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Il a dit

«C’est très triste ce qui lui est 
arrivé. Kevin est tellement 
doué et talentueux»
Christopher Plummer À propos de Kevin Spacey D

R

Musique

Shakira s’arrête
La chanteuse ne donnera pas de concert le 
1er décembre au Hallenstadion à Zurich. Elle a 
interrompu sa tournée européenne en raison 
d’une maladie des cordes vocales.

D
R

Cinéma

Amazon tourne
L’entreprise a annoncé avoir fait 
l’acquisition des droits mondiaux 
pour une adaptation télévisée du 
«Seigneur des anneaux».

Critique

Nick Cave à l’Arena, 
la beauté du cri primal
Prédicateur d’un rock halluciné, l’Australien a fait de la scène un théâtre exubérant

Il faut voir ses mains. Lorsqu’il les
tend vers le public, son micro
dans la droite, tandis que la gau-
che pointe vers l’avant. Est-ce le
mime d’un marin cherchant son
chemin? La silhouette d’un
damné demandant pitié? Il baisse
les yeux, son regard se plante
dans les premiers rangs, scrutant
les visages ébahis. Lundi 13 no-
vembre à l’Arena: on entend des
cris, des bras se lèvent, s’étirent et
le touchent. Nick Cave leur parle,
comme il grommelle, susurre et
chante. Le voilà dans la foule
maintenant, installé en son mi-
lieu, embrassant les alentours
d’un geste large, palpant les
ouailles, effleurant les chevelures
de ses doigts bagués, tel un roi
thaumaturge.

Accueilli dans le giron du maî-
tre, on se laisse prendre par la
voix. Qui lance des mélodies pro-
fondes. Et provoque par ses cris
déments l’extase attendue. «Cry,
cry, cry!» Trois détonations voca-
les. «Why, why, why!» Trois coups
de feu. «Can you feel my heart
beat?» C’est un cœur qui bat.

La saveur des titres anciens
Nick Cave est un prédicateur. Ce-
lui, affabulateur, exubérant, tor-
turé, d’une religion aux divinités 
floues, dans laquelle il n’y a 
d’autres vérités que le sexe, la fo-
lie, la violence, l’amour, la mort. 
Une certaine idée du romantisme 
cul par-dessus tête. Une quête 
d’absolu, qu’il porte depuis les an-
nées 80, matière blême embro-
chée sur la ferraille des guitares, 
lourde de blues, enluminée de 
folk, échauffée de chaos bruitiste 
puis tournant soudain – c’est sa 
trouvaille la plus récente – dans les

Fabrice Gottraux

langueurs sapides de nappes am-
bient. Ce soir-là, l’orchestre s’avère
prodigieux, comme attendu. Et le 
chanteur fabuleux, qui brosse face
à une audience tout acquise à sa 
cause l’essentiel de ses deux der-
niers albums, Push The Sky Away et
Skeleton Tree, lardant l’entre-deux
de chansons anciennes.

Les vieux titres restent les plus
rock et, de loin, les plus mar-
quants. From Her To Eternity,
1984: c’est la fille aux pieds nus ar-
pentant la chambre du dessus, ob-

jet inaccessible que le jeune
homme – Cave est alors âgé de
27 ans – désire aussi violemment
qu’une «blessure». Basse et batte-
rie martèlent. The Mercy Seat en-
suite, 1988. La ballade tranquille
vire à l’éructation sauvage. «I’m
not afraid to die» («Je n’ai pas peur
de mourir»). Red Right Hand en-
core, 1994: chaloupé de cabaret
transformé en déflagration noise.
Une catharsis, le portrait hallu-
ciné d’un faiseur de «catastro-
phe»: «He’s a ghost, he’s a god,

he’s a man, he’s a guru.» Le fan-
tôme, le gourou, qui est-il sinon
Nick Cave, 60 ans en 2017, en-
deuillé par la disparition de l’un
de ses fils. Nick Cave, 22 albums
studio depuis ses débuts en 1979,
discographie terrible dont l’es-
sentiel a été enregistré avec les
Bad Seeds, le groupe qui l’accom-
pagne ce soir-là encore.

Un monstre barbu
Le band? Une perfection, qui sait
naviguer, l’air de ne pas y tou-

cher, de l’acoustique sensuelle
nourrie de cordes dénudées vers
une saturation totale, des climats
les plus lents vers d’impression-
nantes accélérations. Jubilee
Street et Higgs Boson Blues rejoi-
gnent ainsi la liste des morceaux
de bravoure, Tupelo, Weeping
Song et Stagger Lee. Tandis que
s’étirent, entre deux assauts, les
torpeurs lourdes de regrets que
suggèrent les derniers-nés An-
throcene, Jesus Alone et Distant
Sky. Jim Sclavunos est aux percus-

sions, Martyn Casey à la basse,
Conway Savage aux claviers,
George Vjiestica tient la guitare et
le Suisse Thomas Wydler, le «Bad
Seed» le plus ancien, présent de-
puis 1985, se charge de la batterie.
Enfin, l’équipée a pour chef d’or-
chestre ce monstre barbu bran-
dissant son violon comme une
massue: Warren Ellis, l’âme sœur
de Nick Cave, son double musical,
avec qui le chanteur a mis en boîte
ses derniers albums. Avec qui, de-
puis une décennie déjà, il com-
pose des musiques de films aussi
sombres et caressantes que ses
propres chansons.

Warren Ellis, comme une se-
conde attraction de cette tournée:
le voilà à présent qui mouline l’air
de son bras droit à s’en démettre
l’épaule. Un coup d’œil trop bref,
et l’on croirait qu’il est en train de
démolir son instrument. Warren
Ellis casse son violon? À Genève?!
Non, c’est l’autre bras. C’est du
théâtre.

Du théâtre. Voilà ce qui, au
cœur de l’événement, revient
sans cesse à l’esprit. Nick Cave &
The Bad Seeds en concert, c’est
l’évidence de la scène comme ter-
rain de jeu non seulement pour
les instruments et le chant, mais
également pour le jeu des corps et
la harangue, l’interjection, l’ex-
clamation. Toutes choses résu-
mées in fine dans les vocalises les
plus brutes, directes et impitoya-
bles qui soient: le cri, cette sorte
de violence canalisée venue du
blues, la voix sans plus de sens
que l’énergie, la pulsion brute.

Nick Cave rugit à nouveau:
«Don’t have a fancy car?» («Ta voi-
ture n’est pas fantastique?») Il
s’arrête et rit. «No?» Dans le tragi-
que le plus profond, l’humour a
encore sa place. Et Nick Cave sou-
rit.

Nick Cave lundi 13 novembre à l’Arena, pris sur le vif d’«Anthrocene», unique chanson lâchée aux photographes. STEEVE IUNCKER-GOMEZ

Dès le seuil passé, l’immersion est 
totale. Englouti dans la pénombre, 
le visiteur est happé par tous ses 
sens dans une poésie sombre. Il est
accueilli dans Le Commun par trois
immenses écrans projetant les ima-
ges éblouissantes du Grande Cretto,
un monumental sarcophage de ci-
ment blanc réalisé il y a trente ans 
par le plasticien Alberto Burri sur le
site de l’ancienne ville de Gibellina,
en Sicile. Textes murmurés et brui-
tages grondants font le lit sonore de
ce vertigineux prologue visuel.

Vous voilà plongé dans Explo-
sion of memories, un projet pluridis-

ciplinaire mêlant cinéma, installa-
tion, performance, photographie, 
son et écriture, mené par la met-
teuse en scène Maya Bösch et des 
artistes de sa Compagnie sturmfrei.
Vernie ce soir, cette création multi-
plie les points de vue autour de la 
notion de catastrophe, de la dou-
leur qu’elle engendre, de la guéri-
son qu’elle exige et des vestiges 
dont elle imprime la mémoire.

L’exposition prend pour pivot
thématique le tremblement de 
terre qui raya Gibellina de la carte 
en 1968. «Après le drame, une cité 
nouvelle fut construite à 11 kilomè-
tres de là avec le concours de nom-
breux artistes, raconte Maya 
Bösch. Pleine de sculptures et de 
monuments contemporains, c’est 
un musée à ciel ouvert.» Toutefois, 
cet essai de réparation urbanisti-
que, mû par un processus d’utopie
concrète, a échoué, les habitants ne
s’étant jamais approprié les lieux.

Le principe de reconstruction
est théâtralisé dans l’Atelier Terra-
nova, au rez du Commun. Dispo-
sées en cercle, sept tables sous 
autant de dispositifs de goutte à 
goutte attendent le public pour 
qu’il y façonne de la glaise. De hau-
tes étagères se garniront, au fur et à
mesure, de sculptures modelées 
par ces ouvriers volontaires, copro-
ducteurs d’une œuvre en devenir. 
Plus loin, dans l’espace du Centre 
de photographie (CPG), une instal-
lation donne une dimension plus 
politique au propos. Intitulée 
Tombe Gramsci, du patronyme du 
célèbre marxiste italien, elle est 
composée d’un monticule de mor-
ceaux de charbon de bois érigé 
sous une lumière rouge. Une pro-
duction qui sera, elle aussi, aug-
mentée par les acteurs de la troupe
et les visiteurs au fil du temps.

À l’étage, on découvre Polter-
geist, un espace clos suggérant les 

(mauvais) rêves, où un marteau 
motorisé frappe les murs comme le
cœur bat au centre de l’être, et sur-
tout Photorama Gibellina, une sai-
sissante série du photographe 
Christian Lutz. Le Genevois a pro-
mené son objectif dans les collines 
voisines de la ville mutilée durant le
tournage de Riss/Fêlure/Crepa, 
film réalisé en automne 2016 et pré-
senté au rez-de-chaussée. Aucune 
présence humaine sur ces images 
âpres de beauté, mais l’empreinte 
de l’histoire sur la terre. Chaque cli-
ché est tiré de l’obscurité par un 
projecteur, de sorte que le specta-
teur, en s’approchant, y projette 
son ombre. Et vient ainsi habiter ce
paysage nu, comme pour en soi-
gner les blessures. 
Irène Languin

«Explosion of memories» Du 
15 novembre au 3 décembre au 
Commun et au CPG, 28, rue des Bains

Au Commun, Maya Bösch invite les arts à panser les plaies de la tragédie
Exposition
La Compagnie sturmfrei 
inaugure une création 
évolutive évoquant la 
catastrophe, la douleur 
et la reconstruction

L’acteur Jean-Quentin Châtelain sur le ciment du «Grande 
Cretto» lors du tournage de «Riss/Fêlure/Crepa». CHRISTIAN LUTZ













































Explosion of memories, paysage sensoriel.

La catastrophe a eu lieu.

Ce jour-là, 15 janvier 1968, elle s’appelait Gibellina. 

De magnitude 6,7, le tremblement de terre a surpris la nuit sicilienne. Effondrement et dévas-
tation. 370 morts, un millier de blessés, 70.000 personnes sans abri. De Gibellina, aujourd’hui, 
il ne reste rien. Ou plus exactement : sous ce même nom, une ville nouvelle a été construite 
dix-huit kilomètres plus loin. Et sur place, là où le tremblement de terre a semé la désolation et 
la mort, un immense sarcophage de ciment est venu enfouir, sur douze hectares, les ruines de 
l’ancienne cité. En 1979, le maire communiste, Ludovico Corrao, avait sollicité artistes et ar-
chitectes afin qu’ils participent à la reconstruction de la ville : rêve d’une cité utopique, volonté 
d’envisager la catastrophe naturelle comme source d’une force régénératrice. Le grand pein-
tre et sculpteur italien Alberto Burri (notamment connu pour avoir réalisé, à partir des années 
1970, des compositions de grand format, à partir de résines, qui rappellent les crevasses et 
les fendillements de la boue séchée au soleil), a choisi pour sa part d’inscrire son intervention 
à même le lieu de la catastrophe, à fleur de terre. Sur le site de Gibellina, c’est à flanc de col-
line qu’il a étalé un immense quadrilatère irrégulier de quelque 300 mètres sur 400, le Grande 
Cretto (La Grande Crevasse). Tracées dans le ciment, de grandes tranchées, de 1,60 m de 
hauteur, suivent l’emplacement des rues de l’ancienne ville. 

De ce qui témoigne de l’ancienne Gibellina -l’installation-suaire d’Alberto Burri, mais aussi la 
part invisible d’une mémoire de la catastrophe- Maya Bösch a fait émerger une cartographie 
de signes et de matières, Explosion of Memories, présentée à Genève, au Bâtiment Commun 
et au Centre pour la Photographie, du 15 novembre au 3 décembre 2017. Les mises en scène 
de Maya Bösch, avec la compagnie Sturmfrei, ont toujours été « mises en espaces ». Il fut 
ainsi donné de voir sa précédente création, Tragedy Reloaded, à partir de textes d’Eschyle 
et d’Elfriede Jelinek, au sein d’un lieu d’art contemporain, le Flux Laboratory, dont tous les 
espaces étaient habités par les actrices. Auparavant, lorsqu’elle fut, de 2006 à 2012, codirec-
trice avec Michèle Pralong, du Grütli (renommé GRÜ / transthéâtre) à Genève, il s’agissait là 
encore, à une autre échelle, de faire vivre une pensée du lieu (et de ses extérieurs) que ne 
circonscrit pas la seule expression de « scène expérimentale ». Dans une veine où les arts du 
spectacle se sont nourris de formes et d’énergies venues de l’art-performance, et selon une 
vulgate contemporaine qui s’est largement répandue, il se sera en quelque sorte agi de « per-
former le lieu ». Notons enfin, dans la panoplie déployée ces derniers temps par Maya Bösch, 
une série de publications génériquement intitulée ON SPACE, BODY, SOUND AND TIME : 
projet éditorial d’emblée annoncé comme projet artistique en soi, pour explorer les perspec-
tives offertes par « l’hybridité des matériaux », où « pensée et pratique se rejoignent de façon 
systémique, sans qu’il n’y ait jamais de centre ou alors mouvant, mutant, intermittent. » 1 

De tels projets, qui ne ressortent pas du seul « art dramatique » (mais qu’est-ce que le 
théâtre ?), on dit volontiers qu’ils sont « pluridisciplinaires » ou encore « transdisciplinaires ». 
Mais au fond, qu’importe le flacon, pourvu qu’on ait l’ivresse ! Explosion of Memories était 
présenté comme « une exposition qui mêle différentes formes et pratiques artistiques : 

1  Isis Fahmy, « ON SPACE, Production d’écritures », in ON SPACE 1 / 4.



cinéma, installation, performance, son, écriture et photographie. » Le tout produisant, selon 
la note d’intention du projet, « un agencement poétique » qui réunit « plusieurs propositions 
sur le sensible, l’émotion et la douleur, suscitant de multiples perspectives autour de la catas-
trophe. » Reste à discerner ce que cet agencement poétique met en jeu, dans sa globalité, et 
ce que chacune des pièces qui le composent vient éveiller, en présence physique comme en 
réminiscences mentales. 

Faire parler un espace dans un autre espace. Faire parler l’espace, physique, mental, de 
Gibellina, dans l‘espace clos, et pourtant infiniment poreux, d’un lieu d’exposition, de mon-
stration, éventuellement de « performance ». Au sens d’une parole parlée, énoncée, proférée 
(comme en fait souvent usage le théâtre), cela parle si peu, pourtant. Qu’est-ce qui, alors, 
vient nous parler ? (pour paraphraser et transposer le titre d’un ouvrage de Georges Didi-Hu-
berman, Ce que nous voyons, ce qui nous regarde 2). Le visiteur-spectateur qui franchissait 
le seuil du Bâtiment Commun, était accueilli (on pourrait aussi bien dire happé, entouré, etc., 
mais certainement pas assailli) par un triptyque d’un blanc scintillant, images grand format 
projetées sur trois plans inclinés. Lents mouvements de caméra qui planent sur la surface du 
Grande Cretto, d’Alberto Burri. En certains endroits de cette œuvre plane et monumentale, 
avec le temps, le ciment s’est grisé. D’autres parties sont « entretenues » et régulièrement 
blanchies à la chaux. Ce sont ces surfaces-là qu’ont choisi de filmer Maya Bösch et Fred Lom-
bard 3. Un « cri blanc », précise le dossier de l’exposition, alors que le blanc appelle le silence 
neigeux, ou le recueillement : se souvenir que dans certaines cultures, le blanc est souvent 
couleur du deuil. Une peau comme celle du Grande Cretto ne « dit » rien : comme le blanc 
contient toutes les couleurs, le silence de cette surface fendillée, ou crevassée, réveille d’au-
tres silences lointains, des catastrophes muettes, et contient leur rumeur palpitante. Peut ainsi 
se superposer à l’écho enseveli d’un tremblement de terre sicilien, la majestueuse dérive arc-
tique d’un bloc de banquise, dont on sait que le réchauffement climatique (autre catastrophe, 
lente et implacable) provoque la fonte et la dislocation. Les images parlent souterrainement, 
et l’explosion sourde des mémoires, dont ces images entretiennent la coulée, brasse dans 
son murmure les archipels d’un Tout-Monde 4en composite diversité. C’est un silence peuplé. 
On s’habitue au murmure, on perçoit au loin le ressac d’un tremblement, et tout près, on dis-
tingue des voix chuchotées, transmises par de minuscules haut-parleurs (qu’il faudrait ici nom-
mer « bas-parleurs »). Voix du Souvenant, dans le monologue Cette fois, de Samuel Beckett 
(1978), qui semble venir d’un passé fantomatique, ruine du présent, ruine au présent, qui le 
hante cependant.

« Je suis dépourvu de voix et ne peux donc être heureux. » La phrase est tronquée. Dans 
Notre besoin de consolation est impossible à rassasier (dont des fragments sont diffusés dans 
la pièce de l’Atelier Terranova, où des poches d’eau ruissellent, goutte à goutte, sur de petits 
blocs d’argile posés sur des tables qu’un son mat fait trembler), Stig Dagerman parle de « foi » 
2  Georges Didi-Huberman, Ce que nous voyons, ce qui nous regarde, Editions de Minuit, 1992.
3  Images tournées à Gibellina en 2016
4  Edouard Glissant, Traité du Tout-Monde, Gallimard, 1979. « J’appelle Chaos-monde le choc actuel de 
tant de cultures qui s’embrasent, se repoussent, disparaissent, subsistent pourtant, s’endorment ou se trans-
forment, lentement ou à vitesse foudroyante : ces éclats, ces éclatements dont nous n’avons pas commencé de 
saisir le principe ni l’économie et dont nous ne pouvons pas prévoir l’emportement. »



et non de « voix », mais Explosion of Memories provoque sans doute ce lapsus auditif, tant 
on y entend des voix, même lorsqu’elles n’y sont pas, ou alors mises à distance (ce qui crée 
du rapprochement) :  ensevelie sous un monticule de charbon dans une pièce intitulée Tombe 
Gramsci, où il est question du « poids mort de l’histoire » ; absentée du film Riss / Fêlure / 
Crepa, cependant sonorisé et non muet, où les regards et les corps sont suffisants pour nar-
rer un lieu de mémoire où tentent de se retrouver, 25 ans après la catastrophe et la mort de 
la mère, un père et ses trois filles. Il y a, dans cette étrange dynamique du retour, la densité 
d’un temps suspendu qui rappelle, dans son rythme même, le film Sicilia de Straub et Huillet 
(1979), adaptation partielle du roman Conversation en Sicile, de l’Italien Elio Vittorini, voyage 
initiatique d’un homme exilé aux Etats-Unis qui revient, lui aussi, sur les lieux de son enfance. 

Une souvenance, plutôt qu’un souvenir précis. Au gré des espaces qui en constituent l’os-
sature, dans la façon de convoquer des traces plus ou moins fantomatiques (ce qui survit du 
tremblement de terre de Gibellina, mais aussi ce qui survit d’un film, de textes de Gramsci 
-auquel s’ajoute un fragment de Pasolini, de Beckett, de Stig Dagerman…), Explosion of Me-
mories étend les contours d’un théâtre mémoriel (à mille lieues de ce qu’il est aujourd’hui con-
venu de nommer « théâtre documentaire ») où s’invente un récit diffracté. Ce récit nous parle 
dans le grain des voix -comme une chambre d’échos subtilement et invisiblement gravés dans 
le silence-, mais aussi dans la présence quasi spectrale de certaines matières sonores : bruits 
de pas, d’objets de cuisine, d’extérieurs, extrêmement présents dans le film (dont l’écoute 
passe par des casques audio, qui renforcent pour le spectateur un état d’immersion) ; ruissel-
lement de l’eau dans l’atelier Terra Nova ; et au premier étage du Bâtiment Commun, où étant 
exposées des photos nocturnes de Christian Lutz, prises entre l’ancienne et la nouvelle ville 
de Gibellina, résonnait par intervalles le martèlement d’un « esprit frappeur » 5. Ainsi donc, 
chacune des pièces de l’exposition-puzzle Explosion of Memories était reliée aux autres par 
une dramaturgie sonore, signée Rudy Decelière : « partition temporelle » qui, mine de rien, 
confère à l’exposition sa théâtralité. Mais est-ce encore du théâtre ? Au théâtre, comme le re-
marquait Maya Bösch lors d’une conversation, les metteurs en scène maîtrisent la durée de 
l’œuvre qui est jouée, et les spectateurs, saufs à quitter la salle, acceptent d’être captifs de 
cette durée. Dans le dispositif d’Explosion of Memories, les spectateurs sont libres du temps 
qu’ils décident de consacrer à visiter l’exposition. En fait, dans beaucoup d’expositions d’art 
contemporain, qui se manifestent souvent par l’accumulation d’œuvres (quel que soit l’intérêt 
curatorial), on voit de nombreux spectateurs qui ne font que passer. Au Bâtiment Commun et 
au Centre pour la Photographie, les personnes s’attardaient, chacun des espaces constituant 
l’exposition ayant sans doute le don d’éveiller un désir d’imprégnation. A cela une possible 
explication : Explosion of Memories n’aura pas été simple exposition, mais mise en tension de 
l’exposition. Mise en tension sonore, visuelle, physique, spatiale. S’il faut un seul exemple : on 
a déjà parlé de la série photographique de Christian Lutz, au premier étage du Bâtiment Com-
mun, et du son percussif qu’abritait le même espace. Encore faut-il ajouter que les images 
n’étaient pas éclairées comme elles l’auraient normalement été dans une galerie d’exposition. 
Chacune des photographies était saisie dans un rayon de lumière, projeté horizontalement, 
et dans l’obscurité de la pièce, cet éclairage-même était soumis aux variations d’intensités 
fluctuantes. Cet élément de « mise en scène » n’a rien n’anecdotique : mystérieusement, le 
travail de lumière, sans intention de créer le moindre effet d’optique, donnait ainsi aux images 
éclairées une palpitation, ou encore un halo, qui incluait subrepticement le regard du specta-
teur. 

Toute l’exposition était ainsi régie par une scénographie méticuleusement pensée. Rien 
d’étonnant à ce qu’y ait œuvré Thibault Vancraenenbroeck, qui collabore depuis 2003 aux 
créations de Maya Bösch et de la compagnie sturmfrei, et qui disait « chercher un troisième 
corps, entre acteurs et spectateurs. Un corps dont la présence magnétise les pensées et les 
actes. Un corps sculptural ou architectural qui aiguise la résonance des idées et du langage. 

5  Cette installation, intitulée Poltergeist, reposait sur un marteau motorisé venant frapper régulière-
ment deux murs en angle droit. 



Un corps qui regarde autant qu’il est regardé. » 6

Une exposition en présences. Une exposition : théâtre éphémère (cartographie, dirait 
Maya Bösch) d’images et de sons, d’espaces et de volumes, de signes et de matières. Il y a 
présence dès lors que ça parle, fut-ce en silences habités. Et puis, des moments singuliers 
sont venus ponctuer la partition temporelle de l’exposition. Un chœur, formé de cent partic-
ipant.e.s, avec la chanteuse Dorothea Schürch, constituant une « sculpture sociale » 7 dont 
la « voix collective » portait l’énergie de la douleur.8 Du chœur collectif au corps pris dans 
son enveloppe singulière, Explosion of Memories a encore accueilli, dans un espace intime, 
les massages et entretiens individuels proposés par Anne Marchand, avec des séances de 
réflexologie destinées « à mobiliser le processus d’auto-guérison du corps. » Deux acteurs, 
enfin, ont discrètement traversé toute la durée de l’exposition. Acteurs-paysages. Océane 
Court-Mallaroni recueillait notes et impressions, qu’elle restituait parfois à l’oreille de quelques 
spectateurs, sur le ton de confidences chuchotées. Fred Jacot-Guillaramod, pour sa part, aura 
élu refuge au premier étage, parmi les photographies de Christian Lutz, ombre déambulant à 
la lisière de paysages dépourvus de toute présence humaine, parfois s’y allongeant, corps dis-
simulé sous des couvertures. Présences feutrées, quasi invisibles, actives en creux. 

La mémoire, c’est décombres. « Qu’est-ce qui survit à la catastrophe ? » est-il demandé 
dans Explosion of Memories. Une « mémoire en respiration », qui garde au plus profond le 
battement de la douleur, lequel remonte parfois en surface des écorces et des corps, mais 
dont le souffle a aussi « force de résistance », errance tenace des lucioles malgré les spec-
tres, qui saura « se souvenir de l’histoire qui n’est pas advenue ». La mémoire, c’est décom-
bres, mais chacun sait que dans les fissures de ces multiples décombres, de nouvelles herbes 
folles vont trouver leur chemin d’herbes folles. Avec Explosion of Memories, se saisissant de 
l’histoire de Gibellina et des paysages, réels et fictifs, qui ont survécu à la catastrophe, Maya 
Bösch met en scène (ou expose, si l’on veut) le paysage sensoriel d’une catastrophe qui con-
tient d’autres corps de catastrophe, jusqu’aux plus intimes, en part dormante dont la douleur 
cultive le bruissement.

Jean-Marc Adolphe

6  « J’aimerais pouvoir commander la chute d’une météorite sur une place publique », entretien entre 
Maya Bösch et Thibaut Vancraenenbroeck, in ON SPACE 1 / 4.
7  Joseph Beuys a créé le terme de «sculpture sociale» pour communiquer sa vision du potentiel de l’art 
à transformer la société. Comme une œuvre d’art, une sculpture sociale inclut l’activité humaine qui cherche à 
structurer et transformer la société ou l’environnement.
8  Performance collective, La Forêt d’O a été présentée dans l’espace de l’exposition, le 24 novembre 
2017.


