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Jérôme GLICENSTEIN. L’art : une
histoire d’exposition, Paris, Éd. 
Les Presses Universitaires de France,
coll. Lignes d’art, 2009. 258 p. 
Artiste et théoricien de l’art, Jérôme
Glicenstein nous propose dans cet
ouvrage une belle réflexion sur ce
que veut dire exposer une œuvre
d’art. Pour aborder cette réflexion, 
il examine différentes perspectives
–esthétique, idéologique et métho-
dologique–qu’une histoire de l’expo-
sition peut soulever. Selon l’auteur,
exposer des œuvres, c’est donner à
voir, c’est présenter à un public une
idée que l’on se fait de l’art et de ce
qu’il doit nous révéler. Par consé-
quent, il n’y a pas de neutralité en
matière de muséographie. Le musée
idéal n’existe pas. 

En effet, l’exposition est une
fiction. Grâce à une mise en relation
d’objets, de textes, d’explications, etc.,
l’exposition communique toujours
aux visiteurs une façon de voir l’art.
De ce fait, l’exposition incite à la
discussion, voire à la confrontation.
Elle s’adresse nécessairement à un
public. Et ce public est différent selon
le contexte ou les époques. À cet
égard, la documentation de l’auteur
est fort instructive. Pour chacun des
quatre chapitres, il présente avec
clarté les diverses positions des histo-
riens de l’art ou des philosophes qui
se sont intéressés aux questions rela-
tives à la muséographie, à la scéno-
graphie et au commissariat. Pour ce
qui est du commissariat, l’auteur
réfère aux exemples typiques
d’auteurs d’exposition (ex. : H. Szee-
mann) qui ont, à la fin du XXe siècle,
remis en question la notion de créa-
tion lorsqu’il s’agit de mettre en
œuvre une exposition dans le
contexte de l’art contemporain.

Enfin, Glicenstein souhaite une
alternative à l’idée traditionnelle
d’histoire de l’art. Jusqu’ici, les théori-
ciens de l’art se sont principalement
intéressés aux objets de l’art et à ceux

qui les produisent, mais trop peu
souvent à leurs présentations dans
l’espace public. Ainsi, une histoire de
l’exposition demeure à faire. Cette
histoire nécessite cependant une
«réévaluation du discours esthé-
tique». Or, cette réévaluation
concerne davantage la culture que
l’art en tant que tel. C’est que, de
toute évidence, cette histoire est du
côté de la réception des œuvres. Et de
ce que cette réception donne à
penser en tant que médiation à
partir de laquelle l’art sera considéré
au sein de la société. 

André-Louis  PARÉ

LIVRES REÇUS

Lignes, © Musée de Lachine 2010,
24 pages.
Le catalogue accompagnait l’exposi-
tion présentée au Musée de Lachine,
du 31 mars au 28 novembre 2010,
dans le cadre de l’événement « Mont-
réal, Ville de verre », qui regroupait
les artistes Patrick Beaulieu, Linda
Covit, Susan Edgerly, Lisette Lemieux
et Catherine Widgery. « La commis-
saire Pascale Beaudet, écrit Marc
Pitre, le directeur du Musée, a été
invitée à examiner le riche inventaire
de la collection et à sélectionner les
éléments pertinents qui s’y trouvaient
en lien avec la thématique. Son
projet d’exposition a l’intérêt de
mettre en lumière des artefacts et des
volets “archéologie” et “histoire” et
d’y inscrire également des pratiques
actuelles en arts visuels. »

Gilbert Poissant. Le jeu du collection-
neur. © Materia, Gilbert Poissant,
Pascale Beaudet, Québec 2010. 64
pages. www.centremateria.com
Abondamment et magnifiquement
illustré, ce catalogue bilingue–
réalisé en partenariat avec les
Éditions Varia–accompagnait l’expo-
sition tenue au centre Materia, du 
10 septembre au 31 octobre 2010.
«Composé de plus de 1 800 pièces,
écrit la commissaire Pascale Beaudet,
Le jeu du collectionneur est une
œuvre-bilan, un inventaire personnel
du monde, dont l’idée a surgi en
2005. Il recèle des éléments autobio-
graphiques, une forme particulière
de “petit récit” (par opposition au

PARUTIONS

times referred to as a geological
sculptor, has been carving stone for
decades, and his best works capture
nature’s patterning, rendering the
forms he creates into archetypes.

Best known for his early collabo-
ration on New Milestones with
Common Ground (1986-87), and for
the Eden Project in Devon, a granite
seed cone forming the central focus
of a building, Randall-Page’s YSP
show of some 50 pieces, closing as
David Nash’s show was being setting
up, captured the essence of his
nature-based aesthetic. Design drawn
from nature and rendered into atyp-
ical ultraforms, Fructus and Corpus
(2009), both two metres high and 
13 tons in weight, draw on fruit and
coil forms, but evolve from them.
Another Randall-Page piece in the
gallery has dramatic white bubble-
pack-like surfaces. Enigmatic as
sculpture, Randall-Page’s sculptures
are models, constructs, and several of

the best work well sited on the grassy
somewhat formal lawn areas next to
the exhibition hall. Some granite
pieces fair less well as the carved
linear stone surface patterns are visu-
ally hard to read when competing
with the colour of the stone. 

David Nash, whose early work
was set in Wales, has brought the
whole nature culture theme full
circle. This show just opening will be
one of the rare opportunities to see a
full range of Nash’s large and mid-
size sculptures. A cast metal sculp-
ture, less common for Nash, presents
geometrical forms—cube, cylinder,
and sphere—and addresses formal
concerns that recall Cezanne. Some-
thing of an anomaly in the contem-
porary art world, Nash lives in a rural

setting, and exhibits throughout the
world, while celebrating nature’s
place in our lives. His Millennium
Dome of living oak trees is amongst
his best-known living sculptures.
Using the language of wood and the
qualities inherent to the way a tree
grows, but equally contrasting
straight line geometries or serial
themes, David Nash has achieved a
dialogue with nature that is part of a
long British tradition in art, whether
the artists be Samuel Palmer, John
Constable, Ivon Hitchens and so on.
The works on view in all the galleries
and outdoors are evidence of Nash’s
understanding of how to work wood
in space. Likewise it is the imperfec-
tion, the rough edges, and the
informal play with the material that
awaken a sense of play. Nash’s sculp-
tures heighten our sense of connect-
edness to nature in an age of digital,
data-based web communication and
televisual entertainment that segre-
gates us from nature. Nash’s art is
pure and unadulterated nature. Pure
and simple, the forms are sculptural
in and of themselves, but echo
archaic, universal proto-historical
pan-cultural themes. Charred wood
pieces on view at Longside bring a
sense of the elemental to his sculp-
ture, a primordial energy, with their
charcoal black dark contrasts and
simple sphere and tower shapes.

Nash’s Red Column (2009-2010) is
a series of rough-hewn tall circular
forms, all made from California red
cedar. Though some purists may criti-
cize Nash for importing his wood,
rather than using discarded and recy-
cled wood from the UK, Nash believes
it is not truly an issue. The work
stands majestic, and even totemic in
an open sloping field at the YSP. 

What makes these sculptures
work as a collection at the Yorkshire
Sculpture Park is the way they
address nature through their respec-
tive sitings. In so doing they do not
date, for the living Yorkshire land-
scape keeps them alive whatever the
weather, adding to the aesthetic,
capturing the cachet and bringing us,
the public, into it all, as flâneurs or
promeneurs, hikers or slow-moving
contemplatives simply having a
picnic in the fields and hills. <

John K. GRANDE’s Dialogues in Diversity:
Art from Marginal to Mainstream was publi-
shed by Pari Publishing (Italy) in 2007. His
most recent books include The Landscape
Changes (Propect/Gaspereau Press, 2009)
and Bob Verschueren – Lifelines (Pori,
Finland, 2010). www.grandescritique.com

Andy GOLDSWORTHY,
Hanging Trees, 2006. 
Photo: Yorkshire Sculpture
Park.


