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un matérialisme conceptuel

PAR THIERRY DAVILA

La logique des variations est essentielle dans le travail de Franck

Scurti et cela dès ses œuvres les plus anciennes. Ainsi, en 1994,

a-t-il conçu une série de chaises (Chairs) qui sont une exagération

spatiale et matérielle de couvercles de boîtes de conserve dépliés.

Neuf copies de ce mobilier utilisable et franchement décalé dans

son esthétique existent, exemplifiant à chaque fois le geste de

l’artiste et celui des artisans qui ont travaillé avec lui pour le

transformer en un objet doté d’une fonction surprenante par

rapport à son usage premier. En 1998, le bonneteau, un jeu de rue

illégal, a fourni à l’artiste le moyen de procéder à un autre type de

variations. Pour gagner, il suffit au parieur de découvrir lequel de

trois disques en caoutchouc noir maniés par un joueur qui tente de

tromper celui qui a misé de l’argent, possède à son revers une

pastille rouge. Scurti a choisi de montrer ces trois cercles sur fond

de papier journal, chaque exemplaire du jeu de bonneteau ainsi mis

en espace étant encadré et accroché sur une cimaise, comme un

tableau ou un dessin. Le cadre présenté propose un visage possible

d’une addition de combinaisons formelles pratiquement infinies

dans leur spatialisation. Dans De l’origine du monde jusqu’à nos jours



(2005-2007), une noix sert d’embrayeur et de sujet principal à une

série de dessins qui, du big bang à aujourd’hui, retrace quelques

unes des étapes majeures de l’évolution cosmologique du monde de

même qu’elle en interprète certains des symboles ou des mythes. La

coquille de noix constitue pour chacun des quarante-quatre

graphiques de la série un leitmotiv qui se retrouve mis en situation

d’une manière chaque fois singulière, donnant à penser qu’elle

pourrait susciter une quantité innombrable d’images et de

représentations. Là aussi, l’œuvre explore la circulation plastique

d’une forme donnée. Plus récemment encore, c’est-à-dire au cours

de l’été 2008, Scurti a réalisé plusieurs encres sur papier – huit au

total – titrées Bridget’s Comb. Comme la désignation de ce travail le

donne à penser, cette nouvelle série est un hommage à l’artiste

britannique Bridget Riley. Chaque dessin est composé d’un peigne

noir, objet readymade intégré dans l’œuvre dont s’échappent des

formes géométriques noires – des manières de volutes - elles aussi

réalisées à la façon des peintures abstraites et géométriques de Riley.

Un petit exercice de virtuosité plastique et d’admiration pas si

fréquent que cela dans le travail de Scurti. Dans la même période

(juillet 2008), l’artiste a conçu des Daily Drawings qui, comme le

nom de cette nouvelle série l’indique, sont des dessins réalisés

quotidiennement pendant une semaine sur une feuille de papier

finement quadrillée au crayon par Scurti lui-même. Parcourus

chacun de trois cercles noirs réalisés avec une bombe aérosol, ils

sont titrés en fonction de manchettes prises dans la presse du jour,

façon de souligner un ancrage dans la quotidienneté essentiel à

l’univers de l’artiste. La série de céramiques réunies sous l’intitulé

Empty Worlds réalisée pour le musée de Vallauris s’intègre

exactement dans cette exploration de la répétition qui traverse

régulièrement l’art de Scurti. Une quarantaine de pièces au total la

constituent et toutes ne seront d’ailleurs pas montrées dans

l’exposition du musée. Si un indéniable air de famille réunit

l’ensemble de ces œuvres, chacune reste profondément et

absolument unique dans son genre. Car les règles de la série, ses

rigueurs, ne valent pour Scurti que parce qu’elles lui permettent de

produire des exceptions, d’inventer des cas qui font et qui sont la

série comme telle.

Tout se passe en effet ici comme si le protocole déviait fatalement

à un moment donné de son possible devenir industriel pour être le

prétexte à la mise en valeur de l’imprévisible, de ce qui déborde le

cadre mais que ce dernier rend néanmoins possible, qu’il favorise.

Loin d’être un outil propice à la domination de la logique du même,

il est au contraire un embrayeur pour défaire la loi des séries c’est

à-dire le pur et simple relevé de la répétition, de l’égalisation

morphologique à l’œuvre. Empty Worlds s’annonce ainsi comme une

suite de variations qui auront permis à l’artiste, en suivant une seule

et même idée, de délirer – de sortir du sillon tracé – tout en restant

aux prises avec la matière elle-même, de délirer à partir de la

matière, dans la matière faisant de celle-ci un moyen privilégié de

manipulation de l’accident, de l’incident, un moyen privilégié pour





matérialiser l’inattendu, l’événement. Ainsi Scurti a-t-il substitué à

la logique formelle de la série, la logique matérielle de l’exception

comme série, comme variation potentiellement infinie. Une sorte

d’empirisme guidé, tramé par une loi sans loi, fait finalement de

Empty Worlds un parfait exemple de ce que l’artiste lui-même

qualifie de « matérialisme conceptuel ».

On aura compris que pour Frank Scurti la loi des séries est la loi de

l’exception : à la différence du minimalisme américain - pour

prendre un exemple dans lequel la sérialisation est omniprésente –

qui utilise la répétition et la modularité pour produire une

homogénéité morphologique dont découle une saisie globale, non

détaillée, de l’œuvre, Scurti répète ou suit des protocoles

essentiellement pour explorer les écarts qu’ils rendent possibles, les

tensions entre chaque geste accompli, entre le résultat de chaque

procédure réalisée. Un jeu qui lui permet de faire apparaître de

nouveaux détails au sein du schéma initial, de nouveaux glissements

ou de nouvelles extensions de ce que la trame première rend

finalement possible pour si peu qu’elle soit rigoureusement travaillée

c’est-à-dire rigoureusement suivie jusque et y compris dans ses

déplacements. Empty Worlds apparaît ainsi comme une exploration de

l’exception, une exploration matérielle de l’écart qui se loge souvent

au cœur de la loi des séries, au cœur de tous les protocoles et de

toutes les répétitions. En regardant chacune des vingt-cinq

céramiques montrées à Vallauris, on ne fait en réalité que mesurer

l’incroyable, l’inépuisable possibilité de devenir logée au sein de la

matière qu’un cadre d’opération défini à l’avance permet de mettre

en valeur, de parcourir, donnant ainsi, à partir d’un nombre réduit,

d’un nombre compté d’opérations accomplies et réalisées, l’idée

d’une métamorphose matérielle potentiellement sans terme. Un

héraclitéisme foncier traverse ces variations de formes posées au sol.

Il y a ici, plus clairement que dans les autres séries qui traversent le

travail de Scurti, une alliance particulièrement féconde entre la

rigueur d’un plan de conduite et le pouvoir irrégulier de

l’événement, un dosage entre ce qui serait finalement de l’ordre du

concept (de la loi formelle, de la règle abstraite) et de l’ordre du

matériel (de la cristallisation réelle d’un geste manifestant une idée

ou bien la traduisant, l’inventant, la tenant à bout de bras). Et si,

comme nous l’avons déjà indiqué, Frank Scurti se qualifie volontiers

de « matérialiste conceptuel », Empty Worlds apparaît comme l’œuvre

qui, depuis le tout début de son travail, spatialise le mieux cette

définition de l’artiste. Loin donc du ciel éthéré dont on considère –

en une manière de réflexe platonicien – qu’il est le lieu de résidence

du concept, Scurti en fait une donnée opératoire indissociable de

son incarnation dans une configuration physique – et en cela il est

proche de l’univers aristotélicien. Bien plus, la malléabilité de la

céramique pendant sa phase de modelage transforme l’idée de la

fabrication en un système lui aussi porteur de souplesse, de labilité

: l’efficacité du concept s’éprouve aussi dans la plasticité qu’il rend

non seulement possible mais dont il est lui-même également, et



jusqu’à un certain point, intrinsèquement dépositaire, dont il est lui-

même la preuve. Comme la matière, le concept bouge, s’adapte, se

développe et se métamorphose. Il prend forme.

La logique matérielle que Frank Scurti invente et parcourt en même

temps, qu’il invente en la parcourant, est un matérialisme de la

distinction : il s’agit toujours de suivre une ligne (40 céramiques

composant Empty Worlds élaborées selon un seul et même profil)

pour se perdre dans ses écarts, dans ses indisciplines (aucun

exemplaire d’Empty Worlds, pourtant identifiable comme faisant

partie de la série, ne peut se substituer à un autre). Tel est en effet

le cœur des opérations constituant ce matérialisme conceptuel : elles

sont inassimilables à une logique rigoureusement formelle, elles sont

un moyen d’explorer la matière c’est-à-dire qu’elles ne sont jamais

abstraites. Un conceptualisme concret, voilà, aussi, ce que propose

Scurti. Cela se traduit également dans son désir de « liquider la

notion de symbole ou de métaphore », c’est-à-dire dans la façon qui

est la sienne d’être au plus près du mouvement d’émergence du sens,

parfois insignifiant, souvent dérisoire, au plus près de la logique de

réalisation d’une configuration inventée, et de la laisser paraître. «

Liquider la notion de symbole ou de métaphore » : Scurti avance

cette déclaration d’intention à propos de De l’origine du monde

jusqu’à nos jours (2005-2007), une série de quarante-quatre dessins

dont le point de départ et la forme principale sont constitués par

une coquille de noix. Il en explore tout au long de ces graphiques

l’aléatoire insertion dans une logique cosmologique et



mythologique. Mais il s’agit là plus que d’une déclaration

circonstancielle : cette phrase indique la situation théorique et

plastique dans laquelle Scurti maintient bien souvent son travail.

Empty Worlds, par exemple, est tout sauf une œuvre métaphorique,

une série qui explorerait la puissance d’effectuation du symbole.

Elle se présente au contraire comme la réalisation matérielle d’une

expression qui devient ici une opération concrète.

Chaque céramique réalisée est en effet entourée d’une ceinture

serrée qui détruit la régularité et la stabilité du volume façonné en

lui donnant un autre profil, une autre assise, une nouvelle identité.

Se serrer la ceinture : cette expression commune est ici prise au pied

de la lettre ou plus précisément au pied de la forme, chaque «

amphore » produite en proposant une matérialisation possible, une

stricte incarnation. Et il n’y a rien de plus à trouver ici qu’une série

de variations développées à partir de cette phrase suivie à la lettre

qui devient alors d’abord et avant tout non pas un symbole réalisé,

non pas la métaphore d’une restriction mais un embrayeur de

gestes, de procédures et d’enchaînements formels.

Le symbole illustre quelque chose (une intention, un geste, une

idée). Empty Worlds n’expose que la propre immanence de la matière

- et des gestes qui la façonnent – à elle-même. De ce point de vue,

l’œuvre n’a rien à dire, elle n’a rien à proclamer, et c’est là le plus

grand hommage que l’on puisse lui rendre : en annihilant le

bavardage, elle s’écarte de toutes les intentions qui pourraient

amener le spectateur à ne pas regarder ce qu’il a sous les yeux et à

préférer au constat matériel de l’infini possibilité de devenir de

la terre travaillée celui de la fuite dans un récit plaqué. Ici,

comme toujours dans son travail, Scurti montre son aptitude à

produire de l’immanence, à produire du sens en acte, il

démontre son aptitude à s’en tenir à une pensée concrète (Lévi-

Strauss aurait parlé d’une science du concret) et son habileté à

circuler dans une logique matérielle liée à l’existence d’un

protocole choisi. Il n’y a rien de plus à voir que ce que l’on a sous

les yeux : cette intention, loin d’être une facilité ou une réduction

de l’œuvre et du travail de l’art est, bien au contraire, d’une

difficulté et d’une rigueur certaines. Vivre et travailler dans

l’immanence, vivre et travailler l’immanence : voilà ce que

Empty Worlds spatialise, voilà ce qui est ici matérialisé.

Bernard Palissy, un des plus grands céramistes français de

l’histoire qui, au XVI° siècle, redécouvrit seul le secret de la

cuisson des poteries émaillées, se qualifiait d’« ouvrier de terre ».

L’art contemporain offre peu d’exemples d’artistes qui se sont

essayés à devenir de tels ouvriers. Parmi les plus brillants d’entre

eux, on peut citer le cas de Gabriel Orozco. En 2002 avec

Cazuelas (Beginnings), Orozco a produit 71 poteries (des vasques

de différentes dimensions plus ou moins évasées) dont chacune

semble proposer une expérience technique unique. Difficile ici

de parler de série tant chaque exemplaire est refermé sur sa

propre matérialité dont rien ne masque les conditions de





constitution (des traces de cuisson sont volontairement

apparentes sur les surfaces cuites orangées). Il s’agit plutôt d’une

collection de récipients qui aurait pu être accumulée au fond de

quelque habitation archaïque. Tout se passe comme si la

technique utilisée voulait masquer l’habileté technique pour un

résultat alliant le savoir-faire et le hasard, une façon pour

Orozco, comme l’a souligné Benjamin Buchloh, de se défaire

d’une logique productive célébrant la réussite artisanale pour

détourner cette dernière de la perfection de la forme et d’une

clôture visuelle programmée1. Il est tentant de comparer

Cazuelas (Beginnings) et Empty Worlds. Dans le second exemple,

Scurti ne tente en aucune manière de masquer l’habileté

technique mise à sa disposition par un potier professionnel pour

produire cette série de céramiques. Il rajoute même une dose de

préciosité à la forme finalement obtenue : recouverts d’un

pigment doré, les intérieurs de toutes ces amphores participent

d’une certaine idée de la perfection et de la valeur d’un objet.

Cependant, Scurti ne peut se satisfaire d’un bel artefact ou plus

exactement son travail, s’il peut accepter les contours séducteurs

d’une réussite formelle, ne les fétichise pas. Le coup de ceinture

final est là pour faire basculer la forme artisanale, et sa possible

utilisation domestique, dans le domaine de l’absurde et de la

fonctionnalité ruinée pour faire apparaître la forme elle-même et

elle seule. Si Orozco nie d’emblée la logique policée de la

production artisanale, Scurti se loge dans son rythme et, par un

geste qui semble avoir été accompli à la dernière minute, la

retourne dans le domaine de l’unique et du cas par cas. Ce qui

devient précieux – signifiant - est tout autant l’aspect de la

configuration elle-même – sa dorure - que son indiscipline ici

installée dans l’état final de la configuration obtenue. Mine de

rien, ce geste de destruction posé comme un acte de production

proclame que la logique matérielle a toujours le dernier mot ou

plus précisément que l’idée de la fabrication est toujours

débordée par ce que la matière peut en faire, par ce qu’elle peut

brouiller et rejouer, jusqu’à la dernière seconde, du protocole

prévu. Et cela y compris lorsque le savoir-faire artisanal a été

manifestement mobilisé.

La céramique est un objet parfait pour un matérialiste

conceptuel. Par sa plasticité elle permet de traiter l’idée comme

une matière et de ramener la matière au plus près de ce que l’idée

veut en faire. Une plasticité généralisée. Dans Empty Worlds

cependant, cette plasticité dépend d’une formule dont Scurti

éprouve à la lettre toutes les ressources plastiques : se serrer la

ceinture. Son traitement littéral qui ne donne lieu ni à une

œuvre platement littérale ni à une œuvre symbolique est proche

en réalité d’une transformation de l’expression en un readymade.

Précisons : créé pour la première fois par Marcel Duchamp en

1913, le readymade est un objet tout fait envisagé pour lui-

même comme une configuration artistique. Son signalement



dans les lieux de l’art, largement postérieur à son invention, en

fera le moyen d’une extension du domaine de la plasticité à des

productions auparavant non liées à ce champ. Scurti sait l’apport

indéniable du readymade à l’art moderne et actuel. Il en connaît

aussi les limites et souligne volontiers ses distances par rapport

à une utilisation actuelle et abondante de l’invention

duchampienne. Cependant, son œuvre est traversée par des

références nombreuses à celui qui, dans certaines de ses

correspondances, signait volontiers Duche. En 2001, la vidéo

Amnesic Cinema, par exemple, reprend le titre du fameux film de

Duchamp, Man Ray et Marc Allégret réalisé en 1926, Anemic

Cinema. La même année, une photo titrée Ready Dead reprend

elle aussi en titre un terme duchampien célèbre, le readymade.

L’œuvre joue d’ailleurs sur l’existence du déjà là et sur le motif

choisi pour être représenté : une tête de mort, qui apparaît

lorsque le photographe bouge avec son appareil le long d’une

façade, devient le sujet readymade de l’image construite. Enfin,

en 2006, Scurti a fait construire un ensemble de pièces qui sont

des devantures de commerces, dotées de leurs enseignes,

rabaissées et miniaturisées (Commerces, Crousti Dej, Boucherie

familiale) de même qu’il a utilisé dans Les reflets (2004) des

enseignes lumineuses déformées. Or Duchamp est probablement

le premier artiste à avoir employé une enseigne de magasin dans

son travail d’artiste. En 1960, pour l’exposition Surrealist

Intrusion in The Enchanter’s Domain réalisée avec Breton à New

York aux galeries d’Arcy, il utilise une carotte de tabac, l’enseigne

française des bureaux de tabac, à l’entrée de l’espace

d’exposition. Simultanément il met ce signe visuellement

marqué sur la couverture du catalogue de la manifestation. Par

la façon dont elle traite l’expression qui en est l’embrayeur

formel, la série Empty Worlds est aussi une manière d’hommage

à Duchamp et à ses readymades : ici, comme dans l’objet tout

fait, c’est une formule saisie telle quelle, readymade, qui fait

œuvre, c’est une portion de phrase qui est utilisée pour ce qu’elle

est semblable en cela à l’objet readymade qui apparaît

simplement pour ce qu’il est sans aucune autre forme de parure.

Scurti prend ici le langage au pied de la lettre comme le

readymade prend l’artefact au pied de la forme. Et de même que

Duchamp aura, par son invention décisive, encouragé

l’apparition d’une multiplication d’objets tout faits dans le

domaine de l’art – sans compter l’inflation de commentaires à

laquelle son opération aura aussi donné lieu -, de même Frank

Scurti aura donné dans une série limitée de céramiques à

l’indéniable présence physique l’idée de l’infini.

NOTES :

1 Benjamin H.D. Buchloh, « Gabriel Orozco : Sculpture as Recollection »,

Gabriel Orozco, Londres, Thames & Hudson, pp 194-199.
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