
serait née bien avant 1998 sous la plume du 
critique d’art Dominique Baqué. Elle occupe 
dans l’exposition une place a� endue dans la 
mesure où Jan Dibbets appartient à toute une 
génération de créateurs pour lesquels saisir le 
réel est secondaire. À elle se ra� ache 
Alexandre Rodchenko (1891-1956), en dépit de 
ses ambitions qui situaient le constructiviste 
dans une perspective utilitaire. Il en est de 
même du surréaliste Man Ray (1890-1976), aux 
yeux de qui la photographie n’existe que 
quand elle cesse de reproduire. La Radiogra-

phie du crâne de M. O., autoportrait de Meret 
Oppenheim (1913-1995), cultive l’ambiguïté par 
sa conformité à la vérité clinique et paradoxa-
lement son basculement dans le genre du 
Memento mori auquel renvoient ses bijoux, 
qu’elle a pris soin de garder pendant la prise 
de vues. Jan Dibbets se complaît à perturber 
nos absurdes habitudes de lecture avec ce� e 
image de la NASA prise sur Mars qui n’est pas 
sans similitude avec telle autre production de 
Richard Long (° 1945). Il ne fait rien d’autre 
que de démontrer la relativité du réalisme. 
Un artiste commissaire d’exposition ne parle 
fi nalement jamais que de lui-même. Chez 
ses devanciers se devinent ses propres 
préoccupations pour la nature tout d’abord, 

qui l’amènent à rencontrer Richard Long et le 
Land Art en 1967. Les paysages de la série 
«corrections de perspectives» déjouaient la 
vision rétinienne. Ici, comme dans ses propres 
œuvres, la réalité est conviée en permanence, 
mais tout concourt à la réinventer.  

Geneviève Nevejan 

La Boîte de Pandore. Une autre photographie par Jan 

Dibbets, jusqu’au 17 juillet 2016 au musée d’Art moderne de 

la ville de Paris (voir www.mam.paris.fr). 

Un article de fond sur l’œuvre de Jan Dibbets a paru dans 

Septentrion, XXXI, n° 2, 2002, pp. 32-37.

En route avec «Google maps» : 
Bart Stolle

Bart Stolle (° 1974) propose une «digestion» 
graphique imagée du monde qui l’entoure. 
Ses images font penser à des opérations par 
ordinateur et systèmes analogues. Récem-
ment, son project low fi xed media show était 
exposé à la Zeno X Gallery d’Anvers. Depuis 

Gustave Le Gray

Eff et de soleil dans les nuages - Océan, 
1856 - 1857, musée des Beaux-Arts de Troyes

photo J.M. Protte. 
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vingt ans, Stolle travaille sous ce même titre 
pour quasi toutes ses expositions, un choix 
remarquable et frappant qui concorde avec 
son ode à la cohérence. 
L’œuvre de Bart Stolle, qu’il s’agisse de 
peintures, d’animations ou de dessins, respire 
à la fois le chaos et l’ordre dans ce qui apparaît 
comme un ensemble de systèmes de pensée 
technologiques. Ses compositions graphiques, 
faites de petits fragments reliés entre eux, 
ressemblent à un réseau ou au plan d’un 
cerveau informatique. Il peint ces systèmes 
sur toile en poussant la précision jusqu’au 
pixel et, ce faisant, il laisse à la lenteur du 
processus de peinture toute sa place, en 
contradiction fl agrante avec l’hyperactivité de 
notre époque technologique. Stolle peint les 
natures mortes des infographies et il parvient 
même à amener les visiteurs à fi xer l’ordina-
teur de façon contemplative.      
Comme les maîtres de l’art insuffl  ent la vie 
à leurs pommes, leurs poires et leurs femmes 
sur la toile, Stolle insuffl  e la vie à son langage 
d’images numériques strict en soulignant 
l’aspect humain du sujet. Là où, pour un 
fruit, il s’agit d’une petite tache ou, pour 
un modèle, d’un bourrelet de graisse, Stolle 
peint des pixels d’une couleur diff érente et 
montre les défauts qui se glissent dans les 
rendus lents. Son pinceau est à ce point 
précis que l’image semble dessinée de façon 
numérique et fabriquée mécaniquement, 
alors que la structure apparemment informa-
tisée qu’il représente semble plus humaine, 

précisément de par ses petites erreurs. 
Ce qui se passe dans les limites d’un canevas 
ou d’une feuille de papier de Bart Stolle est 
souvent dépourvu d’échelle. Sa surface de jeu 
est un espace sans haut ni bas. Des images qui 
pourraient être générées aussi bien au niveau 
micro- que macrographique. Un peu à l’instar 
de l’image en zoom arrière de Google maps, les 
structures de son œuvre pourraient se lire 
comme une carte topographique. Et pourtant, 
elles donnent l’impression qu’avec la cartogra-
phie de Stolle nous ne trouverons pas vrai-
ment notre chemin. Les imperfections 
d’ordinateur, reproduites par le pinceau, 
je� ent sur les structures représentées un voile 
chaotique dérangeant. Ses images sont aussi 
mathématiques que poétiques. Des algo-
rithmes qui s’accompagnent de parasites et 
qui semblent faire jaillir ces tables de multipli-
cation de l’imagination. 
Si les images de Stolle éme� aient un bruit, la 
petite musique mécanique de la connexion 
Internet de 1999 remplirait l’espace de 
l’exposition. Une petite mélodie apaisante et 
prome� euse qui gémit sous sa propre com-
plexité. Dans ce qui semble tenir à la fois 
d’images du cosmos et d’un portrait du 
mécanisme d’un ordinateur, le spectateur qui 
a des notions d’histoire de l’art décèle égale-
ment des références à l’art abstrait des années 
1920. Ceci se traduit dans des éléments 
géométriques disposés sous tension dans des 
compositions strictes. S’il fallait absolument 
évoquer des noms, nous parlerions de Kan-

Bart Stolle

Boy / Dog, acrylique et vernis sur 
toile, 80,0 x 180,0, 2010 

photo P. Cox © Zeno X Gallery, Anvers - 
SABAM Belgique 2016. 

 



dinsky et de Malevitch. Stolle dit le plus 
possible avec le moins possible d’éléments. 
Il exprime de grandes structures sans les 
illustrer. Comme les suprématistes, il je� e 
par-dessus bord tout excès pour faire émerger 
«le sous-jacent» ou ce qui n’est pas représenté. 
Il montre l’intérieur, le mécanisme de la 
machine, qui ressemble à son tour à celle de 
l’homme. Bien que, par ses formes géomé-
triques, ses couleurs pures et son utilisation 
du noir et blanc, Stolle fasse penser à Male-
vitch, il semble ne pas vouloir aborder des 
sujets spirituels. Bien au contraire, il paraît 
même éviter les grands thèmes afi n de mieux 
parler de nous. À partir de la perspective d’un 
aigle, il nous signale comment nous commu-
niquons, bougeons, aménageons. Alors que 
Malevitch et consorts pointent avec un 
triangle équilatéral les forces invisibles qui 
nous dirigent, Stolle nous montre une esquisse 
abstraite de sentiers d’éléphants et d’auto-
routes tracés lors de nos randonnées.  
Stolle est aussi connu pour ses pictogrammes 
animés, petits personnages noirs et fi liformes 
qui signalent généralement les toile� es ou la 
salle d’a� ente, et qui prennent chez lui vie 
dans des activités quotidiennes. Usant 
exclusivement de la technique de la stop-mo-

tion, une vraie mangeuse de temps, Stolle 
anime image par image l’homme universalisé, 
schématisé ainsi que ses comportements. 
Bien qu’il existe des programmes d’animation 
qui perme� raient de simplifi er et d’accélérer 
le processus de création, Stolle préfère le 
travail artisanal plutôt que d’entrer des 
paramètres, comme s’il continuait de jouer 
avec le programme Atari dans un monde de 
jeux tels que World of Warcra� . 

Céline Mathieu

(Tr. N. Callens)

Adriaen de Vries, «artiste 
statuaire célébrissime entre 
tous»

«De Florence nous est arrivé un sculpteur avec 
lequel nous avons négocié durant plusieurs 
mois et qui œuvre maintenant pleinement 
satisfait (…). C’est un Néerlandais de trente ans 
(…) Plaise à Dieu qu’il réponde à nos a� entes». 
Le sculpteur sur qui reposent tant d’espé-
rances selon ce courrier est Adriaen (ou 
Adrien) de Vries (1556-1626). Il travaillait 
depuis à peine une semaine pour Pompeo 
Leoni à Milan, qui dirigeait alors un des plus 
grands ateliers de sculpture en Europe. 
De Vries y a notamment eu l’occasion de 
collaborer au projet de sculpture le plus 
prestigieux de ce� e époque, le maître-autel 
du palais de l’Escurial du souverain Philippe II 
près de Madrid. Trois des quinze statues en 
bronze grandeur nature qui ornent ce maître-
autel sont de la main de De Vries. En fait, cela 
faisait bien cinq ans que notre artiste résidait 
en Italie. On le trouve en eff et dès 1580 à 
Florence où il a fait ses classes au service de 
Giambologna (Jean de Boulogne), sculpteur 
originaire de la Flandre française actuelle, qui 
était très apprécié des Médicis. Ce� e expé-
rience professionnelle acquise auprès de 
Giambologna et Leoni a été un facteur 
déterminant pour la carrière plus que réussie 
qui a� endait De Vries.
Fils d’un riche apothicaire, Adriaen de Vries 
est né à La Haye. Il semble avoir qui� é son 
pays vers 1575-1580 pour se rendre en Italie. 
Un apprentissage dans le berceau même de la 
Renaissance revêtait en eff et une importance 
capitale pour tout artiste ambitieux: cela ne 
pouvait qu’améliorer considérablement ses 
perspectives professionnelles tout en lui 
off rant la possibilité d’entrer au service d’un 
prince étranger. Un nombre remarquable 
d’artistes des Plats Pays ont manifesté ce 
genre d’ambition au XVIe siècle: en Italie, ces 
«allochtones venus du nord» étaient tous 
appelés fi amminghi, une dénomination 
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