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« Si le savant n'est que scientifique, s'il n'est pas du tout intuitif,

artiste, poete, mystique (...), il n'est qu'une brute scientifique...

S'il ne s'accroche pas durablement a I'analyse, a 'expérience,
al'action, le poete est une brute poétique. »

Robert Hainard, Nature et Mécanisme, 1946



INTRODUCTION

L'ensemble du travail de Xavier Veilhan évolue depuis toujours dans un champ
d'action élargi. Loin des distinctions traditionnelles entre les différentes
disciplines, ses ceuvres embrassent des pratiques variées comme la sculpture, la
peinture, la vidéo, la photographie et la performance. L'agencement de celles-ci
adopte la forme de série que l'artiste mene en parallele. Le langage visuel auquel
on reconnait Xavier Veilhan est celui de la recherche de formes génériques aux
contours géométriques précis et travaillés a 1'aide de hautes technologies. Xavier
Veilhan voue une admiration pour les grandes figures de l'histoire de l'art. Le
vocabulaire de l'artiste semble hériter entierement du champ de l'art visuel.
Pourtant, ses projets les plus récents entretiennent des relations toujours plus
fréquentes et étroites avec la musique, formulant de nouveaux modes d'expression

en lien avec le domaine du spectacle vivant.

A la fois studio d'enregistrement et espace d'exposition, Studio Venezia, présenté
par Xavier Veilhan au sein du Pavillon francais de la 57° Biennale d'art
contemporain de Venise, est un espace collaboratif a mi-chemin entre I'art

plastique et la musique :

« J'imagine un environnement total : une installation immersive renvoyant a
I'univers du studio d’enregistrement et inspirée par l'ceuvre pionniére de Kurt
Schwitters, le Merzbau (1923-1937). Des musiciens de tous horizons sont conviés a
activer cette sculpture-studio d’enregistrement qui devient alors le support de
leurs créations pendant les sept mois de la Biennale. Le pavillon opere une fusion
entre arts visuels et musique, ravivant des références allant du Bauhaus aux
expériences du Black Mountain College en passant par Station to Station de Doug

Aitken. »!

L'installation Studio Venezia de Xavier Veilhan s'inscrit pleinement dans une pensée
ou l'usage de différentes disciplines est inhérent au processus de création. Les

expertises permettant d'actionner ce dispositif pendant les 173 jours de la

1 Xavier Veilhan. Studio Venezia, n°1, Venise, Pavillon frangais, 2017, p. 13.



Biennale de Venise sont aussi diverses que l'architecture, la sculpture, 1'acoustique,

les techniques d'enregistrement, la production musicale, l'éclairage, etc.

Le choix des deux commissaires Christian Marclay et Lionel Bovier atteste de la
dimension collaborative et éclectique de l'installation. Un choix tout a fait pertinent
au vu du travail de Christian Marclay qui explore les liens entre le visuel et le
sonore a travers des médiums comme la vidéo, la musique, le collage, la
photographie et la performance. Présent sur la scene musicale en tant que pionnier
du D] et compositeur ayant enregistré et collaboré avec une multitude de
musiciens, Christian Marclay trouve naturellement sa place dans un projet tel que
Studio Venezia. La réputation de Lionel Bovier dans le monde de I'art contemporain
n'est plus a faire. Il a été directeur du Musée d'art moderne et contemporain de
Geneve (MAMCO) depuis 2016, critique d'art, fondateur de la maison d'édition JRP
Ringier en 2004, organisateur de nombreuses expositions comme indépendant ou
en tant que commissaire associé au Centre national d'art contemporain (Le
Magasin) a Grenoble en 1999 et au Musée cantonal des Beaux-Arts en 2002. Ayant
collaboré a plusieurs reprises avec Xavier Veilhan, sa présence en tant que

commissaire d'exposition au Pavillon francais n'a rien d’étonnant.

Une ceuvre comme Studio Venezia souleve de nombreuses interrogations. Elle
illustre la difficulté de notre époque a catégoriser les ceuvres selon des pratiques
singulieres et clairement identifiables. Dans la création actuelle, les différentes
disciplines artistiques s'interpénétrent, interagissent, créant sans cesse de
nouvelles formes artistiques. Un constat qu'affirme I'historien Paul Ardenne : «
Définir ce que sont ces types nouveaux de pratiques équivaut a rendre compte
d'une combinatoire, de connexions dont la complexité tend parfois au "brouillage",
a la confusion des genres et des buts. Nombre de pratiques artistiques, en fait,
survivent aujourd'hui de se mélanger avec d'autres, se fortifient d'exploiter la crise
du médium a l'origine de leur implosion, une crise dont le signe le plus éclatant est
tot ou tard proliférant, la contamination avec d'autres pratiques souffrant de maux

identiques. »*

2 Cité dans HUDON, Véronique, L'installation: une expérience limite du thédtre ? Le cas de
Personnes de Christian Boltanski, mémoire de master en théatre, Université du Québec a

Montréal, 2013, p. 13.



A la connaissance des nombreux articles, catalogues d'exposition, entretiens avec
l'artiste et films documentaires traitant de I'ceuvre de Xavier Veilhan, il apparait
qu'une multitude de propos pertinents sont évoqués a maintes reprises sur Studio
Venezia. Cependant, ces discours, riches de sens, sont dispersés au gré de lectures
abondantes. Une des dimensions qu'a prise cette recherche est celle de réunir en
un seul et méme objet la diversité des témoignages, palliant aux désireux

d'approfondir le sujet, le temps que nous avons mis a constituer ce corpus.

Rendre compte en quelques mots de la complexité d'une ceuvre comme Studio
Venezia reléve, sans nul doute, de Il'impossible. Cette « combinatoire de
connexions »* est ici analysée a la lumiére des productions de l'artiste, que nous
convoquons tout au long du présent travail. L'unité qui traverse la pensée et
I'ceuvre de Xavier Veilhan permet d'expliciter avec plus de finesse les spécificités de
Studio Venezia. La démarche menée dans ce mémoire est également d'analyser
I'ensemble des parametres qui font la singularité de I'ceuvre et qui l'inscrivent dans
la continuité des bouleversements esthétiques du XX° siecle. Il s'agit d’historiser
l'installation du Pavillon francais et de la replacer sur une ligne du temps allant des
avant-gardes modernes a aujourd'hui. Les amateurs de 'ceuvre de Xavier Veilhan
savent que les références aux courants artistiques de la modernité évoquées par
l'artiste sont plus que de simples anecdotes. Elles sont de véritables filiations avec
les artistes du passé, organisées en un réseau de références qu'il est nécessaire
d'éclaircir. Cette pensée associative, propre a l'artiste, prend tout son sens dans un
travail qui cherche a dévoiler I'histoire derriére les préoccupations des artistes du

présent.

C'est dans cette perspective que nous entreprenons l'analyse de Studio Venezia. Le
premier chapitre s'ouvre sur une série de réflexions qui transparaissent en
filigrane tout au long de l'analyse, notamment sur les définitions des termes
d'installation et d'interdisciplinarité. La dimension in situ de 1'ceuvre nous permet
d'aborder le contexte de création de Studio Venezia et son rapport avec le Pavillon
francais. L'élaboration d'un espace nous semble étre un des enjeux majeurs au sein

de l'installation. Pour étayer cette idée, 'ccuvre est analysée sous son aspect

3 Paul Ardenne cité dans HUDON, Véronique, op. cit., p. 13.



plastique. Les multiples relations qu'entretiennent Studio Venezia avec la sculpture,
la musique et I'architecture porteront nos analyses sur la dimension immersive de

'installation.

La notion d'expérience est le fil conducteur du second chapitre. La dimension
collaborative et le réle qu'occupe la musique au sein du pavillon nous permettent
d'étudier Studio Venezia en tant qu'espace relationnel. Cette étude ne peut faire
I'impasse sur ce qui est le sujet méme de I'ceuvre : le studio d'enregistrement. La
musique, sous tous ses aspects (lieu de travail, rencontre, expérimentation, etc.),
est I'objet principal de cette seconde partie. Questionner la notion de temporalité
nous permet d'envisager l'ceuvre dans sa dimension plus expérimentale, celle
d'une nouvelle perception de la musique, rejoignant l'expérience que font les

musiciens et visiteurs s'aventurant au sein de 'ceuvre.

Par la centralisation de toute une série de documents et par l'analyse détaillée de
leur contenu, nous souhaitons rendre compte au lecteur de toutes les particularités

de I'ceuvre Studio Venezia de Xavier Veilhan.



Premiére partie
UNE INSTALLATION TOTALE ET IMMERSIVE
EN LIEN AVEC LA MUSIQUE



A. L'ceuvre in situ, ou comment annexer le lieu d'accueil

Poser la question du lieu dans la création artistique et tenter d'en saisir les
différentes problématiques reviendrait a réécrire une grande partie de I'histoire de
I'art du XX° siecle tant les ceuvres d'art in situ sont nombreuses et singulieres.
Qu'elle prenne la forme d'installation, de sculpture dans l'espace public,
d'intervention ou de performance, cette forme d'art, créée en situation, élargit a la
totalité du réel la notion d’ceuvre, faisant du contexte une expérience singuliére et

esthétique en soi.

1. Réflexions transversales sur I'ceuvre et son contexte

Afin de mieux saisir la portée in situ d'une ceuvre comme Studio Venezia, il semble
judicieux de revenir un instant sur deux notions longuement discutées au

XX¢ siecle : 'ceuvre et son contexte. Des exemples provenant de 1'histoire de l'art
servent de supports a nos réflexions et nous permettent d'aborder ce qui releve de
la pensée artistique de Xavier Veilhan, tout en questionnant les termes

d'installation et d'interdisciplinarité associés a I'ceuvre Studio Venezia.

a) « L'ceuvre au-dela de I'objet »* : le cas de l'installation

Nombreux sont les mouvements artistiques du XX° siecle qui ont considérablement
transformé la notion d’ceuvre et, par la méme, repoussé les limites de la création et
ses frontieres esthétiques. Cette transformation de I'ceuvre d'art peut étre vue sous
I'angle d'un processus de dématérialisation allant a I'encontre du modéle classique
qui, rappelons-le, repose sur des qualités intrinséques attribuées a une « ceuvre-
objet ». Si I'ceuvre n'est plus centrée uniquement sur l'objet mais aussi dans un

« au-dela », nous sommes en mesure de nous interroger sur les composantes qui

4 La majorité des réflexions de ce sous-chapitre proviennent du chapitre « L'ceuvre au-dela de
'objet » de 'ouvrage HEINICH, Nathalie, Le paradigme de I'art contemporain. Structures d'une

révolution artistique, Paris, Gallimard, 2014, p. 89-113.



justifient le qualificatif d’ceuvre. 1l convient d'examiner un ensemble d'éléments
relayés au second rang dans l'expression classique d'une ceuvre mais de toute
importance dans la définition qui nous intéresse. Ces éléments sont les textes ou
discours produits autour de I'ceuvre (le récit), la relation a une situation (le lieu),
les intentionnalités et actions derriere la démarche de I'artiste (le geste créateur) et
le ressenti de celui qui en fait 'expérience (la réception). En bref, il s'agit du
contexte de création d'une ceuvre. S'il y a un exemple au XX° siecle, significatif de
cette remise en question du statut de I'ceuvre, c'est bien l'invention du ready-made
par Marcel Duchamp. Démontrant que l'expression artistique se manifeste a
travers l'intentionnalité de son auteur, Marcel Duchamp place également le
spectateur comme élément constitutif d'une ceuvre d'art : « Ce sont les regardeurs
qui font les tableaux. »* Cette phrase, devenue aussi célébre que les ready-made,

témoigne d'un phénoméne a deux pdles : l'artiste et le regardeur®.

Cette déclaration faite, chaque tendance artistique du XX° siecle propose sa vision
singuliere des notions d’ceuvre et de contexte. Dans l'art conceptuel, I'ceuvre ne se
définit plus par ses propriétés esthétiques mais se conceptualise sous la forme
d'une idée. La prééminence du processus créatif sur l'objet fini est présente dans
'arte povera. Les ceuvres éphémeres du land art, soumises a 1'érosion naturelle,
sont vouées a disparaitre mais ressuscitent sous la forme de souvenirs
photographiques. Des artistes comme James Turrell et Olafur Eliasson proposent
des ceuvres a partir d'éléments immatériels comme l'air et la lumiere. La
dématérialisation de l'objet trouve son paroxysme dans l'exposition d'Yves Klein
La spécialisation de la sensibilité a I'état de matiére premiere en sensibilité picturale
stabilisée présentée en 1958 a la galerie Iris Clert (fig. 1). Du méme artiste, I'ceuvre
Chéque, un certificat pour cession d'une «zone de sensibilité picturale
immatérielle » est un exemple évocateur d'une ceuvre cherchant le dépassement de

son incarnation dans un objet (fig. 2). Cette recherche n'est pas exclusive a l'art

plastique mais touche tous les domaines, y compris la musique. La partition 4' 33"

5 THEVAL, Gaélle, « "Ce sont les regardeurs qui font les tableaux" (Duchamp)... et les lecteurs le
poéme ? La place de I'acte interprétatif dans le poéme ready-made », dans L'acte interprétatif et
les ceuvres littéraires, thédtrales, cinématographiques, etc. [extrait de colloque en ligne], 22 avril

2014, téléchargeable sur https://www.halshs.archives-ouvertes.fr, consulté le 4 mai 2020, p. 1.
6 Ibidem.
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de John Cage, crée par David Tudor en 1952, est composée uniquement de silence
(fig. 3). Cette ceuvre nous invite a écouter l'espace environnant et a redéfinir

l'action d'écouter la musique.

L'ceuvre de Xavier Veilhan porte-t-elle des traces de cette dématérialisation de
I'ceuvre ? 1l apparait chez I'artiste une volonté de travailler a partir d'un matériau
invisible. C'est le cas de son ceuvre Pendule Dripping (2006) (fig. 4) qui met en
scene la force centrifuge a 1'aide d'un pendule équipé d'une buse produisant de la
peinture’. Le motif de la spirale, peint 8 méme le sol du Grand Palais a Paris, est le
résultat de cette force invisible (fig. 5). La musique, par essence immatérielle, est
le sujet de nombreuses ceuvres de Xavier Veilhan que nous abordons plus loin.
Contrairement a l'art conceptuel, Xavier Veilhan reste fort attaché a la notion de
fabrication et se définit lui-méme comme un « artiste visuel »°. C'est un signe qui le
différencie des autres artistes de sa génération (Pierre Huyghe, Philippe Parreno,
Dominique Gonzalez-Foerster) et du concept d'esthétique relationnelle théorisé par

Nicolas Bourriaud, qui leur est souvent attribué.

Si la qualité d'une ceuvre ne se situe plus uniquement dans |'objet, le récit est la
pour en immortaliser la trace. La disparition du premier urinoir de Marcel
Duchamp n'entrave en rien sa place iconique dans le monde de I'art contemporain.
Au contraire, les récits autour de Foutain de Marcel Duchamp participent a sa
valeur et renforce sa place dans I'histoire de 1'art’. Dans certains cas, les documents
liés aux ceuvres servent a la transmission et deviennent des éléments centraux
dans le processus de création. C'est le cas des Wall Drawings de l'artiste américain
conceptuel Sol LeWitt, une série de peintures murales actualisées par des
instructions rédigées par l'artiste (fig. 6). L'analogie avec la partition est dans ce
cas un point d'intersection intéressant entre l'art plastique et la musique. En effet,

le document permet d'activer 'ceuvre. Cette idée d'activation fait partie du

7 TILLET, Pierre, « Générique/Spécifique entretien avec Xavier Veilhan », dans Les cahiers du
Musée national d'art moderne, n°® 109, 2009, p.98, téléchargé sur https://academia.edu, consulté
le 29 avril 2020.

8 Xavier Veilhan, disponible sur le site des éditions Les presses du réels

https: //www.lespressesdureel.com, consulté le 29 avril 2020.
9 HEINICH, Nathalie, op. cit., p. 89.
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vocabulaire de Xavier Veilhan. Il faut cependant la nuancer quant a son usage
expliqué ci-dessus. Xavier Veilhan concoit des dispositifs permettant au spectateur
d'activer I'ceuvre par son unique présence. Beaucoup de ses ceuvres traitent des
relations intimes avec leur lieu d'accueil faisant des rapport entre corps, objet et

espace des éléments étroitement liés.

Si le récit entourant certaines ceuvres d'art conceptuel est nécessaire a leur survie,
Xavier Veilhan cherche dans le discours et la littérature sur son ceuvre, un moyen
d'étre documenté et d'assurer une certaine forme de continuité au sein de I'histoire
de l'art. Cette notion de continuité se trouve au centre de sa pensée. Lorsqu'il ne
fait pas 'hommage des créateurs et artistes qui le fascinent, Xavier Veilhan évoque
a de multiples reprises son goiit pour le minimalisme, l'architecture, la peinture
religieuse du Moyen Age ou des artistes comme On Kawara, Diego Vélazquez, Frans
Hals, Edouart Manet, Andy Warhol, John Armleder, Mike Kelley, Gerhard Richter,
etc’®. Ses filiations avec les artistes et tendances historiques ne sont jamais
secretes. Dans le catalogue de 'artiste destiné a accompagner son exposition dans
I'espace 315 du Centre Pompidou, tout est dévoilé aux yeux du lecteur : maquettes,
croquis préparatoires, photomontages, images de simulation'’. L'ouvrage est
agrémenté d'images issues de 'histoire de I'art, somme des inspirations a la source
de son exposition. A la lecture de ce catalogue d'exposition, nous sommes les
témoins d'une « pensée associative, trans-historique qui suggere un parcours
naviguant entre des références a des pratiques contemporaines liées a ses propres

investigations formelles et des exemples plus anciens »'2.

La dissolution de l'objet dans son contexte de création fait du lieu un élément
déterminant. C'est le cas des ceuvres d'art in situ qui operent une relation
particuliere entre l'objet et son environnement. Un environnement qui n'est pas

forcément celui du musée mais peut étre aussi bien la nature, I'espace urbain, ou

10 Xavier Veilhan. Des expositions comme des paysages, Versailles, Chateau de Versailles, 2009, p.
10. - TILLET, Pierre, op. cit., p. 98.

11 Xavier Veilhan. Espace trois-cent-quinze, Paris, Musée national d'art moderne du Centre
Pompidou, 2004, p. 12.

12 Alison M. Gingeras dans Xavier Veilhan. Espace trois-cent-quinze, Paris, Musée national d'art

moderne du Centre Pompidou, 2004, p. 12 (trad. Marie Bonnet).

11



autres espaces publics ou privés. Les ceuvres créées en situation peuvent prendre
différentes formes. Une des plus répandues dans le monde de I'art contemporain
est certainement l'installation. Sa nature échappe a toute définition catégorique.
Elle n'est ni une sculpture, ni une architecture mais un agencement plus ou moins
hétéroclite d'objets au sein d'un espace investi par l'artiste et vécu par le visiteur.
Comme le souligne Alain Alberganti, « I 'art de l'installation a pour support un lieu,
pour instruments, des objets, et, pour forme, la relation créée entre le spectateur et

l'espace induite par I'agencement des objets dans le lieu »**.

Le premier emploi du terme « installation » provient de revues comme Artform, Art
Magazine ou Studio International qui décrivent, dans les années 1960,
I'agencement des objets au sein d'une exposition'®. Par son rapport étroit avec
'espace, l'installation frole 1'art de la mise en scéne. Une ressemblance qui ne lui
est pas étrangere tant l'installation a 'habitude d'accueillir des disciplines issues
du spectacle vivant. Musique, danse ou théatre trouvent dans l'installation un lieu
propice a leur épanouissement et remettent a leur tour en cause une autre grande

évolution du XX° siecle : les limites entre les disciplines artistiques.

b) Ouvrir I'espace de I'ceuvre : interdisciplinarité musicale et plastique

L'art du XX° siecle est marqué par des mélanges hétérogenes de pratiques
artistiques. Chaque ceuvre, déterminant ses propres nouages entre les disciplines,
montre que les frontieres entre celles-ci sont conventionnelles. Des collages et
assemblages cubistes, dadaistes ou surréalistes, a I'avénement de 1'art numérique
en passant par les expérimentations de Fluxus ou l'interdisciplinarité présente au
ceeur du projet du Bauhaus, le XX° siecle est le siecle de 1'hétérogénéité et de la
mixité en art. Ce décloisonnement permet des alliances inédites entre les différents
médiums. Pour ne citer que quelques exemples : I'hybridation entre peinture et
sculpture dans les Combine Painting de Rauschenberg, 'ceuvre Merzbau de Kurt

Schwitters embrassant architecture, sculpture et lieu de vie, le théatre musical de

13 ALBERGANT], Alain, De Il'art de l'installation La spatialité immersive, Paris, L'Harmattan, 2013, p.
97.
14 Ibidem.

12



Mauricio Kagel ou encore les sculptures sonores de Vassilakis Takis. Cette mixité
est a replacer dans l'idée esthétique d'une synthése des arts (gesamtkunstwerk")
qui voit le jour a la fin du XIX® siecle. La portée philosophique et esthétique de ce
concept a inspiré tout au long du XX° siecle de nombreux artistes cherchant une
plus grande proximité entre l'art et la vie. Cette étude nous amene a questionner la
nature des relations entre les disciplines et leur degré d'implication dans Studio

Venezia, installation que l'artiste considére comme un « environnement total »'°.

L'abondance terminologique utilisée pour décrire ces nouveaux types de pratiques
atteste de leur diversité : ceuvres multi-, pluri-, interdisciplinaires ou inter-, mixed-,
multi-media. Les termes multidisciplinarité et pluridisciplinarité sont souvent
considérés comme proches et définissent des ceuvres utilisant de maniere parallele
diverses disciplines au service d'une réalisation commune. Elles sont de type
relationnel et non interactionnel comme I'est I'interdisciplinarité.'” Ce dernier est
vu par Higgins comme un art hybride qui « s’épanouit entre les pratiques »'®. La
méme distinction existe entre les termes intermedia s'opposant au multimédia ou
au mixed-media. Les ceuvres relevant de l'intermedia sont interdépendantes et
participent a une intégration totale contrairement a une ceuvre mixed-media."’
L'emploi de ces termes reste cependant flou et trompeur quant a leur usage dans la

définition d'ceuvres cherchant a échapper a toute catégorie.

Tout au long de son histoire, la musique recherche le rapprochement avec d'autres
disciplines. Les relations qui existent entre littérature et musique sont les plus
connues. En effet, I'idée que 1'on est face a une ceuvre interdisciplinaire lorsque l'on
écoute une chanson peut étre curieuse tant les disciplines forment, a elles deux, un
seul et méme objet. L'opéra constitue une forme d'art multidisciplinaire réunissant

arts plastiques, mise en scene, musique, théatre, danse et méme vidéo. L'usage de

15 A ce sujet, nous renvoyons a la lecture de GALARD, Jean, ZUGAZAGOITIA, Julian (dir.), L'eeuvre
d'art totale, Paris, Gallimard, 2003.

16 Xavier Veilhan. Studio Venezia, n° 1, Venise, Pavillon francais, 2017, p. 13.

17 VERNER, Lorraine, « L'interdiscipline a I'ceuvre dans I'art » dans Marges, n° 4, 2005, p. 5,
téléchargé sur https://www.journals.openedition.org, consulté le 29 avril 2020.

18 Idem, p. 4.

19 Ibidem.
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la vidéo est d'ailleurs de plus en plus fréquent dans la création artistique actuelle,
que ce soit dans le secteur de la musique savante ou celui de la musique populaire.
Bien souvent, les musiciens cherchent dans l'art visuel une complémentarité. La
dimension visuelle des partitions de I'ars subtilior ou les partitions graphiques du
XX¢ et XXI® siécle attestent de la volonté qu'ont les compositeurs de faire de la
partition une ceuvre plastique en soi. Cette proximité entre art plastique et
musique peut étre percue dans la lutherie. Des natures mortes aux ceuvres cubistes
de Picasso et Braque, la forme des instruments inspire de nombreux plasticiens. Un
constat auquel I'ceuvre de Xavier Veilhan n'échappe pas. La musique trouve dans la
partition et l'instrument une extension de son existence. Elle cherche a se
représenter et quitter son immatérialité. Les albums musicaux, avec la dimension
esthétique que prennent les pochettes de disque, sont un autre cas (plus

contemporain) de ce dépassement du musical vers le domaine du visuel.

Plus récemment, I'avénement de la technologie a permis aux musiciens d'explorer
l'intérieur du son, de I'étudier et de lui faire subir toute une série de manipulations.
Que ce soit Pierre Schaeffer ou les Beatles, les musiciens qui sont entrés dans un
studio d'enregistrement ont compris l'importance d'un tel lieu. La technologie
permet de repousser les limites de la grammaire musicale et de se livrer a de
véritables expérimentations. Si la musique, lors de son entrée dans le studio
d'enregistrement, découvre l'espace intérieur du phénomene sonore, elle a depuis
toujours exploré son rapport a l'espace du lieu du concert. Des cathédrales
gothiques qui ont vu naitre la polyphonie aux stades qui accueillent les plus
grandes stars de la musique populaire, les lieux ont toujours trouvé une certaine
forme d'adéquation avec la musique. Le développement de I'acoustique a permis
aux architectes de concevoir des édifices monumentaux (Philharmonie de Berlin
ou de Paris) proposant a l'auditeur une écoute optimale du son. De la polychoralité
au sein de la basilique Saint-Marc de Venise a Gruppen de Stockhausen, les
musiciens investissent divers lieux et proposent divers agencements faisant de la

spatialité un parametre musical a part entiere.

A T'évocation de toutes ces références historiques et des réflexions qui les

accompagnent (volontairement synthétisées et réduites a quelques exemples), on
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pressent combien l'ceuvre Studio Venezia doit entretenir des rapports plus ou
moins étroits avec I'histoire de l'art et ses nombreuses remises en question. Une
histoire qu'il nous revient d'analyser a présent en regard de la production de

Xavier Veilhan.

2. L'ceuvre et son espace dans la production de Xavier Veilhan

Les relations qu'entretiennent les ceuvres de Xavier Veilhan a leur environnement
sont multiples. En vue de mieux saisir la dimension in situ de Studio Venezia,
analysons quelques exemples d’ceuvres évocateurs de ce type de pratiques. Les
différentes appropriations du Pavillon frangais nous aident a comprendre
I'investissement du lieu par Xavier Veilhan et a étudier le plan général de

I'installation.

a) Exemples d’ceuvres in situ

1) Des sculptures intégrées a l'espace urbain

Depuis le début des années 2000, Xavier Veilhan installe des sculptures dans
diverses villes de France comme Bordeaux (Le Lion, 2004), Tours (Le Monstre,
2004), Lyon (Les Habitants, 2006) ainsi qu'a 1'étranger : New York (Jean-Marc,
2012), Shanghai (Alice, 2013), Ronneby (Julian, 2014) ou encore Osan (The Skater,
2015).

Habitué des projets pour l'espace public, Xavier Veilhan trouve dans la sculpture
monumentale le moyen de tisser des liens entre les monuments et les citoyens
d'une ville. C'est le cas de L'Homme au téléphone (fig. 7), une sculpture qui, par ses
huit metres de hauteur, devient un palier entre l'individu et le Centre de Congres
(celui-ci faisant trente-deux metres de hauteur) devant lequel elle est située. Cette
sculpture fait partie d'un ensemble de six ceuvres installées en 2006 a la Cité

internationale de Lyon. La série, intitulée « Les Habitants », reflete la dimension
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sociale qu'elle établit avec les citoyens d'une ville. Les sculptures Le Livreur de
Pizza (fig. 8) ou Jeune Fille en Roller (fig. 9) décrivent des actions du quotidien des
habitants de Lyon. Elles représentent le monde d'aujourd'hui contrairement a la
statuaire publique classique qui célébre des actions ou des personnages du passé.
C'est aussi par son choix iconographique que Xavier Veilhan tisse des liens avec les
habitants. Les sculptures de Deux Pingouins (fig. 10), Grand Pingouin (fig. 11) et
Ours (fig. 12) viennent compléter le cycle, interrogeant le passant sur la présence

de tels animaux étrangers a nos tropiques®’.

Des représentations d'animaux a celles d'étres humains (de 1'entourage de l'artiste
ou de figures historiques) en passant par des références aux machines (notamment
des engins de locomotion), les familles d'objets de Xavier Veilhan présentent
quelquefois une dimension onirique. La représentation de I'homme volant (Russell,
1999) (fig. 13) est un motif récurrent lié a « une position de l'artiste, a la fois
immergé dans un milieu et a distance de ce qu'il observe »*'. Xavier Veilhan a
I'habitude de jouer sur une forme d'étrangeté dans les images qu'il produit. Citons
la représentation d'un pingouin dans un supermarché (fig. 14) ou d'un ours dans
un terminal d'aéroport (fig. 15). L'artiste parle de ses images comme des
« impasses visuelles » qu'il décrit comme des « situations trés précises ne menant a
aucune déduction »*. En évoquant ses tableaux photographiques, l'artiste
questionne la représentation : « D'ou vient l'image ? L'unité de temps, l'unité de
lieu et I'unité de I'action sont abolies. [...] Mon objectif est de désinvestir I'image de

certains attributs classiques et de la rendre a la fois trés claire et délestée de toute

portée idéologique. Son interprétation est explicitement laissée aux spectateurs.»*,

La sculpture dans l'espace urbain pose aussi la question du lieu et des relations
entre l'objet et sa position dans l'espace. Les maisons a colombages qui
environnent la Grand-Place du Marché de Tours amenent Xavier Veilhan a

représenter une sculpture intitulée Le Monstre (fig. 16) en référence aux

20 TILLET, Pierre, op. cit., p. 111.

21 Xavier Veilhan dans TILLET, Pierre, op cit., p. 100.
22 Ibidem.

23 Ibidem.
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gargouilles présentes dans l'imaginaire moyenageux?*. Devenu la place du Monstre,
les citoyens se sont approprié l'ceuvre, faisant de celle-ci un véritable point de
rendez-vous?®. L'ceuvre dans l'espace public remet en question la notion d'auteur.
Pour Xavier Veilhan « les ceuvres pensées pour l'espace public ont un usage : elles
remplissent une fonction de point de repere de signalétique ou d'abri. [..] 1l

n'importe pas de connaitre I'auteur de la statue en question. »%.

Des nombreuses sculptures réalisées pour I'espace public, certaines ont quitté leur
lieu d'origine. Les ceuvres présentent dans l'espace urbain gardent une certaine
autonomie et une indépendance vis-a-vis du lieu qui les accueille. C'est le cas de
sculptures présentées a l'exposition Versailles OFF en 2009 ainsi que Le Corbusier
(fig. 17) qui est actuellement au Design District de Miami. Cette sculpture était
présentée initialement a la Cité Radieuse de Marseille au sein de la

série Architectones (fig. 18).

2) La série Architectones : un dialogue avec l'architecture

Point de départ choisi par Xavier Veilhan pour constituer une série d'événements
in situ, 1'architecture moderniste de sept batiments est 1'objet d'un réel dialogue
entre les arts. De 2012 a 2014, sept expositions prennent place dans des batiments
emblématiques : la VDL Research House (Richard Neutra, Los Angeles, 2012), la
Case Study House n°21 (Pierre Koenig, Los Angeles, 2012), la résidence des Sheats-
Goldstein (John Lautner, Los Angeles, 2013), la Cité Radieuse (Le Corbusier,
Marseille, 2013), I'église Sainte-Bernadette du Banlay (Claude Parent et Paul
Virilio, Nevers, 2013), le Pavillon allemand (Mies van der Rohe, Barcelone, 2014) et

la maison Melnikov (Konstantin Melnikov, Moscou, 2014).

24 TILLET, Pierre, op cit., p. 109.
25 Le Monstre, disponible sur le site des éditions Les presses du réels

https://www.lespressesdureel.com, consulté le 29 avril 2020.
26 Xavier Veilhan dans TILLET, Pierre, op. cit., p. 109.
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Intitulée Architectones en référence a Kasimir Malévitch?’, cette série
d'interventions affirme encore une fois? l'intérét que Xavier Veilhan porte pour les
grandes figures de l'architecture. Le catalogue d'exposition comporte une notice
sur les architectures investies, une biographie de leur créateur et un ensemble de
textes rédigés par des critiques, des journalistes et des commissaires
d'exposition®. Ce choix témoigne d'une volonté de révéler les spécificités propres a
chaque architecture par la diffusion de connaissance et par une intervention
respectueuse du lieu investi. En effet, les stratégies d'intervention envisagées par
Xavier Veilhan prennent diverses formes toujours en adéquation avec l'esprit du
lieu. Si les sculptures du Bernin se fondent dans le paysage de la Renaissance tout
comme une scéne de Piéta trouve sa place dans l'environnement d'une église, la

sculpture doit trouver sa résonance dans l'architecture d'aujourd'hui®.

La relation entre sculpture et architecture la plus représentative de l'artiste est
celle d'une forme d'’hommage. Citons, le buste de Le Corbusier posé a la Cité
Radieuse ou la sculpture de John Lautner (fig. 19) contemplant la vue depuis la
plateforme de la Sheats Goldstein Residence a Los Angeles (réactivant par ailleurs
une photographie de l'architecte posant au méme endroit) (fig. 20). Cette forme
d'hommage est présente a 1'événement d'art contemporain Versailles OFF en 2009
a travers la série Les Architectes (fig. 21). Cette série rend hommage a de
nombreux architectes comme Tadao Ando, Claude Parent, Jean Nouvel, Renzo
Piano, Richard Roger, Sir Norman Foester, etc. On trouve également cette

dimension d'hommage a travers la série Les Producteurs.

D'autres formes d'intervention in situ sont formulées dans Architectones et
participent généralement a une modification de 'ambiance. C'est le cas de l'usage

de fumée dans la Case Study House n°21 (fig. 22) ou d'un concert du musicien

27 BELLIOT, Emeline, « Xavier Veilhan : Architectones », dans Critique d'art, 2015, téléchargé sur

https://www.journals.openedition.org/, consulté le 29 avril 2020, p. 1.

28 Nous faisons référence a I'exposition de Xavier Veilhan au chiateau de Versailles en 2009 qui
intégre la série Les Architectes.

29 BIBLIO, Emmeline, op. cit., p. 2.

30 Xavier Veilhan. Channel Orange. documentaire disponible sur https://www.perrotin.com,
consulté le 29 avril 2020.
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Nicolas Godin au sein de 1'église Sainte-Bernadette du Banlay (fig. 23). Nous
remarquons qu'au-dela de la sculpture dans 1'espace public ou dans sa relation
avec l'architecture, les ceuvres in situ de Xavier Veilhan peuvent prendre d'autres

formes qu'il nous revient désormais d’investiguer.

3) Les Mobiles et autres ceuvres in situ

Les Rayons, ces fils élastiques en carbone tendus dans divers contextes, sont
récurrents dans le travail de Xavier Veilhan. Des petites formes évoquant des
hachures (fig. 24) aux dispositifs monumentaux comme le Rayon de Sarus

(fig. 25), les Rayons ont la spécificité de jouer sur notre perception et/ou de
souligner les contours d'un paysage, d'une architecture. Les Rayons se superposent
a la réalité a l'instar d'une grille de lecture, chaque fois nouvelle en fonction de la

position du regardeur.

Dans l'art in situ, la question de la perception est bien souvent primordiale. L'ceuvre
Arbre stabile n°7 (fig. 26), présente a la Cité Radieuse, prend la forme des
arbrisseaux du lieu, les révélant aux yeux du visiteur. A Versailles, Xavier Veilhan
propose une série d’ceuvres qui grandissent en taille au fur et a mesure que 1'on
s'éloigne du Chateau. De la sculpture La Femme Nue jusqu'au jet d'eau de cent
metres de haut, en passant par un carrosse et un Youri Gagarine gisant a méme le
sol (fig. 27, 28 et 29), Versailles est comme du temps de Louis XIV: un lieu
d'illusion. L'ceuvre La Lune doit étre activée par le spectateur a partir d'un endroit
précis, sans quoi la forme d'une lune ne serait pas visible (fig 30 et 31). D'autres
dispositifs agissent comme modification compléte d'un lieu. C'est le cas du Chdteau
Rentilly (2014) (fig. 32) qui est entierement recouvert de miroirs, reflétant de cette
maniere le parc qui l'entoure. Cette métamorphose, collaboration avec le
scénographe Alexis Bertrand et les architectes Philippe Bona et Elisabeth

Lemercier, efface le batiment et le fait disparaitre dans la nature environnante.

La série des Mobiles participe également a ce jeu sur la perception. Des mobiles

légers et de dimensions domestiques (exposés dans les galeries) aux mobiles de
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grandes tailles (pour I'exposition Dynamo, pour le nouveau terminal de 1'aéroport
de Séoul ou pour le centre commercial de Beaugrennelle), le mobile est pour Xavier
Veilhan « un genre en soi »*'. En paralléle a son exposition a I'espace 315 du Centre
Pompidou, Le Grand Mobile (fig. 33) est exposé dans le Forum. Semblant flotter
dans l'air, chaque bulle représente I'espace de pensée des visiteurs. Evoquant aussi
bien Alexander Calder que les Speech Bubbles de Philippe Parreno (elles-mémes
inspirées des Think Bubble de Warhol) (fig. 34)°?, les mobiles de Veilhan ne
bloquent pas la vision, n'écrasent pas l'environnement mais tournent tres
doucement et rendent visible le flux de l'air. « On définit un champ de possibilités
et puis ces formes évoluent a l'intérieur de ce champ »** explique l'artiste dans un
documentaire réalisé pour son exposition Channel Orange a la Galerie Perrotin de
Shanghai. Le mobile permet plusieurs lectures possibles en fonction de la position
du regardeur et joue sur la perception entre la deuxieme dimension (le cercle) et la

troisieme (la sphere).

A travers tous ces exemples, nous comprenons mieux les stratégies mises en place
par Xavier Veilhan entre 1'objet, le lieu et sa perception. L'ceuvre Studio Venezia
emprunte certaines stratégies évoquées ci-dessus. Elle est une modification de
I'ambiance du lieu, un champ de possibilités dans lequel évoluent d'autres formes,
et efface d'une certaine maniere l'auteur pour en accueillir une multitude d'autres

(les musiciens), rendant par la une sorte d'hommage a la musique.

b) Composer avec I'espace du Pavillon francais

Intitulée Viva Arte Viva, la 57¢ édition de la Biennale de Venise ouvre ses portes le
13 mai 2017 sous le commissariat de la conservatrice francaise Christine Macel.
Cette exposition internationale de l'art permet a 120 artistes provenant de 51 pays

d'exposer dans l'Arsenal de Venise, dans les différents Pavillons d'exposition et

31 Xavier Veilhan. Channel Orange, documentaire disponible sur https://www.perrotin.com,
consulté le 29 avril 2020.

32 Xavier Veilhan. Espace trois-cent-quinze, op cit., p. 6.

33 Xavier Veilhan. Channel Orange, documentaire disponible sur https://www.perrotin.com,
consulté le 29 avril 2020.
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ailleurs dans la ville de Venise. Fondée en 1893, la Biennale de Venise est 1'une des
plus anciennes manifestations artistiques et l'une des plus prestigieuses
institutions culturelles. Depuis le début du XX° siecle, elle expose des artistes de
divers pays, représentés au sein de Pavillons nationaux. Le Pavillon belge construit
en 1907 est le premier a s'implanter dans les Giardini di Castello. Viennent
s'ajouter la Hongrie, I'Allemagne et la Grande-Bretagne en 1909 et le Pavillon

francais en 1912.%*

Tout au long du XX°® siécle, les manifestations artistiques s'amplifient et se
multiplient. Les artistes ayant débuté leurs carriéres dans les années 1990
n'échappent pas a ce phénomene. Les biennales d'art contemporain participent a
une forme d'internationalisation de l'art et deviennent pour l'artiste qui s'y trouve
programmé, une forme de consécration.® Xavier Veilhan évoque sa motivation a
échapper a cette forme de consécration, sorte d'apogée ou de conclusion du
parcours d'un artiste : « Il y a en effet une forme d'aboutissement pour un artiste
dans sa participation a la Biennale, dans le méme temps, cet aboutissement peut
étre mortifere. Or, je souhaitais un projet qui puisse ricocher, apte a générer une

forme nouvelle. [...] Le choix de me situer dans le champ musical répond au désir

d'une forme d'ouverture. »°

Le Pavillon frangais (fig. 35), implanté dans les Giardini, est un batiment congu par
I'ingénieur vénitien Faust Finzi. Cette architecture de style néo-classique sur
laquelle on peut lire l'inscription « FRANCIA » est pourvue d'un plan en croix et
d'un péristyle, une forme rigoureuse qui peut étre un réel défi pour la mise en

place d'une exposition®’. Xavier Veilhan opte pour l'idée d'un continuum. Le public

34 La Biennale di Venezia. History 1895-2019, disponible sur le site de La Biennale de Venise

https://www.labiennale.org, consulté le 29 avril 2020.

35 LIM, In-Young, « Les politiques des biennales d'art contemporain de 1990 a 2005 », dans Marge,
n°5,2007, p. 5, téléchargé sur https://www.journals.openedition.org/, consulté le 22 octobre
2019.

36 Xavier Veilhan dans BENAT, Yamina, « Music for a while. Conversation avec Xavier Veilhan et
Christian Marclay », dans L'Officiel Art, n° 22, 2017, p. 95, téléchargé sur

https://www.perrotin.com, consulté le 12 octobre 2019.

37 « La sculpture-habitacle de Veilhan a Venise », dans AMC Le moniteur, n° 261, 2017, p.16,
téléchargé sur https://www.perrotin.com, consulté le 12 octobre 2019.
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entre dans I'édifice, se balade librement, et sort par une issue de secours située a
I'arriere du batiment (fig. 36). Cette circulation fluide participe a 1'expérience de
I'ceuvre. Deux studios d'enregistrement aux qualités acoustiques distinctes sont
installés dans le pavillon. Situés dans I'espace central (fig. 37) et dans la piece qui
la prolonge (fig. 38), ces deux studios sont le passage obligé pour quiconque entre
dans le pavillon. Les ailes latérales accueillent la control room (fig. 39) (espace
destiné aux ingénieurs et producteurs) et la green room (fig. 40) (lieu de détente
pour les musiciens). Le public est invité a observer derriere une vitre
(emblématique du studio d'enregistrement) les ingénieurs travaillant sur
I'enregistrement de la musique exécutée dans les deux salles principales. Il peut

aussi profiter de I'espace de détente destiné aux musiciens.*

Par rapport aux éditions précédentes, Xavier Veilhan propose la transformation de
I'édifice la plus ambitieuse. En 1986, Daniel Buren taille et découpe le Pavillon
frangais a I'aide de ses bandes verticales de 8,7 cm (fig. 41). Le dispositif in situ de
Claude Lévéque, réalisé en 2009, plonge le Pavillon frangais dans une ambiance
immersive intitulée Le Grand Soir (fig. 42). Pour la 54° édition de la Biennale de
Venise, Christian Boltanski installe un parcours d’échafaudage de tubes

métalliques, véritable labyrinthe pour le spectateur (fig. 43).

Si les manipulations de l'espace sont parfois importantes, le Pavillon de Xavier
Veilhan est quant a lui véritablement transfiguré. Murs, sol et plafond (sept metres
de hauteur) sont contreplaqués d'okoumé et rendent méconnaissable le batiment
néo-classique (fig. 44). « Cette sculpture épouse les contours du batiment, le
faisant disparaitre en le recouvrant entiérement »*°, explique l'artiste dans un
propos qui pourrait également tres bien convenir a son intervention au Chateau de
Rentilly. Sauf que dans le cas de Studio Venezia, le recouvrement se fait de
l'intérieur et non de I'extérieur. Dans un entretien pour l'exposition Plus Que Pierre,
Xavier Veilhan se souvient de son projet a la Biennale de Venise : « L'appropriation
peut devenir plus ou moins forte mais c'est un processus qui se fait en douceur [...]

L'idée est de venir jouer avec l'architecture, avec les souvenirs que l'on a d'elle,

38 Ibidem.
39 Xavier Veilhan dans BENAI, Yamina, op cit., p. 95.
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comme on l'a fait avec le Pavillon francais a la Biennale de Venise qui efface

mentalement les souvenirs que 1'on avait précédemment de I'architecture. »*

Si le pavillon de Xavier Veilhan est modifié intégralement de l'intérieur, les
modifications qu'il y apporte sur la facade sont trés sobres. On se souvient de
certaines interventions comme celle de Sophie Calle pour son exposition Prenez
soin de vous (fig. 45) en 2007. La facade du pavillon et son péristyle étaient
camouflés d'un dispositif rouge. Deux ans auparavant, c'était Annette Messager qui
superposait au mot « FRANCIA » l'intitulé de son ceuvre Casino (fig. 46), une
exposition ou le public devait traverser de grands rideaux blancs pour entrer dans

le batiment.

Xavier Veilhan garde la structure du péristyle mais y ajoute un grand mur en bois
(hommage a Claude Parent) (fig. 47). Ce mur annonce le matériau principal
employé par l'artiste. Le visiteur pénetre par une ouverture située a droite, longe
un couloir I'amenant vers la gauche et pénétre progressivement dans l'installation
(fig. 48). Ce dispositif n'est pas uniquement esthétique mais a une fonction
acoustique bien précise. Le mur de chicane couvrant le couloir fait office de filtre
phonique*. Studio Venezia est pensé pour qu'aucun son ne rentre ou ne sorte du

pavillon, offrant aux visiteurs une expérience acoustique optimale.

L'ceuvre Studio Venezia, intitulée en italien en référence a sa ville d'accueil,
entretient diverses collaborations avec les institutions de Venise. La structure
fragmentée en de multiples facettes évoque le paysage vénitien. Dans un
documentaire** retracant la conception de I'ceuvre, Xavier Veilhan parle du soin
d'obtenir un plancher extrémement droit, une référence absolue qui rappelle le
niveau de I'eau présent a Venise®. L'architecture de la ville, par son contraste avec
la planéité incorrigible de l'eau, semble déséquilibrée et d'apparence chaotique
(fig. 49). Une sensation que 1'on percoit également en entrant dans le Pavillon

francais de Xavier Veilhan.

40 Xavier Veilhan. Plus que Pierre, Angers, Collégiale Saint-Martin, 2019-2020, p. 57.
41 « La sculpture-habitacle de Veilhan a Venise », op cit., p. 16.

42 PRIGENT, Loic, Le pavillon de Xavier Veilhan, Paris, Bangumi, Deralf, 2017.

43 Ibidem.
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B. Sculpture, architecture et représentation musicale : interactions

L'analyse plastique de Studio Venezia peut s'effectuer selon deux analogies
différentes mais complémentaires: un studio d'enregistrement comme une
sculpture dans laquelle le public peut entrer ou une architecture dont le traitement
n'est opéré que sur la surface interne du batiment. Chacune des deux visions

développe son propre champ de références avec la discipline qui lui est associée.

1. Musique et sculpture : équivalences sensorielles et représentation

L'étude du langage visuel de Xavier Veilhan permet d'envisager Studio Venezia
comme une sculpture ceuvrant a travers la représentation musicale, établissant des

correspondances analogiques entre forme (sculpture) et immatérialité (musique).

a) La musicalité du fait plastique

1) Le langage visuel de Xavier Veilhan

Les sculptures produites par Xavier Veilhan semblent étre vidées de références
précises*’. Ce caractére autonome de la représentation renvoie au modéle de
I'archétype. Réduites a l'essentiel, les figures représentées possédent les traits
minima pour que le regardeur puisse les reconnaitre. Le registre de forme et de
couleur propre a Xavier Veilhan produit une lisibilit¢é immédiate évoquant un
certain traitement minimaliste, pop et hyperréaliste de la création plastique. Dans
ses sculptures, il n'y aucune trace de psychologie de l'auteur, ni d'un discours

conceptuel surchargeant le sens.

Cette pratique se traduit par l'usage d'une technologie contemporaine. Les

sculptures sont réalisées a partir d'un scanner en trois dimensions (fig. 50). Le

44 GASPARINA, Jill, « Xavier Veilhan Dreams never end » dans Art 21, n° 6, 2006, p. 8, téléchargé sur
https://www.perrotin.com, consulté le 23 octobre 2019.
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rayon émis par le scanner fait le relevé de la forme du modeéle dans l'espace . Une
technique qui nécessite de circuler autour du modele qui doit poser un certain
temps. Ce temps de pose rappelle le début de la photographie (paradoxe d'une
haute technologie renvoyant a une ancienne pratique). Si la technologie permet un
désengagement de l'auteur dans la création, il subsiste chez Xavier Veilhan un
controle de l'image produite. Rien n'est laissé au hasard. Les facettes de ses
sculptures sont poncées manuellement. L'ordinateur reste au service du créateur et
« ne change rien aux choix artistiques en termes de cadrage, d'échelle, de couleur

ou de matériau »*°.

Une des caractéristiques du style de Xavier Veilhan est le contrdle sur I'épaisseur
informationnelle de Il'objet produit. Deux sculptures, extrémes dans leur
traitement, sont a méme d'étayer ce propos. L'ceuvre David (fig. 51) semble étre a
moitié modelée, a l'effigie d'une maquette ou de la transposition de l'idée
d'esquisse a un volume. Nous reconnaissons le caractere polygonal épuré a ses
limites. La sculpture entre dans un processus de simplification et de réduction que
l'artiste exprime en ces termes : « Mes objets semblent avoir laissé tomber les
détails comme si I'on avait compressé les formes pour les stocker en mémoire. »*°
L'antithese de cette démarche est celle d'une sculpture hyperréaliste du méme
modele (David) ou I' « image s'incarne, devient un objet qui, par sa présence, se

trouve doté d'un degré de réalité plus forte »*” (fig. 52).

Ce jeu sur le degré d'apparence d'une ceuvre, oscillant entre archétype hyper-
simplifié et portrait hyperréaliste, nécessite un traitement du modele sur la
surface. Cette volonté de tendre vers une simplification des traits du sujet n'exclut
pas un manque de profondeur. « C'est toujours un rapport de dualité aux choses
qui m'intéresse : le fait d'aimer le contact de la peau n'est pas annulé par
l'existence des entrailles. La surface survit a ce qui est a l'intérieur »** exprime

l'artiste. En effet, s'il y a une simplicité de la forme obtenue, il n'y a pas pour autant

45 Xavier Veilhan dans TILLET, Pierre, op. cit, p. 106.

46 Xavier Veilhan dans Xavier Veilhan. Des expositions comme des paysages, op. cit., p. 8.

47 Xavier Veilhan dans TILLET, Pierre, op. cit., p. 98.

48 Xavier Veilhan dans BOURBON, Aude de, « Xavier Veilhan », dans Art Actuel, Janvier 2006,
téléchargé sur https://www.perrotin.com, consulté le 23 octobre 2019.
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une simplicité de I'expérience. La premiere préoccupation de Xavier Veilhan « n'est
pas de faire des objets, mais de créer des sentiments découlant de la rencontre
avec l'objet. Comme dirait Daniel Buren, l'objet n'est que le prétexte, le support ou

* Nous comprenons l'intérét

I'outil capable de déclencher une expérience »
d'utiliser des archétypes et une iconographie familiére pour « articuler expérience

commune et expérience personnelle »*°.

Cette idée de « déclenchement» renvoie a l'usage monochromatique que l'on
remarque tout au long de la production de Xavier Veilhan. Une ceuvre comme Le
Rhinocéros (fig. 53) utilise une couleur unique permettant a la fois de souligner la
forme et de questionner le visiteur par une signalétique forte. La couleur rouge agit
ici comme une alerte. « La couleur est réussie quand elle est indissociable de la
forme »°! affirme I'artiste en pensant a la Tour Eiffel qu'on imaginerait difficilement
dans un autre ton. Le but étant d'atteindre une image logotypique. S'il y a
déclenchement d'une émotion, c'est en partie parce que l'objet que l'artiste
représente existe déja dans l'imaginaire de celui qui le regarde. La dimension
archétypale de ses sculptures participe d'une écologie du regard et d'un souci

d'immédiateté comme « un flash qui éclaire la conscience ou l'esprit »*%

2) Lhommage aux producteurs de musique

En 2015, la galerie Perrotin présente une double exposition intitulée Music a Paris
et New York. Septieme exposition personnelle de I'artiste au sein de la galerie, elle
adopte pour la premiére fois comme sujet principal la musique®?. Dans la lignée de
la série Les Architectes, Xavier Veilhan réalise Les Producteurs, une série de

sculptures incluant les producteurs Giorgio Moroder, Lee "Scratch" Perry, Brian

49 Xavier Veilhan dans TILLET, Pierre, op. cit., p. 99.
50 Xavier Veilhan dans Xavier Veilhan. Des expositions comme des paysages, op. cit., p. 10.

51 Xavier Veilhan dans Xavier Veilhan. Channel Orange, documentaire disponible sur

https://www.perrotin.com, consulté le 29 avril 2020.
52 Xavier Veilhan dans TILLET, Pierre, op.cit., p. 101.

53 Music (Communiqué de presse), disponible sur le site de la Galerie Perrotin

https://www.perrotin.com, consulté le 4 mai 2020, p. 2.
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Eno, Nigel Godrich, Quincy Jones, The Neptunes (Chad Hugo et Pharell Williams),
Tevor Horn, Guy-Manuel de Homem-Christo et Thomas Bangalt (Daft Punk), parmi

d'autres.

La figure du producteur intéresse particulierement Xavier Veilhan car elle
témoigne d'une profession qui agit dans l'ombre. Le producteur invente une
couleur, une texture associée aux groupes qu'il produit. En cela, les producteurs
faconnent la texture sonore d'une époque. Ce « quelque chose que les gens
n'arrivent pas a définir mais dans laquelle ils ont baigné. Ce pouvoir

d'imprégnation de la société m'intéresse beaucoup »**, explique Xavier Veilhan.

L'idée de donner une forme physique a une création peu reconnue rappelle la
forme d'hommage présente dans la série Les Architectes et souligne encore une fois
son golt pour la statuaire. La série Les Producteurs est plus réaliste dans sa facture
que Les Architectes. Elle est composée de divers matériaux allant du bois (Quincy
Jones) au métal (Lee Scratch Perry) (fig. 54 et 55). Cette forte incarnation dans la
matiere brute et la tendance a un hyperréalisme s'opposent au caractere
évanescent de la musique. Ce traitement de Il'objet représenterait-il la
caractéristique du métier de producteur, qui est a méme de saisir la qualité
immatérielle du son et de le fagonner a ses gofits et ceux d'une époque ? Dans la
sculpture de la compositrice Eliane Radigue, c'est la vibration de la musique qui

vient s'illustrer sur le corps de la musicienne (fig 56).

L'exposition a New York (fig. 57) est centrée sur les producteurs et les mobiles,
incluant notamment Le Mobile (Music) (fig. 58) composé de trente spheres,
évoquant une certaine musicalité par son aspect tres simple et fluctuant dans
I'espace. L'exposition organisée a Paris (fig. 59) est partagée entre la série Les
Producteurs et un spectacle musical en collaboration avec la compositrice Eliane
Radigue (fig 60). D'autres ceuvres comme les Lithophanies, les Light Machines, des
peintures a I'huile sur bois retranscrivent la dimension musicale de la performance

de SYSTEMA OCCAM (fig. 61 et 62) et tentent de créer une ambiance auditive a

54 CONTE, Christophe, « Le bienveillant » dans Numéro, avril 2017, p. 5, téléchargé sur
https://www.perrotin.com, consulté le 23 octobre 2019.
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travers le visuel.

b) L'instrument de musique et sa plasticité

1) L'ceuvre Sans titre (Le Studio)

L'univers du studio est présent dans l'esprit de Xavier Veilhan tout au long de son
parcours : les peintures a I'huile sur bois (réalisées en 2015), représentant Philippe
Zdar en train de travailler dans un studio d'enregistrement (fig. 63), I'image de
Thomas Edisson devant son studio illustrée au sein du catalogue de l'exposition a
I'espace 315 du Centre Pompidou (fig. 64). Ce lieu ou naissent des idées, source
d'inspiration et d'inventivité inspire également l'artiste dans sa dimension

plastique.

En 1993, Xavier Veilhan présente a la Galerie Andréhn-Schiptjenko de Stockholm
I'ceuvre Sans titre (Le Studio) (fig. 65). Dans cette installation est réuni le matériel
disponible dans un studio d'enregistrement : tables de mixages, cibles, enceintes,
micros, platines. Cette ceuvre faite de bois, d'acier, le tout recouvert de peinture
acrylique noire évoque I'ceuvre Purification Room de Chen Zhen* (fig. 66). Cette
facon de procéder renvoie a une dimension plus conceptuelle du travail de Xavier
Veilhan : la construction d'images génériques®®. L'idée veut qu'en cachant sous un
filtre monochromatique les objets du studio, la présence de ceux-ci est révélée sous
leur forme plastique. Ces instruments d'enregistrement permettent de capter
I'immatérialité du son. Une certaine aura se dégage de ce matériel quand on y préte
attention. Cette installation est, en quelque sorte, la trace tangible du son. Une

sensation similaire se dégage également des instruments de musique.

55 GASPARINA, Jill, op. cit., p. 9.
56 Xavier Veilhan. Studio Venezia, n° 1, Venise, Pavillon frangais, 2017, p. 17.
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2) Des sculptures-instruments

Des natures mortes aux ceuvres de Picasso et Braque, nombreux sont les
plasticiens qui ont été fascinés par les instruments de musique®. Un phénomeéne
qui touche également le travail de Xavier Veilhan: « Les dispositifs techniques
d'émission et de captation du son - haut-parleurs, table de mixage, instruments de
musique... exercent sur moi une forme de fascination dans leur plastique et la

fonction qu'ils renferment, dédiée a une autre forme artistique. »®

Depuis 2017, Xavier Veilhan réalise une série d'instruments. L'exposition Flying V,
présentée en septembre 2017 a la Galerie Perrotin de Paris, présente la sculpture
instrument n°2 (Flying V) (fig. 67). Les sculptures de Nigel Godrich, Swizz Beaz
Philippe Zdar, de la série Les Producteurs, sont accompagnées d’ceuvres de la série
Les Rayons. Ces derniers retranscrivent dans le champ du visuel I'effet Doppler. Les
lignes en carbone de ces objets se resserrent et se dilatent, une référence au son
dont la tonalité change au cours de son mouvement dans l'espace (fig. 68)*°. Dans
cette exposition, il s'agit encore une fois de saisir le caractere immatériel de la

musique.

Trois sculptures sont présentées au sein du Pavillon francais. Contreplaqués de
bois a I'image du studio qui les accueille, ces instruments different par la forme de
leur caisse de résonance : rectangulaire pour Instrument n°l, triangulaire pour
Instrument n°2 et ronde pour Instrument n°3 (fig. 69, 70 et 71). Ils sont de
dimensions imposantes pour des instruments de musique a cordes pincées (280
cm de hauteur). Ces instruments sont fonctionnels et les musiciens peuvent jouer
de ces sculptures imaginées par l'artiste. Bien que l'accent soit surtout mis sur la
forme, cette conjonction entre esthétique et fonction repousse le travail du

plasticien vers celui de luthier.

57 A ce sujet, nous renvoyons a 'ouvrage BOSSEUR, Jean-Yves, Musique et arts plastiques.
Interactions aux XX° et XXI°siecle, Clamecy, Minerve, 2015.
58 Xavier Veilhan dans BENAI, Yamina, op cit., p. 95.

59 Xavier Veilhan, disponible sur le site du Wall Street International Magazine

https://www.wsimag.com, consulté le 20 avril 2020.
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Xavier Veilhan est intéressé par la dimension anthropomorphique de l'instrument
de musique. Corps, sculpture et studio d'enregistrement sont semblable « a un
grand instrument de musique a l'intérieur duquel on entre »*. Imaginer Studio
Venezia comme une sculpture dans laquelle on pénétre prend son sens quand on
regarde la relation entre les instruments et le studio. Constitués de bois, ils se
fondent entierement dans le décor de l'installation. Xavier Veilhan imagine les
instruments comme des prothéses, prolongements du studio d'enregistrement®’.
«C'est cela qui m'intéresse: la forme de l'intervention sculpturale qui vient
épouser l'architecture. Et en s'appuyant dessus, elle vient en méme temps |'effacer

et redéfinir le rapport a I'espace »%, exprime Xavier Veilhan.

Les murs et plafond de Studio Venezia évoquent par leurs entrechoquements et
leur dynamisme une certaine forme de rythmicité et de mouvement musical.
Chaque pan de mur a une forme et une position différentes au sein de I'ceuvre. Ils
semblent représenter un motif repris, puis varié¢, un rythme accéléré, ou
complexifié®*(fig. 72). Des termes qui peuvent étre aussi bien associés a la
composition musicale. Le tout donne une impression de désordre qu'il faut mettre
en relation avec la dimension incontrélable et fugitive du son dans l'espace. Studio
Venezia semble étre la matérialisation dans le champ visuel du principe de la
réverbération. Quand un son est émis dans un espace, il subit une quantité de
réflexions (tout comme la lumiere réfléchit sur un miroir) avant de décroitre
progressivement. Cette hypothése d'une sculpture réverbérante trouve sa validité
lorsque 1'on analyse la green room. Cette piece, destinée au repos du musicien, est
I'endroit le plus silencieux d'un studio d'enregistrement. Les murs et plafonds sont
traités de maniere beaucoup plus sobre, en adéquation avec le silence du lieu. Les
murs sont plats, non accidentés, donnant une impression de repos pour les yeux

(fig. 73). Ce phénomene de tension-détente, transposé ici a I'architecture, est une

60 Xavier Veilhan dans BENAI, Yamina, op cit., p. 95.

61 DURAND, Jean-Marie et LUQUET-GAD, Ingrid, « Retrouver un stade primaire de la musique »,
dans Les Inrockuptibles, n°® 1126, 2017, p. 35, téléchargé sur https://www.perrotin.com, consulté
le 12 octobre 2019.

62 Xavier Veilhan dans DURANT, Jean-Marie et LUQUET-GAD, op cit., p. 34.

63 GALLET, Bastien, « Xavier Veilhan Studio Venezia », dans Artpress, mai 2017, p. 22, téléchargé

sur https: //www.perrotin.com, consulté le 12 octobre 2019.
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logique bien connue au centre de la composition musicale.

Au-dela d'une simple représentation musicale a travers l'analogie avec
lI'instrument, la musique semble étre en totale correspondance avec la dimension
sculpturale du lieu. La structure interne de Studio Venezia est une véritable
composition évoquant la propagation du son dans l'espace, un espace qui nous

permet de questionner Studio Venezia sous l'angle de 'architecture.

2. De la création d'un espace abstrait a un espace habité : 1'architecture

de Studio Venezia

L'installation de Xavier Veilhan au Pavillon francais se situe au carrefour de
nombreuses références® nous permettant d'étayer notre analyse et de comprendre
le processus de création sous-jacent a Studio Venezia. L'aspect immersif de
l'installation place le visiteur au centre d'un environnement total que nous

analysons sous l'angle de I'expérience.

a) Une installation aux références multiples

1) Théatre et scénographie du début du XX° siecle

L'espace théatral classique composé d'un décor servant a illustrer un texte est
remis en cause au début du XX° siecle grace a des personnalités comme Oskar
Schlemmer, Antonin Artaud et Adolph Appia. L'architecture du théatre a l'italienne
permet aux spectateurs de se voir mutuellement. L'immense lustre placé au centre
de l'architecture éclaire ce phénoméne de société mondain®. La présence des
musiciens dans la fosse est une fagon de les cacher du public. La disposition
spatiale privilégie I'illusion de la réalité prenant place sur scene derriere de grands

rideaux rouges ouvrant sur le jeu des acteurs. La séparation entre la scéne et la

64 PRIGENT, Loic, Le pavillon de Xavier Veilhan, Paris, Bangumi, Deralf, 2017.
65 ALBERGANT], Alain, op cit., p. 35.

31



salle est frontale et nette. Le théatre moderne, accompagné de ses scénographes et
théoriciens, va s'ouvrir a d'autres dimensions et explorer de nouveaux espaces

scénographiques®®.

Le metteur en scene et décorateur suisse Adolph Appia développe une nouvelle
conception du théatre. Son apport dans le jeu sur l'intensité lumineuse dresse des
connexions entre l'acteur et l'espace. Ses décors, opposés aux réalisations
traditionnelles, mettent en jeu toutes les dimensions de l'espace : horizontalité,
verticalité, diagonale, etc. Dans un décor comme celui de 1913 pour le spectacle
Orphée et Eurydice de Gluck a Dresde, Adolph Appia utilise diverses plateformes
rejointes par des escaliers, élevant le décor de théatre a plusieurs niveaux (fig. 74).
Studio Venezia, par sa diversité de plans, de points de vue se situe dans la lignée

d'une gestion de I'espace semblable a celle d’Adolph Appia.

L'utilisation de I'éclairage est aussi courante dans I'ceuvre de Xavier Veilhan. Ces
Lights Machines (fig. 75), fonctionnant entre luminaire et vidéo, réchauffent le
spectateur par la chaleur qu'elles dégagent. L'éclairage au sein de Studio Venezia
crée un environnement lumineux entre I'artificiel et le naturel. Outre 1'utilisation
de lampes, la verriere de la grande salle est masquée d'une sorte de mille-feuille de

bois laissant passer la lumiére du jour dans le Pavillon francais (fig. 76).

L'espace qu'Adolphe Appia congoit est architecturé, rythmique et composé de
volumes. Son théatre, comme le souligne Alain Alberganti « privilégie la plasticité
du corps humain et cherche a fonder le principe d'un théatre vaste, transformable
et capable d'accueillir toutes sortes de manifestations artistiques et sociales »’.
Ces propos peuvent tout a fait s'accorder a Studio Venezia. L'espace que Xavier
Veilhan congoit est un médium, point de départ pour l'exercice d'une autre

discipline.

66 Idem, p. 35 - 36.
67 ALBERGANT]I, Alain, op. cit., p. 37
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Les ballets suédois de Francis Picabia sont une autre inspiration a la source de
Studio Venezia (fig. 77). Ces spectacles, créés au Théatre des Champs-Elysées a
Paris en 1924, sont dans l'esprit du mouvement dada. Ces ballets détournent la
notion de spectacle traditionnel. Un spectacle a fort caractere improvisé qui
annonce une certaine dimension présente au Studio Venezia a savoir, la démarche
de laisser aux artistes un champ libre d'expérimentation musicale. Cet esprit de
spontanéité évoque une autre figure emblématique et dont l'influence est a la

source méme du projet Studio Venezia : Kurt Scwhitters.

2) Studio Venezia, un Merzbau musical

De 1919 a 1933, Kurt Scwhitters transforme son lieu d'habitation en espace
plastique. L'ceuvre, intitulée Merzbau (fig. 78), est une des premiéres installations
de I'histoire de l'art ainsi qu'un modele significatif a 'origine de Studio Venezia®.
Fruit d'une survie spirituelle, Merzbau de Kurt Schwitters tend vers l'abstraction
du monde extérieur, lieu d'une réalité insupportable n'offrant plus de point d'appui
pour l'artiste®. Ainsi, Merzbau est un refuge dans lequel s'abrite l'artiste et une

construction intérieure composée de relations dynamiques entre les objets’.

Entre Studio Venezia et Merzbau, il y a plus de différences que de similitudes. Si
I'ceuvre de Kurt Schwitters est soufferte du quotidien, non planifiée, hasardeuse et
absurde, celle de Xavier Veilhan fait preuve d'une expertise technique et développe
des propriétés spécifiques dans le domaine de l'acoustique’. Le point commun
entre les deux installations est que Xavier Veilhan essaye de retrouver une forme
de positivité que 1'on retrouve dans le constructivisme’?. Merzbau est construit sur

le principe du collage mais transposé au niveau de l'architecture. Bien que Xavier

68 GALLET, Bastien, op. cit. p. 22.

69 ALBERGANTI, Alain, op. cit., p. 29.

70 Ibidem.

71 DARO, Carlotta, « Studio Venezia et I'envers du décor », dans Architectures CREE, n° 382, 2017, p.

40, téléchargé sur https://www.perrotin.com, consulté le 12 octobre 2019.
72 FAU, Alexandra, « Xavier Veilhan. Chef d'orchestre », dans Archistorm, n° 85,2017, p. 119,
téléchargé sur https://www.perrotin.com, consulté le 12 octobre 2019.
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Veilhan utilise plusieurs maquettes et travaille par des simulations sur ordinateur,
la construction de I'ceuvre se fait de maniere plus spontanée. La raison est liée aux
imprévus relatifs au temps et a une certaine complexité de mise en ceuvre que
'artiste a préféré simplifier. Les maquettes a l'origine de l'ceuvre sont plus
chargées et complexes. Cette ouverture au changement démontre le savoir-faire
d'un artiste qui a l'habitude de rebondir au moindre probleme et d'exercer

pleinement son art, dans la conception comme dans l'intuition de l'instant présent.

Le fait d'étre au contact permanent au sein d'une ceuvre pendant sa création et
durant tout le temps de la Biennale permet d'envisager Studio Venezia comme une
métaphore du lieu d'habitation. Cette dimension humaine pose la question des
objets et de leur relation a I'espace environnant. L'habitat est un lieu de vie ou I'on
peut travailler, avoir des loisirs, se reposer; inviter des gens. Tous ces éléments sont
présents dans Studio Venezia et nous amenent a nous plonger dans la dimension

immersive de I'ccuvre.

b) L'immersion totale du spectateur, ou comment habiter une ceuvre

1) L'environnement immersif dans 'ceuvre de Xavier Veilhan

Présenté au sein de l'espace 315 du Centre Pompidou, Vanishing Point est une
exposition impliquant le spectateur au centre d'un espace illusionniste (fig. 79). Le
sol est recouvert d'un damier évoquant 1'op art. Les objets exposés impliquent le
spectateur dans sa physicalité : les Paysages fantémes (fig. 80) jouent entre
abstraction et figuration, la Light Machine sur le mouvement et le Zodiac (fig. 81),
une sculpture de bateau bleu disposée au centre de l'espace d'exposition,
représente un mouvement suspendu. Vanishing Point, signifiant « point de fuite »
mais aussi « disparition » (« vanishing »), est le projet d'élaborer un espace infini
avec un jeu sur la perspective. Le Mur du fond, un dispositif en trompe I'ceil,
multiplie 1'espace du lieu, renversant l'appréciation qu'on avait auparavant de

celui-ci (fig. 82).
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Vanishing Point est une ceuvre qui a pour sujet la perspective et « cherche a
intégrer a toutes les sensations, de la perception sensorielle au vécu psychoaffectif,

3. Différentes ceuvres, a la fois inspiration et

dans un tout ininterrompu »’
références pour Xavier Veilhan, sont a l'origine de cette exposition. L'ceuvre
81X83x85=86x83x85 de Charles Ray représente un espace plus grand a l'intérieur
qu'a l'extérieur (fig. 83). Présentée dans le catalogue d'exposition, elle montre
l'intérét que porte Xavier Veilhan pour la relation entre I'ceuvre, son espace et la
maniere dont on se projette mentalement a l'intérieur. La photographie de Willy
Ronis Un dimanche au Louvre montre les visiteurs du musée se confondant aux
personnages peints au Sacre de Napoléon (fig. 84). Cette ceuvre pose la question
de la réalité et de la fiction a travers la représentation. La dimension immersive
dépasse le cadre du tableau et rejoint I'expérience du spectateur. Lorsque Xavier
Veilhan integre un personnage, en l'occurrence un ours (de son film Keep The
Brown), au c6té du spectateur qui visionne celui-ci, I'artiste rompt les barrieres

existantes entre réalité et fiction (fig. 85).

Divers dispositifs sont annonciateurs de la dimension immersive présente au sein
du Pavillon frangais. Les ceuvres La Clairiere (fig. 86) et La Plage (fig. 87), sont des
installations panoramiques donnant a lire des images étranges et complexes, aux
contours flous”™. Le panorama implique le spectateur dans sa position au sein d'un
espace et cherche a l'englober dans une expérience de l'ordre du visuel. La
dimension immersive est véritablement atteinte dans deux installations : La Grotte
et La Forét. Ces deux ceuvres dépassent le domaine du visuel et immergent
entierement le spectateur dans un nouvel environnement. La Grotte (fig. 88)
s'affranchit de l'espace d'exposition et doit étre construite et détruite a chaque
présentation’, Elle propose au visiteur de pénétrer dans un espace sombre, isolé
du monde extérieur. La Forét (fig. 89) est une ceuvre de la collection du Musée
d'art moderne et contemporain de Geneve (MAMCO) présentée la premiere fois en

1999 et réinstallée en 2016 par Lionel Bovier. Cette installation est un

73 Christine Macel dans Xavier Veilhan. Espace trois-cent-quinze, Paris, Musée national d'art
moderne du Centre Pompidou, 2004, p. 5.
74 PERREAU, David, Xavier Veilhan, Paris, Editions Hazan, 2004, p- 9.

75 Studio Venezia (Dossier de presse), disponible sur le site de la Philharmonie de Paris

https://www.philharmoniedeparis.fr, consulté le 29 avril 2020, p. 17.
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environnement de feutre d'une surface de 200 m? représentant des arbres. Dans
cet environnement tactile, le spectateur devient un acteur s'appropriant un lieu

coupé du monde extérieur’®.

2) Studio Venezia, une installation totale

Par les notions d'anthropomorphisme et de prothése, nous avons constaté
précédemment combien l'instrument, le corps et le studio formaient ensemble un
seul et méme objet. Tout est une question de point de vue et de l'approche
conceptuelle de l'objet étudié. Studio Venezia est une sculpture dans laquelle on
peut pénétrer ainsi qu'une architecture ne traitant que de la face interne de
|'édifice. Comme le souligne Peter Sloterdik : « L'espace est a la fois 'encastré et
I'encastrant: l'objet et son lieu sont présentés dans le méme geste

d'empoignement. »”’

Le studio d'enregistrement des années 1970, constitué en grande partie de bois,
préte son matériau a l'architecture de Studio Venezia. L'installation de Xavier
Veilhan est un studio qui a subi un cataclysme’®. Le matériau et son organisation
complexe en de multiples pans de murs répétés et variés rappellent la
Philharmonie de Berlin de Hans Sharoun (fig. 90). Xavier Veilhan cite également
I'architecture post-moderniste et notamment celle de Frank Ghery dans ses

influences”.

Parmi ses nombreuses références, Xavier Veilhan réserve une place importante
pour l'architecte Claude Parent. Son projet pour le Pavillon frangais de la Biennale
de Venise en 1970 (fig. 91) est une ceuvre manifeste de son langage architectural :

plan incliné, contradiction dans I'espace, basculement des volumes etc., des termes

76 Ibidem.

77 ALBERGANTI, Alain, op. cit., p. 123

78 Xavier Veilhan. Studio Venezia, n°1, Venise, Pavillon francais, 2017, p. 17.
79 CONTE, Christophe, op cit, p. 5.
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qui peuvent aussi bien définir le Pavillon francais de Xavier Veilhan®’. En 1996,
Frédéric Migayrou confie a Claude Parent la scénographie extérieure du Pavillon
frangais pour la 6° Biennale d'architecture de Venise®'. Larchitecte réimagine
I'entrée néo-classique de 1'édifice (fig. 92). Son geste architectural rappelle celui
présent dans la maison Drusch, étape décisive dans la carriére de Claude Parent
(fig. 93). Dans cette ceuvre, il introduit la diagonale comme ligne de force du
volume, remplagant la ligne horizontale de l'architecture traditionnelle®. Le mur
oblique installé par Xavier Veilhan sur la facade du péristyle est un hommage a

Claude Parent.

L'espace de Studio Venezia est assimilable a un systeme organique. Tous les objets
disposés par l'artiste, sculptures, pans des murs, attirent l'attention du spectateur
et fonctionnent comme des lignes de forces. Les arrétes et angles de 1'édifice néo-
classique sont effacés au profit d'une architecture complexe. L'englobement est
maximal et chaque élément présent dans l'installation offre, par sa position dans
I'espace, une sensation d'immersion. Tout est pensé et intentionnel, dans le but

d'offrir une expérience totale au visiteur.

« L'expérience esthétique du spectateur se manifeste par le trouble de devoir
abandonner sa position d'observateur a distance d'objets ostensiblement désignés
par un cadre, ou par un socle, pour se métamorphoser en un spectateur en
situation, "contextualisé"”, en tant que visiteur impliqué dans une contemplation
dynamique qui s'origine dans un corps mobilisé. »* Cette définition de 1'expérience
esthétique dans un contexte d'installation immersive démontre combien la place
du spectateur au sein de Studio Venezia est primordiale. L'espace que congoit
Xavier Veilhan renverse les notions de cadre et de socle qui orientent et guident la
contemplation. Studio Venezia projette le spectateur dans un environnement

déstabilisant, incertain. La vision que l'on a de I'ceuvre est désorientée car elle

80 Claude Parent (1923-2016), disponible sur le site du Frac Centre-Val de Loire https://www.frac-

centre.fr, consulté le 29 avril 2020.

81 Ibidem.

82 Claude Parent Maison Drusch, Versailles 1963-1966, disponible sur https://www.frac-centre.ft,

consulté le 29 avril 2020.
83 ALBERGANT], Alain, op. cit., p. 125.
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évolue au fur et a mesure que le visiteur circule et progresse a travers l'espace.

Au-dela de la dimension plastique, Studio Venezia joue sur la notion d'ambiance.
Cette installation offre au visiteur une expérience totale. La dimension acoustique
du lieu place I'étre humain (visiteur ou musicien) au centre d'un dispositif que

nous pouvons désormais analyser sous l'angle de la collaboration et de son sujet

principal : I'enregistrement musical.
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Seconde partie
UN LIEU DE TRAVAIL EN COMMUNAUTE
CENTRE SUR LA MUSIQUE
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A. Un espace au service de la création musicale

Congu comme un véritable studio d'enregistrement professionnel, Studio Venezia
est un lieu d'expérimentation, de foisonnement d'idées, de rencontre et d'échange
artistique. L'ambiance de vie en communauté qui afflue au sein du Pavillon frangais
est a mettre en perspective avec les enjeux d'un travail collaboratif présent au sein
de l'atelier de I'artiste. Studio Venezia est un outil offert aux musiciens. Cet espace
de création produit du contenu sonore que nous examinerons sous l'angle de la
programmation (la diversité des musiciens invités), I'expérimentation (différentes
approches et appropriations du lieu par les musiciens) et la diffusion (les stratégies
de monstration). L'acoustique du lieu, l'organisation de 1'espace et la liste des
instruments disponibles sont autant de parametres importants qui démontrent les
particularités d'une telle installation, qui, soulignons-le, n'aurait pas lieu d'étre
sans la présence du public. En entrant dans Studio Venezia, les visiteurs assistent a
la source méme du processus de la création musicale. Quant aux musiciens, ils
jouent le jeu d'étre observés dans la pratique de leur métier. En cela, les visiteurs

deviennent les témoins d'une activité et d'un lieu qui leur est d'habitude étranger.

1. Le studio d'enregistrement comme résonance de la vie en atelier

« L'atelier est, dans la plupart des cas, plus nécessaire encore a l'artiste que la
galerie et le musée. De toute évidence, il préexiste aux deux. De plus, et comme
nous allons le voir, I'un et les autres sont entierement liés. [..] Toute mise en
question du systeme de l'art passera donc inéluctablement par une remise en
question de l'atelier comme un lieu unique ou le travail se fait, tout comme du

musée comme lieu unique o le travail se voit. »**

84 Fonction de I'atelier, disponible sur le site de la Monumenta https://www.2012.monumenta.com,

consulté le 4 mai 2020.
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a) L'atelier 19 rue Fernand Léger a Paris

1) L'artiste en réalisateur : le « format cinéma »%

La dynamique de groupe est fondamentale dans le processus créatif de Xavier
Veilhan. Techniciens, photographes, designers, ingénieurs et scénographes sont
autant de collaborateurs requis pour la bonne réalisation des ceuvres de l'artiste.
Point de rassemblement pour ces nombreux métiers, I'atelier de Xavier Veilhan est
un lieu ou I'énergie collective supporte 1'ensemble des projets, de leur conception a
leur concrétisation. On est loin de l'artiste romantique ceuvrant seul dans son
atelier. Dans cette entreprise commune ou le travail s'effectue de maniere
collégiale, chaque assistant trouve la place qui lui correspond®. Si les divers projets
menés par Xavier Veilhan sont bien souvent le résultat d'étroites collaborations, il
reste toutefois le seul signataire de ses ceuvres. Par ailleurs, l'artiste trouve
essentiel de continuer a bricoler et travailler la matiére en solitaire?,
probablement pour se ressourcer a l'écart de toutes les contingences et

problématiques liées a l'entreprise de projets d'envergures.

Chaque projet est le fruit de discussions avec 1'équipe d'assistants travaillant au
sein méme de l'atelier, ainsi qu'avec les différents collaborateurs associés : « Si j'ai
I'embryon d'une idée, j'ai besoin d'en parler pour l'éprouver. C'est pourquoi je
travaille de plus en plus selon un format cinéma. »*® La comparaison avec le monde
du cinéma est convaincante lorsque l'on sait que l'artiste combine différentes
techniques autour de la réalisation d'une exposition, d'un film ou d'un spectacle. Il
est donc nécessaire pour lui de s'entourer de spécialistes dans des domaines variés
dont il n'a pas la mafitrise. Lors des grandes expositions comme celle de la Biennale
de Venise ou pour la création de spectacles, Xavier Veilhan a tendance a travailler a
la fois comme artiste et comme producteur. Au-dela de l'aspect artistique, il

convient de fédérer les bonnes personnes autour du projet, ainsi que de trouver

85 Xavier Veilhan. Des expositions comme des paysages, Versailles, Chateau de Versailles, 2009, p. 12.
86 Ibidem.

87 Ibidem.

88 Xavier Veilhan dans Xavier Veilhan. Des expositions comme des paysages, Versailles, Chateau de

Versailles, 2009, p. 12.
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des moyens techniques et financiers. L'artiste ne s'attelle pas uniquement a
imaginer et dessiner telle ou telle ceuvre mais doit également faire face a toute une

série de problématiques le rapprochant de la figure d'organisateur d'événements.

Toutes ces remarques correspondent a une ceuvre d'ampleur comme Studio
Venezia. L'installation du Pavillon frangais est une véritable entreprise collective
exercée a tous les niveaux : la conception avec divers collaborateurs au sein de
l'atelier, la construction de I'ceuvre nécessitant de faire appel a une entreprise de
construction, 1'organisation logistique durant les sept mois de la Biennale. Pour
mener ce projet a bien, I'équipe de Xavier Veilhan a créé des partenariats avec des
institutions (notamment pour le prét d'instruments et pour la programmation
musicale) ainsi qu'avec des corps de métier aussi divers que l'architecture,
I'ingénierie, 1'acoustique, 1'éclairage, la scénographie et ceux nécessaires au

fonctionnement d'un studio d'enregistrement.

La dimension collaborative dépasse la conception et la construction de
l'installation puisqu'elle se trouve au centre méme du propos de l'ceuvre.
L'enregistrement en studio, ainsi que la musique en général, est l'effort d'une
collaboration entre musiciens, ingénieurs du son, compositeurs, directeurs
artistiques, producteurs, etc. Xavier Veilhan n'est pas spécialiste dans le domaine
musical mais apprécie ce milieu en amateur. Dans Studio Venezia, son role est
d'accompagner les différentes personnalités invitées et de leur fournir un cadre
idéal pour I'exercice de leur art. Il est, en quelque sorte, I'h6te de l'installation qui
veillera au bon accueil. Xavier Veilhan n'agit pas comme un producteur de musique
mais plutdot comme le producteur d'une situation propice a l'émergence de
créativité musicale. Sa position est intermédiaire puisqu'il exerce également le role
de directeur artistique veillant au bon déroulement des séances d'enregistrement.
Xavier Veilhan s'implique dans le projet et vit a Venise durant I'entiereté de la

Biennale.

Cette approche d'ouverture a des domaines peu connus de l'artiste démontre une
grande ouverture et une sensibilité. Un trait de caractere qui privilégie le soin

d'évoluer dans une pratique qui est la sienne tout en se confrontant a d'autres
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situations. La prise de risque peut étre importante dans le cas d'une exposition
d'ampleur comme celle de la Biennale de Venise, mais elle trouve sa place dans la
suite logique de diverses collaborations avec des musiciens. Cette alchimie entre le
golit pour la nouveauté et le risque d'une part et, d'autre part, une sécurité par
I'usage de formes que l'artiste maitrise, établit un équilibre vers lequel tend la
pratique de Xavier Veilhan®. L'artiste « aime s'entourer de catalyseurs venus de
paysages et d'univers différents, tous les gens qui entrent dans cet atelier sont la
pour faire travailler Xavier Veilhan »”, souligne Alexis Bertrand, scénographe de
Studio Venezia. Le fait de concevoir un travail évoluant au gré des discussions et des
collaborations oblige Xavier Veilhan «a préciser et consolider ses propres
positions »°*, remarque Mahaut Vittu de Kerraoul. En effet, la pratique de I'art est
une immersion qui peut engendrer une perte de compréhension, un manque de
recul. En soumettant son travail a I'expertise de ses assistants et collaborateurs,
Xavier Veilhan retrouve une certaine forme de lucidité. Celle-ci est nécessaire afin
de garder une unité stylistique a travers les nombreux projets que l'artiste et son

équipe ménent en paralléle.

2) Un atelier poético-fonctionnel

L'atelier de Xavier Veilhan est situé rue Fernand Léger dans le XX° arrondissement
a Paris. Le lieu qui l'abrite est un local industriel réaménagé par les architectes
Philippe Bona et Elisabeth Lemercier (fig. 94, 95 et 96). A bien des égards, I'atelier
s'apparente a une boite de production ou A une agence d'architecture® Ici, les
ceuvres ne sont pas produites mais elles transitent par l'atelier pour étre vérifiées.
Ce contréle de qualité évoque le travail industriel. Les ceuvres font un arrét a
l'atelier avant de partir vers l'espace qui leur est dédié. Avec le temps, il y a un

contact et une confiance mutuelle qui s'établissent entre 1'atelier et les entreprises

89 Entretien de l'auteur avec Xavier Veilhan, Paris, le 10 décembre 2019.

90 Alexis Bertrand dans FARINE, Manou, « Xavier Veilhan Palais "'royal" » dans L'Oeil, n° 613, 2009,
p. 4, téléchargé sur https://www.perrotin.com, consulté le 12 octobre 2019.

91 Mahaut Vittu de Keraoul dans FARINE, Manou, op cit., p. 4.

92 NAMIAS, Olivier, « L'atelier du plasticien Xavier Veilhan, Paris XX® », dans DArchitectures, n° 191,
2010, p. 72, téléchargé sur https://www.perrotin.com, consulté le 12 octobre 2019.
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qui fabriquent les ceuvres®. Pour ces raisons, la premiére partie de l'atelier est
équipée d'une porte d'entrée qui se rabat complétement, permettant aux ceuvres
d'y étre emménagées et déménagées facilement (fig. 97)°*. Les meubles de I'atelier
sont mobiles et permettent le réaménagement quotidien de l'espace. L'atelier de
Xavier Veilhan est un espace fonctionnel et un lieu de travail pensé pour étre
agréable. Un propos que l'artiste exprime en ces mots : « Pour moi, étre artiste [...]
cela signifie exercer une activité professionnelle a part entiére avec des
contingences et des besoins. Je souhaitais donc un outil pleinement a la mesure de
mes attentes, et en méme temps qui ne ressemble pas a n'importe quel local

professionnel. »*

L'architecture du lieu correspond au désir de l'artiste et a sa vision du travail en
équipe. Le décalage des planchers aux différents étages ouvre l'espace de l'atelier
et lui confére une grande transparence. L'atelier est un espace lumineux qui facilite
le travail en équipe et qui permet une véritable vie en communauté. Xavier Veilhan
souhaite articuler le travail au loisir : « Nouer l'art et la vie. Ici on réfléchit, on
maquette, on régit, on discute, on documente, on prend des cours de yoga - le jeudi

-, on féte, on produit, on coordonne, on contréle, on déjeune collectif, etc. »*°

Dans les deux documentaires® réalisés par Jordan Feldman, ou le réalisateur suit la
vie quotidienne de Xavier Veilhan et son équipe a travers I'élaboration de divers
projets (l'exposition a Versailles, l'installation de la sculpture Le Monstre a Tours,
ou l'exposition Vanishing Point au Centre Pompidou, etc.), on voit combien la
cohésion de groupe est importante. Xavier Veilhan en est conscient. Pour la
représenter, il crée une mise en scéne que l'on peut voir sur la couverture du

catalogue de l'exposition a 1'espace 315 (fig. 98). On y voit un homme jouer aux

93 Idem, p. 74.

94 Idem, p. 75.

95 Xavier Veilhan dans COLONNA D'ISTRIA, Robert, "L'atelier poético-fonctionnel de Xavier
Veilhan" dans IDEAT, avril 2011, p. 178, téléchargé sur https://www.perrotin.com, consulté le 5
mai 2020.

96 FARINE, Manou, op cit., p. 1.

97 FELDMAN, Jordan, Veilhan Versailles [DVD], Paris, RMN, 2009. - FELDMAN, Jordan, Xavier Veilhan
256 Jours [DVD], Nicolas Trembley (éd.), 2007.
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échecs sur un ordinateur, des ceuvres accrochées au mur, l'artiste travaillant avec

des assistants, etc.

La notion d'atelier interpelle le chercheur ou amateur d'art qui souhaite pénétrer
ce lieu privé, a la source méme des ceuvres et ou l'inspiration se cristallise. L'atelier,
ce lieu ou l'artiste « élabore sa cuisine », trouve son binoOme dans le studio
d'enregistrement. Remarquons que « studio » est un mot italien désignant a la fois

l'atelier de l'artiste et I'endroit réservé a I'enregistrement musical.

b) Un espace au service des musiciens

1) L'acoustique et les instruments

Les nombreuses institutions et collaborateurs partenaires du projet Studio Venezia
ont permis l'installation d'un studio d'enregistrement de haut niveau. Studio
Venezia met a disposition la technologie de 1'entreprise spécialisée dans l'audio
Devialet et son enceinte haut de gamme Phantom®®. Avec le prét d'une console de
mixage API 2488 de 1973 et des moniteurs Yamaha NS-10 provenant du studio de
Nigel Godrich, la control room est un endroit de qualité (fig. 99). Les différents
matériels et logiciels sous les commandes des ingénieurs du son Thibaut Javoy et

Clément Roussel assurent un réel service aux musiciens.

Studio Venezia est ainsi un espace acoustique réfléchi de maniere approfondie.
S'assurant d'étre complétement isolé du monde extérieur tout en gardant une
grande accessibilité au public par I'absence de portes, le Pavillon frangais est divisé
en quatre espaces (deux studios d'enregistrement, la green room et la control
room). Les musiciens invités peuvent travailler, se reposer, se divertir avec les
nombreux instruments dans une qualité acoustique optimisée grace au concours
d'acousticiens spécialisés. Pour que I'ceuvre reste accessible tout en étant isolée de

I'ambiance sonore des Giardini, il a fallu renforcer les murs et créer un véritable

98 Studio Venezia (Dossier de presse), disponible sur le site de la Philharmonie de Paris

https://www.philharmoniedeparis.fr, consulté le 29 avril 2020, p. 34.
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plancher absorbant les fréquences sonores. Le public entrant dans le Pavillon
ressent cette qualité acoustique recherchée. Le silence et le respect s'imposent
naturellement aux visiteurs®. Les murs, sols et plafonds sont congus pour amortir
les sons résiduels liés aux déplacements. Les différents volumes fixés aux murs
permettent d'optimiser les trajectoires acoustiques'®. Le plus grand studio
d'enregistrement, situé dans l'espace central, a une qualité suffisamment
réverbérante pour permettre l'enregistrement d'instruments acoustiques non
amplifiés. Le deuxieme studio, situé dans son prolongement, permet
I'enregistrement d'instruments ayant une puissance sonore plus importante. C'est
le cas des instruments amplifiés, des cuivres et de la batterie. Cet endroit plus
intime a une acoustique plus mate due a une isolation murale différente du

premier studio d'enregistrement (fig. 100)*"".

Les nombreux instruments présents dans l'installation du Pavillon francais font du
lieu une véritable plaine de jeux pour les instrumentistes. On retrouve des
instruments rares comme le Christal Baschet (fig. 101) et les percussions Baschet
(fig. 102). Ces structures sonores, inventées en 1952 par les fréres Bernard et
Francois Baschet, sont présentes dans un répertoire tres varié allant de la musique
contemporaine a la musique électronique en passant par leur utilisation dans le
théatre, le jazz ou la musique de film. Ces instruments sont également des objets
esthétiques qui intriguent et attirent les musiciens. D'autres instruments, des plus
communs aux plus rares, sont a disposition des musiciens : guitares électriques,
clavecin, orgue, serpent, ondes Martenot, piano a queue, batterie, clavier vintage,
xylophone, etc. (fig. 103, 104, 105 et 106) Le rassemblement de cette large
gamme d'instruments est le résultat de demandes, de préts, d'achats ainsi que de
partenariats avec des institutions. Le Musée de la Musique (Cité de la Musique -
Philharmonie de Paris) offre la possibilité aux interpretes de Studio Venezia de
jouer sur des instruments fac-similés. Le Musée EDF Electropolis a Mulhouse, doté

d'une collection d'instruments électriques et électroniques, met a disposition un

99 Entretien de l'auteur avec Xavier Veilhan, Paris, le 10 décembre 2019.

100 Studio Venezia Xavier Veilhan, disponible sur https://www.transverse-art.com, consulté le 4 mai
2020.

101 Ibidem.
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ensemble d'instruments authentiques'®.

Par la richesse de son environnement acoustique et la diversité des instruments
disponibles, l'installation de Xavier Veilhan est un lieu de générosité envers le
musicien. Ce caractére est pris en compte dans le devoir d’accueil que s'est fixé
'artiste : «]'y réside depuis plusieurs mois et jusqu'a la cloture de la Biennale,
j'invite quatre-vingts musiciens. Il me semble naturel d'étre présent pour les
accueillir. »'* Cette hospitalité nous ameéne a penser I'ceuvre au-dela de son aspect

matériel pour investiguer les différents enjeux relationnels de Studio Venezia.

2) Du Black Moutain College a Studio Venezia :1'émergence d'une communauté

Dans son ouvrage Esthétique relationnelle (publié en 1998 aux éditions Les Presses
du réels), Nicolas Bourriaud théorise un aspect de la création contemporaine
émergeant dans la production de certains artistes, notamment faisant carriére
dans les années 1990. La notion qu'introduit Nicolas Bourriaud est celle d'une
ceuvre ou la participation du public reconfigure les formes artistiques, intégrant la
spheére des relations humaines au cceur du processus créatif. Les artistes
appartenant (de prés ou de loin) a ce concept s'intéressent aux rapports existant
entre les ceuvres et le public. Les propositions des artistes prennent la forme de
modeles de sociabilité tels que « les meetings, les rendez-vous, les manifestations,
les différents types de collaborations entre personnes, les jeux, les fétes, les lieux

de convivialité »'%,

102 Studio Venezia (Communiqué de presse), disponible sur le site de la Philharmonie de Paris

https://www.philharmoniedeparis.fr, consulté le 29 avril 2020, p. 35.

103 Xavier Veilhan dans BENAI, Yamina, « Music for a while. Conversation avec Xavier Veilhan et
Christian Marclay », dans L'Officiel Art, n°22, 2017, p. 95, téléchargé sur
https://www.perrotin.com, consulté le 12 octobre 2019.

104 BOURRIAUD, Nicolas, « L'art des années 90. Participation et transitivité. Extrait de (""Esthétique
relationnelle"), dans Sociétés, n°® 72, 2001, p. 101, téléchargé sur https://www.cairn.info,

consulté le 4 mai 2020.
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Les années 1990 ont vu naitre un foisonnement de collaborations artistiques et
d'expositions collectives. L'ambiance qui y regne est celle d'un travail centré sur la
liaison plutot que sur la rupture. L'exposition Traffic de 1996 au CAPC musée d'art
contemporain de Bordeaux est organisée sous le commissariat de Nicolas
Bourriaud. Cette exposition est le point de rassemblement de toute une série
d’ceuvres que l'on peut catégoriser comme relevant de 1'esthétique relationnelle.
Les artistes sont nombreux'® et les ceuvres présentées ont pour intention de ne
pas créer des objets statiques mais d'opérer a l'intérieur du champ des relations

humaines!®

. Xavier Veilhan participe a cette exposition avec Le Feu, une cheminée
noire autour de laquelle des bancs sont installés (fig. 107). Les spectateurs
peuvent s'asseoir sur l'installation pensée comme un lieu de convivialité. Dans
cette forme d'expression artistique, ce n'est pas le visuel qui est le propos mais la
proximité humaine, un processus actif dans lequel les rencontres (les modeles de

sociabilité) forment la matiére de I'ccuvre '%’.

A bien des égards, Xavier Veilhan échappe a cette tendance. Son golt pour la
fabrication d'objets et son grand attachement a la forme créent, dans I'ensemble de
la production de l'artiste, une empreinte stylistique forte. Si certaines ceuvres
comme Le Feu rappellent cette esthétique relationnelle, c'est que Xavier Veilhan
joue avec les concepts et les références de son époque, comme tout artiste

s'inscrivant pleinement dans le monde contemporain.

105 L'exposition Traffic regroupe les artistes Vanessa Beecroft, Henry Bond, Jes Brinch et Henrik
Plenge Jakobsen, Angela Bulloch, Maurizio Cattelan, Andrea Clavadetscher et Eric Schumacher,
Liam Gillick, Dominique Gonzalez-Foerster, Douglas Gordon, Jens Haaning, Lothar Hempel,
Christine Hill, Noritoshi Hirakawa, Carsten Hoéller, Pierre Huyghe, Peter Land, Miltos Manetas,
Honore d'O, Gabriel Orozco, Jorge Pardo, Philippe Parreno, Jason Rhoades, Christopher
Sperandio et Simon Grennan, Wolfgang Tillmans, Rirkit Tiravanija, Xavier Veilhan, Gilian
Wearing, Kenji Yanobe

106 ALTSHULER, Bruce, Biennals and Beyond - Exhibitions That Made Art History. 1962-2002,
Londres, New York, Editions Phaidon, 2013, p. 327.

107 FULLUM-LOCAT, Genevieve, L'esthétique relationnelle : une étude de cas : les actions artistiques
de Sylvie Cotton, mémoire de master en études des arts, Université du Québec a Montréal, 2007,

p-17.
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Nicolas Bourriaud est bien conscient que l'aspect relationnel est inhérent aux
ceuvres d'art et que la notion de participation hérite d'un passé riche!®. En effet, il
n'y a pas d’ceuvre qui ne communique pas, qui ne crée pas de liens. Un élément
qu'évoque Nicolas Bourriaud lorsqu'il dresse une histoire de la transitivité a
travers les époques. Cette forme participative est fort présente chez les artistes des
années 1960 et 1970, aussi bien dans le domaine de I'art contemporain que dans la
création musicale. Les happenings, les créations en réseaux, les earthworks, les
performances sont autant de démarches ou la primauté est donnée au contexte'®.
Bien que la formule d'esthétique relationnelle fonctionne et plaise de surcroit, il
serait un peu hatif de classer une ceuvre au sein d'une esthétique sous-prétexte
qu'elle releve de certains aspects relationnels ou qu'elle est I'ceuvre d'un auteur
appartenant a une génération qui a vu I'émergence de ce concept. Si Studio Venezia
présente des similitudes avec l'esthétique relationnelle, il faut d'abord les nuancer
et placer un cadre autour de I'ceuvre. Le concept d'esthétique relationnelle redéfinit
sa relation au public, qui devient collaborateur de I’ceuvre. Dans Studio Venezia, les
visiteurs ne sont pas directement impliqués dans le processus de création et
gardent une position distante et passive. Ils ne sont pas invités a enregistrer, ni a
jouer des instruments mais a regarder et a écouter. L'exception s'impose quand le
musicien décide d'inviter une personne du public. Effectivement, c'est bien au
musicien que reviennent les réles fondamentaux d'action et de choix. L'artiste fait
participer des musiciens et leur donne une certaine liberté de manceuvre. On
observe donc un phénomene a trois niveaux : Xavier Veilhan est I'initiateur qui crée
un cadre en invitant des musiciens ; ces derniers détiennent le role d'activateur de
I'ceuvre et sont libres de faire participer d'autres personnes ; les visiteurs sont les

témoins de cette expérience participative.

Outre la dimension participative de I'ceuvre, d'autres éléments relevent d'un aspect
relationnel. Les gardiens jouent un rdle de médiateur et assurent le dialogue et la
compréhension avec les visiteurs du pavillon (un élément commun a beaucoup
d’ceuvres d'art contemporaines). Sous la direction éditoriale de Lionel Bovier, le

catalogue d'exposition de Studio Venezia adopte la forme d'un journal publié a 3

108 ARDENNE, Paul, Un art contextuel. Création artistique en milieu urbain, en situation,
d'intervention, de participation, Paris, Flammarion, 2017, p. 198

109 Idem, p. 15.
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reprises par un imprimeur local (fig. 108). Le journal est un objet social, commun
a la vie de tous les jours. Le type de médiation qu'il instaure entre le visiteur et
l'installation est tres naturel. Ce journal comprend une série de photographies des
artistes, des textes décrivant I'ceuvre, ainsi que tous les éléments présents dans un
catalogue d'exposition (partenaires du projet, remerciements, etc.). A 'occasion de
sa participation a la Biennale de Venise, Xavier Veilhan crée une série limitée de
billets. Le Billet vénitien, une impression numérique, fait référence a un objet usuel

de notre quotidien (fig. 109).

Studio Venezia est un lieu de convivialité. Si les musiciens ne sont pas payés, ils
repartent avec un enregistrement et sont libres d'en faire l'utilisation qu'ils
souhaitent. Les artistes invités prennent le risque de jouer et de travailler devant
un public. En contrepartie, toute la logistique concernant le voyage et le séjour est
prise en charge''’. Xavier Veilhan rencontre des artistes qu'il ne connait pas et
établit des liens avec eux. Il les accueille, déjeune et organise des soirées avec eux.
Il les accompagne dans leur chemin a travers le Pavillon francais. Studio Venezia
n'est donc pas un espace d'exposition mais plutot un atelier chaleureux a vivre''’.
Xavier Veilhan installe la climatisation et veille a une bonne connexion wi-fi.
L'espace qu'il crée est un véritable habitat. Le public, tout comme le musicien, est
invité a passer du temps dans cette installation.

Xavier Veilhan évoque a plusieurs reprises le Black Moutain College dans ses
influences. L'enseignement multidisciplinaire présent dans cette école américaine
trouve sa place dans la lignée de 1'école du Bauhaus. Au Black Moutain College,
'enseignement privilégie le processus aux résultats, la méthode au contenu''%
L'absence de hiérarchie et le rejet de toute forme de compétition soutiennent le
projet pédagogique du Black Moutain College. Le climat, 1'ambiance, l'aspect

communautaire, I'importance du réfectoire (lieu d'échanges, de relations ou tout le

110 BENAI, Yamina, op cit., p. 95.

111 « La sculpture-habitacle de Veilhan a Venise », dans AMC Le moniteur, n°261, 2017, p. 16,
téléchargé sur https://www.perrotin.com, consulté le 12 octobre 2019.

112 BISET, Sébastien, Le paradigme relationnel. Aspects fondamentaux des arts relationnels (1952-
2012), thése de doctorat en Art et Sciences de 'Art, Université Catholique de Louvain, 2012, p.
25.
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monde mange ensemble) impressionne John Cage, membre du College'". Tous ces

éléments se retrouvent dans 1'ambiance qui regne au Pavillon francais.

« La mention du Black Moutain College m'intéresse par la profusion d'artistes qui y
ont travaillé, sous la paternité de Josef Albers. Dans la perspective d'une
transmission plutot qu'un réel enseignement. La maniere dont le projet a essaimé
au-dela de 1'école, et créé des générations d'artistes et des styles, infusant la société
en livrant de nouvelles formes musicales ou artistiques me passionne. [...] Le Studio
Venezia peut également devenir un point d'origine ou, sans méme qu'il y ait de
liens stylistiques entre les artistes, il existe des curiosités musicales, une certaine

ouverture »'**, déclare l'artiste 4 propos de son ceuvre.

La comparaison avec 1'école américaine du Black Moutain College permet de voir a
quel point Studio Venezia a pour volonté de dépasser son incarnation en tant que
studio d'enregistrement. L'installation du Pavillon francais parvient a créer une
communauté d'artistes développant de multiples relations. Studio Venezia est en
cela un lieu d'échanges et de rencontres échappant a tout contrdle. Si I'installation
est précisément construite d'un point de vue plastique et acoustique, le facteur
humain est I'essence méme du projet. Comme nous l'avons analysé, Xavier Veilhan
est l'initiateur d'une situation, d'un cadre aux limites claires, a l'intérieur duquel
tout (ou presque tout) peut arriver. En effet, les musiciens s'approprient le lieu et
décident comment ils vont I'utiliser. Cette dichotomie entre un souci de précision,
de contrdle d'une part, et un lacher prise et une dose d'indétermination de I'autre,
est l'alchimie la plus caractéristique de Studio Venezia: une ceuvre balisée et

controlée aux comportements aléatoires, indéterminés et multiples.

113 Idem, p. 28.
114 BENAI, Yamina, op cit., p. 98.
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2. Diffuser la musique au-dela du Pavillon francais

Etudier la diffusion de la musique au-deld du Pavillon francais nous permet
d'aborder la question de la programmation et d'étudier les stratégies de
monstration faisant de I'ceuvre une réalité qui dépasse sa position géographique et
son ancrage dans le temps. La dimension in situ et 'éclectisme stylistique sont des
facteurs importants dans la sélection des musiciens. Au-dela de sa représentation a
la Biennale de Venise, I'ceuvre Studio Venezia prolonge son existence via divers

canaux de diffusion et s'ouvre a l'international.

a) Exposer ses semblables : I'artiste programmateur

1) Projets antécédents

Converti en directeur artistique ou commissaire d'exposition, il n'est pas étrange
de nos jours de voir un artiste organiser sa propre exposition, ou celle d'autrui. Ce
phénomene ou les métiers s'inversent, se frolent ou se mélangent redéfinit 1'idée
préalable que l'on a de l'artiste'”. A plusieurs reprises, Xavier Veilhan endosse
cette casquette de commissaire ou la partage avec d'autres. Ses installations sont
des dispositifs donnant a voir les ceuvres d'autres artistes. Invité de la 7° Biennale
d'Art contemporain de Lyon en 2003, l'artiste présente son Projet Hyperréaliste
dans une exposition reconfigurant l'espace du Musée de I’Académie nationale
(fig. 110). Les ceuvres de Robert Bechtle, Robert Cottingham, Richard Este, Ralph
Goings et Richard McLean font partie de cette exposition. L'exposition a pour
ambition de montrer un ensemble de tableaux de I'hyperréalisme américain. Le
Projet Hyperréaliste a été mis en place grace a la collaboration de Lionel Bovier.
Pour les 20 ans des Fonds régionaux d'art contemporain (FRAC), Xavier Veilhan
signe un accrochage intitulé Le Mur de verre, un dispositif permettant de revisiter
la collection de photographies aux Ateliers SNCF d'Arles (fig. 111)''°. Dans la

méme lignée, le Baron de Triqueti témoigne des réflexions de 'artiste sur la mise en

115 A ce sujet, nous renvoyons a l'ouvrage BAWIN, Julie, L'artiste commissaire. Entre posture
critique, jeu créatif et valeur ajoutée, Paris, Editions des archives contemporaines, 2014.

116 Studio Venezia (Dossier de presse), disponible sur le site de la Philharmonie de Paris

https://www.philharmoniedeparis.fr, consulté le 29 avril 2020, p. 19.
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exposition d’ceuvres d'autrui (fig. 112). Cette installation, congue en collaboration
avec le scénographe Alexis Bertrand, présente les ceuvres d'Henri Joseph de
Triqueti, César, Bertrand Lavier, Alain Séchas, Dominique Jean-Baptiste Hughes et
Victor Vasarely parmi d'autres. Le Baron de Triqueti est avant tout un espace de
mise en scene créant des relations singulieres entre les différentes ceuvres
exposées. Dans ces dispositifs, le choix de sélection n'est pas assumé entierement
par l'artiste. Un constat qui pose la question du statut d'un artiste a mi-chemin

entre la figure du créateur et celle du curateur'’’.

Au sein du Pavillon francais, Xavier Veilhan semble occuper une place
intermédiaire. La figure du commissaire d'exposition peut trouver son pendant
musical dans celle du programmateur,; voire du directeur artistique. Xavier Veilhan
est entouré d'une équipe comprenant ses assistants, divers collaborateurs et deux
co-commissaires partageant ses réflexions autour du projet. La liste des musiciens
programmés pour la Biennale de Venise n'est pas le choix d'une seule personne

mais le résultat de décisions collectives.

2) La programmation musicale de Studio Venezia

Plusieurs musiciens issus de collaborations antérieures avec l'artiste sont invités a
participer a Studio Venezia; citons Nicolas Godin, Eliane Radigue ou Sébastien
Tellier. Une autre partie de la programmation s'est décidée avec Christian Marclay.
Celui-ci invite des musiciens avec qui il travaille régulierement, notamment dans le
champ plus expérimental de l'exploration sonore. Cette collaboration permet a
Xavier Veilhan de rencontrer des musiciens qu'il n'a jamais vus auparavant. Le fait
de travailler en bindme témoigne d'une véritable entraide entre l'artiste et le
commissaire. Cependant, le danger de travailler a deux est d'avoir une
programmation binaire entravant la diversité recherchée'®. Xavier Veilhan et
Christian Marclay comprennent la nécessité d'inviter des programmateurs et de

travailler avec des musiciens vénitiens. « L'idée est d'ancrer le projet dans la ville,

117 BAWIN, Julie, op cit., p. 224-225.

118 Entretien de I'auteur avec Xavier Veilhan, Paris, le 10 décembre 2019.
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avec des musiciens locaux, et en méme temps de créer un point de vue depuis la
ville »'*°, souligne Xavier Veilhan. Studio Venezia instaure un partenariat avec Le
Conservatorio di Musica Benedetto Marcello. Invité comme programmateur, Enrico
Bettelinelo, spécialiste de musique contemporaine, propose une série d'artistes
menant une exploration sonore importante de l'espace. Olivier Lexa présente une
série d'interventions autour de la voix humaine. Victor Nebbiolo di Castri propose
une collaboration avec des associations d'artistes travaillant dans le domaine de la
musique électronique et contemporaine. D'autres collaborations avec 'Académie
de L'Opéra de Paris, le Lieu unique, ou encore le MORE Festival permettent

d'enrichir et diversifier la programmation.

L'idée qui sous-tend la sélection des musiciens est celle d'accueillir tout type
d'esthétique. Studio Venezia n'est pas la scéne des grandes stars de la musique
mais celle de la diversité, accueillant des groupes moins connus du grand public'?’.
C'est bien la dimension du travail d'enregistrement qui est le sujet principal de
'ceuvre. Studio Venezia propose la découverte d'une grande variété de style allant
de la musique classique a des musiciens alternatifs en passant par le jazz,
I'électronique, la musique expérimentale ou la musique pop. La diversité des
musiciens démontre cette pluralité stylistique: Christophe Chassol, Chloé,
Jonathan Fitoussi, Maxime Le Guil, Alain Planes, Thurston Morre, Lee Scratch Perry,

Alexandre Desplat, Salut C'est Cool, Flavien Berger, Zombie Zombie, etc.

Comme dans tout projet artistique (surtout quand il implique autant d'acteurs), la
programmation comporte des imprévus et il faut savoir rester flexible sur le long
terme'?’. En cela, Studio Venezia s'apparente a un festival de musique, a 1'exception
que l'on ne connaft pas le nom des artistes programmeés. Ce fait témoigne, encore

une fois, de I'aspect indéterministe de I'ceuvre.

119 Xavier Veilhan dans DURAND, Jean-Marie et LUQUET-GAD, Ingrid, « Retrouver un stade

primaire de la musique », dans Les Inrockuptibles, n°1126, 2017, p. 35, téléchargé sur

https://www.perrotin.com, consulté le 12 octobre 2019, p. 35.
120 DURAND, Jean-Marie et LUQUET-GAD, Ingrid, op cit, p. 35.
121 BENAI, Yamina, op cit., p. 98.
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b) Les stratégies de monstration

1) Une ceuvre in situ a I'ouverture internationale

Outre la dimension in situ, Xavier Veilhan programme des musiciens lisboétes et
anticipe une série de tournées de son studio d'enregistrement au Portugal ainsi qu'
a Buenos Aires en Argentine. Pour des raisons financieres, ce projet itinérant a
l'international n'a pas encore vu le jour. En effet, une ceuvre comme Studio Venezia

engage des frais importants'#,

Xavier Veilhan mentionne Station to Station de Doug Aitken comme référence.
L'ceuvre de l'artiste multimédia américain prend la forme d'un train congu comme
une sculpture de lumiére cinétique (fig. 113)'?*. Cette installation nomade voyage
de la cote ouest (New-York) a la cote est (San Francisco) en faisant arrét dans
différentes villes comme Pittsburgh, St Paul, Chicago, Kansas City, Lamy, Winslow,
Barstow, Los Angeles et Oakland. C'est une ceuvre qui présente une série de
happenings multidisciplinaires offrant au spectateur une expérience
polysensorielle. La musique est présente dans Station to Station. Le guitariste de
Sonic Youth, Thurston Moore, interprete la chanson Schizophrenia avec le batteur
John Moloney du groupe Sunburned Hand of the Man. L'expérience est a la limite
de la performance et de la session d'enregistrement (fig. 114). D'autres
personnalités du monde de 1'art participent a cet happening nomade : Patti Smith,
Laurence Weiner, James Turrel, Mavis Staple, Giorgio Moroder pour ne citer qu'eux.
L'idée de Giorgio Moroder est de transformer le train en un gigantesque dispositif
d'enregistrement de la nature qui l'entoure. A travers sa volonté nomade, sa
dimension collaborative et sonore, Studio Venezia est a mettre en parallele avec
Station to Station. Xavier Veilhan partage avec Doug Aitken cette envie de créer une
expérience : « ]J'aime beaucoup le propos de Doug Aitkens, il contient l'idée d'une
créativité en forme de Road trip, en l'occurrence a bord d'un train. L'idée d'un
mouvement permanent dans une forme douce. Evidlemment pas a Venise ou le

pavillon est immobile. Mais un endroit ou l'imaginaire trés puissant rejoint

122 Entretien de I'auteur avec Xavier Veilhan, Paris, le 10 décembre 2019.

123 Station to Station de Doug Aitken, un voyage en train expérimental, disponible sur

http://www.sonore-visuel.fr, consulté le 11 mai 2020.
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l'expérience. »'**
En 2015, I'ceuvre de Doug Aitken prend la forme d'un film. Cette maniere qu'ont les

ceuvres de changer de format pour prolonger leur existence est une caractéristique

également présente dans Studio Venezia.

2) L'usage des technologies et des réseaux sociaux

La série de performances intitulée 9 Evenings : Theatre and Engineering, combinant
son, théatre, danse et image, est un des premiers moments de l'histoire ou la
collaboration entre artistes et scientifiques est aussi marquante. Ces performances,
qui ont lieu en 1966 au 69™ Regiment Armory de New York, mettent en place de
nouvelles technologies comme les médias de communication (radio et télévision).
L'installation du Pavillon frangais propose, de maniere plus sophistiquée, cette
relation aux médias. Studio Venezia est accompagné d'une application qui diffuse le
flux sonore présent dans le Pavillon francgais. Ainsi, 15 micros sont connectés,
captent en temps réel le son du Pavillon et le diffusent sur un site web dédié a cet
effet. Pour Xavier Veilhan, c'est l'idée de faire en sorte que le projet ait « une
croissance organique qui lui soit propre. Je veux qu'il vive tout seul, qu'il
m'échappe, qu'il échappe a la sphere de I'art contemporain et qu'il essaime via la

musique et les réseaux sociaux. »'%°

Tout comme I'ceuvre de Doug Aitken a pris le format d'un film, Studio Venezia
prolonge sa vie via d'autres formes, dont les réseaux sociaux. Des plateformes
comme Instagram, Soundcloud ou Youtube sont utilisées pour relayer la musique
et I'ambiance de l'ceuvre. Les réseaux prennent en cela la forme d'une webradio.
C'est dans leur aspect numérique que les enregistrements sonores du Pavillon
francais survivent a l'heure actuelle. Xavier Veilhan évite le processus de
production d'objets en série et essaye de définir des facons de diffuser la musique

hors-modeéle pré-établi'?®. En effet, libre aux musiciens d'utiliser comme ils le

124 Xavier Veilhan dans BENAI, Yamina, op cit. p. 98.
125 Xavier Veilhan dans DURAND, Jean-Marie et LUQUET-GAD, Ingrid, op cit., p. 35.
126 Xavier Veilhan dans BENAI, Yamina, op cit., p. 98.
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souhaitent leurs enregistrements. De cette maniere, le Pavillon frangais de Xavier
Veilhan remplit une de ses fonctions essentielles, celle de perpétuer, de refléter un
matériau qui, par essence, est immatériel et voué a disparaitre. Ce n'est pas a
défaut de pouvoir s'exporter dans différents pays que I'ceuvre Studio Venezia trouve
son prolongement dans ces divers dispositifs, mais bien parce que l'installation de
Xavier Veilhan est avant tout un véritable studio d'enregistrement, transformant la

matiere vivante du son sous la forme numérique.

3. Du dispositif d'exposition au dispositif musical

Penser les ceuvres sous le regard de l'exposition (ou des expositions comme des
ceuvres en soi) oblige un travail de mise a distance par rapport aux objets exposés.
Le dispositif d'exposition permet de faire voir les ceuvres, de les énoncer et de
créer des relations entre elles, avec leur contexte et avec le public qui les regarde.
Peut-on imaginer Studio Venezia comme un dispositif permettant de faire entendre,
d'énoncer du musical ? L'installation de Xavier Veilhan est un cadre propice a
I'expression de la musique. Les diverses appropriations de Studio Venezia par les
artistes nous plongent au cceur méme d'un dispositif se voulant au service des

musiciens.

a) Scénographie : la collaboration avec Alexis Bertrand

Les nouveaux types d'exposition, leur histoire, le socle, le cadre, la déambulation
du spectateur, sont autant d'éléments qui intéressent Xavier Veilhan. Les
différentes séries d'objets que l'artiste méne en parallele se confrontent bien
souvent a d'autres lieux d'exposition et de nouvelles scénographies. Xavier Veilhan
imagine d'ailleurs les expositions correspondantes a ses ceuvres et collabore
particulierement avec le scénographe Alexis Bertrand. Outre sa présence au Studio
Venezia, Alexis Bertrand a travaillé sur des spectacles et des expositions tels que
Le Plein emploi, Music (Paris et New York), Versailles, SYSTEMA OCCAM, etc. Plus

récemment, l'exposition Plus Que Pierre (2019) dans la Collégiale Saint-Martin d'
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Angers est une collaboration entre Xavier Veilhan et Alexis Bertrand réutilisant le
principe des modules en bois de Studio Venezia (fig. 115). Ces collaborations
étroites créent des expositions ou scénographie et ceuvres se confondent pour ne

faire plus qu'un.

Xavier Veilhan est inspiré des images produites au début du XX° siecle, du
constructivisme et de cet élan de positivité et de progres qu'il cherche a réinsuffler
dans I'époque actuelle. Ses réflexions portent également sur la notion de paysage :
« J'aime comparer les expositions a des paysages avec leurs événements, un arbre,
une route, une voiture qu'on croise, tout ce qui compose le paysage, et qui est
compris dans une continuité, un déroulement »'?’. L'importance est aussi bien
donnée a la construction de dispositifs qu'a la création d'un parcours pour la
déambulation du spectateur. Les socles, cadres et autres dispositifs jouent avec la
structure du lieu et interagissent avec celui qui le parcourt. La réflexion sur le socle
est pour la premiere fois menée au sein de I'exposition Music (2015) (fig. 116). Les
dispositifs d'exposition de Xavier Veilhan empruntent parfois au design. Lors de
'exposition du Consortium et de La Criée en 1993, les Cyclos gommaient ainsi les

angles des salles'*®.

En parlant du dispositif Le Baron de Triqueti, Alexis Bertrand remarque que « le
dispositif était en plus affirmé a travers plusieurs emmarchements, une rampe
d'acces, un gradin, deux mats d'éclairage et la mise en couleur jaune uniforme de
I'ensemble. Grace a la généreuse lumiere zénithale du Grand Palais, une douce
atmosphere-aura jaune émanait du Baron, baignant sans distinction les ceuvres et
les visiteurs sur la plateforme. »'* Ce témoignage nous fait constater combien
I'ambiance et la lumiére jouent un réle important dans les scénographies de Xavier
Veilhan et Alexis Bertrand. En évoquant l'exposition Theatergarden Bestiarium The
Garden as that as Musseumd de Ridiger Schottle en 1989, Xavier Veilhan exprime

I'importance de la notion de paysage et de jardin : « C'est une exposition a laquelle

127 Xavier Veilhan dans Xavier Veilhan. Des expositions comme des paysages, Versailles, Chateau de
Versailles, 2009, p. 8.

128 PERREAU, David, Xavier Veilhan, Paris, Editions Hazan, 2004, p- 29.

129 Alexis Bertrand dans Xavier Veilhan. Plus que Pierre, Angers, Collégiale Saint-Martin, 2019-
2020, p. 46.
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je n'ai pas participé mais qui a eu une influence sur moi. La notion de paysage ou
de jardin revient souvent dans ma pratique de l'exposition car c'est une maniere de

désacraliser I'approche de I'art. »**°

Xavier Veilhan s'intéresse a la modélisation du paysage. Il étudie le modele du
jardin a la francaise (exposition Le plein emploi) mais aussi le jardin japonais, qui
possede des similitudes avec le domaine de 1'exposition dans le sens ou il « permet
par ailleurs de créer une perception d'illimité dans un espace limité »"*’. Les
notions de limitation et d'illimitation s'appliquent aux ceuvres de Xavier Veilhan et
se retrouvent dans le dualisme entre architecture et paysage. L'architecture est un
espace limité offrant la protection contrairement au paysage qui est ouvert et
illimité. Penser le paysage est une maniére pour l'artiste de recomposer 1'espace
d'un lieu. Si le socle a une importance toute particuliere pour Xavier Veilhan, l'idée
de créer une exposition sans socle offre d'autres situations intéressantes. A l'instar
de ses sculptures pour l'espace public, l'artiste apprécie le jeu de plein pied,
permettant une grande proximité entre les spectateurs et les ceuvres. Un constat
que l'on retrouve également dans la notion de paysage : « Mon exposition est tres

offerte, sans socle, ce qui crée immédiatement un lien avec le public. »"**

Une autre stratégie scénographique de Xavier Veilhan est de travailler sur I'envers
du décor. Le Mur de verre montre l'accrochage des ceuvres. Le film Matching
Numbers est tourné dans les batiments du Palais Garnier et de 1'Opéra de la Bastille
(fig. 117). Ce film dévoile les machineries et I'architecture d'un lieu auquel on n'a
pas acces. Studio Venezia donne la possibilité d'entrer dans un studio
d'enregistrement, un lieu privé ou seuls les musiciens peuvent pénétrer. Cette
volonté de montrer la face cachée de la création est une caractéristique présente
chez P] Harvey. En 2015, la musicienne s'expose dans l'enregistrement de son
album en ouvrant les portes d'un studio d'enregistrement éphémere a la Somerset

House a Londres, une occasion d'assister, derriére une vitre, au travail secret de

130 Xavier Veilhan dans Xavier Veilhan. Plus que Pierre, op cit. p. 81-84.
131 Idem, p. 84.

132 Xavier Veilhan dans Xavier Veilhan. Des expositions comme des paysages, Versailles, Chateau de

Versailles, 2009, p. 8.
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I'enregistrement musical (fig. 118). En relation avec un domaine différent, lors de
sa participation a la Biennale de Venise en 1997, 'artiste Fabrice Hyber transforme
le Pavillon frangais en studio de production d'images télévisuelles avec des

plateaux en direct™>.

Cette volonté d'élaborer un espace par des systémes de construction et de le
modéliser par la notion de paysage tout en montrant l'envers du décor, nous
permet de concevoir Studio Venezia comme un dispositif musical offrant la
possibilité aux visiteurs de découvrir les dessous du travail en studio

d'enregistrement.

b) Studio Venezia comme dispositif musical

1) Le projet scénographique

Le projet scénographique de Studio Venezia est le résultat d'une collaboration avec
Alexis Bertrand. L'idée primordiale est de construire un lieu adapté pour le
musicien dans lequel il peut circuler, jouer et exercer son métier. Des petites scenes
sont ainsi aménagées a certains endroits (fig 119). Ces petites scenes n'entravent
en rien la proximité avec les visiteurs. On retrouve des formes en bois brut, des
socles qui permettent de poser les instruments ou de s'asseoir (fig. 120). A
I'entrée, on retrouve un socle permettant de poser les journaux (catalogues
d'exposition) (fig. 121). Tous ces éléments sont mobiles et permettent de modifier
facilement 1'espace. Un élément qui évoque la mobilité des meubles de I'atelier de
l'artiste. L'espace de Studio Venezia peut étre trés vite réaménagé selon les besoins
du musicien. Les notions de parcours, de paysage sont précisément pensées. Par
son aspect mobile, I'ceuvre est un espace qui, comme chez Thomas Hirschhorn,

peut devenir plus ou moins labyrinthique®*.

133 AZIMI, Roxana, « Xavier Veilhan dévoile son projet pour la Biennale de Venise 2017 », dans Le

Quotidien de I'art,n° 1218, 2017, p. 1, téléchargé sur https://www.perrotin.com, consulté le 12
octobre 2019.
134 Xavier Veilhan. Plus que Pierre, Angers, Collégiale Saint-Martin, 2019-2020, p. 57.
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Si le lieu est avant tout un espace d'enregistrement plus qu'un lieu d'exposition,
I'agencement de la green room est congu de maniére a donner un caractere
d’ceuvre aux instruments. Placés sur un podium, ils sont a distance du public. Une
maniere pour que les visiteurs ne les utilisent pas. Le soin apporté a l'accrochage
est évident lorsque 1'on regarde l'instrument fixé au mur (vraisemblablement une
fliite). Un systeme d'accroche qui n'est pas sans rappeler la série Métre étalon de

Xavier Veilhan (fig. 122).

Les projets de spectacle nourrissent les scénographies d'Alexis Bertrand et Xavier
Veilhan autour des questions d'ambiance et d'utilisation de la lumiére. Au sein de
Studio Venezia, plusieurs scenarii lumineux dans la green room et les studios
d'enregistrement peuvent étre actionnés. Ces scenarii créent un « dosage tres
précis entre sculpture et lumiére »'**. Outre I'importance de la lumiére, c'est toute
I'ambiance au sein de 'ceuvre qui a été réfléchie : le bois, son odeur, la température
de l'espace. Tous ces éléments créent un lieu minimaliste, non dénué de sensualité.
Dans Studio Venezia, on peut s'asseoir, s'allonger, passer du temps et profiter de
I'ambiance musicale. Certaines personnes profitent pleinement du lieu et passent
une apres-midi entiere a écouter les artistes ou a s'occuper en profitant du wifi et

en rechargeant leur smartphone®®.

Le projet scénographique a évolué tout au long de la Biennale : la mise en place
d'un sas thermique a 'automne, le réagencement quotidien des blocs et socles, la
construction d'une nouvelle banquette pour la control room™’, L'ceuvre doit étre
entretenue comme un habitat. Depuis la maquette qu'il congoit a quatre mains avec
Alexis Bertrand jusqu'a la fin de la Biennale, Studio Venezia est Il'objet

d'amélioration et d'une constante évolution.

135 Alexis Bertrand dans Xavier Veilhan. Plus que Pierre, Angers, Collégiale Saint-Martin, 2019-
2020, p. 63.
136 Entretien de lI'auteur avec Xavier Veilhan, Paris, le 10 décembre 2019.

137 Xavier Veilhan. Plus que Pierre, Angers, Collégiale Saint-Martin, 2019-2020, p. 63.
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2) Révéler l'envers du décor

Studio Venezia est un lieu nouveau pour l'exercice de la musique, se situant a mi-
chemin entre le concert et le studio d'enregistrement. En effet, la présence du
public détourne la fonction du studio d'enregistrement et crée de nouveaux
rapports avec les musiciens. Le fait d'étre devant un public génere une forme de
concert. Dans un studio d'enregistrement, on répete, on fait de multiples prises de
son et des erreurs. C'est un moment fragile rempli d'imperfections qui est exposé
au yeux des visiteurs. Xavier Veilhan cherche a remonter a la source de la création
musicale. Alors que la musique est généralement consommée de maniere
numérique, 1'idée de Studio Venezia est de montrer le moment unique et inédit de
la création. Xavier Veilhan dévoile cette part de mystére qui est au centre du
processus créatif. « Il m'importe de remonter assez loin dans le processus de
création musicale, a un moment ou l'on n'est pas encore prét. Faire ressentir un
moment qui n'est pas forcément glorieux mais unique »"*® exprime I'artiste au sujet
de son ceuvre. Xavier Veilhan nous renvoie a un stade primaire, originel de la

musique.

c) Exemples d'appropriation de I'’ceuvre par les musiciens

Les textes suivants résument des épisodes de la série-documentaire'® Veilhan
Venezia. Une expérience musicale : la série réalisée par Laurent Bochet et Frangois
Combin. Laisser la parole aux musiciens et analyser leurs comportements nous
permet de comprendre les enjeux d'une telle exposition du processus

d'enregistrement musical.

138 Xavier Veilhan dans FAU, Alexandra, « Xavier Veilhan. Chef d'orchestre », dans Archistorm, n°® 85,

2017, p. 117, téléchargé sur https://www.perrotin.com, consulté le 12 octobre 2019.

139 BOCHET, Laurent, COMBIN, Francois, Veilhan Venezia. Une expérience musicale : la série, Paris,

Urubu Films, 2018.
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1) Alexandre Desplat

Le fait de travailler dans un lieu de grand passage mais ou les gens sont
respectueux, crée, pour Alexandre Desplat, quelque chose d'unique, un moment
qu'il n'a pas connu auparavant. On peut voir dans le documentaire des instants ou
I'afflux des visiteurs est important. Une demande de spectacle se fait alors
ressentir. Ce phénomene suscite un sentiment particulier que 1'on ne retrouve pas
en studio d'enregistrement. Cette dimension du public, ajoutée au temps imparti
du musicien en studio, pousse celui-ci a réagir et a trouver de nouvelles idées. Le
public peut, a certains moments, exercer une forme de pression sur le musicien.
Studio Venezia permet a Alexandre Desplat de jouer sur des instruments qu'il ne
connaissait pas. L'installation de Xavier Veilhan est synonyme d'ouverture et de

découverte.

2) Thurston Moore

Thurston Moore improvise dans ce lieu et développe des liens étroits avec Studio
Venezia. Avant son arrivée, il projetait de travailler sur ses propres chansons. La
découverte du lieu I'a poussé a improviser et a enregistrer en temps réel. Lieu de
surprise, Studio Venezia détourne 1'objectif initial du musicien et oblige a la prise
de décisions nouvelles. Le mouvement constant du public encourage Thurston
Moore a se diriger vers l'improvisation plutot que vers la composition (qui est un

état moins actif de la création).

Thurston Moore joue et utilise les instruments de Xavier Veilhan. « Les instruments
sont magnifiques. Quand on les voit on se demande si on peut en jouer », explique
le guitariste de Sonic Youth. II les utilise, expérimente et trouve des sonorités que
Xavier Veilhan n'avait pas imaginées. La dimension expérimentale prend une autre
tournure lorsque Thurston Moore demande a Xavier Veilhan de réciter un texte. Il
est difficile de refuser de telles propositions alors que l'artiste lui-méme invite des
musiciens a se mettre dans une position délicate. Xavier Veilhan joue le jeu et

participe a I'expérimentation de son ceuvre.
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3) Chloé et Vassilena Serafimova

La Dj Chloé et la marimbiste Vassilena Serafimova ont annoncé sur les réseaux
sociaux qu'elles allaient jouer a un certain moment. Le fait de programmer leur
venue crée une ambiguité supplémentaire entre la performance et
I'enregistrement. Les deux musiciennes ont été portées par la présence du public.
Les visiteurs qui entrent dans Studio Venezia alors que les musiciens travaillent
dans la control room ou sont en pause, ne profitent pas pleinement de 1'expérience
du lieu. C'est un risque inhérent a ce type d'installation. Le Pavillon frangais, laissé

vide et sans activité sonore, peut laisser le visiteur perplexe.

4) Christophe Chassol

Christophe Chassol profite de 1'espace pour travailler sur des compositions. Il
installe un bureau a I'aide des blocs de bois. Il s'assied, joue, écrit et enregistre. Des
casques a la disposition du public permettent d'entendre la piste sur laquelle
Christophe Chassol est en train d'enregistrer. Dans le méme ordre d'idée, une vidéo
(a partir de laquelle le musicien compose) est projetée sur un des murs de Studio
Venezia. On constate, chez Chassol, un grand souci de partager la musique qu'il
enregistre et une volonté d'étre compris du public. Christophe Chassol explique
I'ceuvre aux visiteurs qui ne comprennent pas l'installation et crée parfois de
véritables liens avec eux. Il fait participer le public et des gens rencontrés dans la

rue.

5) Lina Lapelyte et Rhodri Davies

Lina Lapelyte et Rhodri Davies travaillent essentiellement sur la composition et
basent leur travail sur le texte. On ressent combien les musiciens sont dans une
situation intermédiaire entre la performance et l'enregistrement. Pour Lina
Lapelyte, une fois que 1'on constate l'implication du public, il est difficile de ne pas

penser en terme de performance. Lina Lapelyte exprime son sentiment par rapport
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a l'installation de Xavier Veilhan : « Je pense que l'idée d'exposer ainsi au public ce
processus intime, c'est une belle idée, car les gens qui ne sont pas musiciens n'ont

aucun acces a tout ¢a. »

B. Perspectives sur la création entre art plastique et musique

Les galeries et musées étaient autrefois des lieux silencieux, réservés a la
contemplation visuelle. Au XX° siecle, I'apparition du son (sous toutes ses formes)
au sein de l'espace muséal participe au décloisonnement des catégories
disciplinaires. Aujourd'hui, on ne s'étonne plus de voir exposés des sculptures
sonores, de la vidéo ou des musiciens pratiquant leur métier. Tous les arts sont
affectés par cette hybridation. Ainsi, une partie de l'histoire de la poésie s'est
tournée vers le visuel (Poésie concreéte, spatiale) et une autre vers le sonore (dans
la lignée de la Ur-sonate de Schwitters). Les concerts utilisent la lumiere, la vidéo
ou mettent en avant les gestes des musiciens, leur théatralité (théatre musical). Le
musicien fait également son entrée dans l'espace du musée. Sa présence physique

crée de nouveaux rapports avec le public et les objets exposés.

Les nombreuses formes que prennent les collaborations musicales de Xavier
Veilhan témoignent de cette diversité. Intégrer le musicien dans l'exposition pose la
question de la durée; cela introduit de nouvelles temporalités et un nouveau

rapport émotif a I'expérience de 1'exposition.

1. L'installation, un nouvel espace pour la création musicale ?

Déplacer la performance musicale vers un contexte autre que le concert pose la
question du statut de cette discipline. S'agit-il d'un simple déplacement de 1'activité
musicale dans un contexte autre (l'exposition, l'installation) ? Ou bien s'agit-il
d'une extension de l'activité du plasticien faisant du sonore un médium a part
entiere ? Les relations entre le sonore et le visuel sont-elles de type interactionnel

ou relationnel ? Si les réponses sont aussi variées que le nombre d'artistes utilisant
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le son dans leurs démarches, certaines tendances se dessinent et nous permettent
de situer Studio Venezia a travers un engouement général pour l'intégration du son
(et plus spécifiquement pour la performance musicale) dans un contexte

d'installation.

a) Intégrer la performance musicale dans un contexte d'exposition

L'insertion du musicien dans un contexte d'exposition nous amene a réfléchir sur la
définition du son dans l'art plastique. L'art sonore, comme il est habituellement
dénommé, propose une définition de I'ceuvre mettant I'accent sur I'écoute et le son
en tant que matiere de création. Cette utilisation du terme est pour le moins vague.
Nombreuses sont les pratiques privilégiant le son dans la création : acousmatique,
sculpture-sonore, peinture et support sonore, environnement, musique
expérimentale, nouvelle lutherie électronique, musique contemporaine, etc. Le
terme sound art est 1'objet de confusions car il provient a la fois de deux histoires,
celle de I'art plastique et celle de la musique'*. Dans le travail d'un compositeur,
comme dans celui d'un plasticien, le son peut étre 1'objet méme d'une véritable
exploration. Si la musique concrete de Pierre Schaeffer ou l'école spectrale ont
permis une plus grande introspection de la matiere sonore, les compositeurs n'ont
pas attendu le studio d'enregistrement ni les nouvelles technologies pour travailler
sur le son en tant que tel. Cela fait-il d'eux des artistes sonores plutét que des
compositeurs ? L'appellation « compositeur » ne s'applique pas au seul fait d'écrire
des partitions. Nombreux sont les compositeurs travaillant la matiére sonore via
des logiciels de musique assistée par ordinateur. Si le plasticien (dont la vocation
est de créer des ceuvres visuelles) utilise la dimension acoustique du son, dessine
des partitions graphiques ou fait appel a des musiciens, doit-il étre appelé artiste
sonore ou compositeur ? En fin de compte, est-il nécessaire de trouver une
dénomination a sa pratique ? En effet, ces questions ne concernent en rien la
création proprement dite. Elles doivent trouver leurs réponses a travers
I'appartenance a une histoire plutét qu'a une autre, a une institution, a un groupe

de gens faisant partie de l'entourage du créateur. Il revient a l'artiste de choisir

140 ELOY, Céline, Rendre l'audible tangible, La muséalisation de l'art sonore, Etat des lieux et
perspectives, thése de doctorat en Histoire de l'art et archéologie orientation muséologie,

Université de Liege, 2015, p. 7.
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I'appellation qui lui convient le mieux. Ainsi, des artistes plasticiens ne préferent
pas recevoir le nom d'artiste sonore car leur travail ne se cantonne pas a

l'utilisation d'un seul médium*.

Outre ces questions liées au contexte de création, I'ceuvre peut nous renseigner sur
sa nature : « Au-dela du sujet en lui-méme, le contexte, la mise en forme du son et
la relation particuliere qui se crée avec le public sont les éléments les plus
caractéristiques de l'art sonore et, par la, ceux qui rompent davantage cette
filiation entre la pratique musicale et la pratique artistique sonore. »'** Cette
énoncé, formulé par Céline Eloy, nous renseigne sur les caractéristiques qui
différencient la pratique musicale de la pratique artistique sonore. Les
caractéristiques énoncées ci-dessus entrent en lien avec notre analyse de Studio
Venezia. La relation particuliere avec le public et 1'organisation non frontale de
I'espace attestent d'une pratique relevant plutét de l'art sonore. Dans cette
formulation, I'intégration du musicien devient un des cas possibles de cette « mise
en forme du son ». L'ajout du musicien dans un contexte d'exposition est une forme
spécifique que peut prendre l'art sonore, surtout quand le musicien peut interagir
avec le visiteur et le faire participer. La performance musicale et son contexte

deviennent deux entités fortement liées.

Jean-Marc Hinant, directeur et co-fondateur du label indépendant Sub Rosa,
s'intéresse a la question de l'art sonore. La nomenclature qu'il établit est le reflet
de cette diversité d'utilisations du son dans un contexte muséal. Le son peut se
manifester dans un espace sans support (par exemple la création de sons
ambiants) ou a travers des objets comme les haut-parleurs, le CD et des sculptures
qui entretiennent des rapports différents au son (une sculpture qui produit du son
ou un support matériel de diffusion considéré comme sculpture). L'art sonore peut
se matérialiser par la disposition de tableaux de peinture montrés en parallele d'un
son, d'une musique. L'art sonore peut également prendre la forme de vidéos ou se

manifester A travers la performance.'*® Les nombreuses relations s'interpénétrent

141 ELOY, Céline, op cit,, p. 7.
142 Idem, p. 8.
143 HINANT, Guy-Marc, « L'art sonore », dans LArt Méme, n° 22, 2004, téléchargé sur

https://www.multimedialab.com, consulté le 4 mai 2020.
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et peuvent étre utilisées simultanément. Le cas de la performance est bien celui qui

nous intéresse dans Studio Venezia.

Le Pavillon Francais de la Biennale de Venise est un lieu qui reflete cet
enthousiasme pour le son dans la création plastique. En 2015, Céleste-Boursier
Mougenot représente la France a la Biennale de Venise et congoit Révolution, une
installation organique. La création d'arbres mobiles, a I'image des déplacements
d'un piano a queue, montre l'intérét qu'a Céleste-Boursier Mougenot pour le travail
d'objet en situation (fig. 123). Cet intérét pour l'instrument de musique se
retrouve dans son ceuvre From hear to here (fig. 124). Des guitares électriques,
disposées dans la salle d'exposition, sont activées par les déplacements libres des

oiseaux, véritables performers d'une musique jouée en direct.

Pour la 55° édition de la Biennale de Venise, Anri Sala présente Ravel Ravel Unravel
au sein du Pavillon allemand (fig. 125 et 126) **. Cette ceuvre a pour matériau le
concerto pour la main gauche de Mauricio Ravel. Deux versions de ce concerto,
interprétées a des tempi différents, se rencontrent a travers la vidéo . Une
troisieme performance, celle de la Dj Chloé est filmée et retransmise. La Dj a réalisé
un mix, essayant de déméler (unravel) les deux interprétations. L'usage de la vidéo
permet ici de contrer les problématiques liées a la présence physique du musicien

dans un espace d'exposition.

Ragnar Kjartansson participe a la Biennale de Venise en 2013. A cette occasion, il
présente une ceuvre théatrale intitulée S.S. Hangover, un bateau en mouvement
avec des musiciens a bord (fig. 127). L'artiste islandais est connu pour son travail
sur la durée. Son ceuvre Visitors est une installation utilisant la vidéo (fig. 128). Les
neuf écrans retransmettent la performance d'une chanson en boucle. La musique
est l'objet central de cette installation comme celui de beaucoup d'autres de
l'artiste. La collaboration entre Ragnar Kjartansson et le groupe The National
donne lieu a une performance de six heures de la chanson Sorrow (fig. 129). Dans

cette performance, c'est la fatigue qui modifie subtilement le discours musical.

144 Les Pavillons francais et allemand sont échangés pour cette édition de la Biennale de Venise.
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L'art sonore hérite d'une longue histoire depuis 1'Intonarumori de Luigi Russolo
jusqu'a l'art numérique d'aujourd’hui en passant par les expérimentations
dadaistes et surréalistes et le mouvement Fluxus. Les manifestations de Fluxus
concernent aussi bien I'art musical que visuel. Les événements que Fluxus organise
ont inspiré les artistes issus du domaine du visuel et ceux issus de la musique. Des
ceuvres comme One for Violin de Nam June Paik, Paper Music de Ben Patterson, ou
Water Music de John Cage participent a cette ouverture de la création au-dela des
disciplines. L'avenement de la vidéo permet la multiplication et la diversité des
ceuvres d'art sonores. La vidéo permet de pallier a la présence du musicien dans
une situation d'exposition, qui dure plus de temps qu'un concert. Dans le cas ou la
vidéo n'est pas utilisée, la performance musicale peut se transformer en véritable
performance de la durée, mettant en jeu les limites physiques du musicien. Une
ceuvre comme Studio Venezia opte pour l'idée de relais. Le nombre important
d'artistes invités permet une présence du musicien quasi permanente au sein de
l'installation. La dimension événementielle, notamment 1'idée de la surprise et de
la participation ou non du public, n'est pas sans lien avec le mouvement Fluxus et

les happenings.

b) L'installation comme extension de la scéne

L'art visuel et la musique entretiennent de nombreuses correspondances tout au
long du XX° siecle. Ces multiples relations donnent aujourd'hui naissance a des
ceuvres interdisciplinaires ou les médias se confondent, et deviennent
inséparables. Au début du XX° siécle, Kandinsky théorise des correspondances
entre peinture abstraite et musique dans ses deux livres Du spirituel dans l'art et
dans la peinture en particulier et Point et ligne sur plan. Kandinsky correspond avec
Arnold Schoenberg qui opérait, presque au méme moment, le passage a la musique
dodécaphonique (débouchant sur une révolution du langage musical). Spirituel
dans l'art et dans la peinture en particulier est écrit en 1910 et réfléchit sur les
pouvoirs de la couleur et sur la situation créatrice de 'hnomme dans notre société. Il
compare notamment les sons a la musique : « musicalement, je serais tenté de

comparer le vert absolu aux sons calmes, amples et de gravité moyenne du
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violon. »'* Le second écrit Point et ligne sur plan est publié pour la premiére fois en
1926 alors que Kandinsky est professeur au Bauhaus. Les références a la musique y
sont encore plus explicites. Les théories de Kandinsky sont une des nombreuses
formes que peuvent prendre les relations entre le visuel et le sonore. Nombreux
sont les peintres qui ont trouvé dans la musique une source d'inspiration a leur art
(Klee, Delaunay, Kupka, Mondrian, pour ne citer qu'eux). Inversement, des
compositeurs ont ressenti cet attrait pour la forme et la couleur (Scriabin,
Messiaen, Morton Feldman, etc.). En abordant la notion de contexte, nous avons
introduit ce mémoire par l'intérét croissant des plasticiens pour 1'exposition. Si la
premiere préoccupation des peintres du début du XX° siecle était 1'exploration de la
forme et de la couleur, leur pratique s'est, au fil du temps, étendue vers le domaine
plus global qu'est l'exposition. L'histoire conjointe des disciplines musicales et
plastiques nous permet d'imaginer qu'un engouement parallele, pour la mise en

forme des ceuvres, s'est manifesté du coté des musiciens.

Reconnu pour son écriture musicale abordant tous les genres issus de la tradition
(symphonie, opéra, concerto, musique de chambres, etc.), Pascal Dusapin incarne
la figure méme du compositeur. En 2016, il crée une installation mettant en avant
des dessins (fig. 130). Pascal Dusapin travaille avec Thierry Coduys et Guillaume
Jacquemin (spécialisés dans l'informatique musicale et développeurs du logiciel
lanniX) pour transformer ses croquis dans un espace infini'*®. La technologie
permet le basculement entre les disciplines. Une technologie qui nécessite, pour le
compositeur, de s'entourer de collaborateurs spécialisés dans un domaine qu'il
connait moins. La technologie est une passerelle permettant a des compositeurs de
s'exprimer a travers un autre médium. Cet exemple parmi d'autres témoigne d'une
singularité artistique qui peut prendre, a un certain moment d'une carriere,
d'autres formes. Grace a des co-productions entre les institutions et l'usage de plus
en plus présent des technologies, les artistes d'aujourd'hui, bien qu'ancrés dans un
secteur qui leur est propre, développent de multiples collaborations et expriment

leur subjectivité au-dela des frontiéres établies.

145 KANDINSKY, Wassily, Du spirituel dans I'art et dans la peinture en particulier, Paris, Editions
Denoél, 1989, p. 154.
146 Milles Plateaux Pascal Dusapin, Nantes, Le lieu unique, 2016.
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2. Les collaborations musicales de Xavier Veilhan

Les projets musicaux de Xavier Veilhan sont nombreux et prennent des formes
diverses. L'étude des collaborations musicales de l'artiste nous permet de resituer
Studio Venezia au sein de sa production. Depuis les années 2000, Xavier Veilhan
montre un intérét croissant pour le spectacle vivant. L'artiste collabore avec des

musiciens a travers la performance ou la réalisation de film.

a) Un premier spectacle : Vanishing Point

Vanishing Point est représenté au Centre Pompidou le 18 septembre 2004

(fig. 131). Ce spectacle est une extension de l'exposition éponyme. L'idée est de
créer un collage de petits spectacles préexistants ou l'on retrouve des éléments
aussi divers qu'un groupe de danse folklorique, un pianiste qui joue du Dutilleux,
des combattants d'aikido, un enfant qui chante, etc. Chaque fragment correspond a
la piéce d'un puzzle.'*” Xavier Veilhan s'exprime au sujet de Vanishing Point : « C'est
en m'échappant, presque en perdant le controle du projet initial, que je suis devenu
l'auteur du spectacle »'*%. Les passages sonores en cdtoient d'autres, muets. Ainsi,
la danse folklorique se danse en silence, tandis que des micros amplifient les
battements de cceur des combattants. Xavier Veilhan voue un intérét pour les
pratiques populaires comme les pogos, le minigolf, le cinéma en plein air. Elles ont

en commun leur accessibilité*.

b) Des films et performances avec Sébastien Tellier

L'artiste de musique électronique et chanteur frangais Sébastien Tellier signe la
musique du film Cruiser de Xavier Veilhan. Ce film, premiere association des deux

artistes, est réalisé a I'occasion de 1'exposition Eléments célestes en 2005. Il raconte

147 CHAILLOU, Thimothée et al., Xavier Veilhan. Films & Performances. 2002-2017, Paris, Editions
Dilecta, 2017, p. 49.

148 Xavier Veilhan dans CHAILLOU, Thimothée et al., op cit, p. 49.

149 CHAILLOU, Thimothée et al,, op cit., p. 14.
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I'histoire de Cruiser, un cheval. Le film est une vision contemplative de la nature'*".

La performance Sébastien Tellier rencontre Xavier Veilhan est congue avec Alexis
Bertrand sur la musique de Sébastien Tellier (fig. 132). Cette performance a lieu le
25 mars 2006 a I'occasion des soirées Super du Festival EXIT a la Maison des Arts
et de la Culture a Créteil. Xavier Veilhan admire la puissance lyrique de Sébastien
Tellier. Le spectacle est une succession de tableaux avec pour acteur principal
Sébastien Tellier™. Les collaborations avec le musicien prennent la forme de
spectacle réunissant divers musiciens ou bien la forme de film comme dans
Furtivo. La présence de Sébastien Tellier au Studio Venezia n'a donc rien

d'étonnant.

c) Xavier Veilhan et le groupe Air

Le spectacle Aérolite est représenté en 2007 a l'occasion de I'exposition Air de Paris
au Centre Pompidou (fig. 133). Ce spectacle est accompagné d'un film en couleur
d'environ 7 minutes, intitulé Radiator. Le groupe Air compose la musique du film.
La scene accueille les musiciens, des objets et des actions « qui se déploient en

musique ou en silence »*2

Xavier Veilhan souhaite créer un spectacle sur
I'étirement du temps : « Dans la vie, tout le monde est plus ou moins en position
médium. Ce qui m'intéresse est d'explorer le trés rapide, comme le tres lent.

Ralentir le tempo crée une certaine artificialité. »'**

Le musicien du groupe Air, Nicolas Godin, collabore avec Xavier Veilhan pour la
série Architectones. 1l intervient et compose une musique pour chaque étape du
projet. Xavier Veilhan réalise des ceuvres évoquant la musique du musicien.
L'ceuvre Le Theme de Sainte-Bernadette (fig. 134) est la représentation graphique
du signal midi de la derniére note d'un morceau de Nicolas Godin. Outre cette

collaboration, Xavier Veilhan réalise la pochette 1'album Pocket Symphony du

150 Idem, p. 57.
151 Idem, p. 61.
152 Veilhan dans CHAILLOU, Thimothée et al., op cit., p. 71.
153 Idem, p. 12.
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groupe Air (fig. 135).

d) La performance SYSTEMA OCCAM

Eliane Radigue, compositrice francaise et pionniere de la musique électronique,
collabore avec Xavier Veilhan a la création d'un spectacle intitulé SYSTEMA OCCAM.
Xavier Veilhan apprécie la compositrice et particulierement « sa maniere de faire
pénétrer I'auditeur dans la matiére sonore »***. Il rajoute que « c'est une musique
que l'on ne peut pas écouter ailleurs qu'en concert ou dans une installation »*°.
Une collaboration prenant la forme d'une performance se préte bien a la musique

d'Eliane Radigue, qui joue sur la perception de son tenu et de lente progression.

SYSTEMA OCCAM est une performance créée le 9 juin 2013 a Marseille a I'occasion
de I'ouverture du MAMO (Centre d'Art de la Cité Radieuse). La performance a été
réitérée a plusieurs reprises et notamment pour l'exposition Music. SYSTEMA
OCCAM est une performance destinée a accompagner 'ceuvre OCCAM I, une piéce
pour harpe d'Eliane Radigue interprétée par Rhodri Davies (fig. 136). La
performance prend la forme d'un prélude visuel a I'ceuvre d'Eliane Radigue et sert
a conditionner 1'écoute : « La musique d'Eliane Radigue est merveilleuse mais les
conditions requises pour son écoute sont rarement réunies. En me mettant au
service de son ceuvre, nous avons cong¢u un préambule visuel a OCCAM I, une piece
pour harpe de trente minutes. Comme une introduction a sa musique, en silence,
des personnages activent des dispositifs visuels. Ce spectacle fut a la fois
I'expérience de la radicalité, de l'exigence et d'une forme de douceur. »™*° Les
performers David Artaud, Annina Roecheisen, Florian Sumi, et Marine Varoquier
font partie d'une communauté formée autour de Xavier Veilhan. L'artiste a pour
habitude de travailler avec des amis, son entourage direct et les gens de son atelier.
« L'atelier, lieu crucial d'organisation du travail en direction de la production

artistique mais aussi site privilégié d'échange de connaissances et compétences au

154 Xavier Veilhan dans CONTE, Christophe, « Le bienveillant » dans Numéro, avril 2017, téléchargé
sur https://www.perrotin.com, consulté le 23 octobre 2019.

155 Ibidem.

156 Veilhan dans CHAILLOU, Thimothée et al., op cit., p. 103.
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sein des collaborateurs, est en filigrane le sujet de SYSTEMA OCCAM »™, souligne le

commissaire francais Charles Aubin.

e) Une exposition-scene : ON/OFF

En 2014, Xavier Veilhan congoit une exposition-scene intitulée ON/OFF a la Galerie
des Galeries entre le 28 mai et le 23 aolt 2014 (fig. 137 et 138). L'ceuvre
fonctionne en deux temps. En mode off, le public peut voir l'installation de I'artiste,
une exposition en référence aux stands de marques de luxe des grands magasins.
En mode on, l'exposition s'anime et la scéne accueille des groupes de musique. Les
musiciens sont regroupés par des labels de musique comme Versatile Entreprise,

Record Makers et Tricatel S,

A travers ces quelques exemples, on voit combien l'idée de synergie entre art visuel
et musique est présente dans la production de l'artiste Xavier Veilhan. Sa volonté
de faire entrer la musique dans l'espace du musée, de créer des spectacles
musicaux ou des films en collaboration avec des musiciens démontre la multiplicité
des situations abordées par l'artiste. Le studio d'enregistrement en est une parmi

de nombreuses autres.

3. Questionner la temporalité : une dramaturgie musicale de

I'éphémere

Si le premier chapitre de ce mémoire traite principalement de la dimension
spatiale de Studio Venezia, la dimension temporelle est un facteur important de
I'installation de Xavier Veilhan. En effet, Studio Venezia introduit le musicien dans
une situation d'exposition. La durée est donc un parametre central dans la

réception de I'ceuvre.

157 Charles Aubin dans CHAILLOU, Thimothée et al., op cit., p. 105-106.
158 ON/OFF une exposition-scéne de Xavier Veilhan, disponible sur https://slash-paris.com, consulté

le 11 mai 2020.
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La durée et le temps entretiennent des rapports étroits avec 1'espace. Par son
déploiement dans celui-ci, la musique permet de faire résonner une installation ou
une architecture. Elle a pour fonction de révéler : « La musique est un facteur
d'élargissement. On vit dedans comme dans une architecture. Elle propose un
espace par défaut. Un espace qui demande a étre investi, mis en vibration. On
rentre dans un écoulement du temps qui devient visible alors que les arts visuels
sont des instants encapsulés. »'*° Si I'art plastique multiplie les instants, la musique
a ce pouvoir d'accompagner le musicien dans le temps, une dimension chere a
Xavier Veilhan. De cette fagon il souligne son intérét pour la musique : « J'aime les
morceaux longs car ils introduisent la durée, la chronologie. La musique
électronique l'illustre bien : le c6té mantra, la répétition, ce lien au fonctionnement

du corps, c'est quelque chose que 1'on aborde rarement en art. »*°

La musique permet de créer des formes dont la durée plonge le spectateur dans
une autre dimension temporelle. Elle accompagne l'expérience en suscitant des
émotions. L'élaboration d'un discours, l'introspection dans le son en tant que
matiere, le retour d'un élément (un théme, un rythme, une mélodie, etc.) au sein
d'une composition musicale sont autant de facons d'explorer la dimension
temporelle de la musique. Si les ceuvres plastiques, par leur fixité dans le temps, ne
permettent pas cette exploration de la durée, I'exposition permet, en revanche, une
nouvelle perception du temps. La prise en compte de la déambulation du
spectateur est une maniere de créer une expérience a la fois spatiale et temporelle.
Ce grand moment de tension que 1'on retrouve durant les premiers moments d'une
exposition diminue avec la durée de celle-ci. Ce phénomeéne est pris en compte par
Xavier Veilhan qui, justement, cherche a l'éviter en introduisant le parametre
musical. Différentes temporalités existent au sein de Studio Venezia : Xavier Veilhan
reste sur place durant tout le temps de la Biennale; des musiciens arrivent
ponctuellement et restent quelques jours pour l'enregistrement ; des spectateurs
entrent dans le Pavillon frangais et y restent pendant quelques minutes ou

quelques heures.

159 Veilhan dans FAU, Alexandra, op cit.,, p. 117.
160 RIEUL, Lucien, « A Venise, Xavier Veilhan expose la musique », dans TRAX, n° 203, 2017, p. 85,

téléchargé sur https://www.perrotin.com, consulté le 11 mai 2019.
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La présence relativement courte du spectateur introduit un nouveau rapport
émotif a 'ceuvre. Si dans une composition musicale, le discours est élaboré dans le
souhait de produire un effet émotif qui peut étre réitéré a chaque représentation,
Studio Venezia privilégie l'indétermination et la surprise. L'hapax remplace la
qualité itérative de la musique. Le visiteur, en entrant dans le Pavillon francais,
accepte le principe qu'il ne sera peut étre pas ému. Dans l'aspect musical de
l'installation, Xavier Veilhan ne peut anticiper l'émotion que ressentira le
spectateur. Il est le créateur d'une situation a l'intérieur de laquelle cette émotion
adviendra ou non. En cela, le temps de Studio Venezia n'est pas celui du spectacle,
ni celui de la performance mais bien celui du rythme aléatoire de la vie, qui est
indéterminé dans ses événements quotidiens mais immuable dans sa finitude.
L'ceuvre Studio Venezia est alors concue comme un espace a la fois limité (dans sa

plasticité) et ouvert a tous les possibles (dans sa musicalité).

76



CONCLUSION

Les raisons qui nous ont poussé a réaliser l'analyse de Studio Venezia visaient un
but de clarification des enjeux interdisciplinaires présents au sein de l'ceuvre.
L'objectif était d'identifier 'ceuvre a travers l'analyse de son espace plastique,
collaboratif et musical. En nous appuyant sur l'ensemble des articles, ouvrages,
catalogues d'exposition et documentaires relatifs a Studio Venezia, nous avons
rassemblé une série de témoignages et établi une liste de caractéristiques propres
a l'ceuvre. Des ouvrages complémentaires traitant des notions d'installation,
d'immersion, d'esthétique relationnelle, etc., ont permis d'asseoir nos réflexions sur

une base solide et d'approfondir I'analyse de certains parametres de I'ceuvre.

En filigrane de cette étude, nous avons historisé Studio Venezia en la référant a des
occuvres et des moments de l'histoire comme le Merzbau de Kurt Schwitters, le
Black Moutain College, Station to Station de Doug Aitken, les décors de théatre
d'Adolph Appia, l'architecture de Claude Parent, etc. Resituer l'ceuvre Studio
Venezia dans la production de l'artiste nous a permis de renforcer notre propos et
de souligner certains traits caractéristiques de la démarche de Xavier Veilhan.
L'ceuvre a été analysée sous l'angle de l'architecture (l'architecture du studio, la
référence a Claude Parent, l'aspect immersif, etc. ) et de la sculpture
(correspondances sensorielles entre musique et art plastique, la question de la
représentation de la musique, etc.). L'aspect immersif de l'installation nous a

conduit a une recherche sur I'ambiance, la lumiere, la scénographie et 1'expérience

du visiteur.

Il nous est apparu que les relations humaines sont au cceur de Studio Venezia. Les
diverses collaborations avec les institutions et les musiciens, la relation avec la ville
de Venise, la volonté d'itinérance, la place des réseaux sociaux dans la diffusion,
I'aspect résidentiel, 1'accueil réservé aux invités, etc., sont autant d'éléments qui
nous ont amené a analyser l'ccuvre dans son aspect relationnel. La vie et
I'organisation du travail dans l'atelier de Xavier Veilhan étaient les supports de

notre réflexion. Au-dela de son esprit communautaire, le sujet de I'ccuvre est de
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dévoiler le travail au sein du studio d'enregistrement. L'analyse des diverses
appropriations de l'ceuvre par les musiciens a porté notre discours sur la
dimension expérimentale de I'ceuvre. La présence du public nous a fait remarquer
que Studio Venezia se situe entre le travail d'enregistrement et la performance
musicale. Cette position ambigué est la force méme du dispositif, créant par 1a une
nouvelle facon de faire de la musique et de I'écouter. Les notions d'hapax, de
déambulation et de surprise nous ont amené a conclure cette étude en affirmant
que Studio Venezia est un espace limité dans sa dimension plastique et ouvert a

tous les possibles dans sa dimension musicale.

Nous pouvons rajouter a notre analyse, qui s'appuyait initialement sur I'ceuvre
comme un espace plastique, collaboratif et musical, d'autres dimensions : locale
(une ceuvre in situ établissant diverses relations avec le lieu d'accueil), ouverte
(éclectisme dans la sélections des musiciens, indéterminisme), mobile (volonté
d'itinérance et importante diffusion a travers Internet), relationnelle (aspect
communautaire, participation,), temporelle (désir de subsister a son caractere
éphémere), expérimentale (nouvelle facon de créer, d'enregistrer et d'écouter la

musique).

Les réflexions sur la notion de contexte de I'ceuvre (évoquées au début de ce
mémoire) trouvent leur pendant dans le dernier chapitre concernant l'intégration
du musicien dans une situation d'exposition, un phénomene qui serait intéressant
a étudier dans un cadre plus large. En effet, cette hybridation entre art vivant et
visuel nous semble étre un territoire fécond pour la création actuelle, tant dans le
domaine de l'art plastique que dans celui de la musique. La profusion des ceuvres
relevant de ces formes hybrides se joindra, avec le temps, a de nouveaux écrits
théoriques sur le sujet. La prise de distance, nécessaire a l'étude historique,
permettra de porter un regard différent sur ces ceuvres et de les comprendre sous

un angle nouveau.
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ANNEXES

Entretien avec Xavier Veilhan dans l'atelier rue Fernand Léger, n°19 a Paris,

le 10 décembre 2019.

Stefan HejdrowskKi : A ['occasion de votre participation a la Biennale de Venise, vous
avez décidé de produire un journal plutét qu'un catalogue d'exposition. Pouvez-vous

m'en dire plus sur le choix de ce format ?

Xavier Veilhan : Comme on était intéressé par la dimension vivante du projet, on a
choisi de faire un journal qui a été renouvelé trois fois, avec l'aide d'un petit
imprimeur de journaux locaux. Donc quelque chose d'un peu cheap. Je voulais un
objet qui ne soit pas trop lourd ni trop cher mais en acces libre. On paye l'entrée a
la Biennale mais le pavillon est offert gratuitement car il est produit par les
différents pays. Je voulais que les gens puissent prendre une feuille modeste mais
qui contienne beaucoup d'informations, quelque chose que 1'on peut rouler et
mettre dans sa poche. Ces trois numéros, qui sont sortis tous les deux mois, ont
permis d'accompagner l'exposition. Ces journaux contiennent en quelque sorte

1'esprit de Studio Venezia.

S.H.: Studio Venezia est un lieu de rencontre, d'échange artistique et de vie en
communauté. Vous accueillez des musiciens au sein d'une installation prenant la
forme d'un studio d'enregistrement. Comment avez-vous congu l'espace acoustique
du lieu ? Quel effet produit cet environnement sur le visiteur qui entre dans le

pavillon ?

X.V.: On avait travaillé avec des matériaux tres absorbants pour qu'on puisse
rentrer dans le pavillon sans avoir a pousser des portes, mais que le son en soit
l'indication. Les gens devenaient silencieux en passant la porte parce que la qualité
acoustique changeait, un peu comme lorsque l'on rentre dans une salle de concert
ou dans une église. Une grande part de la pédagogie était assurée par les gardiens,
qui étaient plus des médiateurs que des gardiens. Finalement, ils n'avaient pas a

faire cette part de pédagogie car elle était induite par 'architecture et I'acoustique.
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S.H. : La notion d'ambiance est donc au centre de l'installation...

X.V.: Il y avait une importance de la lumiere et de la forme. Il fallait en donner pour
tous les sens et parfois, ¢a contredisait un peu l'acoustique. Avec les 600 000
visiteurs et les changements de température, le plancher s'est mis a craquer. On a
peut-étre fait une erreur de conception. En fait, les planchers étaient tres souvent
assez hauts et compléetement remplis de masse, du thibaute (une sorte de feutre).
C'était une recommandation de notre acousticien. Il y avait des tres gros volumes
qui absorbaient les infra-basses. L'enveloppe de tout ¢a s'est mise a craquer au
bout d'un moment. Cela posait un probléme pour les plus précis des musiciens qui

étaient 1a, comme Alexandre Desplat.

S.H.: L'ceuvre met en avant le travail de l'enregistrement musical. Pourquoi avoir

choisi de montrer le processus de création plutot que le résultat ?

X.V.: Je m'intéresse plus a la fabrication d'un objet qu'a I'objet terminé. Je trouve
que tout ce qui est lié au travail a une dimension humaine, sociale, économique,
politique... Le travail contient tout. Aujourd'huli, le travail est devenu une sorte de
discussion générale. Le travail c'est de parler, d'échanger de l'information. Et c'est
¢a qui crée de la valeur. Il y a des domaines ou la dimension de développement de
la créativité se passe de maniere secréete. Un peu comme la différence qu'il y a entre
un tournage dans un studio et un tournage dans la rue. Tout a coup, il y a une
rencontre entre la fiction et le réel. En tant qu'artiste, je suis a la fois dans
I'imaginaire, dans l'onirique, dans la projection, l'anticipation et d'une méme
maniere, je suis tout a fait dans le réel car je fabrique des objets. Des objets qui sont
plutot des objets conceptuels que des objets réels mais qui s’appuient un moment

sur un objet réel. C'est-a-dire que le pavillon, il fallait le construire, 1'adapter.
S.H. : Des éléments que l'on retrouve dans les documentaires réalisés autour de votre

travail, notamment dans celui de Loic Prigent, qui vous suit durant la construction de

Studio Venezia.
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X.V.: Le propos de départ du documentaire, c'est de voir quelqu'un qui s'attelle a
une tache. Ca pourrait étre le fait de cuisiner un gateau, de réparer une aile de
voiture ou de faire un pavillon. Ce qui m'intéressait dans ce documentaire, c'est que
¢a crée une empathie, non pas sur les choix artistiques, mais sur le fait de travailler.
Tout le monde sait plus ou moins ce que c'est le fait de travailler. La question n'est
pas de savoir si ce qu'il va faire est bien ou pas bien, mais de comment il va réussir
a le faire. C'est un peu schématique, on me voit beaucoup travailler physiquement
alors que je suis dans le pavillon lui-méme, un pour mille de ce qui a était fait
manuellement. Il y a une vingtaine de charpentiers qui travaillent. Je me situe
plutot dans une connaissance des choses matérielles qui me permet de dire : « on
va y arriver certainement mieux comme cela plutét que comme cela... », tout en

étant a I'écoute de ce que I'on me dit.

S.H. : Une position qui évoque celle du réalisateur dans le cinéma.

X.V.: Exactement. Le réalisateur d'un film s'appuie sur une équipe qui comprend

un costumier (ou une costumiere), des maquilleurs, des gens qui font a manger, etc.

S.H.: Les discussion et les échanges sont au centre de votre travail. L'équipe
d'assistants et les nombreux collaborateurs qui participent a la création de vos
ceuvres en témoignent. L'ceuvre Studio Venezia se situe-t-elle dans le prolongement

de l'atelier ?

X.V.: Absolument. La notion qui est au centre est le plaisir. C'est-a-dire qu'il faut
que les choses se situent a la rencontre entre la nouveauté, qui crée la surprise, et
un certain confort, des choses que je connais déja et que je vais refaire en les
faisant un peu différemment. Studio Venezia est un projet qui est issu d'autres que
j'ai pu faire comme ON/OFF, une exposition a la Galerie des galeries ou bien des
expériences de spectacles avec Sébastien Tellier, Zombie Zombie, ou encore des
films, des ciné-concerts avec Chassol, des expériences avec Chloé. Il y a plein de
musiciens avec lesquels j'avais collaboré auparavant. Ce qui me permettait de ne
pas partir de zéro mais d'assembler des blocs qui avaient déja été expérimentés

séparément. La nouveauté était que je déplacais mon centre d'intérét pour le
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spectaculaire, la performance et le concert. Ce qui était important était de
remonter au moment ou les choses sont encore indéterminées, pas encore figées.
C'est le moment du travail, de 1'élaboration musicale, de la conception. Et

finalement, le temple de tout ¢a, c'est un ordinateur ou un studio.

S.H.: Ce moment initial, que l'on ressent a la source du processus de création, est
mystérieux car il contient potentiellement toute I'ceuvre a venir. C'est comme si tout

était déja formulé dans la premiere esquisse, le premier geste, ...

X.V.: Dans mon cas, je prends souvent des notes. J'ai des cahiers qui contiennent
des dessins et il y a un moment ou on arrive a synthétiser une idée. Cela peut étre
dans une phrase, une texture, une ambiance, une sensation ou dans un titre, ... Mais
pour moi, c'est plus souvent dans un dessin. Le tout du travail est de rester fidele a
cette idée programmatrice de départ. En fait, pour moi il y a une forme de
triangulation entre I'ceuvre qui est générée, montrée, la personne qui la regarde et
I'auteur. L'auteur n'est pas un créateur mais un vecteur. Finalement, toutes les
suites de notes ont plus ou moins été explorées. Ce qui est intéressant est le
moment dans lequel elles vont étre énoncées. Je trouve souvent que lorsque 1'on
essaye de faire quelque chose a l'identique, c'est a ce moment qu'on crée du
nouveau. Les gens qui font de la musique baroque aujourd'hui font quelque chose
qui n'a jamais existé. Le contexte lui-méme crée une nouveauté. Parfois c'est
amusant de voir qu'en essayant de reproduire des choses, on en crée de nouvelles
et inversement, en essayant de créer des choses nouvelles, on parvient a les

reproduire.

S.H.: Au moment de la conception d'une ceuvre, l'artiste exerce une forme de
contréle. 1l peut fixer des éléments et anticiper en partie le résultat. Mais au final, lors
de sa création devant un public, l'ceuvre échappe a l'artiste. Dans ce ldcher prise, il y
a une chimie qui se crée, une sorte d'impulsion qui fait que quelque chose

d'intéressant se produit.

X.V.: Ce sentiment, je l'ai eu plusieurs fois avec des musiques tres différentes. Des

fois, les choses prennent corps devant nous, un peu comme quand il se passe
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quelque chose dans une soirée. C'est difficile de dire qui sont les acteurs mais tout
le monde est d'accord de dire qu'il se passe quelque chose. Au théatre, il y a tout un
cérémonial : la scene est frontale, il y a un rituel. Toutes ces conventions font que
99% des choses sont déterminées et puis, il y a un moment ou il se passe quelque

chose, on ressent avec tout le monde que ¢a décolle.

S.H. : Une écoute collective que l'on retrouve également dans une salle de concert. Le
public est un facteur important qui joue un réle dans l'installation du Pavillon

frangais.

X.V.: Méme s'il y a deux personnes assises, il y a une injonction de produire
quelque chose. Il fallait faire quelque choses pour ces deux personnes. En studio,
on n'a jamais cela. Ce mélange, cette rencontre entre l'enregistrement et la
performance crée une sorte d'hybridation. Trés souvent, les musiciens étaient
déstabilisés ou génés par le public. Petit a petit, ils prenaient en compte le public et

en devenaient dépendants.

S.H. : L'ceuvre fait référence a Kurt Scwhitters ou a Station to Station de Doug Aitken,
des ceuvres qui ont en commun leur dimension nomade. Le projet Studio Venezia va-

t-il étre réitéré dans d'autres pays ?

X.V.: Au départ, on avait appelé le projet le « Merzbau Musical » en référence a Kurt
Schwitters. Mais finalement cette référence était trop datée. On a choisi Studio
Venezia car on espérait le faire dans d'autres endroits. Mais c'est un projet qui
colite tres cher. L'ceuvre devait avoir lieu en Argentine. C'était bien engagé mais il y
a eu cette crise économique qui a dévalué la monnaie argentine et qui a rendu le

projet inabordable.

S.H. : Quels réles ont joué les commissaires Lionel Bovier et Christian Marclay dans la

programmation musicale ?

X.V.: Au début, on s'était réparti la programmation entre Christian Marclay et moi-

méme, Lionel Bovier s'occupant plus du c6té éditorial. On a remarqué qu'on allait
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avoir quelque chose d'assez binaire: la musique expérimentale de Christian
Marclay et mon univers musical. On a décidé de travailler avec le conservatoire, de
demander a un programmateur. Dans la programmation, le dénominateur commun
est d'avoir des gens avec une vision assez ouverte et qui considerent le son comme
une matiere premiere. Entre Alexandre Desplat et Brian Eno, il y avait un point

commun qui est le travail sur le son.

S.H. : Comment avez-vous convaincu les musiciens ?

X.V.: Beaucoup de gens ont répondu présent a notre invitation. On s'est dit qu'il
fallait encore plus diversifier la programmation. On a travaillé avec des maquettes
réalisées au 1/10°¢, assez grandes, qui étaient placées a hauteur des yeux. On avait
toutes les pieces de Studio Venezia sur des tables hautes a roulettes qui
permettaient de les rassembler. Ce n'était pas une maquette sur laquelle on doit se
pencher mais une maquette ou l'on pouvait regarder par les portes et avoir une
idée un peu plus précise. Il fallait faire ceuvre de pédagogie et de conviction au
départ. L'ceuvre était un pari car je ne savais pas si les musiciens allaient répondre
présent, si le public allait comprendre. La prise de risque est inhérente au projet. Il
y avait un peu un saut dans le vide pour les musiciens et une surprise pour le

public.

S.H. : Grdce a l'enregistrement, le son devient comme une matiere palpable que l'on
peut manipuler, modeler a sa facon. Dans la musique d'aujourd’hui, on remarque un

engouement pour l'exploration du son, pour une recherche sur le temps et la durée.

X.V.: Dans la musique d'Eliane Radigue, il y a un effet physique qui est présent, une
vibration. C'est quelque chose qui est intéressant, spécialement pour quelqu'un qui
travaille dans le visuel. Ce qui me plait dans la musique, c'est qu'il y a une
physicalité. Et celle-ci fait qu'on a la chair de poule. En regardant une sculpture de

Picasso, c'est plus dur d'avoir ce sentiment.

S.H.: La musique accompagne celui qui écoute, alors que 'ceuvre d'art visuel agit

dans un autre rapport au temps et a la perception.
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X.V.: Il y a une temporalité quand on entre dans un musée, dans une exposition.
Mais cette temporalité est celle du spectateur. Alors que dans un club ou dans un

concert on est dans une temporalité partagée, qui est souvent programmée.

S.H. : J'ai I'impression que l'exposition joue sur une temporalité qui est a rebours. Les

choses qui nous marquent surviennent plus tard, dans le souvenir.

X.V.: En cela, le cinéma est un peu entre la perception de la musique et celle d'une

exposition. J'ai eu des moments tres importants de choc visuel a posteriori.

S.H. : Studio Venezia est un environnement visuel entretenant des relations avec le
monde de la musique. La dimension plastique est également présente dans la

musique et notamment a travers les instruments de musique.

X.V.: Les instruments de musique m'intéressent car ils sont au plus pres du corps.
Les instrument de Studio Venezia étaient congus dans un but qui n'était pas du tout
musical au départ mais lié a cette dimension anthropomorphique de l'instrument.
Je voulais m'échapper avec un effet un peu comique de cet anthropomorphisme en
faisant des sculptures trop grandes. L'idée est de créer un passage, une progression
entre le visiteur, le musicien et l'architecture, qui est elle-méme comme l'intérieur
d'un instrument. Les musiciens se sont mis a jouer ces instruments ainsi que
d'autres : le Christal Baschet, les percussions Baschet, I'orgue Hammond, ... Une
vingtaine d'albums sont sortis et aujourd'hui, quand j'entends les enregistrements
de morceaux qui ont été joués a Studio Venezia, il y a des sons que je reconnais car

ils ont une texture tres particuliere.

S.H. : L'ceuvre laisse une empreinte sur les enregistrements. Une caractéristique que
l'on retrouve dans le travail d'un producteur musical. Pourrait-on dire que vous

agissez en quelque sorte comme un producteur ?

X.V.: Les musiciens acceptaient que le public les voie travailler mais repartaient
avec leur musique sur disque dur. On ne leur demandait pas de mettre un logo ou

de signaler le Studio Venezia.
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S.H. : Un aspect de communauté a émergé autour du projet Studio Venezia.

X.V.: C'est un peu comme une école. C'est-a-dire que les gens n'étaient pas en

méme temps au méme endroit mais ils se sont parlés entre eux apres.

S.H. : Que retirez-vous de cette expérience ?

X.V.: Pour moi ¢a a été une expérience formidable qui m'a permis non seulement
de rencontrer tous ces musiciens que j'avais souvent déja croisés par ailleurs, mais
aussi de découvrir beaucoup de musique sous l'angle du travail, ainsi que des
choses auxquelles je ne me serais pas intéressé par l'objet produit fini. En voyant la

chose se construire, j'ai une sorte de compréhension de l'intérieur.
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