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A C T U A L I T É S

WHEN ATTITUDES BECOME FORM 1969-2013
Leprojet de reconstitution de la mythique exposition d’Harald Szeemann When Attitudes BecomeForm
soulève de nombreuses questions, tantsur le plan artistiquequ’architectural.

Inaugurée cet été à la Fondation Prada à Venise,
l’exposition qui se tient jusqu’au 3 novembre est la copie
conforme de celle présentée en 1969 à la Kunsthalle de

Berne.Legeste, radical, vabien au-delàd’uneré-exposition
des oeuvres : l’intégralitédesespacesd’originea fait l’objet
d’une reconstitution minutieuse. Certains doivent s’en

souvenir : When Attitudes Become Form fut une véritable
révolution, déclenchant des passions d’une rare violence
en Suisse. L’exposition est entrée dans l’histoire comme

un grand moment de libération formelle. Quarantequatre

ansplus tard, ce grandgeste vient d’être reproduit
à l’identique.

Si le projet de reconstitution évoque dans son
énonciation une oeuvre conceptuelle, il n’est pas loin
non plus, par le défi qu’il pose, du caprice princier. Tout
semble se jouer entre ces deux extrêmes : celui d’une
exposition élevée au rang d’oeuvre, et celui de la parodie
muséographique. L’équipe curatoriale le commissaire
Germano Celant, l’architecte Rem Koolhaas et le
photographe Thomas Demand) confèredansun premier
temps au projet le sérieux et la crédibilité qui pourraient
lui faire défaut.

Rem Koolhaas, par ailleurs directeur de la prochaine
Biennale d’architecture de Venise, s’est chargé
d’ajuster et de légitimer) le projet dans sa dimension
architecturale. Plus que le défi technique d’une
reconstitution grandeur nature de l’intégralité de la
Kunsthalle dans un palais vénitien du 18e siècle, c’est
sa caution intellectuelle qui fut ici recherchée. Il y a

quatre ans, l’OMA présentait, toujours à Venise, une
très fine réflexion sur la muséification du patrimoine
architectural. On se demande aujourd’hui quelle place
occuperait ce projet dans le tableau que dressait alors
Rem Koolhaas de cette « frénésie de préservation » qui
caractérisenotre époque.

Car à la Fondation Prada, l’ambitionpatrimoniale frise
aussi lanévrose.Tout devait pouvoir être recréé : lessols,

l’enchaînement et la volumétrie dessalles, les ouvertures.
« C’est en superposant le plan de la Kunsthallesur celui
du Ca’ Corner qu’on s’est rendu compte que le bâtiment
rentrait intégralement. » L’affirmationde RemKoolhaas
donne une idée de l’envergure de l’entreprise. Il ne s’agit
pas seulement de refaire une exposition mais bel et
bien de transformer un bâtiment en décor d’un autre
bâtiment, à un moment précis de son histoire. Si le
caractère démesuré du geste fascine, sa signification
reste à déterminer : s’agit- il d’un hiatus spatiotemporel
supposé réveiller notre sens critique engourdi, ou alors
de l’ultime stade de la muséification du monde de l’art
Peut-on transformeruneexpositionen artefact et, si oui,
à quelle fin

L’art est reproductible
Les réponses apportées à ces questions par les

contributeursdu catalogue varient. Certains privilégient
une justification historiographique du projet, d’autres
insistent sur la dimension conceptuelle et le droit à la
copie à des fins créatives. Touss’accordent pouraffirmer
que la réplique, la réitération, font partie de l’arsenal de

l’artistecontemporain dansses efforts pourdéconstruire
lanotiond’oeuvre.Leprojets’inscrirait doncdans la lignée

des grandes duplications – déconstructions de l’histoire
de l’art.

Puisque les oeuvres peuvent être reproduites,
reconstituées, pourquoi ne pas s’imaginer la duplication
d’une exposition dans son intégralité On se rend
rapidement compte en lisant les textes que la légitimité
intellectuelle du projet est un de ses principaux enjeux.

Surtout à une époque comme la nôtre où se multiplient
lesreconstitutions de sitesetde monuments. Les fausses

grottes de Lascaux qui prolifèrent comme des cellules
à division rapide ne sont-elles pas la version vulgaire
de l’expérience impeccablement raffinée proposée à la
Fondation Prada

Pour savoir si le remake de l’exposition de 1969 est

légitime, il est peut-être nécessairede comparer l’original
et la copie. Il ne s’agit pas de rechercher les différences
formelles, mais de savoir si le geste de duplication
préserve lasignificationdu travailde Szeemann. L’esprit
quianimaitalors certainsartistespeut-ilêtre reconstitué
ou a-t-ilà jamais disparuavec toutcequi faisait l’époque

Révolution bis
When AttitudesBecomeForm marquason temps comme

l’expositionqui poussa encoreplus loin ladéconstruction
de la notion d’oeuvre d’art. L’oeuvre précieuse, rigide,
intègre, entière et unique cédait sa place au geste, à la
situation, au hasard, aux formes molles et incertaines,
sales et incomplètes.

Il s’agissait alors, pour cette génération d’artistes,
d’étendre la frontière de ce qui peut être qualifié d’oeuvre

d’art. Cela non pour épater la galerie, mais pour sortir
l’art de son emprise muséale et commerciale. En 1969,

Szeemann prenait la direction de la Kunsthalle de

Berne. L’idée que l’art puisse s’extraire de sa condition
d’objet marchandpour redevenir le support d’un échange

sensoriel est partagée par bon nombre des artistes qu’il
choisit de mettre en avant.

Le travail de Joseph Beuys par exemple incarne
parfaitement cette perception d’unartmoins matérialiste,
servantde supportàunenouvelle forme de socialisation.

Il fait sans aucun doute partie de ceux qui ont rompu
avec une modernité trop formaliste, conditionnée par
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1 Vue de l’exposition « When Attitudes Become Form :

Bern 1969/Venice2013 » De gauche àdroite : travaux
d’Eva Hesse, Reiner Ruthenbeck, Gary B. Kuehn,Keith
Sonnier, BillBollinger

2 Vue de l’exposition « When Attitudes Become Form:

Bern 1969/Venice2013 » Giovanni Anselmo Torsione,
1968

3 Vue de l’exposition « When Attitudes Become Form :

Bern 1969/Venice2013 » Joseph Beuys Fettecke, 1969

Photos Attilio Maranzano, Fondazione Prada)

1

When AttitudesBecome Form 1969-2013
Jusqu’au 3novembre2013

FondationPrada, Calle de Ca’ Corner, Venise

www.fondazioneprada.org



30 TRACÉS no 21 / 30 octobre 2013

le marché. Il défend une vision de la création plus
expérimentale, gratuite, capablededéclencher desdébats
et d’initier la réflexion.Cette aspiration éclaire en partie
leschoix radicaux des artistesde l’exposition.Elleexplique
notamment leur désir d’étendre la notion d’oeuvre à des

pratiques etdesobjets quin’étaient jusque-làpasqualifiés
comme telles.

Une tache de boue, un tas de graisse, l’odeur du café,

une phrase incompréhensible griffonnée sur un bout de

mur : si tout cela peut dorénavant s’appeler « création
artistique » c’est pour que l’art fusionne une fois pour
toute avec la vie. On peut difficilement statuer sur la
légitimité de la reconstitution sans se demander si cette
perception de la création perdure dans le projet.

Clone ou zombie
La reconstitution muséale d’un acte transgressif estelle

toujoursune transgression Nouspouvons considérer
que l’esprit de cette période mythique de la création est

sérieusement mis à mal par l’attitude décomplexée et
apolitique des commanditaires de lareconstitution.

Leprojetespérait-il faire renaître, ne serait-cequedans

unebulle spatiotemporelle, l’esprit transgressif des années

1960 La reconstitution serait-elle l’ultime tentative de

sauvegarder et transmettre une attitude en train de se

perdre Cela ferait de Prada le dernierporte-flambeaudu
radicalisme artistiquedes années 1960. Quelle que soit la
piste choisie pour aborder la question, on arrive à la même

impasse : le remake de l’exposition à Venise ne peut que

trahir l’espritet la lettrede ce qu’elle tente dereconstituer.
Plus elle essaye de bien faire, plus elle recherche la
perfection, pluselle s’écarte de cequ’elle tente de restituer.
Dépenserdesmilliersd’eurospourrecréer lecontexte d’une

oeuvred’ArtePoveraestun contresens.

2 3

En muséifiant desactes etdes gestes qui prétendaient
oeuvrercontre lamuséification de l’art, l’expositioncreuse

l’écart qui lasépare desonmodèle.Pire, l’étrangemélange

entrehistoriographieetmusée decireconstitueunesorte
de zombie : un mort-vivant que l’on promène, en faisant
passerson déplacement pourun signe de vie.

Ce qui sort cependant le projet de l’impasse, c’est

le fait d’assumer en partie ce contresens. L’art du 20e

siècle nous apprend que le contresens assumé est l’une
des voies de la déconstruction critique. L’exposition
tente d’aller dans cette direction en endossant avec

autodérision ses prémices névrotiques. Tant le catalogue

que la scénographiedonnent une dimension borgésienne
à la reconstitution minutieuse des gestes hétéroclites
perpétrés en 1969. Le hiatus architectural du projet va

lui aussi dans cette direction. Est-ce suffisant Si Rem
Koolhaas évoque la dimension ironique du projet, en

soulignant notamment le paradoxed’un bâtiment que l’on

fait rentrer dansun autre, il ne va pas jusqu’àquestionner
ces prémices idéologiques. Pourquoi reconstituer des

gestes furtifs, possiblement reconductibles, mais pas

nécessairementduplicables
L’ironie descimaisesde plâtrecachantdes fresques ne

suffit pas à justifier le projet dans son ensemble. Quand
Marcel Broodthaers montait des décors de musées
inexistants, il y avait beaucoup moins de sérieux et
beaucoup plus de cohérence dans son geste. Quand c’est

la Fondation Prada qui monte le décor, cela a toute la
lourdeur d’une stratégie plus médiatique que culturelle.
L’humour, la folie qui a animé cette génération de

créateurs faitdéfaut.Quantauprince fictif,dont leprojet
auraitpu être lecaprice,on envientàregretterqu’il nesoit
pas parmi les commanditaires. Alors peut-être aurionsnous

pu rire. CC
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MA CANTINE EN VILLE, VOYAGE AU COEUR DE LA CUISINE DE RUE
Le deuxième volet deMacantine enville propose un panorama mondial des pratiquesactuelles liéesà la cuisine de rue.

Un instantané des pratiques culinairesde la rue : c’est
ce qui ressortde l’exposition trèspertinente, réaliséepar
Fiona Meadows Cité de l’architecture&dupatrimoine)
et Michel Bouisson VIA) en partenariat avec l’Ecole
supérieure du bois de Nantes, à partir de la 5e édition du
concours de micro architecture Mini Maousse. Lancé
en automne 2012 auprès des étudiants des écoles
françaises d’architecture, de design, d’art, d’ingénierie et de

paysage, leconcours proposait de travailler sur le thème
de la petite restauration de rue. Il réunissait donc deux
enjeux : l’alimentation et l’espace public, s’efforçant de

faire état de la diversité des situations, des contextes et

des pratiques.
L’exposition présente les cinq prototypes grandeur

nature réalisésdans le cadre d’un atelier à l’Ecole
supérieuredubois de Nantes ainsi que 25 maquettes résultant
du concours.En plusde ces30 projets, on peutégalement
yvoir les images de la première expositionquis’est tenue
à la galerieVIA,soit 600 photosetcroquis issus de l’appel
à contribution, complétés par une série de diaporamas
et de vidéos réalisés par des artistes «activateurs
d’espaces sociaux » Enfin, un filmprésente le projet réalisé
sur la place Agonsa Honto Porto Novo, Bénin) par des

créateurs beninois dans le cadre de Liaisons urbaines
programme de l’Institut français qui a pour objectif la

valorisation d’espaces publics de villes africaines par
des actions d’aménagement in situ,associant habitants,
opérateurs culturels et concepteurs du cadre de vie et
des arts visuels).

On trouve aussi dans cette exposition, et c’est là que

débute le voyage, un véritable étal organisé par types de

cantine porteur, cyclo, chariot,moto, camion, kiosque).
Cela pour mieux décrypter les informations sur la
manière dont les aliments sont transportés, transformés,

distribués et consommés dans l’espace public et
comment cela se traduit matériellement. Ce classement

typologique, illustré par des dessins de Damien
Antoni et Lydia Blasco, est croisé avec un usage de

pictogrammes symbolisant les différentes fonctions
d’une cantine : déplacement, conservation, préparation,
mode de cuisson, présentation et consommation. Cet
index constitue une grille de lecture accessible et
limpide. On en sort avec un sentiment de satisfaction et
de reconnaissance.

Uncataloguede l’expositionMacantine enville,voyage

au coeurde la cuisine de rue coédition la Cité de
l’architecture &dupatrimoineet leséditions Alternatives), est

disponible. Cetouvrage, richement illustré, réunit toute
lamatière iconographique photographiesetcroquis) et

présente lesprojets lauréats, les mentionnéset lescoups
de coeur du concours Mini Maousse 5. Julie Bousquet

Exposition de clotûre – Concours Mini Maousse 5 – 2e volet
Jusqu’au 2décembre
Cité de l’architecture & du patrimoine, Paris

www.minimaousse.citechaillot.fr Photos
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