











«Entretien avec Mireille Henry» par Valentine Reymond

Valentine Reymond - Ton
années. Tu y a intégré,
A quoi correspond cette

travail a évolué depuis quelques
par exemple, la photographie.
évolution?

Mireille Henry - L’intégration de la photographie est
apparue dans le contexte des assemblages qui étaient
composés auparavant uniquement de peintures. Mais il
n’y a pas eu de volonté précise. Chez moi, les choses
arrivent petit & petit, & l’atelier ou & 1’extérieur,
en faisant des expériences.

V.R. - Quel sens a pour toi l’assemblage?

M.H. - Depuis 1’intégration de la photographie,
j’associe des images du quotidien assez banales, ou des
détails marquants qui font partie de notre vécu a tous.
Tu peux avoir des images trés simples - un tissu de
rideau qui a été a la mode a une époque, ou une nappe
dans un restaurant. En mettant 1’image d’une bribe de

ce tissu, tu déclenches automatiquement une émotion chez
la plupart des gens, sans que le spectateur reconnaisse
forcément ce rideau, ou cette nappe. Ou alors j’intégre
1’image d’un animal, en ce moment j’utilise le plus
souvent le cerf. C’est une image connue, mais comme

je la place dans un nouveau contexte, elle interroge.
J’aime aussi beaucoup les paysages, un peu tristes,

un peu étranges.

Je ne sais pas toujours pour quelle raison j’assemble
telles images plutdt que d’autres, mais j’aime aussi
brouiller les pistes. L’intérét des assemblages est

que chaque image, qu’elle soit photographique ou peinte,
n’est plus une image singuliére, mais un instant ou

un fragment d’histoires continuellement en mouvement.
Chacune change de signification en fonction de
l’assemblage et en fonction des gens qui la regarde.

V.R. - Le flou et le caractére «indéfini » des teintes
qui caractérisent tes images ont-ils également un rdle
a jouer pour susciter 1’émotion du spectateur?

M.H. - Oui, mais en premier lieu le flou me plait, il me
correspond par son code qui appartient a 1l’intériorité,
a la sensibilité. Dans mes peintures, autant le flou que
les balayages et les coulures créent une impression de
mouvement.

Tout en donnant des clefs de lecture, les images

restent au niveau de 1’impression, du suggéré. L’image
floue et en mouvement peut se comparer au temps qui
passe, au déroulement d’une histoire.

V.R. - Ton coloris est souvent fait de gris colorés
qui évoquent le noir et blanc. Quel est ton rapport a la
couleur?

M.H. - Le noir et blanc est discret, il améne des
respirations, il calme le tout. Il a un caracteére
estompé qui le rend mystérieux. Dans ma peinture,

le noir et blanc contient trente-six autres couleurs,
ce qui me permet d’associer facilement les images,
tout en les maintenant sur le méme plan de lecture.
Quand tu mets des couleurs trés vives dans un
assemblage, c’est comme si ces couleurs masquaient
toutes les autres informations, prenaient le dessus.
En voyant des oeuvres trés colorées, j’ai chaque fois
1’impression que les couleurs me disent «voila, je suis
rouge» - c’est une information trop forte, qui manque
de possibilités. Je mets parfois une image plus colorée
dans un assemblage pour créer une tension, de la méme
manieére que j’introduis un signe fort, trés graphique
comme une maison, parmi des peintures floues.
J’utilise aussi parfois le doré, ou encore la peinture
métallisée que je mélange avec d’autres couleurs. L’or
a tellement de connotations qu’on peut le détourner
facilement. Il rappelle beaucoup de choses - le cadre
traditionnel de la peinture, les encadrements de
miroirs, ou encore les bijoux. Un peu de doré sur une
feuille brouille les pistes et provoque une belle
charge émotionnelle.

V.R. - Quels supports utilises-tu?

M.H. - Du papier d’assez basse qualité, pour éviter

le cd6té «objet» précieux de la peinture sur toile.
D’ailleurs, mes tirages photographiques sont faits sur
le méme genre de papier. Et puisque je n’encadre jamais
mes images, c’est un peu comme des croquis, comme dans
un atelier de menuisier ou d’inventeur. Tu prends des
notes, tu fais des esquisses, tu les colles contre le
mur pour définir ton travail.

V.R. - Tu désires faire descendre la peinture de son
piédestal en 1l’utilisant comme un médium parmi d’autres.
Pourquoi est-ce tellement important pour toi de
«détrdner>» la peinture, de refuser la toile montée

sur chéssis?

M.H. - Je ne cherche pas a «détrdner>» la peinture.

Ma maniére de l’utiliser a simplement changé. Ma
peinture fait partie de la vie, enfin je veux dire
qu’elle va chercher une histoire. Une toile est pour
moi un € objet » d’art, qui ne fait plus partie de mon
travail. J’évite aussi le cadre qui isole la peinture.
Mes installations murales jouent sur les relations
entre les images. On préférera peut-étre une image,

ou un assemblage plutdt qu’un autre, mais il y aura
obligatoirement une lecture générale. Un jour, je
parlais avec une amie d’un assemblage sur le mur de
l’atelier, dont elle ne parvenait pas a se souvenir.
Alors elle m’a dit: «Tu sais, dans ton travail, je

ne me souviens pas des images, mais juste de 1’émotion
qu’elles m’ont procurées.» C’est exactement ce que

je désire. Dans ce sens, la peinture que je fais est
placée dans un contexte, ce n’est plus de la peinture
uniquement pour la peinture. Je fais un travail visuel,
il faut donc un médium - chez moi c’est la peinture et
la photo - mais cela a peu d’importance. En 1’associant
a la photographie, j’utilise la peinture afin d’en
faire autre chose.

tu tiens

V.R. - Mais tu continues a peindre. Donc,

quand méme encore a la peinture.

M.H. - Oui, j’aime le contact direct, le mélange des
couleurs, la réaction du papier, le déplacement physique
dans 1’espace de l’atelier. C’est simple et en méme
temps exaltant. C’est parfois presque obsessionnel.

On peut aller trés loin en mettant treés peu de choses.
Par exemple, cette peinture rose qui est au mur, avec
de petites coulées dessus. Parfois, ces coulées sont
la par hasard, parce que les papiers sont disposés
1’un sous 1l’autre. Et le hasard fait bien les choses.
D’autres fois, c’est voulu parce que le moindre détail
peut changer complétement une image. La peinture me
donne

des pistes. J’ai 1l’impression qu’elle me tire en avant
et non le contraire, que les images surgissent de
derriére le support. J’aime me laisser surprendre.
Avec les assemblages, mon travail pictural s’est
modifié. J’ai acquis la faculté de déceler rapidement
les bonnes images, de m’arréter au bon moment, sans
forcément toujours tenir compte de la qualité picturale.
En effet, lorsqu’une peinture est «finie», le travail
n’est pas terminé, puisqu’il faudra encore 1’intégrer
comme élément dans un assemblage.

V.R. - L’absence de cadres, le fait de scotcher tes
peintures et tes photographies au mur et d’utiliser
des teintes mates maintiennent tes oeuvres a fleur du
mur. Est-ce que le fait de rester au plan du mur est
important pour toi?

M.H. - Oui, cela me permet de les mettre sur le méme
plan de lecture. Cela engage le spectateur a relier les
images entres elles, a faire une lecture d’ensemble,
un balayage visuel, et non a s’arréter sur chaque image.

V.R. - En introduisant la photographie dans tes
assemblages, tu joues avec les échelles - en
agrandissant une voiture-jouet, par exemple.

M.H. - On a automatiquement des lectures différentes

de la peinture et de la photographie. Il y a une espeéce
de netteté qui appartient a la photographie. Méme si
les images sont floues, on reconnait un sujet: voiture,
paysage, maison. Les photographies de jouets, qu’ils
soient agrandis ou pas, introduisent une ambiguité.

Le jouet est a la fois un objet réel et une imitation
de la réalité. Il crée un sentiment d’étrangeté,

c’est fascinant.

V.R. - Dans tes assemblages, quel rdle joue
l’association entre photographies et peintures?

M.H. - Faire se cdtoyer peintures et photographies
permet de jouer sur plusieurs paramétres, de créer une
mise en scéne qui interroge, entre fiction et réalité.
C’est comme si ces deux médiums s’annihilaient et

en méme temps se valorisaient mutuellement. J’aime
provoquer un décalage, une tension. Etre juste a la
frontieére entre dissonance et accord.




long moment & regarder fixement mes doigts...






