitled (Missing Piece), 2005. 
Intervention dans une liste d’œuvres 
Dimensions variables, édition 1/3 
Il est permis au détenteur de reproduire la mention ci-dessus, 
comme une œuvre d’art de Mario Garcia-Torres, dans toute 
liste d’œuvres de catalogue, d’exposition, ou de collection. 
Courtesy Collection 49 Nord 6 Est - Frac Lorraine. 
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GINO DE DOMINICIS 

Né en 1947 à Ancona, Italie. Décédé en 1998 à Rome. 

 

Cubo invisibile 

 

Selon l’interprétation de l’artiste, l’œuvre existe parce qu’elle est activée par 

le spectateur qui en reconstitue mentalement le volume. Se crée ainsi une 

dialectique autour de la question du visible, entre perception réelle, celle du 

tracé au sol, et projection de l’esprit, celle du cube qui se développe dans 

l’espace de la galerie. Cette pièce où l’ « exposé » devient « exposant », 

développe une réflexion tautologique sur l’art. Ainsi, cette œuvre démontre 

que l’art est une production de l’esprit dont l’essence est immatérielle. Le 

cube, chaque fois actualisé, se situe ici dans l’espace intermédiaire confron-

tant le tracé physique à l’imaginaire du spectateur.  

Cette œuvre énigmatique et insaisissable reflète le caractère inclassable de 

cet artiste historique. Cubo invisible invite chaque regardeur à s’interroger 

sur la pure matérialité du réel et à dépasser cette conception pragmatique.  

ALINE BIASUTTO 

Née en 1980 à Montpellier. Vit et travaille à Paris. 

 

Sauf la nuit 

 

A la base, une histoire de fantôme.  L’histoire simple d’un homme qui tente 

de se rappeler de sa femme et lutte avec des décombres, des images-

bribes. A cet homme, il ne reste que de rares images évanescentes, une 

scène brumeuse dans laquelle il revient comme dans une chapelle, qu’il re-

visite inlassablement et tente de convoquer par l’écriture, jour après jour.  

Cette histoire, racontée par Samuel Beckett dans son livre Mal vu Mal dit, 

est à la base du projet d’Aline Biasutto, qu’elle tente ici d’adapter. "C'est le 

soir. Ce sera toujours le soir. Sauf la nuit". Cette phrase tirée du livre trouve 

son écho dans les « images limites » d’Aline Biasutto, ces photographies 

d’avant la nuit (le noir), qui se tiennent au bord du visible, juste avant le si-

lence. Là où les mots de Beckett buttaient contre le réel, l’artiste interroge le 

potentiel de résistance de l’image.  

STEFAN BRÜGGEMANN 

Né en 1974 à Mexico. Vit et travaille entre Mexico et Londres. 

 

4 Reversed Mirrors 

 

Par un geste simple et efficace, presque déconcertant, Stefan Brüggemann 

retourne un miroir, le réduit à sa surface opaque et turquoise, jusqu’à pro-

duire une série d’objets aux contours séduisants. Double inversé du réel, le 

miroir est ainsi contredit ; le principe même de son existence - la réflexion - 

est annihilé. Mais l’image spéculaire subsiste, elle n’est plus celle à laquelle 

on pourrait s’attendre - le face à face est devenu impossible - elle est autre 

et ailleurs. 

 

Qu’il soit directement collé sur le mur ou soigneusement encadré et accro-

ché, le miroir reflète son support, duplique, absorbe et retourne l’espace sur 

lui-même. Plus que donner à voir une pensée, Stefan Brüggemann cherche 

à intensifier l’acte même de voir, à dépasser le simple phénomène de la 

vision pour envisager l’envers du décor, pour percevoir le monde sous un 

autre angle, de l’autre côté. 
 

JULIEN AUDEBERT 

Né en 1977 à Brive-la-Gaillarde (FR). Vit et travaille à Paris. 

 

L’élan pour l’Amérique 

 

L’artiste présente littéralement une photographie de l’Histoire: celle, monu-

mentale de Jules Michelet, son Histoire de France, qu’il rédigea pendant 

trente ans aux Archives Nationales de Paris, vers la moitié du XIXe siècle. 

Les vingt-sept volumes de la série se trouvent ici reproduits sur un film né-

gatif par photogravure, soit une photographie de la totalité de cet ouvrage 

concentré sur une surface de 80 x 110 cm.  

Totalité ? En bas du cadre, un néon disposé horizontalement affecte sa té-

nébreuse monochromie et dévoile la suppression radicale du chapitre intitulé 

«L’Elan pour l’Amérique». Ce dernier relate dans une chronologie allant de 

1760 à 1783, le rôle de la France dans la fondation des Etats-Unis, et en 

particulier l’engouement pour le «nouveau continent». L’œuvre opère tel un 

postulat selon lequel le rêve américain préexisterait à l’Amérique, 

«L’Amérique» n’existant pas, sinon à travers cette construction mentale et 

fictive.  

JASON DODGE 

Né en 1969 en Pennsylvanie (USA). Vit et travaille à  Berlin.  

 

Amethist, garnets and rubies inside of an owl, 

 

Le titre didactique renseigne sur l’œuvre et son contenu : l’artiste aurait ca-

ché des pierres précieuses – rubis, grenade et améthyste – lors de l’embau-

ment de la chouette Derrière les significations multiples des gemmes et les 

traditions littéraires ici convoquées, cette pièce a l’essence d’un maléfice, 

d’une énigme qui ne pourra être levée que par un spectateur aventureux 

prêt à jouer le jeu. Pour attirer dans ses filets ce visiteur, Jason Dodge use 

d’artifices et joue du manque pour attiser sa curiosité et sa frustration. Nous 

ne sommes plus seulement regardeurs de l’œuvre, mais aussi acteurs, pres-

que inspecteurs, chargés de la résolution d’un mystère : Mensonge, fantas-

me, affabulation ? S’il faut croire pour voir, qui peut-on croire ici ?  

VIKTOR FRESO et JULIUS KOLLER 

Viktor Frešo: Né en 1974 à Bratislava (Slovaquie).  Vit et travaille à Bratisla-

va. Július Koller: Né en 1939 à Piestany, Slovaquie. Décédé en 2007.  

 

Meeting 001 

 

La photographie « Rencontre 001 », pensée au début comme une photo 

documentaire, devient finalement un témoignage. Les deux portraits restent, 

en effet, la seule trace d’une rencontre des deux artistes venus fixer un pro-

tocole. Il s’agissait d’un cycle de vidéos dont le contenu était la rencontre 

hebdomadaire entre Freso et Koller. Les artistes immortalisent l’instant par 

un jeu de portraits où ils se prennent chacun à leur tour en photo. Après la 

prise de la photo, les artistes ont fixé le premier tournage dans un restaurant 

à Bratislava la semaine qui suivait. Entre temps, Julius Koller est mort. 

 

« Rencontre 001 » peut être vue comme un passage de relai entre deux 

générations d’artistes dont les approches se font écho.  
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NORMA JEANE 

Né(e) en 1962 à la mort de Marilyn Monroe. Vit et travaille en Italie.  

 

Every day sight (tribute to Aldous Huxley), June 21st 2003, June 20th 

2004 

 

L’artiste présente deux boîtes de pétris recueillant chacune 365 lentilles de 

contact conservées dans une solution physiologique. Un récipient contient 

les lentilles de l’œil droit et le second celles de l’œil gauche. Ces prothèses 

ont été portées par l’artiste suisse David Legittimo durant une année entière. 

Les lentilles sont alors investies d’une mission proche du mémorial et de-

viennent les archives du visible en tant que détentrice d’une certaine vision 

du monde. Les lentilles sont le réceptacle des images qui ont traversées la 

rétine de l’œil et se sont gravées dans la membrane. L’œuvre rend homma-

ge à l’écrivain Aldous Huxley, qui, devenu malvoyant à l’âge de 16 ans, re-

couvra la vue grâce à la méthode de gymnastique oculaire développée par 

Walter Henry Bates.   

 

HIROSHI SUGIMOTO 

Né en 1948 à Tokyo (Japon). Vit et travaille entre New-York et Tokyo. 

 

Orange Drive-in 

 

Entre les années 1970 et 1990, Hiroshi Sugimoto photographie des salles 

de cinéma du monde entier, anciens théâtres ou Drive-in, en suivant tou-

jours le même procédé : grâce à un temps de pause équivalent à celui de la 

durée de la projection, le photographe fixe l’intégralité du film diffusé sur une 

seule et même image. 

 Seule la lumière reste comme trace de l’événement, le film projeté est ins-

crit sur la pellicule et pourtant nous ne pouvons le voir. Il disparaît dans la 

matière photographique elle-même, jouant à la fois de la technique du mé-

dium comme de notre capacité d’abstraction et de notre croyance dans le 

processus de création de l’image.   

HERMAN VAN INGELGEM 

Né en 1968 à Blankenberge (BE). Vit et travaille à Mechelen  (BE).  

 

Blow up (Helblauwe ogen en goudblonde haren) 

 

Avec Blow up, série de photographies déchirées initiée en 2008, Herman 

van Ingelgem travaille sur les mécanismes de la perception, par un acte de 

destruction d’une dizaine d’images tirées d’un livre sur l’art de la composition 

florale, Bringing the garden inside the house. Le protocole est le suivant: 

l’artiste déchire préalablement chaque photographie, pour ne scotcher au 

mur que les quatre coins de cette dernière, selon une dimension variable, 

faisant écho au terme photographique Blow up. 

 

Ici le mur d’accrochage fonctionne comme un espace de suggestion semi 

dirigée. En attribuant le sous-titre originel métaphorique du magazine spé-

cialisé, « The dance of the cobra », à cette image dématérialisée, le plasti-

cien exalte l’imagination du spectateur.  

MARIO GARCIA TORRES 

Né en 1975 à Monclova (Mexique). Vit et travaille à Los Angeles.  

 

Missing Piece 

 

Redéfinissant les modes de présentation et de monstration de l'œuvre d'art, 

Missing Piece se définit selon un protocole qui s'établit comme suit : « il 

convient de reproduire les mentions de l’œuvre d’art dans toute liste d’œu-

vres, de catalogue ou d’exposition ». Si l’œuvre met au défi l’institution, sa 

dématérialisation n’est effective que par l’entremise du langage.  

 

Mario Garcia Torres interroge ici la manière dont une œuvre prend forme et 

acquiert une reconnaissance. En effet, une fois les formalités requises, la 

pièce manquante n’en reste pas moins indiscernable. Elle se déploie dans 

l’espace d’exposition jusqu’à désigner peut-être le monde comme possible 

œuvre d’art. La pièce a disparu mais réaffirme pourtant son omniprésence. 

 

  

KRIS MARTIN 

Né en 1972 à Kortrijk (Belgique). Vit et travaille à Gent (Belgique).  

 

The life of Kris Martin 

 

Cette œuvre est le résultat d’une association inattendue entre une bobine 

35mm et un ruban rouge de mise à distance utilisé sur les lieux de démina-

ge.  La bande de mise à distance ayant remplacé le film négatif censé ac-

cueillir « la vie de l’artiste », elle devient la métaphore par laquelle Kris Mar-

tin invite tout un chacun à reconsidérer la fonction du film biographique, et 

plus largement le rôle de la figure de l’artiste (JM. Poinsot), dans une société 

de l’information et de la communication.  

Kris Martin politise son objet en proposant une réflexion sur les processus à 

l'œuvre dans la fiction artistique. Il n’invite pas ici le regardeur à imaginer (à 

fantasmer) un récit autour de sa vie d’artiste mais plutôt à douter des fictions 

qui l’entourent afin de mettre en place les siennes propres.   

 

  

BEN KINMONT 

Née en 1963 à Burlington (USA). Vit et travaille à San Francisco.  

 

Shhh 

 

Ben Kinmont invite des personnes, choisies au hasard, à s’impliquer dans 

son projet: il s’agit de converser avec leurs proches sur le sujet et au mo-

ment de leur choix. La discussion peut être anodine, comme très importante, 

voire indiscrète, ou du ressort de la confession, du secret de famille; en tous 

les cas elle doit rester secrète et interne aux deux personnes concernées 

par la discussion. Cet échange est ensuite retranscrit dans une gravure dont 

le co-auteur est invité à dicter les dimensions et la couleur de la gravure.  

Une fois réalisées, ces gravures ne présentent qu’une surface blanche, vide 

et néanmoins altérée par la pression de la plaque de cuivre sur papier. Les 

feuilles sont blanches, en réserve de ce qu’elles pourraient contenir à la fa-

veur éventuelle d’une attribution, par ceux qui l’ont vécu, de la possibilité du 

souvenir.  
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EDITION et PROGRAMMATION 

EDITION 
 
A l’occasion de l’exposition, un catalogue sera publié par l’association STartE. Il comprendra une reproduction des œuvres, 

les notices et textes d’intention rédigés par le collectif de commissaires d’exposition. Des cartes blanches ont également été 

offertes à des auteurs, artistes et commissaires afin de prolonger notre réflexion sur l'image et la dimension cognitive de 

l'œuvre d'art quand elle frôle les territoires de l’inframince. Ce catalogue n'est donc pas seulement la mémoire de l'exposi-

tion, mais constitue également une prolongation, une partition de l'exposition. 

 

Avec les textes de la théoricienne Nathalie Desmet, du chercheur et commissaire d’exposition indépendant Sébastien Pluot 

et un entretien réalisé entre le commissaire d’exposition Mathieu Copeland et l’artiste Stefan Brüggeman.  

 

Avec l’intervention de l’artiste Clémence de Montgolfier: 

L’artiste mémorisera, intégralement ou partiellement, des extraits d’essais et des textes rédigés par les artistes de l’exposi-

tion (notamment L’ordre du discours  de Michel Foucault, Le grain et la voix – entretiens, De la parole à l’écriture de Roland 

Barthes, Shhh de Ben Kinmont, etc). Elle retranscrira une version altérée par sa mémoire d’un de ces textes aux visiteurs 

qui le souhaitent. L’artiste enverra une page par jour à compter du 11 mars 2011 dans un ordre aléatoire.  

 

PROGRAMMATION 

 

Une programmation sera proposée le temps de l’exposition: 

- Jeudi 3 mars, de 18h30 à 20h: Rencontre avec l’artiste Viktor Freso. A l’occasion de sa venue en France, l’artiste slova-

que viendra nous présenter sa démarche artistique. Il reviendra également sur sa rencontre avec Jullius Koller à Bratislava 

et les prémisses d’un projet collaboratif avorté suite au décès prématuré de ce dernier. 

 

- Une table ronde sera organisée le  mardi 8 mars de 18h à 20h30 avec Alexandre Castant, essayiste, critique d’art et do-

cumentariste sur l’art, professeur des Écoles nationales supérieures d’art basée sur les ouvrages imagoDrome, des images 

mentales dans l'art contemporain et Planètes sonores ; Pierre-Damien Huygue, essayiste, chercheur et Professeur à l'Uni-

versité Paris 1-Panthéon-Sorbonne ; Aline Biasutto, artiste plasticienne et Nathalie Desmet, théoricienne de l'art contempo-

rain et enseignante à l’université Paris 1 Panthéon-Sorbonne (ATER). Ses recherches portent sur les expositions d'œuvres 

invisibles et l’invention de l’exposition « vide » (enjeux symboliques, économiques et représentationnels de ce dispositif par-

ticulier). Elle est membre du comité de rédaction de la revue Marges.  

 

- Projection le mercredi 9 mars (18h-20h30) de Hurlement en Faveur de Sade (1952) de Guy Debord, introduit par le cher-

cheur et doctorant Fabien Danesi, auteur du livre Le cinéma de Guy Debord publié aux éditions Paris expérimental. Mar-

quant la rupture définitive de Guy Debord avec le mouvement lettriste, Hurlement en Faveur de Sade est uniquement com-

posé de séquences monochromes alternant phase de silence et phrases extraites de journaux, romans ou codes civils.  

 

- Une soirée de clôture est prévue le vendredi 11 mars au soir à la Gare aux Gorilles (19h-22h) avec DJ et groupes de mu-

siques.  

 

Une intervention-performance aura lieu lors du vernissage de l’exposition:  

- L’artiste Manuel Houssais, présent dans l’enceinte de la galerie lors du vernissage, entamera secrètement avec le public 

des conversations stéréotypées.  
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Master 2 Professionnel  
Sciences et techniques de l’exposition 

 
Informations  

Françoise Docquiert, Directrice  
http://master2ste.over-blog.com/ 

 

 

 

 

 

Le Master 2 « Sciences et techniques de l'exposition » prépare aux métiers qui concernent le domaine de la mu-

séographie et de l'exposition. Les étudiants sont amenés à intégrer les secteurs du patrimoine, de l'art moderne 

et de l’art contemporain.  

  

Dans cette formation, l'apport universitaire (histoire de l'art, esthétique, médiation) et l’adossement à la recherche 

permet aux étudiants d'approfondir les bases théoriques indispensables à la mise en œuvre de leurs projets 

qu’ils soient universitaires et tournés vers la préparation des concours (conservation, attaché de conservation, 

etc.) ou plus professionnels. La formation pratique, dispensée par des professionnels (conservateurs, commis-

saires d'exposition, éditeurs, scénographes, administrateurs, juristes, producteurs d'évènements, artistes) leur 

permet de mieux appréhender le monde du travail auquel ils se destinent.  

  

Les études sont complétées par l’organisation d’une exposition d’art contemporain et d’un cycle de conférences 

autour des galeristes femmes, un stage professionnel d'un minimum de trois à six mois, des voyages d’étude en 

France et à l’étranger. L'enseignement de l’anglais, aujourd'hui nécessaire à tout projet professionnel, est un des 

éléments pédagogiques de la formation. Les relations internationales sont également privilégiées avec un accord 

de partenariat avec l’UQAM (Montréal) et le MUAC (Mexique).  

  
 

 
 

http://master2ste.over-blog.com/
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                                                                      Association STartE 
 

Contact  
starte.asso@gmail.com  

et informations 
http://asso-starte.blogspot.com 

 

L'objectif de l'association STartE est de favoriser la mise en réseau et l'échange entre les étudiants, issus de différen-

tes formations artistiques et les professionnels, en valorisant et accompagnant des projets collaboratifs à caractère 

professionnel. Durant ses deux premières années d’activité, STartE aura ainsi permis à des projets d’exposition, d’é-

dition et vidéographique de bénéficier de l’appui juridique et financier de l’association. L’association déploie égale-

ment son énergie à diffuser et promouvoir ces projets professionnalisant au sein du réseau de la création contempo-

raine d’autre part. Pour cette quatrième année l’association STartE pourra s’appuyer sur des méthodes de travail 

éprouvées et des perspectives de soutien à long terme de projets à périodicité semestrielle ou annuelle. 

 
 
EXPOSITIONS REALISEES : 
 
Exposition Revers du Réel, Galerie Michel Journiac, en mars 2008 à Paris 15ème 

 

Le rapport que les artistes présentés dans l’exposition Revers du Réel entretiennent avec le monde contemporain 

tient à la singularité d’un regard porté sur l’ambiguïté des éléments de notre culture. Un caractère autour duquel s’or-

ganise un monde actuel qui se réclame platement de « l’ici et maintenant », c’est-à-dire d’une simultanéité visuelle et 

temporelle toujours plus exacerbée, dont le but vise à l’indistinction entre la réalité et la fiction. Les propositions artis-

tiques mises en lumière par l’exposition « Revers du Réel » s’élaborent comme des éléments révélateurs de nos ten-

dances aveugles en décidant d’explorer les confins de la perception.  

 

 
 
Exposition A la limite, Galerie Michel Journiac, en mars 2009 à Paris 15ème 

 

Interstices, entre-deux, états intermédiaires, A la limite considère la place réelle ou  symbolique attribuée à cette ligne 

imaginaire séparant deux territoires : la frontière. A travers les regards d’artistes contemporains, A la limite construit 

non pas un avant et un après de cette frontière mais elle en révèle l’épaisseur, le lieu à partir duquel une situation 

peut basculer. Les œuvres présentées jouent ainsi sur un fil car elles Incarnant un point d’équilibre, il marque l’état 

de fragilité extrême et d’instabilité à l’œuvre lors du passage d’un état à un autre.  

 
 

 
 
 

mailto:starte.asso@gmail.com
http://asso-starte.blogspot.com/
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Exposition Déjà Vu, Galerie Michel Journiac, en mars 2010 à Paris 15ème 

 

Déjà vu rassemble des œuvres et les commentaires successifs qui ont été produits à leur sujet lors de précédentes 

expositions. Fruit d’un commissariat collectif mené en contexte universitaire, Déjà vu met en jeu la pluralité des dis-

cours portant sur les œuvres. Qu'ils soient descriptifs, analytiques, poétiques ou ambigus, les communiqués, dos-

siers de presse, cartels ou notices de catalogues expriment une certaine vision de l'œuvre et influent sur sa récep-

tion. D’une exposition à l’autre, certaines œuvres résistent à l’exégèse, tandis que d’autres se prêtent à une grande 

variété de commentaires. Exposer non seulement les œuvres, mais aussi les discours qui les ont entourées est une 

occasion de s'interroger sur l’impact de ceux-ci dans leurs interprétations : dans quelle mesure une œuvre peut-elle 

être transformée par son intégration à une thématique d'exposition ? 

 

 

 

   
 

 

Galerie Michel Journiac 

 

 

La galerie Michel Journiac est l’espace d’exposition de l’UFR d’Arts Plastiques et Sciences de l’Art de l’Université Pa-

ris 1 Panthéon-Sorbonne. 

 

Pensée comme un laboratoire de recherche pratique, la galerie est motivée par la volonté de décloisonner les espa-

ces et de faire cohabiter des propositions artistiques, en associant artistes, professionnels, critiques, chercheurs, en-

seignants et étudiants. Pensée à la fois comme un lieu d’exposition de pratiques en train de se faire, la galerie per-

met aux étudiants d’actualiser leurs connaissances et de rencontrer des artistes du milieu de l’art contemporain. 

 

Exigeante dans les formes d’exposition proposées, elle entend également démontrer que la recherche en Arts Plasti-

ques n’est pas strictement intra-universitaire. Alliant workshops, expositions collectives ou personnelles, elle a eu 

l’occasion d’accueillir au gré des équipes curatoriales successives, Mark Dion, Antoni Muntadas, Edouard Lévé, 

Claude Lévêque, Gianni Motti, Raphaël Boccanfuso, Tatiana Trouvé, ou encore d’être le pôle parisien de la Biennale 

de Paris en 2006. 
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Contacts presse 
 
Marion Eynard : marioneynard@hotmail.com 
Romuald Roudier: romuald.roudier@gmail.com 
 
starte.asso@gmail.com 
 
 
 
 

Infos pratiques  
 
La Part Manquante 
Du 3 au 11 mars 2011 
Vernissage mercredi 2 mars 17h - 21h30 
 
Galerie Michel Journiac 
Université Paris 1 Panthéon-Sorbonne 
UFR 04 - Centre Saint-Charles 
47-53 rue des bergers - 75015 Paris 
 
Entrée libre /  
Ouvert du jeudi 3 mars au vendredi 11 mars  
de 10h à 18h  
et le samedi 6 mars  
de 10h à 13h 
Nocturne les jeudis 3 mars et 10 mars 
de 10h à 21h 
 
Bus  
Rond point Saint-Charles (42)  
Convention Saint-Charles (62) 
 
Métro 
Lourmel (8)  
Charles Michels ou Javel (10) 
 
RER Javel (C) 
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PARTENAIRES 

Partenaires institutionnels 

 

 

 

 

Partenaires associés 

 

 

 

Partenaires media 

 

 


