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Que voir à la Biennale d’art contemporain de
Venise cette année ?

Jordi Colomer, ¡Únete! Join Us! 2017 Pavillon espagnol © Jordi Colomer

« Viva Arte Viva » : le titre de la 57e biennale d’Art contemporain de Venise, qui ouvre ses portes le
13 mai, résonne comme un hymne aux artistes et à la créativité. En avant-première, « Connaissance
des Arts » a sélectionné pour vous les pavillons les plus prometteurs.

Et si, pour une fois, on essayait de voir la vie du bon côté ? Après une édition 2015 particulièrement
sombre orchestrée par Okwui Enwezor, la 57e biennale de Venise se veut plus optimiste. « “Viva Arte
Viva“ est conçue avec les artistes, par les artistes, pour les artistes, autour des formes qu’ils proposent,
des questions qu’ils posent, des pratiques qu’ils développent, des formes de vie qu’ils choisissent »,
affirme avec enthousiasme Christine Macel, commissaire de cette manifestation plus que jamais pluri‐
disciplinaire qui, pendant six mois, va habiller la Sérénissime aux couleurs de l’art contemporain. « Le
titre pourrait être celui d’une chanson, c’est une déclaration d’amour, poursuit-elle. L’art est un espace
de liberté, après une année marquée, en France comme ailleurs, par les chocs et les violences du
monde. J’ai rêvé d’une biennale ouverte, en réponse à un climat de repli, une alternative à l’individua‐
lisme et à l’indifférence. Pour moi, l’art est un grand oui à la vie ». Pour l’exposition collective qui en‐
vahit le pavillon central et l’Arsenal, Christine Macel a sélectionné huit cents œuvres des années 1960
à nos jours, produites par cent vingt artistes, toutes nationalités et générations confondues : entre va‐
leurs sûres (Ernesto Neto, Kader Attia, Anri Sala, Olafur Eliasson…) et découvertes (Karla Black, Juan
Downey, Xiao Guan ou le très jeune duo Nuñez & Rodriguez). Laissez-vous emporter par ce « poème
épique » construit en neuf chapitres thématiques (l’artiste et les livres, le temps et l’infinitude, les joies
et les peurs, le corps et la sensualité…), avant de partir découvrir quelques-uns des quatre-vingt-cinq
pavillons nationaux disséminés dans les Giardini et à l’Arsenal, mais aussi, parfois, en plein cœur de la
ville.
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« J’ai imaginé un environnement total : une installation immersive renvoyant à l’univers du studio
d’enregistrement et inspirée par l’œuvre pionnière de Kurt Schwitters, le Merzbau. Une centaine de
musiciens de tous horizons seront conviés à activer cette sculpture-studio, qui deviendra le support
de leurs créations », explique Xavier Veilhan, à l’origine de Studio Venezia. Sol, murs et plafond sont
recouverts de panneaux de bois aux formes déstructurées, jusqu’à effacer l’architecture d’un pavillon
devenu cocon de création, avec instruments (du classique à l’électro) et ingénieurs du son à la dispo‐
sition des musiciens.

Pavillon australien : Tracey Moffatt, récits à l’horizon

Repérée au Festival de Cannes en 1990 pour son court-métrage Night Cries : A Rural Tragedy, la pho‐
tographe et cinéaste Tracey Moffatt (née en 1960 à Brisbane) avait participé pour la première fois à la
Biennale de Venise en 1997, dans la section Aperto consacrée aux jeunes artistes. Vingt ans plus tard,
elle a le privilège d’occuper le pavillon australien. C’est à Los Angeles qu’elle a imaginé My Horizon,
une installation qui combine photographie et film, conçue comme « un entrelacement de récits ou‐
verts à toutes les interprétations », où se mélangent passé et avenir, culture populaire, fantasmes et
souvenirs d’enfance.

Pavillon autrichien : Kowanz et Wurm réinventent la sculpture

Aussi différentes soient-elles, les démarches artistiques de Brigitte Kowanz (née en 1957) et d’Erwin
Wurm (né en 1954) tendent vers un même objectif : réinventer le concept de sculpture. Depuis les
années 1980, la première a fait de la lumière le médium privilégié de ses installations conceptuelles,
très esthétiques, qui troublent notre perception de l’espace. Le second s’amuse à mettre en scène
l’homme et les objets de son quotidien dans des situations insolites. En résultent des œuvres teintées
de surréalisme, à la croisée de la performance, de l’objet et de la sculpture, que l’artiste immortalise
en photographie ou en vidéo.

Pavillon belge  : Dirk Braeckman, énigmes en noir et blanc

« Éliminer l’information qui détourne de l’essentiel », telle est l’ambition du photographe flamand Dirk
Braeckman (né en 1958). Dans un noir et blanc soigné qui multiplie les effets d’effacement ou de flou,
ses tirages grand format éblouissent par la beauté de leur grain. L’artiste préfère la matérialité au sujet,
et le détail au récit. En témoignent des images sans titres ni dates, au contenu énigmatique, où les
objets et les personnages ne racontent que l’histoire que le spectateur se plaira à imaginer. L’exposi‐
tion sera ensuite présentée, en 2018, au palais des Beaux-Arts de Bruxelles et au musée M de Louvain.

Pavillon de la Corée du Sud : Cody Choi, de Venise à Las Vegas

Cody Choi (né en 1961) était réticent à l’idée de participer à la Biennale. « J’ai été confronté à un
conflit intérieur, explique celui qui, en 1988, s’illustra avec une version du Penseur de Rodin en papier
toilette. J’ai réfléchi à ce qu’était Venise : hier le lieu qui a fait naître les plus grands rêves d’artistes,
aujourd’hui une ville où l’art est une attraction, jusqu’au carnaval de la postmodernité haut de gamme
qu’est la collection Pinault au Palazzo Grassi. » Fidèle à son esprit provocateur, il occupe le toit du pa‐
villon coréen avec Venitian Rhapsody, une installation qui confronte la cité des Doges à Macao et Las
Vegas.

Pavillon espagnol : Jordi Colomer, l’art du déplacement
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Depuis ses débuts dans les années 1980, Jordi Colomer (né à Barcelone en 1962) développe une ré‐
flexion sur la manière dont l’architecture urbaine influe sur le comportement humain. Sous le com‐
missariat de Manuel Segade, l’artiste catalan propose dans le pavillon espagnol un dispositif vidéo im‐
mersif « à mi-chemin entre la sculpture précaire et l’architecture transitoire ». Il y est question de no‐
madisme, de voyage, d’errance, d’exil, de transhumance ou d’égarement, à travers un kaléidoscope de
récits qui se déroulent dans des environnements réels ou fictifs.

Pavillon des États-Unis : Mark Bradford, cartographies abstraites

Chaque œuvre de l’Américain Mark Bradford (né en 1961 à Los Angeles) semble être une pièce sup‐
plémentaire d’un puzzle sans fin. Son travail, qui évoque à la fois l’expressionnisme abstrait de Robert
Rauschenberg et le caractère brut de l’Arte Povera, relève de la peinture, du collage et de l’assem‐
blage. Bradford intègre à ses tableaux des éléments puisés dans la vie quotidienne, des pièces textiles
(le plasticien est également styliste et réutilise des chutes), du papier, de la corde, du fil de fer… pour
donner corps à des cartographies abstraites « tissées » de réseaux et de lignes qui dessinent des terri‐
toires imaginaires.

Pavillon britannique : Le désordre maîtrisé de Phyllida Barlow

Phyllida Barlow (née en 1944 à Newcastle) s’est fait connaître avec ses sculptures-installations monu‐
mentales réalisées à partir de matériaux de récupération, auxquels s’ajoutent du contreplaqué, du car‐
ton, du polystyrène, du plâtre ou du ciment. L’empilement et l’amoncellement président à ces com‐
positions éphémères apparemment instables, qui emplissent l’espace dans un désordre maîtrisé, lu‐
dique et coloré. L’installation inédite concoctée par Phyllida Barlow pour habiter et métamorphoser
l’architecture néoclassique du pavillon britannique s’annonce spectaculaire.

Pavillon libanais : Zad Moultaka, d’Hammurabi à aujourd’hui

S’inspirant de la forme de la stèle du Code de Hammurabi (premier texte juridique babylonien,
vers 1750 av. J.-C.), Zad Moultaka a construit un moteur de bombardier de six mètres de haut, sym‐
bole de la violence du monde : quatre mille ans après la naissance de nos civilisations, rien n’a chan‐
gé. Le moteur, qui apparaît et disparaît sous de savants jeux de lumière, est installé au centre de la
pièce, comme un objet d’adoration, devant un mur d’or qui représente Shamash, le dieu-soleil méso‐
potamien. L’installation est aussi sonore, avec une pièce chantée et le bruit du moteur qui, au ralenti,
évoque les battements d’un cœur.

Pavillon philippin : Les peintures engagées de Manuel Ocampo

Lucide, ironique, parfois cruel et volontiers provocateur lorsqu’il s’agit de politique ou de religion, l’art
de Manuel Ocampo ne peut laisser indifférent. Le peintre, qui partage son temps entre les États-Unis
et la France, occupe pour la seconde fois le pavillon philippin, après une première invitation lors de la
Biennale de 1993. Il a produit deux nouveaux tableaux monumentaux (4 x 6 m), où il est question de
sa position d’« d’immigrant perpétuel ». Ses toiles sont présentées aux côtés d’œuvres de l’artiste
conceptuelle Lani Maestro, avec qui Manuel Ocampo partage cette exposition intitulée « Spectres of
Comparison ».

Pavillon polonais : Sharon Lockhart et l’adolescence polonaise

Installée à Los Angeles, la photographe et cinéaste américaine Sharon Lockhart (née en 1964) travaille
avec des « communautés », qu’il s’agisse d’une équipe féminine de basket dans une banlieue de To‐
kyo (Goshogaoka, 1997) ou des ouvriers d’un chantier naval de l’État du Maine (Lunch Break, 2008).
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