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Écrire la frontière

En tant qu’artiste-chercheur et à travers une pratique artistique personnelle, je pose la

question de la notion de l’hybridation dans le champ créatif actuel. Cette démarche

artistique hétérogène permet d’instaurer le pluriel tout en engendrant une pensée du

multiple : une hybridité de formes et de pratiques (entre images et volumes), une

hybridité de matériaux (entre artisanat et industrie), une hybridité chronologique (entre

tradition et modernité) et une hybridité ontologique (entre objet et savoirs) qui tentent

d’interroger le réel, afin de redéfinir le concept abstrait d’hybridation en interrogeant les

manières de le penser, de le représenter ou de l’incarner. Cet article, à travers des

réalisations artistiques, se donne ainsi pour projet de rendre compte de la notion

d’hybridation dans le processus artistique, ainsi que des problématiques et des enjeux qui

peuvent en découler, tant dans son expérimentation artistique que dans sa construction

théorique.

Abstract

As an artist-researcher and through a personal artistic practice, I raise the question of the

notion of hybridization in the contemporary creative field. This heterogeneous artistic

approach allows to establish the plural while generating a thought of the multiple: a

hybridity of forms and practices (between images and volumes), a hybridity of materials

(between craft and industry), a chronological hybridity (between tradition and modernity)

and an ontological hybridity (between object and knowledge) which try to question the

real, in order to redefine the abstract concept of hybridization by questioning the manners
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of thinking it, of representing it or of embodying it. This article, through artistic

realizations, thus gives itself for project to give an account of the notion of hybridization in

the artistic process, as well as the problems and stakes which can result from it, both in its

artistic experimentation and in its theoretical construction.

Création – hybride, hybridité, hybridation

Nous vivons dans un monde en changement, à l’ère du multiculturalisme, à une époque

d’hybridations, de métamorphoses culturelles, de croisements entre les traditions et les

nouvelles manières de faire1. « Nous ne vivons pas dans une époque d’éléments achevés

[mais dans] une époque de fragments », disait Marcel Duchamp2, dans un monde de plus

en plus façonné par les mouvements, les transitions et les mutations qui transforment

notre société contemporaine, et où la question de ce qui fait la norme a semble-t-il

changé. Aujourd’hui, nous partageons un espace en évolution, un territoire complexe, un

nouveau paradigme aux frontières poreuses, qui posent la question de l’hybridité dans

un monde multipolaire, où « les territoires sont des hybrides de bien des façons : ils le

sont d’abord parce qu’ils sont faits d’espaces qui se compénètrent, se superposent et

s’enchevêtrent3 » permettant d’interroger notre civilisation, à travers le primitivisme ou

la mondialisation. En effet, l’hybride est devenu l’une des conséquences de

l’anthropocène4, qui« exprime un regard libre, un regard qui refuse les limites5 ».

L’anthropocène correspond à cette époque qui porte les stigmates de l’action humaine et

où prolifèrent les hybrides d’humains, les transformations d’objets, les mutations de

temps, de natures et d’identités hétérogènes : une planète remplie de « non-humains » –

plantes, animaux ou esprits6.

Un processus qui se propage à l’art actuel que l’on peut qualifier très justement

d’hybride, puisque l’hybride7 pouvant être considéré comme l’une des conséquences de

notre monde contemporain global, multiculturel est devenu « radicant8 ». La

mondialisation a favorisé la construction d’une nouvelle histoire culturelle et l’extension

du champ de l’art à une dimension extra-occidentale, un espace-monde, engendrant des

créations atypiques et induisant un mélange de l’art occidental avec des savoirs, des

données ainsi qu’avec des pratiques créatrices locales. L’artiste traverse dès lors les

frontières géographiques, institutionnelles et disciplinaires. Mais ce n’est que

progressivement depuis les années 1990 que la figure de l’hybride intègre de nouvelles
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formes de nature hétéroclite, une forme de culture à part entière s’inscrivant dans un

registre où l’emprunt, la combinatoire s’imposent à travers l’ensemble du champ de la

création dans de nouvelles dialectiques, encouragées par les échanges culturels, et

même au-delà ; car celle-ci recoupe des domaines très différents, intégrant un ensemble

de savoirs qui en se croisant engendrent des formes inédites, à l’image de la sculpture

de la tête de chimère, The dark side of existence (figure 1), qui fait référence,

littéralement, à la notion même d’hybridation. Nous pouvons, en effet, nous questionner

sur le lien entre l’apparition des chimères et les périodes de transformation profonde

comme celle que connaît la société actuelle. La sculpture représente une créature

fantastique malfaisante. La chimère est cette créature hybride, monstre à tête de lion. La

tête de lion représente les perversions des désirs naturels, symbolisant les rêves, les

fantasmes, les utopies impossibles, mais aussi les tentatives et les désirs irréalisables :

une créature issue des profondeurs de l’inconscient.

Figure 1 : The dark side of existence, Chimère, pierre sculptée, plâtre,

peinture laque, 19 x 23 x 24 cm, 2017. © Alexandre Melay

Mais la notion d’hybridité s’applique aussi à la posture de l’artiste d’aujourd’hui, se

situant entre l’architecte, qui possède le romantisme du lieu, l’artisan qui a le savoir-faire

et le plasticien, qui travaille de façon plus instinctive. L’hybridité fait référence aussi à
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une certaine posture, celle de l’artiste-chercheur, un terme qui renvoie à la figure de

l’artiste dont l’activité bascule soudainement dans le champ universitaire à travers une

recherche créatrice9. Ce procédé se traduit par des formes artistiques de la recherche :

les sciences sociales deviennent alors elles-mêmes des formes10. Au tournant de l’art

comme recherche ou academic turn11, lié à la naissance du capitalisme cognitif et à

l’essor du paradigme de la recherche créative, il s’agit de voir en l’art un domaine de

recherche relevant des sciences sociales, et marqué par une porosité accrue entre

gestes de l’art et pratiques d’exploration des faits qui instaurent un art dit éduqué, situé

entre création et recherche, dans un entre-deux qui implique un processus en

mouvement, un devenir qui n’est jamais figé, mais qui évolue constamment. Il ne s’agit

pas alors seulement d’étudier l’art, mais aussi l’histoire de l’art, la philosophie et d’autres

domaines intellectuels. C’est le cas de Donald Judd qui devint le premier théoricien des

nouvelles œuvres à trois dimensions12 ; cette position, double, d’artiste et de chercheur

permet ainsi de questionner les pratiques de l’art au regard de la société actuelle :

Les relations sociales sont en train de muter en profondeur. Cette

transformation a des enjeux économiques et politiques immenses, par

rapport auxquels les arts et les lettres doivent retrouver leur rôle d’avant-

gardes – c’est-à-dire leur véritable sens social, qui n’est ni de distraire ni de

fuir le devenir13.

Cette avant-garde constitue à la fois une problématique et à un concept ; elle est aussi

un processus artistique s’appliquantà la création artistique actuelle, qui engendre une

porosité des frontières en devenant transdisciplinaire. Dans une perspective de création-

recherche, notre pratique hybride permet d’interroger la question de l’hybridation tant

dans la forme (assemblages, juxtapositions, constructions) que sur le fond (interrogations

intellectuelles sur les problématiques du monde contemporain). En effet, ce processus de

travail renvoie au concept même d’hybridation, cette énième problématique centrale de

l’art actuel, devenue un processus décisif dans le champ des arts visuels aujourd’hui.

Une telle dynamique de métamorphose s’inscrit dans l’évolution conjointe des sociétés et

de leurs modèles en constante évolution : face à un monde multipolaire, la pratique de

l’hybride permet à l’artiste de décomposer la réalité pour la reconfigurer selon des règles

nouvelles et/ou inventées, et ce, à travers le déploiement d’univers hybrides, à partir de
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mondes anciens, et aboutissant à un système de navigation spécifique. Cet art hybridé

procède d’un « mélange des influences, des styles ou des genres disparates et mal

assimilés, d’où manque d’unité et disharmonie14 » ; le résultat est un mélange de

plusieurs territoires qui ont existé et dont il s’agit à nouveau de jouer, avec l’idée que

tout ou presque a été inventé depuis les avants-gardes : l’artiste se trouve alors obligé

de créer quelque chose de nouveau, d’actuel, à partir de ce qui s’est fait depuis le début

du XXe siècle. Cependant, il ne doit pas faire table rase ou créer à partir d’un matériau

vierge, « il ne s’agit pas de savoir que faire de nouveau ? mais plutôt que faire avec15 ?

 ». Comme un cadavre exquis16, la seule manière de proposer de nouveaux objets doit

nécessairement transiter par l’hybridation, car comme le rappelle déjà Donald Judd, en

1965, « la moitié, ou peut-être davantage, des meilleures œuvres réalisées ces dernières

années ne relèvent ni de la peinture ni de la sculpture17 ».

Malgré un parcours classique aux Beaux-Arts, ce travail artistique se fonde sur une

approche transversale des disciplines artistiques où plusieurs influences se côtoient : les

Beaux-arts, les Arts décoratifs ou les Arts appliqués qui ont donné beaucoup de chefs-

d’œuvre, s’y rencontrent dans une sensibilité affirmée pour la matière ou les textures,

les savoir-faire, les récits et l’invention. Cette pratique artistique basée aussi sur une

reprise d’images marque la fin de la séparation entre haute et basse culture et implique

une gamme d’usages réfléchis, partant de la citation critique, de l’emprunt, de

l’appropriation, ou du détournement18, d’où s’opère un assemblage de tradition et de

contemporain, d’utopie et d’hétérotopie, de bois et de plastique. En effet, il s’agit d’un

travail qui puise des éléments dans les technologies, le champ social de l’époque

actuelle, en piochant dans des cultures autres, en empruntant des formes inconnues de

notre histoire ; en s’emparant des matériaux les plus triviaux qu’il s’agit de mixer avec

les plus nobles, croisant ainsi les époques sans redouter l’anachronisme : une pratique

hétérogène où les formes, les matériaux, les temps et les significations finissent par

s’hybrider. L’œuvre d’art devient d’ailleurs une véritable pensée du multiple, puisque

l’hybride engendre toujours le pluriel, entre une hybridité de formes (entre images et

volumes), de matériaux (entre géomatière et industrie), de temps (entre tradition et

modernité) et de savoirs (objet de réflexion).

Greffes multiples – interconnexions et croisements
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Figure 2 : Inventaire de réalisations artistiques hybridées (work in progress).

© Alexandre Melay

L’hybridation se produit autour d’un mélange hybridé de pratiques, à travers la

construction d’œuvres protéiformes : du dessin à la peinture, du volume à l’installation,

de la photographie au texte, des médiums et des supports multiples qui font imploser les

cadres classiques de l’art. Des réalisations artistiques qui s’organisent alors dans

plusieurs ensembles d’objets visuels aux formes multiples issues de registres formels

différents, des assemblages, des tableaux-objets, des sculptures anthropomorphiques ou

biomorphiques, des ready-mades antiformes19, des images plasticiennes20 ; des

ensembles qui explorent divers systèmes d’accrochage, du socle intégré à l’œuvre, à la

suspension, jusqu’à la présentation au sol ou au mur, dans un souci permanent

d’articulation et d’évolution (figure 2). Il s’agit donc d’une approche qui, d’emblée,

favorise l’hybride, de la conception jusqu’à la monstration. Plus qu’une combinaison de

formes et de médiums plastiques, ces œuvres se caractérisent par le croisement et

l’entrelacement de différentes techniques, pratiques, matières, motifs et conceptions

esthétiques issus de champs culturels hétérogènes, étrangers les uns aux autres et en

voie d’assimilation réciproque. L’interpénétration de ces différentes pratiques, à l’âge du

multisupport, favorise ainsi des dispositifs de plus en plus hétéroclites qui se génèrent au
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travers d’une multitude d’interconnexions et de croisements :

La prodigalité de l’art contemporain n’est pas le signe d’une confusion totale,

d’un éparpillement absurde ou désespéré des gestes, des valeurs ou des

intentions. Elle est le résultat d’une inflexion poétique dorénavant décisive,

privilégier la contamination21.

L’ensemble du vocabulaire de ces différentes formes, de l’art et du non-art, paraît

comme une vaste grammaire à réexploiter, réécrire, recycler dans un corpus en

extension et en mouvement perpétuels, une réexploration permanente des formes.

L’artiste devient « inventeur d’itinéraires à l’intérieur d’un paysage de signes22 ».

L’image de la greffe, du croisement et de la combinatoire, entraîne des œuvres

protéiformes aux identités multiples, et aux références très éclectiques qui viennent

puiser tant dans l’histoire de l’art, que dans les âges du modernisme établissant des liens

avec les avants-gardes, l’histoire du design et le mouvement du Bauhaus du début du XX
e siècle, mais aussi avec l’art du XXesiècle, l’Arte Povera, la culture populaire, ou encore

le post-minimalisme. La citation de formes ou d’aspects épurés de l’art minimal, la

reprise de certains codes de l’art conceptuel, et les idées formelles des avants-gardes

participent aussi dans ce travail à une démarche définie par Jean Baudrillard :

Il semble que nous soyons assignés à une rétrospective infinie de tout ce qui

nous a précédés. Ce qui est vrai de la politique et de la morale semble vrai

de l’art aussi. Tout le mouvement de la peinture s’est retiré du futur et

déplacé vers le passé. Citations, simulation, réappropriation, l’art actuel en

est à se réapproprier d’une façon plus ou moins ludique, ou plus ou moins

kitsch toutes les formes, les œuvres du passé, proche ou lointain, ou même

déjà contemporain23.

Ces pratiques multiples engendrent une production hybridée faite d’objets,

d’installations, de dispositifs ou de machines qui produisent des effets visuels ou sonores.

En témoigne la sculpture sonore Singing wood (figure 3), conçue comme une installation

visuelle, mais aussi auditive. L’objet se présente sous la forme d’une tranche de bois

naturel greffée de deux petits hauts-parleurs disposés à la surface, sur les fissures du

bois dessinées par le temps. Le son qu’émettent les haut-parleurs fait résonance à une
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sonorité organique et minimaliste, une structure répétitive évoquant une spirale

abstraite. Du zen au son du bois, il s’agit d’une archéologie de la contemplation, qui

permet l’écoute de la réalité environnante : il s’agit, comme l’a formulé Roland Barthes à

propos de l’esprit zen, d’un « réveil devant le fait, saisie de la chose comme événement

et non comme substance24 ». En déplaçant notre attention du vrai bois à sa

représentation sonore, les haut-parleurs transmettent doucement un son jusqu’à nos

oreilles. L’acte de perception s’étend avec l’espace naturel : l’effet haptique du bois et la

musique sont alors mis en avant ; notre appréhension se situe dans la durée, marquant

avec synesthésie les aspects du bois que nous voyons, sentons, touchons et entendons.

Figures 3 et 4. A gauche : Singing wood, bois de sapin, haut-parleurs, câble,

audio, lecteur MP3, Ø 58 x 7.5 cm, 2016. A droite : Vibrations, photographie

noir et blanc, encadrée, 70.6 x 50.6 cm ; haut-parleur Ø 8 cm, câble, audio,

lecteur MP3, 26’18 min en boucle, 2013. © Alexandre Melay

Dans une autre œuvre intitulée Vibrations (figure 4), il est question d’un dispositif

hybridé produit par l’assemblage d’une image fixe en noir et blanc et d’un élément

sonore. Au centre de la photographie à double superposition qui rappelle que la ville est

en mouvement perpétuel, en activité constante, vibrante sur elle-même, se dresse un

autre haut-parleur diffusant une bande sonore composée de sons, de rythmes, de

vibrations. Une musique stridente capte le vacarme de la jungle urbaine, noyée par les

sons, les bruits naturels et artificiels, les voix robotiques automatiques enregistrées et les

voix humaines. Ce dispositif visuel et sonore permet ainsi de traduire en son un vécu, qui

passe par un ressenti spatio-temporel, celui d’une dimension spatiale du son. Car la
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profusion d’informations et d’événements favorise une symphonie urbaine hystérique,

une musique presque hypnotique, un chaos sonore, mélange de sons vibrants, perçants

aux fréquences aiguës dans une distribution irrégulière de l’intensité, correspondant à un

peu plus de quatre-vingts décibels sur l’échelle du bruit. Comme un énorme silence, les

sons finissent par flotter tout en devenant presque indifférents, mais aussi

paradoxalement très intimes. Cette hybridation dans les dispositifs artistiques permet

d’interroger l’idée de mondialisation, d’un monde en changement, multiculturel et

évolutif. Le recours à des pratiques plastiques liées à l’assemblage, au montage, induit

l’association dans une même œuvre d’éléments prélevés, de matériaux et de données

hétérogènes, voire contradictoires, qui rendent la signification de l’œuvre plus

problématique.

Des métamorphoses de la matière

Le processus opératoire de l’assemblage implique le rapprochement de matériaux issus

d’univers différents, coexistant dans l’œuvre pour créer une nouvelle unité dans l’idée de

composer avec les fragments d’un monde en décomposition, en s’appuyant sur la

matière, les ressources et la production à l’ère du postmodernisme. À l’aspect esthétique

complexe, l’assemblage de matériaux modestes et disparates, l’agencement d’éléments

naturels ou anciens, de géomatériaux, de bois, de bambou ou de pierre avec des

matériaux artificiels, prêts à l’emploi et à forte qualité plastique tels que le plastique, le

métal, le verre, l’aluminium, l’acier, ou la peinture, font émerger des objets que l’on

pourrait qualifier de transformés ou de mutants. Telle une machine sortie d'un musée

futuriste, la sculpture Vegetal Satellite (figure 5) est réalisée à partir d’une souche de

bois naturelle, sur laquelle sont transplantés à la verticale des tiges en acier inoxydable

aux extrémités recouvertes de petits miroirs ronds. Tout comme pour la sculpture

Symbiosis (figure 6) réalisée à partir de deux tiges en acier inoxydable pliées sur

lesquelles des fleurs de cerisier sont greffées, l’image naturelle est combinée à l’élément

industriel : la fleur fragile et périssable s’unit au métal inaltérable de l’acier inoxydable.
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Figure 5 : Vegetal Satellite, acier inoxydable, souche de bois, peinture,

miroirs ronds, Ø 10 cm, Ø 5 cm, Ø 3 cm, pied en aluminium, 100 x 70 x 60

Aix-Marseille Université - CIELAM - Revue Malice

Page 10



cm, 2018. © Alexandre Melay

Figure 6 : Symbiosis, acier inoxydable avec fleurs en plastique, 60 x 16 cm ;

vue d’installation, 2016. © Alexandre Melay

Dans une autre œuvre intitulée Asymmetry (figure 7), c’est la pierre naturelle qui

s’assemble avec l’élément en acier. La sculpture symbolise ici la rencontre entre des

objets naturels et industriels, juxtaposant l’industriel et l’organique. La pierre ridiculise

silencieusement tout ce qui a pu être fabriqué par la main de l’homme par le seul fait de

son âge. Les substances minérales trouvées dans l’espace, la beauté de la pierre, la

matérialité du monde et les fondements de la vie font que la pierre est la plus dure et la

moins souple de toutes les choses du monde. Un agencement méditatif qui se concentre

autant sur l’interdépendance des matériaux que sur les relations avec leur espace

environnant, ce que l’on retrouve aussi dans Transmission (figure 8), où la pierre

naturelle est assemblée avec un néon à LED. La pierre représente, dans l’installation,

l’équilibre et la matérialité, l’élément le plus dur, la matière concrète. La pierre symbolise

l’ossature de l’univers, la stabilité, alors que la lumière est fluide, éphémère ; mais ces

deux éléments combinés demeurent des indices d’éternité. La pierre se transforme, elle

évolue, c’est une image d’éternité : regarder un simple caillou, c’est se retracer l’univers.
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Figures 7 et 8. A gauche : Asymetry, acier doré et pierres, MDF, laque, 43 x 5

x 9 cm, 2019. Figure 9. A droite : Transmission, pierre naturelle et néon à

LED, système électrique, dimensions variables ; socle Ø 30 cm, 2018. ©

Alexandre Melay.

Cette « rematérialisation25 » n’est pas seulement réduite à la matière dite naturelle ; un

intérêt semblable est présent dans l’utilisation de matériaux de construction, déjà

façonnés par l’homme, mais non directement fonctionnels, comme le carton, le sable ou

le parpaing. L’utilisation de ces matières ou matériaux renvoie à une esthétique que l’on

pourrait qualifier d’esthétique de chantier. Cette pratique permet de dire qu’il y a des

propriétés, des matériaux ou des techniques qui s’imposent comme les usages de notre

temps – effet d’un contexte socio-économique prônant la durabilité et la réduction de

l’empreinte environnementale. En témoigne l’œuvre Transmutation (figure 9) où se

rencontre l’art minimal avec l’élément naturel. Des frondes de palmiers greffées dans un

abat de bois brut usé par le temps sont fixées sur une tige de métal reposant sur un cube

en miroir. Ces usages hybrides de la matière reflètent le rapport de l’humain à son

environnement, aussi bien urbain que naturel. En définitive, c’est bien la plasticité de la

matière – un terme mis en jeu dans la dénomination arts plastiques – qui peut à la fois

signifier la malléabilité de la matière et celle de notre capacité mentale de faire face à

l’expérience et à l’appréhension de la matérialité du monde. La matière devenant la base

de toute relation empathique avec l’œuvre, c’est bien la confrontation de divers supports

et matériaux qui instaure un dialogue entre les différents objets, tout comme la

monstration hybride qui permet une nouvelle lecture. Tous ces objets, qu’ils soient en

métal, en plâtre, ou en bois, hybridés avec des matériaux synthétiques, créent un
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langage formel qui mixe les codes liés à l’industrie, à la technologie, tout en s’inspirant

du design ou de l’artisanat.

Figure 9 :Transmutation, frondes de palmier, bois naturel, tige métallique,

cube en miroir, dimensions variables, 2019. © Alexandre Melay

Hybrides temporels. Rythme artistique, végétal,

géologique – Archéologies du présent

L’artiste imite « tous les masques et toutes les voix emmagasinées dans le musée

imaginaire d’une culture désormais mondiale26 », en créant un ensemble d’œuvres

associant objets et matériaux de différentes temporalités et espaces géographiques de

notre époque contemporaine dite anthropocène. Partant de ce constat, l’œuvre d’art

devient dès lors une invitation à une expérience autre de la temporalité, ou à

l’expérience d’une temporalité autre ; l’œuvre est temps, et temps d’altérité entre

temporalités : en elle le temps s’annonce, présentation cependant irréductible à la

reconnaissance, car son mode d’être singulier serait de différer, et de se différer27. Les

différents objets réalisés invitent à nous interroger sur l’influence du passé sur le présent
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