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Depuis le XXe siècle la sculpture s’affranchit de son long passé académique pour explorer de nouveaux horizons. Outrepassant la pure représentation et l’idéalisation, elle invite au parcours et à la réflexion, suscite des émotions, remet en question. De nombreux mouvements ont vu le jour en parallèle, et, au cœur de cette effervescence formelle et intellectuelle, les artistes se situent souvent à la croisée de plusieurs tendances. 

Architecture, archéologie, scénographie: l’art de Maria Cristina Carlini emprunte régulièrement à d’autres disciplines tout en interrogeant le passé, et par là même le futur. Elle joue avec nos perceptions (ouvert/fermé, dedans /dehors, équilibre/déséquilibre), dialogue avec l’observateur, intervient directement dans son quotidien urbain, le fait voyager dans la mémoire. 

Maniant habilement le vocabulaire de la sculpture contemporaine, elle y ajoute une approche physique, un contact avec la matière quasi palpable dont elle a fait sa signature. 

La terre ou l’importance de la matière

Au début des années 70 Maria Cristina Carlini, qui suit alors un cours de céramique à Palo Alto en Californie, se passionne pour ce matériau vivant et mystique: la terre.

Pour Carlini, la terre a une force sienne, c’est un élément féminin qui conduit fatalement au respect. L’artiste a besoin de toucher, sentir, manipuler la matière entre ses doigts. C’est un besoin archaïque et symbolique. 

Son usage récurant tout au long de son parcours artistique fait référence au caractère ancestral du matériau: la terre comme base de toute civilisation, base de l’humanité. La terre comme matrice, substance universelle maternelle et nourricière, lieu de gestation qui évoque tout le caractère mystérieux de la vie. De nombreuses cultures et mythologies partent de la terre. Songeons simplement à l’antiquité grecque et à Prométhée, créateur de la race humaine qui, malgré l’interdiction de Zeus, façonna les hommes à partir d'une motte d'argile.

Carlini inscrit sa pratique dans une approche manuelle et physique de la sculpture et cet aspect est primordial. L’artiste renoue avec les gestes fondateurs, créateurs. Les œuvres portent en elle les stigmates de ces gestes. 

Les traces des outils qui marquent leur surface et leur aspect brut, non achevé, sont pour elle primordiaux. Ce non fini offre une possibilité, une ouverture que ne permettraient pas des surfaces plus travaillées. Une porte est laissée entrouverte à l’imagination, telle une invitation au rêve. 

Ce point est fondamentale dans la démarche de l’artiste pour qui finir une chose n’a pas de sens. La part laissée à l’imagination du spectateur est primordiale, elle fait partie intégrante de l’œuvre: l'appropriation de l’œuvre par le spectateur est suggérée, sinon souhaitée. 

Vers un retour à l’essentiel 

L’un des buts de Carlini est d’arriver à l’essence de la terre primitive. Selon elle les peuples anciens connaissaient le vrai sens des choses, leur signification profonde. En ce sens la terre est un matériau de prédilection: la terre est vivante, elle peut susciter le souvenir, évoquer une sensation. Cette notion est universelle et ce travail de l’émotion serait assurément différent avec du marbre ou tout autre matériaux froid tel que le métal ou le plastique. 

Notons que même les œuvres conçues dans d’autres matériaux imitent en apparence le fini de la terre: la force de l'artiste réside dans son inlassable retour à l'argile. Cette fausse apparence terreuse touche aussi bien les couleurs que les empreintes normalement laissées par les outils qui ont servi à façonner la matière. Pensons aux tons ocres et orangées qui recouvrent les parois de Fortezza (2006) ou aux traces que l’on retrouve sur Legami (2008-2009), laissant penser que sa surface est tendre et facilement malléable… alors que ces deux pièces sont toutes deux en métal.

Réminiscences – archéologie contemporaine 

L’oeuvre de Carlini s’inscrit dans la lignée de plusieurs artistes contemporains qui allient l’art à l’archéologie à travers l’utilisation de la ruine et de la trace. 

A l’instar du travail de Charles Simonds ou d’Anne et Patrick Poirier, le spectateur est invité à (re)découvrir les vestiges d’une civilisation ancienne disparue. Ces fausses ruines ne sont pas sans rappeler la tradition des ruines fabriquées (copiées ou inventées) qui envahirent les jardins romantiques français, italiens ou anglais à partir du XVIIIe siècle. Très lié à la découverte de Pompéi, ce goût du vestige antique fascine et inspire depuis des siècles. 

L’univers de Carlini est ainsi peuplé des témoins d’un monde perdu dont seules quelques traces énigmatiques ont survécues. 

Que ce soient des morceaux de murs ou autres éléments architecturaux partiellement détruits (Impronta, Identità inesplorata – 2007, Passagio - 1998, Muro - 2007, Fortezza - 2006), des urnes et poteries aux airs antiques (All’ombra del vulcano - 2003, Vasaio  - 2003, Reperti) ou des fragments iconographiés (Icona - 1998, Sciara -2001), les traces d’une civilisation antérieure sont omniprésentes. Elles perturbent, intriguent, troublent l’observateur qui s'interrogent sur ces reliquats: appartiennent-ils à ceux d’une civilisation réelle ou font-ils référence à la notion de civilisation dans son universalité. 

De nombreuses autres questions surgissent : la civilisation en question a-t-elle disparu suite à un cataclysme? Peut-on songer à un présage, à une représentation imagée de notre propre fragilité? 

Car la présence de ces murs en ruines et d'objets d’un autre temps induit également un sentiment nous renvoyant à l’aspect éphémère de notre monde: memento mori, rien n’est permanent, le temps a eu raison des sociétés les plus établies...

Une profonde nostalgie envahit le spectateur qui a du mal à exprimer les raisons d’un tel sentiment. Sans doute comprend-il que cette perte est irrémédiable. 

On a souvent renvoyé l’art d’Anne et Patrick Poirier tant à la mythologie antique qu’à des temps non encore advenus. Ce paradoxe apparent se retrouve également chez Carlini. Les vestiges qui hantent ses sculptures traduisent plastiquement la fragilité de toute civilisation mais ils portent également les rassurantes preuves d’une éternelle continuité. 

A l’instar de la terre qu’elle pétrit longuement pour en extraire des œuvres métaphoriques, Carlini joue avec le temps, malaxe passé et futur et donne ainsi à voir la fragilité des êtres et des civilisations : pérennité versus précarité.

Comment ne pas penser à Anselm Kiefer, son incessant travail sur l’histoire, son utilisation des matériaux bruts et des couleurs sourdes, terreuses, ses inspirations mythologiques? 

Certes le travail de Carlini ne porte pas le poids de la Shoah, en filigrane chez Kiefer, mais l’essence de leur message est la même: explorer la mémoire, confronter les expériences humaines, reconstruire un message universel et intemporel.

La similitude entre les deux artistes peut parfois même se traduire de manière troublante, comme dans l’utilisation du livre, motif très présent dans l’œuvre de Kiefer (The secret life of plants – 2001, Monumenta - 2007) qui se retrouve également chez Carlini (Letteratura – 2007) ou de la ruine.

Réflexions sur l’homme et la nature

Carlini fait référence à des interrogations fondamentales: le temps, le cycle de la vie qui dégrade les êtres et les choses, le devenir.

Ce retour à l’essentiel s’accompagne d’une réflexion sur la relation entre la nature et l'humain. Les allusions au monde végétal se retrouvent dans plusieurs de ses projets, comme dans Mistero, où de hautes branches surgissent entremêlées d’une lanière de métal. 

Le bois a toujours été très utilisé en sculpture à travers les âges. Cette utilisation a perduré tout au long de la période moderne et plus récemment cette pratique c’est étendue à une exploitation directe du matériau brut: Giuseppe Penone, ou des artistes du Land Art comme Andy Goldsworthy ou Richard Long ont utilisé branches, troncs et même feuilles,  s’intéressant à l’essence même des choses et explorant toutes les possibilités offertes par la nature. 

Cette sensibilité à la matière végétale se retrouve dans l’œuvre de Carlini et certaines de ses oeuvres s’inscrivent dans cette démarche qui met l’emphase sur les transformations que le temps produit sur la matière et sur un retour aux racines.

Sur l’importance du format

Toutes les œuvres de Carlini s’inscrivent dans une même démarche mais il est toutefois possible de les classer selon leur taille: œuvres monumentales et “petits formats”. Plus classiques ces derniers sont souvent présentés en intérieur, ils se contemplent, sont plus illustratifs.

Le choix d’une échelle monumentale s’inscrit dans une didactique purement contemporaine. En descendant de son socle dans les années 60, la sculpture a envahi l’espace urbain pour se déployer depuis sur des terrains jusque là inimaginables. 

Parcourir une œuvre en y rentrant comme dans une architecture est désormais envisageable et de là les nombreuses possibilités offertes par un colossal panel de perceptions concernant aussi bien l’œuvre elle-même qu’un dialogue avec son environnement. 

Bouleversement des perceptions - Cassures, ouvertures, passages  

Les œuvres de Carlini sont toutes en ouverture. Le regard les traverse, y erre, se perd.

Les plus monumentales, véritables constructions miniatures, offrent comme une invitation à se plonger dans leurs méandres pour appréhender l’espace d’une manière nouvelle. Cette approche s’inscrit dans la démarche de nombreux artistes qui depuis la fin des années 60 proposent une expérimentation physique et sensorielle de l’environnement. 

Le spectateur se transforme en visiteur, il est actif, invité à contempler, parcourir, penser l’espace. En le mettant en mouvement l’artiste joue avec ses perceptions, provoque une appréhension et donc une compréhension de la sculpture et de son environnement radicalement différente.

La plupart des œuvres monumentales de Carlini telles que Fortezza (2004), La Porta della giustizia (2007) ou Identità’ inesplorate (2007) offrent une promenade quasi initiatique. En donnant un nouveau point de vue,  sur un environnement souvent familier, elles perturbent, poussent à un nouveau regard ou tout simplement poussent au regard… 

Giardino di Pietra (2008) propose ainsi une relecture de la place de la Sorbonne et de son environnement. La sculpture invite le visiteur à mieux observer un lieu en l’appréhendant sous de nouveaux angles. En se promenant parmi ces surprenantes formes qui envahissent soudainement l’espace, le public découvre des aspects de la place pour lesquels il était aveugle jusque là. 

Le travail de l’artiste s’apparente ici à celui du guide, forçant le citadin pressé à s’attarder sur tel détail de son quotidien.

Les points de vue successifs proposés par la sculpture amène une découverte de l’espace alentour totalement nouveau, l’œuvre bouscule les repères.

Ce parcours visuel amène à reconsidérer notre conscience de la ville.

Le jeu entre les contrastes (intérieur/extérieur, ouverture/fermeture, etc.) contribue pleinement à ce chavirement des sens et donc à leur éveil.

Carlini affectionne particulièrement le thème de l’ouverture. Cette notion peut prendre différentes formes : de la véritable porte (La Porta della giustizia -2007, La Porta -2000, Fortezza -2006 ) au passage (Passaggio -1998), en passant par la fissure, la cassure (Globo -2008, Stracci -2006).

Sommes-nous à l’intérieur ou à l’extérieur ? Les œuvres ne sont jamais fermées, elles forment un pont entre extérieur et intérieur.

Télescopages 

Métaphore universelle et atemporelle sur l’homme, ses espoirs, ses craintes, l’art de Carlini confronte le spectateur au double sentiment de fragile éternité, comme autant de réinventions du passé, d’énigmes, de vestiges d’une civilisation disparue dont l’universalité et l’actualité bouleversent. 

Intemporelles témoins d’une vie antérieure, d’une vulnérabilité de la civilisation, ses œuvres incarnent la promesse d’une continuité. 

Carlini fusionne les sens, les périodes, les genres. Ses œuvres agissent comme un stimulus nous faisant à la fois prendre conscience de l’environnement dans lequel nous évoluons et de son aspect périssable. Cet approche on ne peut plus contemporaine s’inscrit parfaitement dans le contexte actuel marqué par des bouleversements inédits qui nous rappellent plus que jamais la fragilité et l’instabilité de notre culture.
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