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Le jeu des comparaisons, des dialogues, 
des confrontations peut occasionner des 
contaminations réciproques. Des pratiques 
différentes peuvent verser les unes dans les autres. 
Mais il arrive aussi qu’il renforce des contrastes et 
qu’à partir d’une même donnée, le monochrome, 
il montre des attitudes incomparables. Il n’y a 
en effet rien de comparable entre deux types de 
monochrome. De même, il n’a rien à voir entre 
un tableau de Charlton et une peinture uniment 
vermillon de Gérard Traquandi. L’ensemble de 
quarante-deux peintures sur papier japon en deux 
lignes faiblement espacées proposant une gamme 
de teintes et de formes dans un camaïeu rouge — du 
fuchsia au ton brique de Pouzzoles en passant par 
le sang de bœuf — peint par Traquandi oppose sa 
fragilité et sa rapidité — des feuilles volantes que 
le moindre souffle soulève — aux constructions 
de Charlton. Ici, nous avons tout un déploiement 
d’impulsions. Le geste est présent. L’entraînement, 
une sorte de training du geste, modifie la répétition. 
Nous sommes devant une séquence, un moment 
dont le fil est la variation. La seule constante est ce 
support quasi transparent. Le champ d’exploration 
va du dessin — libations ou fouillis végétaux — au 
recouvrement, couche posée sous laquelle court la 
texture du papier. Nous avons ici des surfaces aux 
désirs et aux plaisirs multiples, un goût pour ce 
qui serait de l’ordre d’une subjectivité que l’artiste 
voudrait laisser courir. Ne pas retenir. Favoriser ce 
qui arrive. L’esprit de système n’apparait quasiment 
pas. Il suffit que quelque chose soit posé pour 
provoquer une relance, une métamorphose.

La deuxième œuvre exposée par Traquandi est 
une toile de grand format où de larges taches de 
graphite surnage sur un fond rouge plus ou moins 
intense. Les embus du graphite accrochent des 
effets de solarisation. Des motifs figuraux issus 
de la nature sont inscrits dans les taches. Ce sont 
des rémanences d’éléments naturels, quelque 
chose qui viendrait du fond ou de l’arrière. Depuis 
ces vingt dernières années, Traquandi pratique 
simultanément la peinture et la photographie, une 
photographie figurative et pictorialiste attachée à 
des techniques artisanales et une peinture qui se 
souvient des motifs de sa photographie. La pratique 
de base demeure le dessin, un dessin de plus en 
plus cursif, litote du motif qui le déclenche. Or, ce 
dessinateur et peintre qui est passé par la tradition 
— la copie, le plein-air — en inscrit la mémoire, 

dans des manières de faire contemporaines. Cy 
Twombly retrouvait bien l’indice d’un paysage dans 
une feuille maculée et volante sur laquelle il venait 
de marcher. La zone de résonance constituée par 
la peinture occidentale de ses débuts à aujourd’hui 
est tellement dense qu’il est impossible de manier 
un de ses éléments infimes sans tirer toute la 
chaîne et ramener ce qui précède. Traquandi en a 
une telle conscience que, même dans ses surfaces 
les plus légères et ses gestes les plus rapides, des 
évocations émergent et suscitent un dehors : une 
réalité géographique, un esprit du lieu. Il ne peut 
pas courir plus vite que tout ce qu’il a vu, senti, 
expérimenté. Il s’agit d’une situation de la peinture 
qui n’a rien de mélancolique puisqu’elle est prise 
dans la globalité de ses moments et parcourue de 
façon diachronique. Il n’y a pas de rivalité ni de 
concurrence ni même d’esprit de réconciliation 
universelle : juste le constat qu’elle est chargée 
de mémoire de son début jusqu’à maintenant.

L’intérêt d’un tel dialogue contradictoire, 
c’est qu’au sein de l’exposition, il départage deux 
territoires tout en les rendant complémentaires 
pour l’occasion. Ces deux temps se répondent 
dans la friction et le partage. En fin de compte, 
ils renforcent les caractéristiques de l’un et 
de l’autre en montrant qu’ils coexistent dans 
une harmonie paradoxale et sans confusion. 
L’exposition leur donne toute leur visibilité. Elle 
suscite une réflexion à propos de la diversité de 
la peinture contemporaine, de sa complexité, 
ce dans des champs paraissant proches comme 
ceux de l’abstraction récente ou de la couleur 
seule. Elle propose aussi une action exorcisante 
par rapport à la fonction ancienne de la salle, 
ce que Traquandi accomplit par un allégement, 
en apposant la beauté solaire de ses pages à 
la mémoire sanglante du lieu. En cela, cette 
exposition produite par un collectionneur ne 
montre pas le bout d’un trésor mais initie une 
exploration partagée avec un public. C’est qu’un 
collectionneur actif ne peut plus montrer une 
pièce sans le débat visuel qui la porte, sans la mise 
en question de ce qu’elle peut représenter. Alors 
il nous invite à entrer avec lui dans la question.

Frédéric Valabrègue

L’immense salle à l’architecture industrielle 
accueillant les expositions temporaires du 
fonds M-Arco de Marie-Hélène et Marc 
Féraud ne semble plus rien devoir à son passé 
de lieu d’abattage. Autrefois, c’est ici que le 
bétail était conduit, occis, saigné. Aujourd’hui, 
la netteté et le dégagement silencieux de cet 
espace impressionnant, dans la logique du white 
cube, sont venus à bout de cette mémoire que 
l’entrepreneur et collectionneur a voulu évoquer 
par le rouge, contrainte succincte proposée à 
Gérard Traquandi qui l’a acceptée pour œuvrer 
avec cette couleur qui lui est peu familière.

L’autre protagoniste de cette exposition est 
Alan Charlton. Trois polyptyques et une longue 
peinture horizontale semblable à une ligne 
ponctuent les murs avec leurs valeurs de gris 
constituant l’unique nuancier de cet artiste qualifié 
de post-minimaliste. Entrant dans la salle, la 
conversation ou la confrontation établie entre ces 
deux états de la couleur, le rouge et le gris, l’une 
qui saute aux yeux et l’autre qui pratique le retrait 
pour mieux laisser jouer la lumière, se révèle 
d’une grande efficacité. Le mot confrontation 
est d’ailleurs un peu fort. Fritz Glarner, peintre 
abstrait disciple de Mondrian, parlait du gris 
comme de la couleur relationnelle par excellence, 
celle qui fait exploser toutes les autres. Il suffit 
de rapprocher du gris et du vermillon pour le 
constater. Pour Marc Féraud, cette rencontre entre 
deux œuvres si différentes est une expérience 
qui lui permet de creuser toute la richesse et les 
paradoxes de cette séquence si importante de la 
peinture contemporaine qu’est le monochrome, 
genre dont il fait un des axes de sa collection.

Charlton pratique une peinture construite 
dont les différents éléments rectangulaires, des 
toiles méticuleusement peintes jusque sur leur 
tranche, mettent en valeur leurs espacements sur 
le mur et leur environnement spatial. L’élément 
tableau, devenu outil de construction et module, 
participe d’un ensemble qui peut se clore sur 
lui-même ou provoquer une dynamique. Aucune 

organisation n’est semblable. Toutes cherchent 
un équilibre architectonique. Certaines suggèrent 
un mouvement, celui d’un défilement quasi 
cinématographique par exemple, quand une suite 
de rectangles verticaux proposent différentes 
valeurs de gris. L’enjeu semble parfois de rendre 
un ensemble à la fois symétrique et dynamique. 
Le spectateur est invité à différentes pesées : les 
vides et les pleins, les rapports de proportions entre 
un ensemble de toiles et les espacements du mur, 
la façon dont la lumière fait jouer les différentes 
valeurs de gris. Le gris est en effet une valeur plutôt 
qu’une couleur, c’est-à-dire un degré d’intensité 
écartant toutes les associations psychologiques 
ou symboliques amorcées par la couleur. On peut 
aussi remarquer que la grisaille, genre traditionnel 
faisant l’économie de la couleur, était chargée de 
mettre l’accent sur le modelé en instaurant un 
dialogue entre peinture et bas-relief. La peinture 
de Charlton se souvient du bas-relief, ce que nous 
indique le recouvrement de la tranche. Ce sont des 
éléments quasi sculpturaux qui scandent les murs.

Il faudrait peut-être revenir sur l’appellation 
de minimaliste. Charlton est venu après ses 
aînés pour apporter à l’art du peu une dimension 
artisanale que les premiers ne revendiquaient 
pas, tellement ils étaient requis par le modèle 
industriel. Malgré la perfection des aplats montés 
couche après couche et le refus de tous les effets 
de la main, les différentes valeurs de gris nous 
disent qu’ici toutes les surfaces sont sensibles. Il ne 
s’agit pas d’appliquer un programme que l’artiste 
ne puisse pas ajuster. Il ne s’agit pas non plus de 
mettre en valeur un processus dont le spectateur 
retrouve le mode d’emploi puisque l’enregistrement 
sensible de la lumière est ce qu’il voit en premier.

Il y a chez Charlton et Robert Ryman, 
comparaison qui n’est pas un mince compliment, 
quelque chose qui vient avant le programme et 
la juste proportion, c’est la mise en valeur des 
possibilités sensibles de la peinture. Enfin, il 
est souvent facile de tirer un trait d’union entre 
l’austérité du peu et la spiritualité. Signalons 
qu’en même temps qu’au Box, Charlton 
entretient un autre type de dialogue avec Le 
Corbusier au sein du Couvent Sainte-Marie de 
La Tourette dans la région de Lyon. Peinture 
spiritualiste ? Certainement pas tellement 
elle se montre concrète et immanente, mais 
que le spectateur puisse en faire le réceptacle 
d’une contemplation, cela est possible.

Le rouge est mis.
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The immense room of industrial architecture 
that houses the temporary exhibits of the 
M-Arco foundation of Marie-Hélène and Marc 
Féraud gives no hint of its former existence as a 
slaughterhouse. In the past, this was the place the 
cattle were led, slain, and bled; today, the quiet 
neatness and openness of this impressive space, 
in keeping with the “white cube,” have overcome 
this memory. The entrepreneur‑collector tried to 
evoke the past by proposing the succinct constraint 
of the color red, and Gérard Traquandi accepted 
the challenge to work with a color that is rather 
unfamiliar to his work.

The other protagonist of this exhibit is 
Alan Charlton. Three polyptychs and one long 
horizontal painting punctuate the walls, their 
gray values constituting the only color scheme 
for this artist characterized as post minimalist. 
As the viewer enters the room, the conversation 
or confrontation established between these two 
states of color, red and gray, couldn’t be more 
effective: the one color is immediately obvious, 
while the other, more subtle, lets the variations 
of light play on it. The word “confrontation” 
may be a bit strong. Fritz Glarner, an abstract 
painter and follower of Mondrian, spoke of gray 
as a relational color par excellence, one which 
explodes all of the others. One need only juxtapose 
gray and vermillion to observe this. For Marc 
Féraud, this encounter between two exhibits so 
different from each other is an experience that 
lets him pursue all of the riches and paradoxes 
of the monochrome, a most important sequence 
in contemporary painting and a genre which 
he makes one of the lines of his collection.

Charlton practices a constructed painting 
whose differing rectangular elements, canvases 
meticulously painted right out over their edges, 
emphasize their spacing on the wall and their 
spatial environment. The painting element, 
which has become a construction tool and unit, 
participates from a group that can either close itself 
in or spark a new dynamic. No two arrangements 

are alike. Each seeks an architectonic balance. 
Several suggest a movement, one with an almost 
cinematic projection in a series of vertical 
rectangles offering different shades of gray. The 
aim seems at times to make a grouping both 
symmetrical and dynamic. The viewer is invited to 
weigh various elements: the forms and the voids, 
the proportional relationships between a group of 
canvases and the spacing on the wall, the way the 
light plays on the various shades of gray. In fact, 
gray is a value rather than a color; it is a degree of 
intensity that separates all of the psychological or 
symbolic associations produced by color. We may 
also notice that grisaille, a traditional genre that 
economized on color, was intended to accentuate 
dimension by establishing a dialog between 
painting and relief work. Charlton’s painting is 
reminiscent of relief sculpture, as indicated by 
the painting of the canvas’s edge. They are almost 
sculptural elements punctuating the walls.

Perhaps we need to reconsider the label of 
minimalist. Charlton brings an artisanal dimension 
to minimalist art that was not espoused by his 
predecessors, conscripted as they were by the 
industrial model. Despite the perfection of 
tints applied layer after layer and the rejection 
of all effects of the hand, the various shades of 
gray tell us that all of the surfaces here may be 
felt. It is not a matter of applying a program 
that the artist is unable to adjust. Nor is it a 
matter of accentuating a process for which the 
viewer finds instructions, since the perceptible 
recording of light is what the viewer sees first.

There is a significant similarity between 
Charlton’s work and Robert Ryman’s, something 
that comes before the program and correct 
proportion, and that is the focus on tactile 
possibilities in painting. After all, it is often easy 
to draw a link between minimalist austerity 
and spirituality. We should mention that at the 
same time as the Box of the M-Arco collection, 
Charlton entertained another type of dialog 
with Le Corbusier at the Dominican convent 
Sainte-Marie de La Tourette in the Lyon 
region. Spiritualist painting? Certainly not in a 
concrete or immediate way, and yet the viewer 
may find it a vehicle for contemplation.

The interplay of comparisons, dialogs, 
and confrontations may cause reciprocal 
contaminations. Differing practices may spill  

The red is set. into one another. But it also happens sometimes 
to reinforce contrasts, and from the same starting 
point—monochrome—it shows incomparable 
attitudes. In fact, there is nothing comparable 
between two types of monochrome. Likewise, 
a painting by Charlton bears no resemblance 
to an evenly vermillion painting by Gérard 
Traquandi. The group of forty-two paintings by 
Traquandi on Japanese paper, arranged in two 
weakly spaced rows, offering a range of forms 
in various hues and shades of red—from fuchsia 
to the blood red of beef to the brick red of the 
town of Pouzolles—with its fragility and rapidity, 
its loose sheets lifted by the slightest breeze, is 
in sharp contrast with Charlton’s constructions. 
Here, we have a whole range of impulsions. The 
act is present. The training for the act modifies the 
repetition. We are in the presence of a sequence, 
a moment whose thread is variation. The only 
constant is this nearly transparent base. The field 
of exploration goes from drawing—libations or 
plantlike jumbles—to covering, a layer revealing the 
texture of the paper underneath. Here are surfaces 
of multiple desires and pleasures, and a taste 
for a bit of subjectivity to which the artist would 
like to give free rein. Not hold back. Encourage 
what may come. The spirit of a system hardly 
appears at all. The mere placement of something 
may cause a new process, a transformation.

The second piece exhibited by Traquandi is 
a large-scale canvas in which great patches of 
graphite float over a more or less intense red 
background. The graphite coatings catch effects 
of solarization. Figurative motifs from nature are 
scored in the graphite. They are remanences of 
natural elements, something that would come from 
the background or from behind. Over the past 
twenty years, Traquandi has been practicing both 
photography and painting: a figurative and pictorial 
photography attached to artisanal techniques and 
a painting that is reminiscent of motifs from his 
photography. His main practice is still drawing, a 
type of drawing that is increasingly more cursory 
and understated than the motif that inspires 
it. However, this artist who has dispensed with 
tradition—copying the masters, working outdoors—
records memory in his drawing and paintings 
in a way reminiscent of his contemporaries. 
Cy Twombly found the hint of a landscape in 
a smudged, loose sheet of paper on which he 

had stepped. The zone of resonance formed by 
western painting from its origins to the present is 
so dense that it is impossible to make use of the 
slightest element without pulling the whole chain 
and bringing out what came before. Traquandi is 
so conscious of this fact that, even in his lightest 
surfaces and quickest gestures, references 
emerge and create an outdoors: a geographical 
reality, a spirit of place. He cannot run faster 
than everything he has seen, felt, experienced. 
It is a situation of painting that has nothing of 
the melancholy, since it is taken in the totality 
of its movements and covered diachronically. 
There is neither rivalry nor competition nor 
even a spirit of universal reconciliation: just 
the observation that it is infused with memory 
from its beginnings to the present moment.

The interest of such a contradictory dialog is 
that in the exhibit it must separate two territories 
while making them complements for the occasion. 
These two temporalities respond to each other 
in the friction and the splitting. In the end, they 
reinforce the characteristics of one another 
by showing that they coexist in a paradoxical 
harmony without confusion. The exhibit gives 
them their visibility. It gives rise to reflection on 
the diversity of contemporary painting, on its 
complexity, and it does this in fields that seem 
close, such as the new abstraction or color by 
itself. It also offers an exorcising action with 
regards to the former function of the room, what 
Traquandi accomplishes through simplification, 
by affixing the beauty of the sunlight on his 
pages to the bloody memory of the space. In this 
way, this exhibit produced by a collector doesn’t 
display the result of a treasure hunt but instead 
initiates an exploration shared with the public. 
An active collector can no longer show a piece 
without the visual debate that it entails, without 
questioning what it can represent. And so he 
invites us to enter with him in the questioning.

Frédéric Valabrègue
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Œuvres exposées
Exhibited Works

Alan Charlton

4 Different Greys, 1990 
acrylique sur toile
4 toiles de 216 x 54 cm chacune
total : 216 x 225 cm

 Line Painting, 1979
acrylique sur toile
4,5 x 324 cm x 4,5 cm

4 Parts Painting, 1992
acrylique sur toile
4 toiles de 99 x 202,5 cm chacune 
total : 216 x 409,5 cm

Square Painting in 4 Parts, 1978
acrylique sur toile
4 toiles de 100 x 100 cm chacune 
total : 204,5 x 204,5 cm

Gérard Traquandi

Sans titre, 2011
huile sur toile
430 x 250 cm

Rouge pour le Box, 2011
huile sur papier
42 dessins de 97 x 67 cm chacun
total : 200 x 1500 cm
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En 2009, la famille Féraud a créé le Fonds de 
dotation M-Arco ayant pour vocation la promotion 
de l’art contemporain, et a décidé de constituer 
une collection consacrée à l’art de notre temps.
Cette collection, est principalement constituée 
d’acquisitions réalisées lors des expositions liées à 
un programme d’invitation d’artistes à Marseille.

À cette fin, le Fonds M-Arco s’est installé dans une 
partie des anciens Abattoirs de la Ville de Marseille, 
précédemment acquis et réhabilités par le groupe 
Féraud CFM pour y implanter ses entreprises.

Ce lieu chargé de mémoire, l’ancienne grande halle 
du box d’assommage, est maintenant dédiée à l’art 
contemporain. Le Box accueille les expositions 
organisées par le Fonds M-Arco et permet de 
montrer ces œuvres actuelles, plurielles et originales 
pour lesquelles il s’engage avec exigence.

Ce catalogue retrace la première exposition ayant 
eu lieu au Box, du 23 juin 2011 au 15 octobre 2011.

Nous remercions :
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mécène de l’exposition ;

et nos amis et partenaires
la Galerie Jean Brolly,
la Galerie Laurent Godin.
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