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NATURA LOCI – l’exposition – prend place au sein d’un village de 
Haute-Gaspésie, Sainte-Madeleine-de-la-Rivière-Madeleine, signalé par 
son caractère fort.

  La Haute-Gaspésie, territoire dur, malmené par le climat, est un 
univers où la vie s’enracine avec ferveur mais aussi avec difficulté. 
Un tiers des habitants, depuis trente ans, ont quitté Sainte-Madeleine, 
bourgade typique de la vie gaspésienne et de ses rigueurs. Si l’activité 
économique y demeure notoire (bûcherons, sciage du bois, chasse, 
pêche, tourisme), elle n’est pas sans connaître des aléas et des 
tensions, au risque de la déshérence. Ce territoire, loué volontiers 
pour sa beauté supérieure (la « nature » y est triomphante, sauvage, 
omniprésente), est un rocher auquel l’homme s’accroche de haute 
lutte. Ici plus qu’ailleurs, il ne faut pas se suffire du « paysage » mais, 
plus intensément, le vivre, l’expérimenter.

Natura Loci, la « nature du lieu » : ces deux termes mariés renvoient par 
analogie au concept de Genius Loci, de « génie du lieu ». Tout comme 
chaque lieu, chaque endroit, chaque place ont leur « génie » propre, 
propice à les distinguer, il en va de même pour ce qui est de leur 
« nature ». S’intéresser à la « nature » du lieu (plus qu’à son « génie » 
réel ou supposé) suppose toutefois que l’on s’éloigne du préjugé et de 
toute approche sublimée. Pour se concentrer, au plus près, sur le lieu 
lui-même : ses spécificités multiples, son paysage, son cadre de vie, 
sa population.

NATURA LOCI
exposition en art actuel

  Avec NATURA LOCI, le Magasin Général Studio international en 
création multidisciplinaire de Sainte-Madeleine-de-la-Rivière-Madeleine 
met en valeur les créations plasticiennes de trois artistes en résidence, 
en amont de l’exposition elle-même, Patrick COUTU, Michel DE BROIN 
et Séverine HUBARD, deux Canadiens et une Française donc, pour les 
convier à travailler à partir du territoire local. Une invitation a également 
été faite à l’artiste new-yorkaise Janet BIGGS, récente lauréate d’un 
Guggenheim Award, afin de présenter sa vidéo Warning Shot, une alerte 
contre le réchauffement climatique et la dégradation environnementale 
qui affecte notre Planète.

  La nature, le paysage, le présent, la mémoire, la vie matérielle, tout 
ici est prétexte à création, à « artialisation », au terme d’une période de 
proximité mettant l’artiste au contact du lieu et de ses habitants. Les 
artistes invités (à l’exception de Janet Biggs, dont le propos est plus 
universel, quoique non désolidarisé des problèmes que connaît la Haute-
Gaspésie) œuvrent à partir du contexte local et en fonction de celui-ci. 
Une interrelation entre la création et le lieu est attendue, justifiant le 
principe de la résidence. L’art échange avec l’environnement gaspésien, 
et vice-versa.

—
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Bonsoir à tous.

Nous voici réunis pour le vernissage de NATURA LOCI, et je m’en réjouis.

  Je voudrais remercier Jacky Georges Lafargue, en tant que commis-
saire de l’exposition, pour son invitation, ainsi que les artistes qui ont 
accepté de participer, au Magasin Général, à NATURA LOCI, Janet Biggs 
présentement à New York, Séverine Hubard ici présente, venue de 
France, ainsi que Patrick Coutu et Michel de Broin, venus tout exprès de 
Montréal. Tous ont répondu avec enthousiasme et engagement à mon 
invitation à participer à NATURA LOCI et je leur en suis reconnaissant.

  Je veux aussi remercier, enfin, le Conseil des Arts du Canada, sans 
lequel cette exposition n’aurait pas été possible, pour son généreux 
soutien matériel.

  NATURA LOCI, l’exposition, ce sont quatre créations dont trois originales, 
produites pour l’occasion, toutes portées par une même préoccupation, 
le rapport de l’art au paysage, à la nature et au contexte local.

  Avec les artistes présents aujourd’hui, nous ferons une visite dans un 
instant et eux-mêmes nous expliqueront leur travail. Pour ma part, et 
sans être trop ennuyeux ni trop long, je voudrais juste dire quelques mots 
de la question de la « nature du lieu » ou plutôt, au vu des circonstances 
qui sont celles d’aujourd’hui, voyant la nature particulièrement mises 
à mal, écologiquement maltraitée et environnementalement violentée, 
quelques mots sur la « dénature du lieu ». 

DENATURA 
LOCI

Paul Ardenne 

  NATURA LOCI, en cette heure présente, ce sera plutôt DENATURA 
LOCI, la nature encombrée du préfixe « dé », qui renvoie à l’idée de 
suppression. Cette impression de « dénature », faut-il le pointer, est 
incontestablement présente et prolixe dans les différentes oeuvres 
proposées ici, et personne au juste ne s’en étonnera. Plus personne, 
en cette heure, ne peut mentalement ou artistiquement se représenter 
la « nature » comme un milieu resté fort de sa substance originelle, 
y compris ici en Gaspésie, un territoire longtemps demeuré sauvage 
mais que la présence humaine a fini par larder de son empreinte, des 
plus agressives, entre urbanisation, équipement systématisé, exploi-
tation des ressources et circulation touristique.

Michel de Broin, Séverine Hubard, Patrick Coutu, 
Paul Ardenne, Jacky Georges Lafargue  
Photo : André-Louis Paré
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  Il y a une erreur, en l’occurrence, à ne pas faire, au prétexte que l’on 
s’exprime en Gaspésie, dans un territoire encore fortement marqué, 
dans les mentalités, par l’idée d’une pureté originelle. Ne serait-ce 
qu’ici même, à Sainte-Madeleine. Car il n’y a plus rien ici ou presque 
de naturel au sens strict, tout ou presque a dû en passer par l’autorité 
reconfigurative de l’humain, jusqu’aux arbres replantés de manière 
géométrique dans un paysage qui, lui, ignore par nature la géométrie, 
cette militarisation du territoire à des fins de contrôle et de gestion. Une 
locomotive rouillée, comme vous le savez, continue de pourrir juste en 
face, de l’autre côté de la rue, depuis trois quarts de siècle : un des 
reliquats locaux de l’ancienne exploitation de la pâte à papier au Grand 
Sault, cinq cents mètres au-dessus de nos têtes. Et juste là, sous nos 
pieds, une infinité d’objets, tout pareil. Il vous suffit de regarder dans 
le trou qu’a fait creuser, derrière le Magasin Général, Michel de Broin 
pour y installer son oeuvre Syndrome. À un mètre sous terre on trouve 
ici de la ferraille, des câbles, des éléments de moteurs, du caoutchouc, 
un véritable magasin archéologique, une décharge souterraine. La 
« nature » du lieu, en l’occurrence, c’est bien sa « dénature ». L’erreur à ne 
pas faire au prétexte que le grand St-Laurent ébroue ses vagues à nos 
côtés sous un vent puissant balayant un paysage encore massivement 
arboré, c’est de penser en termes «climaciques», en termes de nature 
première préservée. Il n’y a plus ici de nature première, il n’y a plus ici 
d’écosystème où la nature serait première. 

DENATURA LOCI, donc.

  L’erreur, ici en Gaspésie, ce serait en somme de s’émerveiller de ce 
qu’est la «nature». La « nature » ? Pour le dictionnaire, ce terme désigne 
l’« ensemble de la réalité matérielle considérée comme indépendante 
de l’activité et de l’histoire humaines » et, dans cet ensemble, le 
« milieu terrestre particulier, défini par le relief, le sol, le climat, l’eau, 
la végétation. » L’homme ayant pris ses quartiers partout, cette nature 
ne saurait plus être elle-même mais elle devient d’office une nature 
humanisée, l’équivalent d’une « dénature ».

  En 1978, le critique d’art français Pierre Restany alors de passage 
au Brésil, et voyageant en bateau sur le fleuve Amazone, écrit dans 
l’enthousiasme son Manifeste du Rio Negro pour le naturalisme intégral. 
Première phrase : « L’Amazone constitue aujourd’hui sur notre planète 
l’ultime réservoir refuge de la nature intégrale. » L’Amazonie, est-il ajouté, 
produit un effet de réel tel qu’aucun art, jusqu’à ce jour, ne « peut susciter 
une telle ambiance, exceptionnelle à tous points de vue, exorbitante par 
rapport au sens commun ». De là, l’appel à un art nouveau, « naturaliste » 
et « de type essentialiste et fondamental » en opposition avec les formes 
de création inféodées à tout pouvoir que ce soit, religieux, social ou 
politique. Créer de manière « naturaliste intégrale » implique de s’ouvrir 
au Tout, en « dé-naturant le moins possible ». Car le fait est : « En fin de 
compte la nature est et elle nous dépasse dans la perception de sa durée 
(...). Un contexte aussi exceptionnel que l’Amazone suscite l’idée d’un 
retour à la nature originelle. La nature originelle doit être exaltée comme 
une hygiène de la perception et un oxygène mental : un naturalisme 
intégral, gigantesque catalyseur et accélérateur de nos facultés de 
sentir, de penser et d’agir. »

  Que comprendre, en simplifiant et en se tenant à l’essentiel du propos 
tenu ? 1, Seule la nature, à travers ses manifestations, a le pouvoir de 
susciter un choc émotionnel sans pareil. 2, Ce choc émotionnel ouvre 
mieux que tout autre notre capacité perceptive à ressentir. 3, Un art qui 
prétend au maximum de l’expression a tout à gagner à se faire natura-
liste intégralement – à s’inspirer, à se nourrir au contact de la nature.

Un visiteur fait le tour en voiture
de l’oeuvre Sydrome de Michel de Broin
Photo : Louis Couturier
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  Question qu’il nous faut poser, quarante ans exactement après Pierre 
Restany : ce point de vue « naturiste » est-il encore viable ? La réponse 
est évidemment non. L’Amazonie aujourd’hui, saturée d’autoroutes, 
déforestée sans fin, pillée jour après jour de toutes ses ressources 
et vidée de ses peuples premiers dont quelques-uns encore végètent 
sous les «tristes tropiques» diagnostiqués par l’anthropologue et phi-
losophe Claude Lévi-Strauss, cette Amazonie contemporaine n’a plus 
rien à voir avec la « nature ». Mais avec la «dénature», oui, oui absolu-
ment, oui jusqu’à nouvel ordre. 

  Amazonie, Gaspésie mais aussi Patagonie, steppe kazakhe, bush aus-
tralien, plaines de l’Oural, vallées du Sahel, prairie étasunienne... Les 
territoires de « nature majeure », l’un après l’autre, voient leur potentiel 
naturel péricliter, avec ce résultat, devenu notre cadre contextuel : l’irrup-
tion de l’anti-Eden.

  L’anti-Eden. Voici, en vérité, ce qu’est devenu le monde terrestre. Inu-
tile de s’illusionner : le mal est fait. L’homme coupé de la nature (sauf, 
pour l’essentiel, à des fins touristiques) a semé son poison mortel et le 
pire est d’ailleurs en cours : ce n’est pas le futur qui sera dystopie mais 
le présent, bel et bien. Les climatosceptiques ânonnent leurs chapelets 
de dénis ? Pendant ce temps-là la température moyenne de la planète 
continue d’augmenter, et les déserts et la déforestation, de progresser, 
et la banquise et les glaciers de l’Antarctique, de fondre et de reculer, et 
les océans, de se réchauffer, et la basse atmosphère, de devenir irres-
pirable, et les ressources de s’épuiser, et la biodiversité, de s’effondrer.

  À contresens de la valorisation de l’exaltation, l’honnêteté artistique 
réside plus sûrement dorénavant, plus que dans sa négation, dans l’en-
registrement de la catastrophe écologique. L’illusionnisme ne paie que 
pour ceux qui vivent de rêveries ou qui refusent de voir la vérité en face. 
Car regarder la Terre dans les yeux au tournant du 21e siècle, même 
depuis la Gaspésie, c’est offrir ses rétines à une lancinante horreur uni-
verselle prenant l’aspect morbide d’une dégradation environnementale 
opérant en continu, tandis que le coeur chavire, tant et plus. Chavire 
dans quoi ? Dans la « solastalgie ».

Warning Shot de Janet Biggs
Photo : Louis Couturier
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  L’heure, en effet, est à ce que le philosophe australien de l’environ-
nement Glenn Albrecht appelle la « Solastalgia » (comprendre : une 
sorte de « nostalgie du réconfort »), ce ressenti maussade, déprimé, 
où prévalent perte de nos repères et désarroi devant les changements 
climatiques, démographiques et économiques liés à un mode de déve-
loppement irrésistiblement accéléré.

  Le néologisme Solastalgia évoque le désarroi nostalgique qui saisit 
l’humain lorsque vient à manquer un lieu de réconfort (solace, en an-
glais), en particulier dans le cas de la dégradation environnementale. 
Albrecht le définit comme « le fait d’avoir le mal du pays en restant 
chez soi. » Du même Glenn Albrecht, encore : « La planète entière, notre 
terre natale à nous, est un foyer en péril, ce qui est aussi affligeant 
que les répercussions locales. Alors que la planète se réchauffe et que 
notre climat se fait de plus en plus hostile et imprévisible, un sentiment 
d’angoisse se répand un peu partout ». Que reste-t-il, en notre monde, 
de propre, de beau, d’intouché et de non-sali par l’humain ? Qu’y reste-
t-il de premier ou d’essentiel qui ne fasse l’objet d’une exploitation ou 
d’un pillage d’origine anthropiques ? En quoi notre environnement est-il 
encore le fruit de la création naturelle pour nous qui vivons dans des 
villes d’asphalte et de béton, où la végétation présente ne résulte plus 
que de plantations artificielles ?

  Que nous susurre notre pensée battue ? Que plus jamais nous ne 
pourrons regarder le monde comme avant. Que nous sommes doré-
navant devant le spectacle du monde « pur » – devant le peu qu’il en 
reste – comme le mourant du film Soleil vert (« Soylent Green », Richard 
Fleischer) passant ses ultimes instants de vie dans une capsule où l’on 
projette des vues de la nature première, celle qui n’existe plus depuis 
des Lunes et des Lunes, cieux clairs et plaines vides à perte de vue, sans 
mauvaise âme qui vive et sans pollution d’aucune sorte non plus.

Détail de l’installation  Ne pas perdre le Nord  
de Séverine Hubard 
Photo : André-Louis Paré
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Commissaire de l’exposition NATURA LOCI
 

MAGASIN GÉNÉRAL studio international en création multidisciplinaire
Sainte-Madeleine-de-la-Rivière-Madeleine
7 juillet 2018

—
_
Agrégé d’Histoire, docteur en Histoire et 
Sciences de l’art, Paul Ardenne (France) est 
historien de l’art (UFR Arts, université d’Amiens), 
écrivain et commissaire d’exposition. Il est 
l’auteur de plusieurs ouvrages de référence 
sur la création moderne et contemporaine : 
Art, l’âge contemporain (1997), L’Art dans son 
moment politique (2000), L’Image Corps (2001), 
Un Art contextuel (2002), Art, le présent (2009), 
Cent artistes du Street art (2011), Heureux, les 
créateurs ? (2016)… Derniers ouvrages parus : 
Un Art écologique. Création plasticienne et 
anthropocène (essai, 2018) et Roger-pris-dans-
la-terre (roman, 2017). 

Vue sur le fleuve Saint-Laurent à partir du 
Magasin Général studio international
Photo : Mélissa Longpré

  NATURA LOCI, l’exposition, qui est aussi DENATURA LOCI, regarde le 
monde de cette façon là, entre appel à la réaction immédiate (Janet 
Biggs), conflagration matérielle et symbolique (Séverine Hubard), re-
levés précieux du monde avant qu’il ne disparaisse (Patrick Coutu) et 
interrogation sur un devenir plus problématique que confiant (Michel 
de Broin). On n’y offre pas de solutions, pas non plus de matière à 
s’illusionner, on n’y pleure pas non plus mais du moins, on y regarde le 
réel avec lucidité. Cette lucidité est essentielle, elle est le moteur de la 
possibilité de réagir, ce que nous espérons tous, au fond. Nous aimons 
l’apocalypse, c’est vrai, une idée exaltante entre toutes. Mais tant qu’à 
la vivre, autant que ce ne soit pas pour de vrai.

Je vous remercie.

Paul Ardenne,
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  On se propose de rappeler, dans ses très grandes lignes, l’évolution 
de la relation entre art et nature depuis le mouvement de sortie des 
ateliers à la fin des années 1960. Cela sans traiter directement du 
travail des artistes en résidence sur les sites de Sainte-Madeleine-de 
la-Rivière-Madeleine, et sans préjuger de ce qui sera montré dans le 
cadre du Magasin Général, mais en espérant que le lecteur trouvera 
des points de croisement entre cette rapide vision d’ensemble et les 
réalisations concrètes qu’il va découvrir.

Un peu d’histoire

  À l’origine, sous l’intitulé Land Art, dont il est fait aujourd’hui un 
usage élargi, furent regroupés les travaux d’un petit nombre d’artistes 
américains (Robert Smithson, Walter De Maria, Michael Heizer, Robert 
Morris, Nancy Holt, entre autres…) et ― en partie à leur corps défendant 
― anglais (Richard Long, Hamish Fulton), principaux acteurs de cette 
conquête de nouveaux territoires. Celle-ci était motivée par la critique 
des circuits marchands et de l’encombrement des musées, ainsi que 
par l’aspiration à des espaces offrant une plus grande amplitude au 
geste artistique. Et surtout par la remise en question de la notion 
d’autonomie de l’œuvre, qui fondait la pensée moderniste depuis les 
avant-gardes du 20e siècle, au profit de l’idée, toujours très présente 
aujourd’hui, qu’une création ne saurait s’affranchir de l’espace qui 
l’environne. Quant au « sentiment de la nature », on le trouvait surtout 
chez les Anglais. C’est un des facteurs qui, par respect pour l’intégrité 
des sites où ils agissaient autant qu’en raison du caractère discret, voire 
éphémère, de leurs actions, les a ramenés vers les lieux consacrés de 
l’art, galerie et musées, par le truchement de la photographie.

  L’histoire des gestes artistiques s’inscrivant dans un site naturel 
ou semi-naturel serait longue et complexe. Elle inclurait celle de la 
création et de l’évolution des parcs de sculpture publics ou privés 
(musée Kröller-Müller à Otterlo dès 1961, Fattoria di Celle à Pistoia 
dans les années 1980…), de l’offre de vastes espaces non clôturés 
pour des réalisation pérennes (Kielder Water and Forest Park dans le 
Northumberland anglais) ou éphémères ( forêt de Grizedale dans le 
Lake District), de la multiplication des promenades bordées d’œuvres, 
(sentier forestier d’Arte Sella dans le Trentin Haut-Adige, sculpture 
trails anglais tel celui de Tirebagger près d’Aberdeen, ou Kunstwegen 
dans la région de Nordhorn en Allemagne). De vastes programmes 
se sont développés associant la beauté des paysages à la création 
d’œuvres pérennes, comme Artscape Nordland, en 1990, qui a suscité 
les commandes faites à des artistes internationaux par une trentaine 
de communes côtières du comté norvégien du Nordland. Certains de 
ces projets placent l’institution muséale au cœur du parcours, dans 
une correspondance parfois savamment orchestrée entre intérieur et 
extérieur, comme celui du musée Gassendi à Digne-les-Bains en France. 
On notera que, dans nombre de cas, l’art est promu dans le cadre d’une 
politique touristique plus générale, laquelle, s’accompagnant souvent 
de résidences, engendre un nomadisme accru des artistes qui n’est 
pas sans rappeler parfois les pratiques de la Renaissance.

ICI ET LÀ 
lieux de nature et

lieux de l’art
Colette Garraud

Croûtes de bois
Photo : Jacky Georges Lafargue
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La question du in situ

  L’expression latine in situ ― à l’origine un emprunt au vocabulaire 
archéologique ― s’applique à des œuvres réalisées dans et pour un 
lieu donné, dont la conception est essentiellement déterminée par les 
caractéristiques de ce lieu. On notera que les artistes concernés n’ont 
pas tous, il s’en faut, placé l’idée de nature au cœur de leur travail. Ce 
n’est pas le cas, par exemple, de Richard Serra, qui a pourtant réalisé 
de spectaculaires œuvres paysagères, ni de Daniel Buren qui aura 
popularisé en France le terme in situ, et dont les interventions liées au 
paysage, telle que Sulle vigne : Punti di vista (2001) en Toscane, mur 
miroir s’ouvrant sur le vignoble par une série de fenêtres, sont plutôt 
rares. Par ailleurs, pour ceux qui ont fait du monde naturel l’horizon 
premier de leur travail, tels Giuseppe Penone, Giuliano Mauri, Nils Udo, 
David Nash, Andy Goldsworthy, herman de vries1…, l’intervention in 
situ peut n’être qu’un aspect de leur œuvre. Penone, avec le Hêtre de 
Otterlo, remplace par un arbre de bronze un arbre mort dans le parc du 

Patrick Coutu à la chute du Grand-Sault
Photo : Jacky Georges Lafargue

musée Kröller-Müller, en installe un autre dans le Jardin des Tuileries 
à Paris, mais se montre finalement plutôt réticent à l’intervention dans 
le paysage, estimant que l’œuvre peut difficilement se mesurer aux 
objets de nature. Et lorsque, au début de sa carrière, il manipule de 
jeunes arbres dans les bois de Garessio, pour attendre les effets de 
la croissance végétales sur les torsions ou blessures qu’il leur inflige, 
c’est afin de les montrer ensuite dans des lieux d’exposition. 

  En délimitant un champ d’action, en attirant le regard sur un lieu « c’est 
la création de l’œuvre qui entraîne celle du site, engendrant ainsi une 
relation d’appartenance réciproque »2 note Gilles A. Tiberghien. Toute 
destruction ou modification profonde du lieu entraîne ipso facto la 
disparition de l’œuvre. Ainsi lorsque François Morellet, réalise Géo-
metree-dimension n°1 (1987), complétant l’angle dessiné par le tronc 
d’un chêne et une branche basse avec des barres d’acier peint de ma-
nière à créer un encadrement du paysage, la mort de l’arbre a pour 
conséquence celle sa création. Il arrive aussi que le site s’avère sujet 
à des transformations spectaculaires et que l’œuvre évolue avec lui. 
Les changements de niveau de la surface du Grand Lac Salé ont eu 
plusieurs fois pour effet d’engloutir la Spiral Jetty (1970) de Smithson. 
Émergeant à nouveau couverte de cristaux de sel, et dépouillée de 
la terre qui unifiait les roches de sa construction, la jetée prit alors la 
forme d’un archipel blanc totalement imprévu. Dans ce cas, on peut 
constater avec l’artiste que « la nature, sujette au cataclysme, est un 
maître cruel », et citer un grand nombre d’œuvres qu’elle a ruinées. 
Mais il est aussi possible de voir la transformation de la jetée comme 
l’effet - certes dans ce cas non souhaité, et dans d’autres au contraire 
sollicité - de cette « double signature » associant l’artiste et la nature, 
évoquée par le paysagiste Gilles Clément, et qui est le lot de tous les 
jardiniers. Au demeurant, nombreuses sont les créations dans les-
quelles l’artiste se comporte plus ou moins en jardinier, comme Nash, 
avec la série d’œuvres qu’il appelle « planting pieces », Giulano Mauri 
ou Marinus Boezem lorsqu’ils érigent leurs « cathédrales végétales », 
plantations de charmes ou de peupliers d’Italie.
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Séverine Hubard. Début de la construction 
de l’installation Ne pas perdre le Nord 
Photo : Jacky Georges Lafargue

Syndrome de Michel de Broin 
Photo : Michel de Broin

  L’in situ, au sens strict, se réfère également à la réception de 
l’œuvre. C’est aux spectateurs de se déplacer. La photographie n’est 
jamais n’est qu’un document, et l’appréhension de la création reste 
indissociable de l’expérience du site. Au sein du Land Art, l’un des 
exemples le plus connu de cette exigence est sans doute The Lighting 
Field de De Maria, qui autorise la diffusion d’un nombre limité d’images 
contrôlées et contraint le visiteur à résider une nuit sur le lieu, souvent 
visité par la foudre, où il a planté les quatre-cents mâts d’acier de son 
champ d’éclairs. À une moindre échelle, il faut marcher longuement 
dans la montagne pour atteindre La chambre des certitudes (2000), 
grotte creusée dans le rocher dont la paroi interne fut enduite de cire 
par Wolfgang Laib, tout à la fois étroit refuge et belvédère donnant sur 
le Canigou ou le Sanctuaire de rocherousse d’herman de vries (2004), 
morceau de nature protégé par une grille de toute ingérence humaine.
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Patrick Coutu à la chute du Grand-Sault
Photo : Jacky Georges Lafargue
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Du site au lieu muséal

  Cependant, on l’a vu, nombreuses sont les pratiques qui se décom-
posent en quelque sorte en deux temps : intervention sur le site, puis 
monstration de l’objet, de son image, ou de la trace de l’action, dans ce 
qu’on appellera ici, de façon générique, un « lieu muséal ». La ligne faite 
en marchant (1969) de Long, simple trace éphémère d’une action sans 
témoin, a fait l’objet d’une photographie aussi célèbre que délibéré-
ment peu spectaculaire. Comme son compatriote Fulton, témoignant 
de ses parcours et de ses actions encore plus discrètes, telles que 
faire des ronds dans l’eau, par des photographies accompagnées de 
très courts textes, Long aurait pu dire : « Je ne suis pas photographe ». 
A l’opposé, le français François Méchain s’affirme photographe autant 
que sculpteur lorsque, dans la solitude d’une forêt des Laurentides au 
Canada, il construit in situ une sculpture composée de troncs empilés, 
reprenant exactement, dans une étonnante rime plastique, le dessin de 

la ligne des montagnes à l’arrière-plan. C’est la photographie de cette 
sculpture, prise depuis l’unique point de vue en fonction duquel elle 
a été construite, qui sera montrée. Relation au site et réflexion sur le 
medium photographique se combinent ici, tandis qu’un texte rappelant 
le nom du lieu-dit ainsi que la nature de l’action, affirme le lien indé-
fectible entre le site, l’œuvre, et sa genèse sur ce site (La rivière noire, 
1990). 

 On rappellera encore la diversité des modes d’utilisation du film, que 
celui-ci soit réalisé par l’artiste lui-même (Jetty Spiral par Smithson) ou 
pas, comme dans le cas de l’historique Land Art (1969), élément d’une 
« galerie télévisuelle » conçue par Gerry Shum, qui n’est en rien un do-
cumentaire, mais une suite d’œuvres de plusieurs artistes exécutées 
sur divers sites et conçues pour la caméra. Et, bien entendu, la vidéo a 
souvent pris le relais de la photographie : documents photographiques 
d’interventions en milieu marin de Peter Hutchison naguère, vidéos de 
Marcel Dinahet aujourd’hui… 

 Le passage de l’espace paysager à l’espace clos de la monstration 
peut se faire de bien d’autres façons. Fulton rend également compte 
de ses marches par des dessins muraux relevant de l’art conceptuel 
avec les calendriers graphiques de ses parcours. Aux dessins, frot-
tages, cartes, wall-drawings, photographies, vidéos, textes… il faut bien 
sûr ajouter les prélèvements, pratique initiée par Smithson dans les 
relations complexes qu’il élabore entre « site » et « non site ». Ce qu’il 
prélève, pour l’introduire dans le lieu muséal, c’est la matière même 
du terrain, terre, roche. Il en va de même, quoique dans un esprit très 
éloigné de la spéculation intellectuelle de l’Américain, et plutôt dans 
un souci de louange de la diversité, pour les collections de terres éla-
borées par herman de vries ou Koîchi Kurita. Alors que, chez d’autres, 
ce sont des objets de nature qui sont soustraits à leur lieu d’origine, 
comme dans le cas des arbres de Penone cité plus haut. 

Syndrome de Michel de Broin 
Photo : Michel de Broin
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Attitudes et thématiques

 Lorsqu’un artiste intervient dans un lieu, que l’œuvre soit ou non desti-
née à être vue sur place, le rapport qu’il instaure avec ce lieu est induit 
par les préoccupations et les techniques qui lui sont propres. En ce 
sens, la relation qui s’établit peut être comparée à une greffe, qui fera 
émerger divers comportements dans la relation au site. 

  L’expression « génie du lieu », si souvent employée, se réfère à la 
tradition latine qui assignait à chaque espace remarquable une divinité 
secondaire (genius loci), mais aussi aux paysagistes anglais qui 
prônèrent, sous l’influence du poète Alexander Pope, la conformité 
aux caractéristiques initiales du site. Dans la pratique contemporaine, 
ce principe sera encore directif pour nombre d’artistes qui, dans une 
recherche d’harmonie, auront à cœur, de révéler, exalter, voire protéger, 
la « beauté naturelle » du lieu investi. Cette relative soumission n’est 
cependant pas le fait de tous. Certains cherchent à établir, sinon 
un rapport de force, du moins une relation dialectique complexe 
entre l’œuvre et le site d’implantation, que Serra nomme « contre-
environnement » et Sol LeWitt « résistance ». 

  Un lieu donné, c’est une topographie, une végétation, mais c’est encore 
une histoire, et l’histoire d’un territoire est aussi celle des hommes 
qui l’occupent. Ainsi, Mauri, particulièrement attentif à la civilisation 
rurale, s’inspire des cages de protections utilisées par les forestiers 
pour entourer les piliers de sa cathédrale végétale, et Nash crée ses 

Séverine Hubard
Photo : Jacky Georges Lafargue 

Waterways sur le modèle d’anciennes techniques d’irrigation à l’aide de 
troncs creusés. Serra a parfois à cœur de rappeler qu’un territoire est 
modelé par l’homme : par exemple en élevant, sur un polder des Pays-
Bas, une longue muraille dont le sommet est toujours au niveau de la 
mer, laquelle demeure masquée, à l’arrière-plan, par une digue arborée 
(Sea Level, 1996). Outre l’analyse de la topographie ― tantôt le mur 
s’élève à plus de deux mètres, tantôt il affleure au sol, selon la forme 
du terrain en cuvette ―, l’artiste rappelle ainsi qu’il s’agit d’un site créé 
de novo, tout en suggérant, les conséquences d’une éventuelle rupture 
de la digue, qui entraînerait la submersion de la zone jusqu’au sommet 
du mur. La toponymie fait aussi partie de l’histoire humaine des sites : 
en inscrivant le nom La rivière noire à même sa photographie, Méchain 
nous rappelle que l’appellation des lieux-dits canadiens porte souvent la 
trace de l’effroi qu’inspirait autrefois une nature particulièrement rude.
 
 Enfin, on sait que les artistes sont souvent préoccupés par les me-
naces qui pèsent aujourd’hui sur l’environnement. C’est là tout le sens 
des sanctuaires d’herman de vries évoqués plus haut. On citera seule-
ment en exemple la question de l’eau, déjà abordée par Joseph Beuys 
nageant dans le marécage du Zuider-Zee condamné à l’assèchement 
et pour lui lieu de vie à sauvegarder (Bog Action, 1971), performance 
ensuite diffusée par le document photographique. Le promeneur sur 
les sentier d’Arte Sella, peut ne pas voir, s’il n’est pas suffisamment 
attentif, les minuscules cupules creusées dans les blocs d’un chaos 
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rocheux, et souvent remplies d’eau, que leur créateur Giuliano Orsingher 
nomme « niches écologiques » (Nicchie Ecologiche, 2000), et qui dans 
une extrême discrétion ― l’œuvre in situ pouvant aussi jouer de l’ efface-
ment, ou de la « non-différence » avec les éléments du site ― nous rap-
pelle que tout milieu aquatique, si petit soit-il, est un écosystème dont 
l’artiste rend la fragilité directement sensible. Dans le cadre de l’espace 
muséal, Rúrí, artiste islandaise, qui a photographié et filmé un grand 
nombre de cascades de son pays menacées ou déjà disparues du fait 
d’un projet hydroélectrique, montre Archive-Endangered-Water (2003), 
installation interactive comportant une armoire métallique à panneaux 
coulissants, objet de rangement de bureau, moderne, utilitaire et froid. 
Chaque fois que le spectateur tire à lui l’un de ces panneaux, il découvre 
l’image de l’une de ces cascades, dont il entend en même temps le bruit 
spécifique, peut-être à jamais disparu.

Ainsi, passé le temps des pionniers qui firent de l’environnement 
naturel leur « atelier sans mur »3, la porosité de la frontière entre les 
espaces intérieurs et extérieurs au champ traditionnel de l’art n’aura 
fait que s’affirmer.

—

1  Conformément à la volonté de l’artiste, on ne met pas de majuscules à son nom ainsi qu’à l’intitulé de ses œuvres. 
2  Gilles A. Tiberghien, Land Art, Paris, éd. Carré, 1993, p.96. 
3 Jean-Marc Poinsot, L’atelier sans mur, Villeurbanne, Art édition, 1991.

_
Colette Garraud (FR) est historienne de l’art. 
Spécialiste de l’art dans ses rapports avec le 
paysage et l’espace naturel, elle est notamment 
l’auteur du classique L’idée de nature dans l’art 
contemporain (éditions Flammarion, 1994). 
Citons encore, parmi ses publications, L’artiste 
contemporain et la nature (Hazan, 2007, avec la 
collaboration de Mickey Boël). 

Chute du Grand-Sault
Photo : Jacky Georges Lafargue
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JANET BIGGS est connue pour ses vidéos, photographies et 
performances et son exploration des extrêmes géographiques 
comme physiques. L’artiste se plaît à montrer des êtres 
solitaires évoluant dans des environnements hors du commun, 
jusqu’aux limites du possible : une motarde éprise de vitesse, 
un explorateur de l’Arctique, une mineuse de charbon, un 
expert en spéléologie glaciaire, mettant en évidence leur quête 
existentielle propre. Le propos de Biggs inventorie aussi les 
tensions écologiques dont notre monde est le lieu, sur le site 
même de la fonte des glaciers, notamment. Le travail de Janet 
Biggs a fait l’objet d’expositions muséales aux États-Unis et en 
France (MAC Lyon). Aux États-Unis, le Tampa Museum of  
Art (2011), le Blaffer Art Museum (2015), le SCAD Museum 
of Art (2016) lui ont consacré des expositions personnelles. 
Biggs a également exposé au Musée d’art contemporain de 
Montréal, en 2014. Elle a reçu en avril 2018 un prix de la John 
Simon Guggenheim Memorial Foundation dans la catégorie 
Creative Arts.

L’intérêt de Janet Biggs se porte aux situations hors 
norme. Cinéaste du réel, ses compositions sont à la fois des 
documentaires et des mises en perspective. Il ne suffit pas 
de montrer, il faut encore réfléchir, ne pas noyer le spectateur 
sous un flot décérébrant d’images mais, plutôt, lui permettre 
de saisir toute l’intensité problématique d’une situation 
choisie. Profondément humaniste par sa volonté constante 
d’appuyer sur le facteur humain, l’œuvre de Biggs nous parle 
de nous : des êtres à la fois forts et fragiles soumis à des 
situations dont la dureté, l’urgence ou la complexité ébranlent 
nos limites, voire nous désarment.

Janet BIGGS
Née en 1959 aux États-Unis 
Vit et travaille à New York (États-Unis)

Image extraite de la vidéo Warning Shot

Particulièrement préoccupée par certains aspects prégnants 
de la globalisation et de la question écosophique, Janet Biggs 
a consacré plusieurs de ses récentes créations à des réalités 
de crise, liées notamment à la question du climat et de son 
évolution. La plus spectaculaire est Warning Shot, au titre sans 
appel, évoquant le danger, l’alerte, la nécessité d’une réaction 
rapide. L’artiste en personne, dans cette vidéo monobande, 
évolue dans un paysage de glace. Armée d’un pistolet tirant 
des feux de détresse, elle fait feu en direction des glaciers, 
comme à nous remettre en garde – n’oublions jamais – contre 
les effets désastreux du réchauffement climatique dans 
les zones polaires. Recul des glaces, fonte des banquises, 
panique biologique des espèces menacées par la montée 
des eaux et le recul du froid… Warning Shot, tir de semonce et 
d’avertissement, entend bien ébranler nos mémoires et nos 
consciences, ici avec le minimum de moyens et le maximum 
d’efficacité conjugués.

—
Warning 
Shot
Vidéo, 2 : 08 minutes
2016
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Patrick COUTU
Né en 1975, à Montréal (Candada)
Vit et travaille à Montréal (Canada)

LAURÉAT 2014-2016 du Prix de la Fondation Monique et  
Robert Parizeau, Patrick Coutu est un sculpteur hors norme. 
Ses réalisations signalent une grande proximité au réel miné-
ral et organique, mis en scène par l’artiste de façon souvent 
spectaculaire, sous forme de jardins tridimensionnels. « Mar-
qué par le thème de l’architecture, en tant que témoignage 
d’états d’esprit et de désirs individuels ou collectifs, son travail 
se déploie sous plusieurs formes : sculpture, photographie,  
intervention et dessin », peut-on lire dans une notice de la 
galerie Vox, de Montréal. 

Depuis les années 2010, l’artiste développe volontiers sa 
pratique en direction du paysage (Eaux profondes) et de la 
réalité environnementale, mais d’une manière très sophistiquée, 
faisant entrer en jeu, à l’occasion, des modèles scientifiques, 
que l’artiste transforme en un système esthétique. Une manière 
d’avoir prise sur le devenir, de « souligner l’évolution paradoxa-
lement contrôlée et chaotique de la vie végétale, minérale et 
numérique » (galerie Division).

Recherche préliminaire - tests matériaux

Flux 1, Flux 2 et Flux 3, réalisés pour NATURA LOCI, résultent 
de ce processus, en résonance étroite avec le lieu, les hauts de 
Sainte-Madeleine : « L’idée est de capter le flux des eaux de la 
rivière, précise Patrick Coutu. Je prendrai trois différentes em-
preintes sur les parois rocheuses qui ont été érodées par le pas-
sage de l’eau. C’est avec de la pulpe de papier (cette rivière fut 
autrefois utilisée pour générer de l’énergie pour faire fonction-
ner un moulin à papier) que je ferai ces empreintes directement 
sur la roche. Une fois celles-ci séchées, je les démoule et je les 
ramène à l’atelier pour les sceller et leur appliquer un ruissel-
lement vertical de matière minérale qui reproduit en quelque 
sorte le parcours de l’eau. » Résultat : on est en mesure de voir 
sur la pulpe de papier chaque minuscule grain de verre et sa 
position, fonction de la texture laissée par la roche. 

Dans l’esprit d’une réalisation antérieure telle que Eaux  
profondes, cette nouvelle création sculpturale résulte elle 
aussi d’une empreinte effectuée contre une paroi rocheuse. 
Eaux profondes révélait le relief récemment mis à jour d’un 
sous-sol sédimentaire, formé en strates devenues rocheuses 
du fait de la pression sous-marine et du travail du temps. Avec 
ses nouvelles empreintes effectuées aux abords de la rivière 
Madeleine, l’artiste rend de nouveau compte du travail de la 
nature mais en le couplant à l’activité humaine. L’oeuvre est ici 
l’équivalent d’une mémoire, elle « fonctionne tel un arrêt sur 
image du parcours, du flux des eaux de la rivière Madeleine ». 

—
Flux 1 
Flux 2 
Flux 3
Empreintes de roche sur pâte à 
papier sur panneaux d’aluminium, 
accrochage mural, 106 x 182 cm
2018
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Flux I, Flux II, Flux III de Patrick Coutu
Photo : Mélissa Longpré



40 41

Michel DE BROIN
Né en 1970 à Montréal (Canada)
Vit à Montréal (Canada) et Berlin (Allemagne)

« ENTRE LE CANADA, la France et l’Allemagne, Michel de 
Broin distille depuis plus de quinze ans ses expérimentations 
et inventions. Elles mettent à nu le fonctionnement et les 
apories des systèmes de pouvoir », lit-on sur la page du Musée 
d’art contemporain du Val-de-Marne consacrée à l’artiste en 
2008, ou présentent, encore, des dispositifs « perturbants », 
sous forme d’installations ou de sculptures monumentales 
fréquemment. L’installation Fuite (2009) en fournit un exemple 
probant : il s’agit bien de fins jets d’eau qui s’échappent des 
deux trous d’une prise électrique. Ou encore Révolution (2010), 
monumental escalier en colimaçon de 40 mètres de dévelop-
pement offrant l’expérience d’un « éternel retour ». « Monter et 
descendre sont ici indissociables : l’ascension est la descente, 
sur un même plan, comme dans les labyrinthes irrésolubles de 
M.C.Escher et suivant l’idée du cycle, infini. » Michel de Broin 
a reçu en 2006 le Prix Reconnaissance UQÀM et, en 2007, le 
Prix artistique Sobey.

—
Syndrome
Sculpture, polymère, fibre de verre, acier 
90 x 90 x 100 cm
2018

L’histoire même de Sainte-Madeleine-de-la-Rivière-Made-
leine n’est pas sans avoir connu ni sans connaître de surpre-
nantes tensions, entre vie locale vouée d’abord à la pêche et 
aujourd’hui au tourisme, exploitation du bois pour la pâte à 
papier puis abandon brutal de cette activité industrielle, sans 
oublier la présence pas si lointaine et gisements d’hydrocar-
bures et la question pendante, du coup, de leur transport... 
Autant de tensions qui inspirent Michel De Broin, qui réalise 
avec Syndrome une singulière sculpture de tuyaux métalliques 
évoquant aussi bien le transit (ce qui circule) que l’occlusion 
intestinale ou l’indigestion (ce qui ne passe pas). Poétique 
très particulière des lieux que celle-ci, riche et caustique à la 
fois, donnant à penser.
 
Syndrome se présente comme un tuyau métallique décon-
necté à ses extrémités et enroulé sur lui-même. Évoquant 
un corps organique, la proposition cherche à dépasser la 
référence implicite d’un pipeline qu’on aurait bloqué à l’aide 
d’un nœud. La structure est ici beaucoup plus complexe : 
les nœuds s’interpénètrent, transformant un fait sombre de 
l’actualité en une forme introspective et inquiétante qui inter-
roge sans donner de réponses. La forme rappelle les courbes 
généreuses de la Vénus de Willendorf. La contorsion du tuyau 
provoque des gonflements évoquant un organe vivant, comme 
un lointain rappel des origines organiques du pétrole. « Mon 
projet ne cherche pas à dénoncer les dysfonctions inhérentes 
à la production d’énergie fossile, précise l’artiste, mais à 
réfléchir sur notre condition, nous sommes nous-mêmes des 
pipelines et finirons sédimentés sous la forme de pétrole. » 

Syndrome, 2018



42 43

Syndrome de Michel de Broin
Photo : Michel de Broin
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Séverine HUBARD
Née en 1977 à Lille (France)
Vit et travaille à Lille et sur site

SÉVERINE HUBARD est une artiste française sans atelier fixe 
travaillant au hasard de ses résidences en France, en Europe 
et autre part, en Afrique comme en Asie ou en Amérique. Son 
travail englobe la sculpture, l’installation, la photographie ou 
encore le film. Recourant volontiers aux règles du bricolage, 
elle opère en fonction de l’offre locale, avec les moyens du 
bord, dont elle met en exergue les caractéristiques au moyen 
d’une réalisation artistique jamais ennemie du porte-à-faux. 
Elle a ainsi « défenestré des paysages » (Dunkerque, France 
2003), ou encore créé une ville sur palettes en recyclant les 
matériaux dans une déchetterie (Rotterdam, 2004). 

Dans certaines expériences, Séverine Hubard «active» le 
spectateur en le faisant construire à sa place (Nuit blanche, 
Paris, 2001), en ouvrant un kiosque à Izmir (Turquie, 2007) ou 
encore en faisant du porte-à-porte pour récupérer des portes 
et fabriquer un labyrinthe (Auberive, France, 2004). Elle investit 
aussi l’espace public avec des œuvres éphémères pouvant 
être mises à feu en public (« Pavillons », Strasbourg, 2004). 
Son propos de fond est notre rapport au milieu, à l’échelle, à 
la dimension, rapportée à notre position. Séverine Hubard met 
en œuvre un langage, une technique, une méthode spécifiques 
qui dérèglent aussi bien le vocabulaire et la syntaxe tradition-
nels que les notions d’échelle, d’espace et de rapport intime et 
social au lieu de vie.

Recherche préliminaire - esquisse

—
Ne pas 
perdre le 
Nord
Installation in situ  
Bois flottés, cordes, retailles et vis 
Dimensions approximatives :  
100 m2, hauteur maximale 5 m
2018

Approcher le spectateur en lui proposant un regard enjoué et 
rénové sur son propre environnement, telle est l’intention, de 
nouveau, de Séverine Hubard à Sainte-Madeleine-de-la- 
Rivière-Madeleine, où l’artiste a posé ses valises au début 
du mois de juin 2018. Artiste du nord français, où la figure 
du moulin à vent est traditionnellement ancrée au paysage, 
Séverine Hubard reprend ce thème en Haute-Gaspésie, non 
sans mobile : « J’arrive ici et je n’arrête pas d’entendre parler 
de moulins. Moulins à scie, moulins à vent disparus, moulins à 
papier (celui du Grand Sault), disparu lui aussi. » Reconstruire 
un « moulin » sur site est de facto, voilà qui est « une question 
de mémoire mais aussi de déplacement d’un coté à l’autre de 
l’océan », dit l’artiste. Pour ce faire, cohérente avec ses choix 
plasticiens, Séverine Hubard utilise des troncs d’arbres trou-
vés échoués sur la plage. Elle recourt de même au cordage, 
utilisé pour la pêche, activité gaspésienne immémoriale. 
Résultat, l’érection d’un singulier moulin gaspésien mais 
aussi universel dressant, en gloire, ses lourdes ailes au vent 
puissant de l’embouchure du Saint-Laurent. « Construire une 
ruine. Consolider le réel. Renforcer la réalité. Construire troué. 
Se laisser traverser. Improviser ». Créer, en somme.
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Ne pas perdre le Nord de Séverine Hubard
Photo : Louis Couturier
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CRÉÉ EN 2015, le MAGASIN GÉNÉRAL est une structure culturelle à 
vocation élargie. Ses missions sont diverses : exposition d’art contem-
porain, résidence d’artistes et d’écrivains, dans une perspective de lien 
social et de vivre ensemble le lien avec les populations locales.

Le MAGASIN GÉNÉRAL a pour particularité d’être la création d’un 
artiste (Jacky Georges Lafargue, basé à Montréal). Cette détermination 
pèse de tout son poids. Elle qualifi e ce lieu, analogiquement, comme 
l’équivalent de Food, tout à la fois restaurant, atelier, espace de rencontre 
et même œuvre d’art en soi, créé à New York, dans les années 1970, 
par Gordon Matta-Clark – le prototype des espaces d’art contextuel où 
se marient expositions, création, échanges et rencontres, sur un mode 
libre.

Le MAGASIN GÉNÉRAL, encore, tire son intérêt stratégique d’être 
installé de façon pionnière dans un lieu dépourvu de toute structure 
artistique. Amener en Haute-Gaspésie l’art contemporain le plus 
exigeant et expérimental qui soit, sans souscrire à une esthétique de 
séduction et de décor, en fait une structure d’exception dont l’action 
et l’implication culturelle honorent, au-delà de l’espace gaspésien, le 
Québec et le Canada.

Jacky Georges Lafargue, directeur  
514 577-3021

193, route Principale , 
Sainte-Madeleine-de-la-Rivière-Madeleine
G0E 2B0

magasingeneralstudiointernational.com
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