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Alessandro Piangiamore, Ieri Ikebana, 2018. Béton, pétales de roses la Vénissiane, métal, 64 × 50 × 2 cm. Collection Ville de Vénissieux.



NON SANS MOTIF

L’exposition Sur le motif prend au pied de la lettre cette expression 
qui désigne au départ le fait de peindre « d’après nature, en plein air ». 
Ce titre est ici programmatique : le motif y tient le rôle principal, qu’il 
soit coloré, géométrique, décoratif, plat ou en volume. Les artistes ici 
regroupé·es développent dans leurs œuvres des approches très di-
verses et nourries de leurs sensibilités artistiques et esthétiques. Mais 
toutes et tous présentent des œuvres rapprochées par la question du 
motif, de l’ornement, de la répétition et de la géométrie. 

Sur le motif revisite ainsi la place du décoratif dans la création et 
l’histoire de l’art en autant d’œuvres habitées par la complexité in-
hérente à notre perception, nos références culturelles collectives et 
personnelles et notre expérience sensorielle et sensuelle du motif. 
Expressions à la fois décoratives et chargées de sens, les motifs dé-
ploient dans l’exposition leur présence paradoxale entre discrétion et 
fascination, s’inspirant du vivant, de notre environnement matériel et 
architectural ou s’affi  chant comme de pures abstractions. Ils consti-
tuent aussi le point de cristallisation d’une myriade de souvenirs, de 
codes et d’indices sociologiques et historiques résonnant avec notre 
mémoire visuelle et émotionnelle. 

ENTRELACS SENSIBLES ET MUSIQUE CÉLESTE

Avec Florilegio, Botanique d’un paysage émotionnel, Camila Salame
explore sa propre aspiration à cartographier un lieu éloigné et les sou-
venirs personnels qui s’y rattachent. Accrochée à 2 600 mètres dans 
les Andes, la ville de Bogota qui l’a vue naître est à fl anc de montagne 
et recèle un microclimat équatorial qui abrite un écosystème riche et 
fragile. Une fois à Paris, l’artiste s’aperçoit que la montagne manque : 
c’est un point de repère disparu qui laisse une impression d’exil et 
de vide. Elle constitue alors méthodiquement un herbier des fl eurs 
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Usama Alshaibi, Allahu Akbar, 2003.
Vidéo. 5:10. © l’artiste.

Camila Salame, Florilegio – Botanique d’un paysage 
émotionnel, 2017. Dessins à l’aquarelle imprimés sur 
tissus. 260 × 830 cm. © l’artiste.
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endémiques de Bogota, puis les dessine et les assemble en motifs 
dans un grand lé de papier peint. En habillant ainsi le mur, l’artiste 
renoue avec son paysage émotionnel, faisant glisser un espace public 
(l’exposition) vers un ailleurs intime, nostalgique et personnel, cher-
chant une place qui serait sienne, entre ici et là-bas, entre hier et au-
jourd’hui. Ainsi, qui se souvient des motifs de sa chambre d’enfant ?

Au début des années 2000, Usama Alshaibi, installé aux Etats-Unis, 
reçoit la visite de son père, qui lui apporte d’Irak un livre de motifs 
islamiques dessinés à la main. Les représentations divines étant pros-
crites dans l’Islam, c’est la complexité géométrique de ces motifs qui 
fi gure la perfection divine. Usama Alshaibi entreprend de scanner les 
pages du livre et détourne les motifs en les animant dans une vidéo. 
Ajoutant des musiques traditionnelles et profanes à la suite de l’adhan 
(appel à la prière, dont le premier vers introduit la vidéo), l’artiste 
renforce avec le son le caractère spirituel de l’expérience visuelle 
tournoyante qu’il nous propose, entre mysticisme et psychédélisme. 
Cette vidéo a été montrée dans de nombreuses expositions et festivals 
en Europe, Outre-Atlantique et dans le monde arabe (en Égypte et en 
Tunisie). Cette œuvre témoigne de la fascination que peut exercer 
le motif, par son caractère mathématique et transcendantal, qui le 
destine à la spiritualité et renvoie à un ordre possiblement cosmique 
qui échapperait à notre raison. La rotation vertigineuse semble irré-
pressible, emmenant tout avec elle comme celle des derviches « tour-
neurs » menant à la transe.

Avec son œuvre Celeste, Keen Souhlal propose une sculpture en céra-
mique qu’on peut rapprocher d’une métaphore de l’univers : compo-
sée d’étoiles, elle peut être agencée de diff érentes manières. Certains 
éléments s’agrègent et d’autres gravitent en s’éloignant, et on pourrait 
l’imaginer se déployer indéfi niment, comme certains calculs ma-
thématiques vertigineux ou à l’image des fractales. L’artiste explore 
et mêle de nombreux matériaux dans son travail (bois, béton, fi bres 
végétales, pierre, etc.). Ici, c’est la forme qui est hybride et qui – dans 
sa simplicité toute géométrique – peut rappeler à la fois des traditions 
architecturales, des signes d’écriture ou des objets rituels. Réalisés à 
l’échelle de notre main, ces blocs légers et fragiles traduisent pourtant 
la force des constructions primitives et des polyèdres simples : celle 
de formes élémentaires et disponibles pour en produire de plus com-
plexes, déployant l’ordre ou le désordre à partir des mêmes cellules 
et des trois mêmes couleurs. Comme souvent dans ses œuvres, les 
petites irrégularités et diff érences entre blocs signent la réalisation 
manuelle d’une sculpture qui pourrait apparaître à première vue 
produite avec un procédé mécanique. 
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Camila Salame, étude préparatoire, 2017. © l’artiste.
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Nicolas Daubanes, Calepinage, prison 
de Montluc à Lyon, 2018. Sérigraphies trois 
couleurs sur papier Rivoli, 50 × 50 cm chacune. 
Installation : 300 × 500 cm. © l’artiste.

Keen Souhlal, Céleste, 2018. 
Ensemble d’étoiles en céramique de 15 × 15 × 15 cm. 
Installation variable. © l’artiste. 
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Keen Souhlal, Céleste, détail, 2018. 
Ensemble d’étoiles en céramique de 15 × 15 × 15 cm. 
Installation variable. © l’artiste. 

LA DISCRÉTION TRANQUILLE DES SIGNES DU POUVOIR

À partir d’une collecte de papiers peints des années 1950 à 1980, 
Amélie Berrodier crée une série de portraits de femmes, qu’elle in-
titule Épouses. En encadrant sous verre les fragments décollés aux 
dimensions de 50 par 70 centimètres, elle les présente au même for-
mat que le portrait offi  ciel du Président de la République. Durant les 
trente glorieuses, le papier peint est omniprésent dans les intérieurs : 
il pose le décor du foyer où évoluent les femmes, occupées entre ces 
murs aux motifs et aux couleurs aujourd’hui plus ou moins démo-
dées à préparer des repas, élever des enfants, nettoyer, laver, ranger. 
Et chaque jour recommencer, comme si les motifs et les tâches se 
faisaient écho dans leur répétition et la monotonie. L’artiste adjoint 
un prénom à chaque papier peint, lui insuffl  ant un peu de vie et per-
sonnifi ant la mémoire de ces tâches et de générations de femmes de 
façon simple et directe, leur redonnant une personnalité, évoquée à 
travers ces motifs devenus vestiges.

En entrant dans l’exposition, l’œuvre Calepinage de Nicolas Daubanes
appelle le regard en nous présentant un sol à la verticale. Un carre-
lage rouge et blanc d’apparence anodine est reproduit au mur, dans 
une répétition mise en abîme : ce sont des carreaux qui forment des 
motifs, qui sont eux-mêmes sérigraphiés et reproduits à l’identique, 
fi ssures et altérations comprises. Ce sol est celui de la prison de Mont-
luc à Lyon, utilisée durant l’Occupation pour enfermer et torturer les 
résistants et opposants au nazisme. Plus tard, cette prison est devenue 
celle de femmes incarcérées, partiellement convertie aussi en terrain 
d’entraînement militaire. Le carrelage, témoin de cette succession 
de moments tragiques ou violents, reste neutre et mutique, signe 
simple et innocent qui ne nous montre que sa pose : joints, alternance 
de couleurs et disposition, travail penché, genoux fl échis. L’œuvre 
nous invite à regarder ce sol comme nous regarderions une peinture 
d’histoire dans un musée. Mais sa sobriété rationnelle dérange : sol 
des lieux collectifs, impersonnel, inusable et hygiénique, propre à ac-
cueillir toute activité, fut-elle inhumaine. Ce carrelage alterné rouge 
et blanc a été utilisé à la même époque dans diff érents bâtiments 
coloniaux, écoles ou institutions construites loin de la métropole, 
où le motif a joué – sciemment ou non – comme un marquage : une 
appropriation de l’espace par une curieuse conquête des sols.

Nourri d’histoires, de mythes et de poésie, le travail de Safi a Hiros
s’affi  che sous des dehors volontiers décalés, tout en envahissant les 
espaces d’exposition avec délicatesse et virtuosité. Sa maîtrise de la 
céramique se met régulièrement au service de la répétition d’élé-
ments végétaux qui apparaissent et essaiment de façon surréaliste sur 
les murs, grimpant depuis les sols ou semblant couler des plafonds. 
Ici, avec Bureau 234, l’artiste détourne un des emblèmes de la ville 
de Nîmes, où elle vit et travaille. Les palmiers disposés en quinconce 
forment au mur un étrange papier peint en bas-relief, rappelant par 
sa disposition décorative les motifs d’Hermines en Bretagne ou les 
Fleurs de lys de la royauté en France. À la fois sublimé, mais aussi 



malicieusement détourné, le palmier miniature perd paradoxalement 
son aura d’emblème par sa répétition. Son sens s’évapore et ne reste 
que sa forme, frêle et proche de l’asperge ou du poireau. Comme il 
nous arrive de remarquer qu’un mot familier devient étrange si on le 
répète un grand nombre de fois, ne retenant que le son de ses syllabes 
comme un squelette vidé de sens, le signe ici transformé en motif 
dégorge toute sa substance pour n’être plus que ce que l’on en voit : 
des palmiers, des palmiers, des palmiers, ad libitum et ad nauseam.

EMPRUNTS DE FORMES ET EMPREINTES SOCIALES

Peintre associé au mouvement de la fi guration narrative dans les an-
nées 1960 et 1970, Christian Babou a construit un œuvre oscillant vers 
l’abstraction, en jouant des nuances de couleurs et de réductions de 
palettes, en éludant des détails et en tirant ses peintures vers la géomé-
trie, la planéité et les eff ets de perspectives. Travaillant par série (les « 
Ornements », les « Entraves », les « Bastides ») il a peint de nombreux 
dômes, dont celui exposé ici, qui a été donné à la Ville de Vénissieux en 
2015 par la galeriste et collectionneuse Pascale Triol. Dans cette Double 
crête sur dôme, on lit la manière propre à l’artiste, à la fois complexe 
et épurée, qui semble inventorier inlassablement les ornements et les 
types architecturaux. Né à Bordeaux d’un père charpentier, Babou est 
aussi l’auteur d’une série intitulée « Résidences de prestige », indices 
qui pourraient nous inviter à porter un regard sociologique sur ce 
dôme, qui – au-delà de ses qualités géométriques de bel objet abstrait 
et son traitement proche de l’art cinétique – témoigne du faste, de l’ai-
sance toute en rondeur et des ferronneries pointues qui caractérisent 
ici une architecture résolument bourgeoise. 

Recherchant l’ornement dans les centres villes et sur les façades ou-
vragées, Juliette Rey reproduit et détourne en motif des moulures 
observées çà et là. Utilisant les techniques du moulage, elle décline 
ces formes jusqu’à les rendre autonomes. Le drapé, le galbe, la rosace 
ou la moulure existent ici par eux-mêmes, érigés en objet d’intérêt, 
mis en scène au premier plan. Avec son œuvre En conversation, elle 
semble même vouloir leur prêter vie et discours, en les disposant en 
rond de sorcière comme pour un conciliabule. En inscrivant sa re-
cherche autour d’elle dans les rues de Lyon, où elle vit et travaille, elle 
explore aussi l’histoire ouvrière liée au décoratif : les métiers Jacquard 
et le travail des femmes, la machine installée dans les lieux de vie 
mêlant dans le même quotidien la vie domestique et le labeur. Cette 
histoire résonne avec la passementerie et l’armement à St Etienne, des 
industries consommatrices de motifs et d’ornements au XIXe siècle, 
associant la beauté d’un langage élaboré, fl oral et parfois majestueux, 
avec le travail pénible et semi-mécanique qui se déployait au moment 
de la révolution industrielle.
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Juliette Rey, Ornements sur socle, 2021-2022. 
Sculptures en plâtre. Dimensions variables. © l’artiste.
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Christian Babou, Double crête sur dôme, 1979. 
Acrylique sur toile. 130 × 160 cm. Collection Ville 
de Vénissieux. Don Pascale Triol. © Blaise Adilon.

Invité en 2018 pour une double exposition à la Halle des bouchers 
de Vienne et au Centre d’art Madeleine-Lambert à Vénissieux, 
Alessandro Piangiamore a créé plusieurs œuvres in situ, dont ce 
bas-relief « Ikebana d’hier », qui fait référence à l’art fl oral japonais. 
Utilisant une technique permettant d’inclure dans le ciment des 
fl eurs et des feuilles préalablement collectées, il a ici enfermé comme 
par fossilisation des pétales de rose d’une variété ancienne et locale : 
la vénissiane. Les rosiéristes étaient en eff et très actifs à Vénissieux 
au tournant du XIXème et du XXème siècle et ont laissé en héritage 
plusieurs créations qu’on peut encore voir à la bonne saison dans la 
roseraie de Parilly. Alessandro Piangiamore inclut la nature, la végé-
tation et les phénomènes météorologiques dans ses œuvres, faisant 
se rencontrer leur fragilité, la mémoire des lieux et la radicalité des 
matériaux de construction, béton, métal et ciment. Entrée dans la 
collection de la ville de Vénissieux, cette œuvre doit autant à l’histoire 
de fl eurs rares qu’à celle des grands ensembles et de la construction, 
s’inscrivant dans l’exposition comme une sorte de carottage eff ec-
tué par des archéologues du futur, mettant à jour des strates très 
diff érentes de l’histoire locale. De Florilegio de Camila Salame à Ieri 
Ikebana d’Alessandro Piangiamore, la fi xation de la mémoire des 
lieux rejoint l’évocation de la fragilité et la célébration de l’éphémère.
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1. Safi a Hijos : Bureau 234, 2021. 
170 palmiers en céramique. 300 × 340 cm.

2. Camila Salame : Florilegio - Botanique 
d’un paysage émotionnel, 2017. Dessins 
à l’aquarelle imprimés sur tissus. 260 × 830 cm.

3. Alessandro Piangiamore : Ieri Ikebana, 2018.
Béton, pétales de roses la Vénissiane, métal, 
64 × 50 × 2 cm. Collection Ville de Vénissieux.

4. Usama Alshaibi : Allahu Akbar, 2003.
Vidéo. 5:10.

5. Nicolas Daubanes : Calepinage, prison 
de Montluc à Lyon, 2018. Sérigraphies trois couleurs 
sur papier Rivoli, 50 × 50 cm chacune. 
Installation : 300 × 500 cm.

6. Keen Souhlal : Céleste, 2018. Ensemble d’étoiles 
en céramique de 15 × 15 × 15 cm. Installation variable.

7. 8. 9. 10. 11. Amélie Berrodier : Epouses, Yvette,
2022. Epouses, Claudine, 2022. Epouses, Lina, 2022. 
Epouses, Marie-Louise, 2022. Epouses, Rosalie, 2022. 
Papier peint. 70 × 50 cm (× 5).

12. Christian Babou : Double crête sur dôme, 1979. 
Acrylique sur toile. 130 × 160 cm. Collection Ville 
de Vénissieux. Don Pascale Triol.

13. 14. 15. Juliette Rey : Ornements sur socle,
2021-2022. Sculptures en plâtre. Dimensions 
variables. En conversation, 2021. Sculptures en 
plâtre. Grand groupe. 35 × 35 × 10 cm (× 5). En 
conversation, 2021. Sculpture en plâtre. 15 × 15 × 8 cm.


