
très variés des objets ou sculptures picturales de 
James Hyde est une invitation à découvrir une 
œuvre singulière de la scène abstraite américaine 
tout en renouant avec la mémoire que l’on a 
d’une histoire ancienne de la peinture.  
James Hyde expose principalement aux Etats-Unis,  
à New York et en Californie, et occasionnellement  
en Europe, en particulier à Nuremberg. 
L’exposition présentée au Quartier réunit un 
ensemble important d’œuvres, venues de New 
York, de Suisse et d’Allemagne, qui témoignent 
d’une dizaine d’années de travail. C’est pour 
James Hyde sa première exposition personnelle  
en France.

Dès la première salle, les œuvres de James Hyde 
nous confrontent à trois situations de la peinture, 
trois gestes différents. Deux pièces monumentales 
entre peinture, sculpture et architecture se déta-
chent des murs. Ces “ fresques ” abstraites, pein-
tes sur polystyrène, ont la forme accidentée des 
vestiges archéologiques arrachés à leur ensemble 
d’origine. James Hyde joue de faux-semblants. 
Tout d’abord, l’effet de masse de ces œuvres est 
contredit par la légèreté du support. Par ailleurs, il 
ne s’agit pas  de fresques au sens strict du terme, 
ces œuvres n’ayant jamais été  
des peintures murales. Enfin, si la technique  
de la fresque renvoie aux origines de la peinture, 
elle est ici mise au service de l’abstraction, d’une 
peinture où couleur et geste ont conquis leur 
autonomie. La composition abstraite de Soak, 

pièce constituée de deux plaques de verre enfer-
mant de la graisse, n’est pas contrôlée par le geste 
mais déterminée par le dispositif. Cette œuvre,  
simplement posée contre le mur, contraste par sa 
transparence et la fluidité de sa coloration avec  
les volumes imposants des “ fresques ”. Histori
quement, une autre voie explorée par les artistes 
dans le champ de l’abstraction, outre la peinture 
gestuelle, a consisté à prendre la géométrie comme 
modèle de composition. La superposition d’une 
multitude de papiers colorés rectangulaires cloués 
sur un “ tableau ” (Let) relève davantage de cette 
tradition, avec toutefois une apparente mobilité  
des surfaces peintes qui lui est spécifique. Cette 
œuvre n’est pas sans évoquer certaines toiles de  
Ad Reinhardt du début des années 50, qui lui-mê-
me travailla à partir de schémas de composition de 
Piet Mondrian.

James Hyde est né en 1958 à Philadelphie (Etats-Unis). 
Il vit actuellement dans le quartier de Brooklyn à New 
York. Après des études d’anthropologie et d’archéolo-
gie à l’Université de Rochester, il entreprend, au début 
des années 80, une œuvre qui s’inscrit dans le champ 
de l’abstraction. Il développe un travail polymorphe, 
structuré par une connaissance de l’histoire de l’art 
issue de ses expériences sensibles de peintre, attentif 
aux entreprises picturales -à l’échelle de l’architecture 
comme à celle du tableau- de ces prédécesseurs. 
James Hyde utilise cet héritage comme un ensemble 
de modèles et de concepts qu’il peut déconstruire, 
recombiner pour déjouer et rejouer son rapport à la 
peinture, à son histoire et continuer d’inventer au 
contemporain. Avouant un attachement romantique à 
la peinture abstraite, il s’écarte cependant des grands 
récits du modernisme, enracinés dans une conception 
idéaliste de l’histoire et traversés par des aspirations à 
la pureté et au sublime. Si les références à l’histoire de 
l’art sont multiples dans son œuvre, son attitude est 
cependant loin de celle que l’on a pu qualifier de post-
moderne, un art de l’emprunt et de la citation parfois 
teinté d’ironie. On pourrait dire de James Hyde qu’il 
entretient un dialogue amoureux avec la peinture. En 
tant qu’acteur de cette histoire, il recherche à travers 
une grande diversité de gestes et de matériaux de 
nouvelles situations picturales, de nouveaux “ lieux  de 
la peinture ”* qui ne renient rien au plaisir lié à la phy-
sicalité de la peinture. La découverte des ensembles  

JAMES HYDE

Start, 1995
fresque sur polystyrène
202 x 127 x 104 cm
et 
Soak, 1995
boîte en verre avec graisse
170 x 130 x 10 cm

Drop, 1997
verre fondu, vinyle, velours, acier
22 x 33 x 15 cm

Right-Handed Handle w/Special Grip (Model), 1995
(Poignée pour droitier avec prise spéciale 
(maquette), 
acrylique et ruban sur bois
12,7 x 21 x 14 cm

Let, 1995
papier coloré, cloué sur panneau
206 x 103 x 20 cm

Dans la seconde salle, un ensemble de “ fres-
ques ” de petites tailles se développe sur la 
totalité de l’un des murs, en écho avec celles, 
monumentales, exposées dans l’espace précé-
dent. Chaque “ fresque ” passe pour le détail 
d’une ou plusieurs surfaces peintes. L’ensemble 
des fragments crée cependant une composition  
abstraite en relief dont la cimaise est le support, 
renvoyant ainsi l’espace pictural à l’échelle de  
l’architecture. Known (Connu), qui lui fait face, 
semble être un report plat de ces “ fresques ”.  
Le coin “ manquant ” à l’œuvre rappelle la  
contestation de l’orthogonalité du tableau opé-
rée dans les années 60 par Frank Stella notam-
ment, qui inventa l’expression Shaped Canvas 
(toile découpée) pour qualifier cette pratique. 
A première vue, dans cette même salle, il  
semblerait qu’il y ait cette fois un tableau  
manquant. De fait, Special Barrier renvoie  
formellement aux barrières de protection dans 
les musées qui mettent une distance entre les 
œuvres et les spectateurs. Cette pièce met en 
scène ironiquement la disparition du tableau 
tout en proposant un nouvel espace pour la 
peinture. A travers une série d’objets de petit 
format, constitués de matériaux recyclés (verre, 
tissu, caoutchouc), ce sont ici les gestes de la 
peinture qui resurgissent à travers la confronta-
tion des matières et des formes. Elles donnent 
corps à de multiples effets de transparence et de 
matité ou encore à des variations de textures-
plis baroque. Pour Snatch que l’on pourrait tra-
duire par empoigner, c’est visiblement le geste 

qui détermine la forme de l’œuvre. Il en résulte  
une structure colorée, en volume, riche de plis et  
de replis. Parfois, l’intervention de James Hyde se 
fait plus discrète pour laisser la matière se donner 
elle-même une forme. C’est le cas de Curls, pièce 
molle en tissu, simplement épinglée au mur, qui 
pend de son propre poids.

Présentée dans une petite salle intermédiaire,  
Red Schelf  (Etagère rouge), met à l’honneur la  
couleur. C’est une manière, selon James Hyde,  
de faire écho au célèbre Atelier rouge de Matisse  
au sein duquel l’étendue de couleur en aplat est  
le véritable “ sujet ” de l’œuvre. La série des Handle 
(Poignée), tout en évoquant un objet familier de  
la maison, s’inscrit dans une tradition du recyclage  
et de l’assemblage d’objets récupérés dont Kurt 
Schwitters peut être considéré comme l’un des  
précurseurs.

Les œuvres que l’on découvre dans la salle suivante 
(fauteuils, table, mobile) relèvent en partie du design 
d’objet. Au sein d’un même dispositif, l’artiste fait 
cohabiter plusieurs “ esthétiques ” qui, historique-
ment, ont eu plutôt tendance à s’opposer. L’acier 
galvanisé et la lumière fluorescente confèrent à  
l’ensemble un caractère “ minimaliste ” qui est 
contrarié, en partie, par la présence de peau de 
mouton synthétique sur les sièges (qui renvoie à 
l’univers “ Pop ”), et surtout, par le mobile qui, lui, 
relève d’un joyeux bricolage, porteur d’une certaine 
charge expressive. Une série de reliefs picturaux, 
monochromes, occupe l’un des murs. Ici James Hyde 
utilise des matériaux (plâtre et/ou ciment mélangés 
avec de la peinture acrylique sur un support en 
polystyrène) et un outil (la spatule) pour construire 
une peinture qui échappe à sa bidimensionnalité.  
Si l’artiste convoque l’histoire du monochrome, 
symptomatique de l’art du XXème siècle, il privilégie 
visiblement la couleur dans sa dimension matérielle 
plutôt que spirituelle. Le geste, manifeste, s’appa-
rente à celui du peintre en bâtiment et laisse peu de 
place au pouvoir transcendant de la couleur tel qu’il 
a pu être revendiqué par les avant-gardes ou encore  
Yves Klein dans les années 60.

James Hyde ne cesse de créer les conditions pour de 
nouvelles mises en espace de la peinture abstraite. 
L’œuvre intitulée Fetch, posée au sol, expose une 
profusion de matières et de couleurs qui s’enchevê-
trent au sein d’une structure vitrée. Le spectateur est 
confronté à une abstraction en volume qui est à la 
fois magnifiée et théâtralisée par le caisson en verre.

En outre, de part la transparence du support/conte-
nant, les textures picturales semblent flotter libre-
ment à l’intérieur du cadre qui les renferme.  
La notion de cadre ou de limite est une fois de plus 
déjouée avec Cloak où les deux angles laissés blancs 
du tableau se confondent avec la cimaise, de sorte 
que la composition colorée semble s’abstraire  
de son support. Partant de l’un des murs pour  
s’affaisser sur le sol, une grande forme souple,  
qui n’est pas sans évoquer les sculptures molles de 
Claes Oldenburg, s’apparente ici à un oreiller géant. 
A nouveau James Hyde détourne un objet du quoti-
dien pour en faire un objet pictural. Qu’il s’agisse 
des meubles, des tapis, des poignées (de portes),  
la maison toute entière est apte à offrir des lieux  
disponibles pour la peinture.

James Hyde n’hésite pas à déplacer les problémati-
ques picturales dans le domaine de l’architecture, de 
la sculpture ou du design. Il multiplie, avec une 
inventivité constante, les situations où la qualité 
réflexive de l’œuvre est affirmée sans toutefois 
renier la dimension sensuelle de la peinture.

* Titre du texte de Christine Buci-Glucksmann publié dans le catalogue  
   James Hyde édité par le Quartier : 64 p. couleurs, textes de James Hyde  
   et de Vik Muniz

Coffee Glow Table, Sheet Steel Chair, Mobile #1, 1997-1998
(Table basse lumineuse, siège en feuille d’acier, mobile), 

technique mixte

Fetch, 1996
verre, peinture à l’huile, papier, plastique

255 x 109,5 x 36,5 cm

Petit journal du Centre d’art contemporain de Quimper n°32
Exposition du 16 janvier au 21 mars 1999


