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« LA CITATION VISUELLE DANS LA 

CRÉATION CONTEMPORAINE »

Comme la parodie en littérature, la citation dans les arts visuels est une pratique 
aussi vieille que l’Histoire de l’Art. Dans la création contemporaine, la réappropria-
tion d’œuvres ou d’objets artistiques et culturels est un outil pour de nombreux 
artistes. 

Dans cette exposition, nous allons vous présenter plusieurs exemples de ce que 
Lynn Bannon, chercheuse à l’Université du Quebec à Montréal, appelle le « transfert 
de l’image » d’un médium à l’autre. Dans son article « La citation visuelle contem-
poraine », cette dernière énonce deux objectifs à la citation visuelle : l’identification 
et la reconnaissance des valeurs de la personne citée ; l’appropriation de l’objet 
source et sa recomposition par le biais d’une pratique personnelle, favorisant les 
mélanges et les déplacements à différents niveaux, et renouvelant parfois ainsi les 
hiérarchies conventionnelles.

Inspirée de quatorze œuvres de la collection des arts au mur artothèque, cette ex-
position va illustrer les quatre objectifs de la citation visuelle : de l’identification à 
des valeurs communes, à, au contraire, le transfert d’un objet ou d’une image d’un 
monde de valeurs expirées au notre en remettant en question la source. 

Cet artiste a été fortement marqué par l’énergie rock, il était proche du mouvement 
des Nouveaux Réalistes, mais il est souvent présenté comme le créateur d’une ver-
sion française du Pop art. Son utilisation des paillettes, tout d’abord comme simple 
pigment puis comme matière qui devient sujet du tableau, il sera qualifié d’artiste 
« glam-rock », évoquant les chanteurs et leurs groupes vêtus de façon excentrique, 
couverts de strass et de paillettes, portant des bottes à hauts talons et du maquil-
lage.

Dandy proche des Rolling Stones, Robert Malaval a travaillé de 1969 à 1973, sur la 
maquette d’un livre sur le groupe mythique. Cet ouvrage, non édité, est composé 
de traductions de chansons, d’articles de presse, de dessins et de photographies du 
groupe prises par Dominique Tarlé. Robert Malaval a déchiré les photos, les recompo-
sant, afin de donner à cette maquette, l’énergie d’une partition musicale destinée à 
une performance live, proche d’une énergie punk. La série Rolling Stones Rock-Prints, 
reprend entre autres son travail plastique sur les photographies de Dominique Tarlé, 
sa palette colorée avec le doré des paillettes, sa technique au pochoir, et tout ça ré-
alisé sur l’empreinte sonore et musicale des Rolling Stones.

Le rock est une forme de musique dont l’importance n’est pas la qualité musicale 
mais l’expression dont elle est le médium (comme la peinture pour moi), la révolte 
intérieure, la non-acceptation. - Robert Malaval

Robert MALAVAL
Rolling Stones Rocks-prints, 
1973-74 
Portfolio de 7 sérigraphies
76,5 x 56,5 cm

Carlos KUSNIR
Sans titre (I odos contentos 2019
Sérigraphie sur papier vélin
80,6 x 120,6 cm

LA CRITIQUE

Le dernier exemple de citation de cette exposition est la citation critique. Certains 
artistes vont reprendre des œuvres d’art déjà existantes ou des produits culturels 
pour en reprendre les symboles et les transférer dans  un monde de valeurs qui leur 
paraît plus juste.
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Si la citation visuelle peut être un outil de témoignage, ou d’illustration de valeurs 
dans lesquelles on se reconnaît ou que l’on comprend, comme Robert Malaval avec 
les Rolling Stones ou Carlos Kusnir avec l’ouvrage de Malcom Lowry, elle peut éga-
lement servir au détournement, par le biais de l’humour  comme avec Gilles Barbier 
ou de la réappropriation critique comme les Guerrilla Girls avec leurs affiches de 
films. La citation visuelle peut donc être autant témoin historique que critique so-
ciale.

L’OEUVRE TEMOIN

D’abord, avec les œuvres de Robert Malaval, Pierre Joseph et Pierre Leguillon, nous 
pouvons parler de la citation en tant que témoignage ou inspiration des valeurs re-
produites …

Pierre LEGUILLON
Feldman, 2005 
Tirage d’exploitation du Diaporama, 
tirage à encre pigmentaiaire
34 x 29,7 cm

On connaît surtout Pierre Leguillon pour les diaporamas qu’il conçoit, depuis 1993, 
sur le mode de la performance, chaque fois différent à la manière d’un documentaire 
In progress. Il se définit comme quelqu’un qui nous raconte une histoire, tient un dis-
cours, livre une expérience à travers une projection de diapositives. Ainsi, le spectateur 
est immergé dans des images qui lui restent en mémoire sous forme de fragments. Il 
fait aussi des expositions où des centaines d’images, de citations sont alignées et où 
le spectateur cherche des liens, il devient lecteur d’images.

Pour Pierre Leguillon, tout a commencé comme pour beaucoup de conférenciers : en 
projetant des images destinées à appuyer un point de vue sur des œuvres et des expo-
sitions qui lui tenaient à cœur. Aujourd’hui, les images ont rendu la parole superflue : 
c’est de leur enchainement seul, selon une forme quasi cinématographique, que surgit 
le sens des œuvres présentées.

Chaque séance est particulière, il adapte toujours le diaporama au public et au lieu, 
faisant ainsi évoluer son œuvre. « Le diaporama se transforme. Aujourd’hui il dure 
environ une heure et compte 300 images. Les diapositives ont l’avantage de me per-
mettre d’en ajouter, d’en enlever au dernier moment. »

L’artiste inclut ainsi dans son diaporama certaines œuvres d’artistes qu’il a pu voir et 
qui l’ont séduit, comme Thomas Hischhorn et Feldmann qui l’ont marqué par leur ma-
nière de concilier leur activité d’artiste avec une indépendance par rapport au milieu 
économique de l’art. 

Pierre JOSEPH
BOUQUET#pierrejosephredouté (Pivoi-
ne, pavot, tulipe et digitale, 2019
Impression numérique, jet d’encre sur 
papier Epson
132,5 x 92,5 cm

Pierre Joseph est un artiste qui dit vouloir 
« essayer le monde » et invite le specta-
teur à le faire, à ses côtés. À travers une 
œuvre polymorphe, il expérimente avec 
modestie, par le jeu et l’apprentissage, les 
mécanismes de production du savoir, des 
langages et des formes.

Au travers d’une homonymie qui le touche 
avec le botaniste aquarelliste Pierre Joseph 
Redouté, j’ai développé un travail photo-
graphique autour des fleurs qui réactive 
l’œuvre du peintre d’origine belge et qui 
entretient autour du nom Pierre Joseph 
une confusion voulue, dans les moteurs 
de recherche Google et Google Images. 
Cette commande participe à augmenter 
cette confusion autour du référencement 
du nom et à ses images associées. Elle me 
permet aussi de réactiver l’œuvre de celui 
que l’on a pu surnommer le Raphaël des 
fleurs.

L’ILLUSTRATION

Dans les œuvres de Carlos Kusnir et Detanico & Lain, la citation est littérale, ils se 
réapproprient directement les textes  

Carlos Kusnir développe depuis quatre décennies une œuvre singulière qui repousse 
les limites de la peinture. Il expérimente et hybride les techniques de l’imprimerie, du 
collage, et étend souvent ses compositions à l’espace tridimensionnel et sonore.

L’œuvre emprunte son titre au récit de Malcom Lowry, Au-dessous du volcan (1947). 
Todos contentos y yo tambien est le nom de l’une des tavernes où le héros, un consul 
britannique déchu, échoué dans un coin perdu du Mexique, noie son mal-être dans l’al-
cool. Douze chapitres retracent ses douze dernières heures, sa chute vertigineuse et 
inéluctable. Carlos Kuznir s’émeut du contraste entre cette phrase optimiste – « Tous 
sont heureux et moi aussi » - et le caractère dramatique du récit.

« Mon travail est fait de contrastes et de rapprochements. De rapprochements d’images, 
de rapprochements d’objets, de rapprochements de couleurs. Au moment où je tra-
vaillais sur ce projet, j’ai découvert, en visitant l’artothèque de Miramas, la grande ri-
chesse et la variété des propositions faites par les différents artistes. À Marseille (où 
j’ai mon atelier), on croise au quotidien beaucoup de rats sur son chemin. L’image du 
rat provient d’une photographie extraite d’un guide pratique d’élevage en direction de 
la jeunesse. Il me fallait donner un contraste aux mots Tous contents et le placer en 
face d’autre chose, créer un décalage. »

Angela DETANICO & Raphael 
LAIN
Two voices Walldrop-Cage (X12), 2012
Impression numérique pigmentaire sur 
papier japon 70g
125,5 x 85,5 cm

Sémiologues et graphistes de formation, 
Angela Detanico et Rafael Lain travaillent 
ensemble depuis 1996. Ils utilisent des pro-
cédés hybrides en passant par la vidéo, 
l’installation, l’image informatique et le son. 
Angelina Detanico et Rafael Lain ont une ré-
flexion sur le rôle du langage et sur la place 
symbolique et physique qu’il occupe au sein 
de nos sociétés.

Ils créent de nouvelles typographies en dé-
tournant avec subtilité les codes du gra-
phisme et de la communication et en substi-
tuant aux lettres des alphabets traditionnels 
des formes issues du quotidien et de l’uni-
vers scientifique.

Les deux artistes considèrent « les mots 
comme des choses que l’on regarde et non 
comme une coquille qui amène le sens ». Ils 
se nourrissent de la poésie concrète brési-
lienne (voir l’œuvre d’Augusto Campos), les 
mots cherchent à ressembler à des images. 
La poésie concrète est définie comme une « 
tension de de mots choses dans l’espace 

temps ». Elle cherche à se libérer de la linéarité, l’idéogramme devient alors l’élément 
de prédilection car il est une « structure contenu ». Cette poésie concrète s’intéresse 
aussi à la simultanéité sémantique, sonore et optique.

Two Voices est un projet sur la parade céleste du Soleil et de la Lune. Il prend son 
origine dans le roman de Virginia Woolf, où la trajectoire du soleil pendant la journée 
y est décrite, avec ses effets, à la fois sur le paysage marin, et sur les battements 
syncopés des vagues.

Dans le même esprit, les deux artistes élaborent un protocole mathématique de rele-
vé de temps. Two voices Walldrop-Cage (X12), consiste en une feuille de papier blanc 
divisée en 1440 caractères, chacun correspondant à une minute de la journée. Ces 
caractères sont écrits en deux styles de police : les lettres en italiques composent des 
textes décrivant la lune alors que la police normale compose des textes qui décrivent 
le soleil. La précision de la codification qui mesure le temps de visibilité de chaque 
corps céleste est absolue.

LE DÉTOURNEMENT

La reprise d’images existantes dans l’art contemporain pour les détourner de ma-
nière humoristique est une pratique fréquente qui, plutôt que de servir à s’identifier 
à un artiste et à ses valeurs, pourrait plutôt avoir comme objectif de renouveler les 
hiérarchies conventionnelles. Comme ici, avec les œuvres de Gilles Barbier, Taroop 
& Glabel et Pierre Ardouvin.

Gilles BARBIER
Sans titre, 1996
Sérigraphie
105 x 75 cm

Gilles Barbier est un touche-à-tout réali-
sant des sculptures, des dessins, des col-
lages, des installations de grand format. 
Son oeuvre s’articule sur la notion de 
doute et les possibilités d’existences, as-
sociant des lieux communs et des images 
scientifiques, écorniflant les personnages 
culte, les super-héros notamment. Il parle 
« d’espaces médiagéniques », si l’on pré-
fère d’univers médiatiques génétiquement 
modifiés. La logique et les connaissances 
sont passés au tamis du burlesque d’une 
logique sens dessus dessous.

Dans cette œuvre présentée comme une 
annonce immobilière, Gilles Barbier plaque 
sur un paysage de Peter Brueghel une ar-
chitecture fictionnelle. Il nous indique : Je 
ne cherche pas à assigner au clonage. Mais 
il y a le réel et la possibilité de le repro-
duire mécaniquement. Et ces deux formes 
se mélangent au point qu’il devient sou-
vent difficile de les séparer. Il y a aussi 
toutes ces images, ces fantasmes tant in-
tégrés que le réel apparaît souvent comme 
une fiction. La fiction à son tour semble 
parfaitement réelle.

Taroop&Glabel
Série Les belles images de T&G, Un banc 
bien au calme près du monument aux 
morts, 2009
Impression pigmentaire
48 x 58 cm

Ce groupe d’artistes évolue depuis les années 90 en parlant au nom de leurs valeurs 
collectives. Ils proposent une réflexion sur le rôle parfois dérangeant de l’art en 
créant dans un décalage constant.  Leurs œuvres ont la particularité d’être multiples 
et diversifiées, leur mode d’expression passe par la publication de livrets, le dessin, 
le collage, la fabrication de panneaux en vénalyne sur contreplaqué, l’édition d’objets 
(tampons) ou de papiers peints. Cette diversité est mise au service d’une virulente 
critique : le collectif ne soumet pas l’art à sa seule fonction décorative. Il l’utilise pour 
sa capacité à dénoncer, à réveiller nos consciences et prend comme appui indispen-
sable le rire.

Le collectif Taroop & Glabel a constitué un fond iconographique au fil des années en 
collectionnant des photographies et leurs légendes découpées dans la presse régio-
nale. Un banc bien au calme, appartient à cette sélection intitulée Les belles images 
de Taroop & Glabel. Ces quarante images légendées sont extraites des journaux et 
garanties sans retouche et recadrage, en effet, photographies et légendes n’ont pas 
été modifiées ni interverties, elles ont simplement été agrandies pour une meilleure 
lisibilité. Ces œuvres sont fondées sur la radicalité d’un geste artistique qui donne 
simplement à voir et à s’amuser.

Pierre ARDOUVIN
Crève !, 2008
Sérigraphie sur papier Rivoli 300g
69,5 x 49 cm

Le travail de Pierre Ardouvin a pour but de 
provoquer la réflexion, l’étonnement mais 
aussi et surtout, il lui importe que le spec-
tateur retrouve le goût de l’enfance, de 
l’innocence feinte, de la naïveté. Ses créa-
tions, à la fois ludiques et inquiétantes, idée 
récurrente de destruction, de désorienta-
tion, objets abîmés, oscillent entre amer-
tume, humour et poésie. L’esprit de dé-
calage préside à ses propositions toujours 
réalisées avec une économie de moyen et 
une redoutable efficacité.

L’œuvre de Pierre Ardouvin s’inspire des 
rêves utopiques, des fantasmes mais aussi 
du monde quotidien. L’artiste ne fait pas de 
critique fondamentale du « système » mais 
il a une façon propre de rendre les formes 
telles qu’elles sont ou presque, avec juste 
un léger décalage. Il esquisse et construit 
le puzzle d’un monde essentiellement arti-
ficiel, qui réactive tout à la fois nos souve-
nirs d’enfance et nos inhibitions d’adultes. 
Une fiction dans laquelle nature et culture 
se parasitent.

Adepte du détournement et du décalage, Pierre Ardouvin s’empare ici d’une carte du 
célèbre jeu « 1000 bornes » : par une légère intervention typographique, volontaire-
ment affichée, il détourne cette carte en insulte.

LaToya Ruby FRAZIER
Holding flag laying at the edge of 
Pier 54 and the Hudson River, 2015 
Lithoffset sur jean
48,5 x 68,5 cm

LaToya Ruby-Frazier développe une esthétique brute et soignée dans son travail, par 
la force de son sujet et le discours qu’elle porte avec un aplomb des plus remar-
quable. Féministe et activiste sociale, ses photographies ont pour sujet sa ville natale, 
Braddock en Pennsylvanie ou plus exactement les habitants de la ville. C’est la ban-
lieue ouvrière de Pittsburgh où était présente une importante aciérie. Depuis plusieurs 
années elle poursuit un travail sur ses proches en les prenant comme des témoins de 
la crise économique.

LaToya Ruby Frazier réalise des compositions complexes qui utilisent plusieurs cadrages 
et mises en abyme en ayant recours au geste performatif. Ce versant performatif est 
montré dans l’exposition que lui consacre le Carré d’art de Nîmes en 2016. Une série 
de dix photographies N&B A Human Right to Passage montre l’artiste toute de blanc 
vêtue brandissant sur la jetée 54 de New York des drapeaux imprimés d’images exis-
tantes évoquant les mouvements de population passés (immigrants, vétérans, resca-
pés, de passage, de retour, en rétention ou en voie d’expulsion).

En confrontant ou en mettant en dialogue le présent d’un paysage urbain avec les 
images d’un passé récent, l’artiste-sentinelle veille à ce que l’amnésie ne gagne pas 
totalement les esprits. Ces mêmes images ont également été imprimées sur des toiles 
de jean (le fameux « denim », originaire de Nîmes) qui font directement écho à la vi-
déo Everybody’s Work is Equally Important. Cette performance filmée montre l’artiste 
vêtue de jean de pied en cap, menant une action sur le trottoir devant une boutique 
Levi’s Photo Workshop de Soho. Contre le bitume, elle use jusqu’à la corde son panta-
lon par des gestes de frottement répétitifs. Elle détourne alors à son tour les images 
léchées signées Levi’s en les opposant à la réalité des habitants de Braddock.

A&F Lamarcge-Ovize
Le mouchoir de William, 2019 
Tapisserie laine et polyester, tissage 
numérique
68,5 x 68,5 cm

 Florentine et Alexandre Lamarche-Ovize revendiquent leur filiation avec le mouve-
ment Arts & Crafts, fondé par William Morris, qui militait pour la réconciliation des 
arts dits mineurs avec les arts dits intellectuels. Tout à la fois peintres, céramistes, 
sculpteurs, concepteurs de mobilier, ils affirment une pratique du dessin libérée de 
ses conventions académiques et se plaisent à hybrider art et artisanat.

Dans leur pratique, ils ont pour habitude de mélanger les genres afin d’interroger les 
hiérarchies et de mettre en relation différents registres. Ici, ils ont choisi de confron-
ter la technique de la tapisserie à celle des paños, mouchoirs illustrés par des détenus 
chicanos dans les prisons aux États-Unis. Comme la tapisserie, le paño est un faire-va-
loir, il fait office d’armoiries, permet de revendiquer son identité, de communiquer et 
finalement de développer une mythologie du quotidien. Cette tapisserie revisite diffé-
rents styles de dessin, des portraits glanés au cours de notre lecture quotidienne de 
la presse, des inconnus mais aussi des vedettes qui font l’actualité puis disparaissent. 
Elle fait penser aux tapisseries anciennes ou aux portraits de familles illustres, dont 
les référents nous sont aujourd’hui inconnus.

Le motif végétal est pour eux une manière de célébrer des artistes du quotidien, des 
illustrateurs, tels que Charley Harper. Notre tapisserie travaille la notion et l’espace 
de la marge en hommage aux préraphaélites, qui proposaient de ré-enchanter le quo-
tidien en associant portrait et motif végétal, comme au Moyen Âge.

Alice Anderson
Rapunzel 200! 
Sérigraphie sur papier Rivoli 300g
72 x 51,5 cm

Elle utilise fréquemment le support fil-
mique dans sa recherche graphique, mais 
aussi le dessin, l’installation et le livre, au 
travers desquels elle propose d’inquiétants 
allers-retours entre imaginaire et réel. Son 
sujet de prédilection est le conte, que l’on 
narrait autrefois lorsque la progéniture était 
couchée. 

Le travail de narration par l’œuvre filmée, 
dessinée ou installée est donc primordial 
dans son travail. A chaque exposition, elle 
raconte des histoires qui pourraient être au-
tobiographiques si elles n’étaient pas aussi 
liées à l’imaginaire. Chez cette artiste, les 
femmes ne sont jamais passives, à attendre 
le prince charmant ou les frères vengeurs 
pour les tirer d’un profond sommeil ou les 
sauver d’une mort certaine : « […] Elles 
agissent de façon déterminée et quelques 
fois de façon violente. Elles sont les reines 
de toutes les situations, combatives. […] Le 
masculin dans mes contes n’est lui-même, 
d’ailleurs, projeté que par ces femmes. 

Si je devais les comparer, je les rapprocherais des fresques des femmes guerrières 
de Nancy Spero. Mes contes sont « fabriqués » comme l’étaient les contes originaux 
que nous connaissons tous, c’est-à-dire, des histoires souvent très cruelles sans « 
morale », sans « happy end ». »

En 2008, l’artiste organise une série d’expositions intitulée « Miroir miroir ». L’une 
d’elle a pour titre « Emmurée », au musée Chagall. Cette exposition a pour sujet 
l’héroïne du conte des frères Grimm, Rapunzel. Lors de cette exposition, l’artiste en-
vahit l’espace de ses longs cheveux roux, comme une invitation à suivre le fil du récit 
comme la sorcière grimpant aux cheveux de la jeune fille. Ici, les cheveux sont roux 
et non blonds, évoquant des sentiments troubles à connotation sexuelle, et ajoutant 
ainsi une forme d’ambivalence à un conte qui nous parle de l’enfermement et de la 
solitude.

THE GUERRILA GIRLS
The Birth Of Feminism 2001 
Sérigraphie
63,5 x 48,5 cm

Guerrilla Girls est un collectif d’artistes fondé 
en 1985 à New York qui militent contre les 
préjugés sexistes et ethniques dans le monde 
de l’art.

Les Guerrilla Girls interviennent dans l’es-
pace public, organisent des conférences, dis-
tribuent des prospectus, placardent des stic-
kers ou des affiches aux slogans féministes. 
A travers de nouveaux supports artistiques 
comme la vidéo et l’affiche (leur support pri-
vilégié) elles « bousculent » l’histoire de l’art 
mais aussi les institutions muséales comme 
le MOMA à New York. Elles montrent le sta-
tut des femmes et la répartition sexuée des 
rôles dans l’art : si les femmes sont dans 
les musées c’est presque systématiquement 
dans le rôle de muses ou de modèles.

Elles ont choisi de préserver leur anony-
mat, donnant d’une certaine manière plus 
d’ampleur et d’impact à leur message. Leurs 
œuvres ont été exposées à Bilbao, Istanbul, 
Londres, Los Angeles Mexico, Shangaï, 

Sao Paulo et plus récemment en France en 2017 au FRAC Lorraine à Metz. Telles des 
héroïnes lors de leurs performances ou de leurs apparitions en public elles arborent 
la même tenue et portent des masques de gorilles. Le choix du masque de gorille 
vient en fait d’un lapsus apparut dans un communiqué entre leur nom Guerrilla Girl 
et gorilla. Le gorille symbolisant la force physique, le collectif a finalement décidé 
d’y avoir recours pour personnifier la force des femmes.

La présente sérigraphie s’apparente à une affiche de cinéma sur le thème de l’his-
toire du féminisme. Trois actrices célèbres tiennent une banderole où il est écrit « 
L’égalité maintenant ! », au-dessus de la phrase « Avec elles, les droits des femmes 
ont belle allure. Très belle allure ». 

Campus Gradignan
Institut Universitaire 
de Technilogie
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