Relever et révéler. Voila les deux verbes d’action qui
pourraient résumer les trois séries d'ceuvres de Fay-
cal Baghriche réunies pour I'exposition « Suite et fin »
que lui a consacré le SHED (dans le cadre du pro-
gramme «Suite» du CNAP). A l'image de Francois
Daireaux, Faycal Baghriche appartient a cette catégo-
rie d'artistes observateurs qui révelent les qualités et
potentiels artistiques qui s'ignorent. Car |'art se niche
partout a qui sait étre attentif aux étres et aux choses
du réel. La premiére série, la plus imposante dans ce
vaste espace d'exposition au toit cranté et aux murs
de briques laissés dans leur jus, est un ensemble
de cing «plots» monumentaux de bois exotiques,
empruntés a une entreprise locale de menuiserie.
Chaque plot est I'éclatement d'un tronc d'arbre brut,
débité en planches d'épaisseur égale et séparées
par des cales aussi larges qu’elles, conservant ainsi
la forme originelle du tronc, le tout posé a méme
le sol sur des tasseaux. Une sorte de fusion entre la
rigueur minimaliste et la matiére brute facon Land
Art. Acheminés en un bloc jusqu’'au SHED, les cinq
objets éclatés n'ont subi aucune transformation par
I'artiste qui les expose tels qu'il les a découverts dans
les entrepbts de I'entreprise normande, ici répartis en
diagonale dans l'espace. Cette petite délocalisation
renvoie évidemment a celle, bien plus grande, opé-
rée dans le cadre des échanges commerciaux de part
et d'autre de la Méditerranée — ici d'essences d'arbres
importées d'Afrique, Iroko et Sipo, qui serviront les
constructions européennes. Ces troncs ont la parti-
cularité d'étre recouverts sur leur tranche d’'une cou-
leur vive unie (rouge ou vert), code chromatique du
négociant identifiant I'espéce en question. Ces aplats
de couleurs fragmentés finissent alors d'associer ces
sculptures ready made a la peinture, abstraite en 'oc-
currence, non sans rappeler une ceuvre antérieure de
I'artiste, Nothing More Concrete (2012). Cette piéce
monumentale était composée de trente palettes de
plaques de platres qui, une fois empilées, laissaient
apparaitre sur leurs tranches un dessin géométrique
a base de lignes noires et rouges obliques et répéti-
tives. La série des cinq plots intitulée Anagnorisis (du
grec ancien signifiant « reconnaitre ») emprunte son
titre a la littérature, plus spécifiqguement a la tragédie,
désignant la découverte tardive de l'identité d'un per-
sonnage, ignorée de lui ou des autres jusqu’alors. Le
titre renvoie donc a ce twist narratif: objets de négoce
jusque-la, les troncs etaient autant de sculptures qui
s'ignoraient jusqu'a leur transposition et exposition
par l'artiste.

Dans un geste tout aussi poétique et « révélateur »,
la seconde série est une déclinaison de cernes noirs
sur des plaques de verre translucide, détourant des
zones a priori vides. Il s'agit en réalité du coup de
feutre de I'encadreur signalant une «imperfection ».
Par I'encadrement de ces verres et leur accrochage
en frise sur une cimaise blanche consacrée, Faycal
Baghriche détourne le geste consciencieux de l'arti-
san pour le faire glisser du cété du geste artistique. Il
transforme un acte banal et I'objet voué au déclasse-
ment en une variation graphique exposable. Ce qui
ne se voyait quasiment pas a I'ceil nu, devient ici survi-
sible, doublement, par le cerne et par le cadre qui finit
d'en faire une ceuvre d'art.

C'est encore le travail des autres qui sert de base
a la troisieme oceuvre, Atlas Series, un ensemble de
photographies grand format prises dans les mon-
tagnes éponymes et respectant un méme proto-
cole formel de cadrage et de motif: des close-ups
d'améthystes et autres géodes vendues par des arti-
sans marocains aux touristes. L'accrochage linéaire
de cette série, rythmé par les différentes couleurs et
formes des pierres, révéle les abimes visuels que sont
les minéraux en creux, véritables petites cavernes de
cristaux, mais révele aussi la typologie des mains cal-
leuses, abimées, qui les présentent devant I'objectif
de I'appareil. Abimées et néanmoins virtuoses car ces
géodes sont en réalité de simples quartz incolores qui
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ne valent rien et dont les artisans locaux fabriquent
de toutes piéces la préciosité. Le choix du close-up
rend encore plus manifeste le contraste entre l'as-
pect de ces pierres semi-préciseuses et la main qui
les fabrique.

Sans doute parce qu'elles sont sur un méme
mode sériel et ready made (ou photographies d'objet
existants), on pourrait arguer d’'une certaine simpli-
cité des ceuvres présentées ici, ou d’'une sorte de can-
deur. Si la dimension poétique du regard que porte
Faycal Baghriche sur le monde est indéniable, dans sa
capacité a révéler ce que I'on ne voit pas en dehors de
la fonction d'un objet ou d'un geste, ce qui ne serait
pas digne d'attention, elle ne doit pas faire oublier le
positionnement de l'artiste. En filigrane, Anagnorisis
et Atlas Series nous parlent d'un monde globalisé,
des échanges commerciaux et des rapports de domi-
nation qui les régissent. Que ce soient les essences
de bois d'Afrique ou les pierres en toc des monts de
I'Atlas, ces objets portent en eux toute la question de
la possession du précieux ou de I'exotique, de I'utilité
de les importer, dans une valise ou dans un contai-
ner, et du jeu de dupes entre l'offre et la demande.
Par une certaine économie de moyens et de gestes,
Faycal Baghriche créé sans avoir l'air d'y toucher, des
outils de conscientisation.



Placée sous I'égide du bichon blanc et de la Madone
noire, I'exposition des derniers travaux d’lda Tursic et
Wilfried Mille a la Fondation Ricard annonce la cou-
leur : une joyeuse cacophonie des sujets et des formes
qui caractérise le monde pictural de ce bindme créé
au debut des années 2000 et formé a l'école des
beaux-arts de Dijon. Les artistes piochent dans I'ima-
gerie de ['histoire de I'art (portrait, peinture religieuse)
mais aussi de I'époque contemporaine, a travers le
document photographique (portraits de personna-
lités illustres ou non), la mode, la pornographie, en
passant par les inévitables réseaux sociaux. L'image
revisitée est transposée en peinture et se démarque
de l'originale par une touche dynamique, vibrante, et
une palette de couleurs limitée et bien sentie. Mais
loin de mythifier les sujets choisis par la peinture, le
travail d'lda Tursic et Wilfried Mille offre une certaine
horizontalité hiérarchique. Chez eux, pas de distinc-
tion par exemple entre une Lindsay Lohan instagra-
meée, présentant fierement son plat de lasagnes, etun
Jean-Luc Godard tendant une allumette a Marguerite
Duras. Et il en va de méme dans 'exposition concoc-
tée par le critique d'art et commissaire Andrea Viliani
a la Fondation d'entreprise Ricard. Aucun sujet n'a
plus de noblesse qu'un autre: le portrait d'un bichon
a poils frisés immaculés, symbole de la noblesse
d’antan et du kitsch d’aujourd’hui, ouvre I'exposition
dans un format moyen (Double Poodle) et cétoie une
Madone a I'enfant grand format, peinte d'apres La
Vierge Tempi de Raphaél. Le méme motif du Bianco
Bichon trouve une déclinaison sculpturale, peinte
sur un panneau de bois et détourée, quasiment a
échelle humaine, titillant ainsi notre pulsion selfie a
taper la pose aux cotés du chienchien géant qui fixe
déja l'objectif, et a partager sur les réseaux sociaux.
Apreés tout, il faut bien nourrir le flux d’'images quo-
tidien auquel le travail de Tursic et Mille ne cesse de
renvoyer. La présence de ces deux ocsuvres dans un
méme périmétre finit de confirmer qu'il n'y a pas
de type d’image souverain, rien que I'on ne puisse
désacraliser, voire détruire, si I'on en croit les bords
calcinés de la Madone. Encore moins de bon ou de
mauvais golt en matiere de peinture. Pour preuve,
le portrait érotico-comique de ce cowboy mousta-
chu au torse velu, « peintre a l'occasion», précision
cocasse qui nous ferait presque oublier qu'il a le sexe
qui dépasse négligemment du jean. Si tout est bon
a peindre, tout est aussi bon a montrer dans le pro-
cessus de fabrication de la peinture. C'est pourquoi
Ida Tursic et Wilfried Mille exploitent le caractéere
tout aussi pictural ou graphique de certaines étapes
de travail : quatre panneaux monumentaux sont les
agrandissements de la feuille de brouillon portant
les traces des traits, des coulures, et autres cernes-
tests qui précedent I'application sur le support défi-
nitif d'une ceuvre qui a bien été réalisée, absente de
I'exposition mais présente par le titre auquel chaque
brouillon se référe. Les panneaux se voient rehaussés
d’'un aplat rond de couleur vive, comme pour affirmer
qu’ils ne sont pas uniquement des documents agran-
dis mais des ceuvres a part entiere. De méme que les
doses de peinture déposées sur un support en bois
qui ont servi a la réalisation du Gar¢con de vache se
voient exposées, au méme titre que les autres objets
«finis », avec un titre explicite: Before becoming a
nude or something else. Un rappel de ce gqu’'est en
premier lieu une image en peinture: des pigments
sortis d'un tube. Si ce genre d'ceuvres-coulisses n'a
rien de transcendant, ni formellement, ni conceptuel-
lement, il dit néanmoins la jubilation de ces artistes a
pratiquer la peinture — elle est largement palpable -,
a en apprécier chaque étape de fabrication. Jusqu'a
en embrasser d'ailleurs tous les genres, figuratif et
abstrait. Méme si son titre évoque la figuration, Le
Grand Incendie, peinture monumentale renvoyant
a I'expressionnisme abstrait, affiche des aplats épais
de couleurs ardentes, dont on observe les sillons de
matiére laissés par le passage du pinceau. A cette
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explosion chromatique assez percutante répond
directement une autre ceuvre abstraite, beaucoup
plus «silencieuse» (Blanc, 2010-2015), avec ses cou-
lures et aplats blancs. Si I'on suppose la disparition
de quelques motifs cachés la-dessous, la question
de l'effacement est bien plus visible dans Partitur
Matthatis Passions Bach P25. On ne saurait lire
les notes de musique de cette page reprise de la
partition de Jean-Sébastien Bach, Passion selon
Saint-Matthieu, tant le traitement d'lda Tursic et Wil-
fried Mille, proche d'un lavis, a dilué les traits et figé
I'ensemble sous une épaisse couche glacée, non sans
rappeler certaines ceuvres de Sigmar Polke. Ce genre
de documents manuscrits semble étre une nouvelle
piste explorée par les peintres. La lettre rédigée par
le Docteur Félix Rey qui décrit et schématise l'oreille
coupée de Van Gogh (retrouvée il y a un an par une
chercheuse américaine et qui a relanceé le débat sur
le bout réellement tranché par le peintre), sert de
modéle a un petit format (Felix Rey), soigneusement
imitée sur un panneau de bois. Cette ceuvre finit de
nous embrouiller I'esprit: le mystére reste entier sur
les raisons qui président a la sélection de telle ou telle
image chez Tursic et Mille. Mais ces derniers donnent
un sens tout a fait contemporain au mot «pitto-
resque », désignant a la fois ce qui est digne d'étre
peint (ils en sont les seuls juges), autant que ce qui
étonne.



