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Colección del artista

Las obras de Guillaume Leblon articulan formas abiertas, abstractas y autónomas. Para el artista, los materiales son el vehículo de las ideas. Su heterogéneo universo está compuesto de instalaciones, esculturas, películas y obras sobre papel. Con intervenciones mínimas, Leblon logra construir un espacio de múltiples lecturas posibles, en el cual los objetos están cargados de matáforas que generan inquietud y afectan y estimulan nuestra percepción.

En su video Notas (2007), la cámara recorre un espacio de experimentación –el taller del artista– que después de ser inundado de agua y arcilla, se transforma en un escenario donde se funden el paisaje y el exterior, al tiempo qeu se esbozan ciertos objetos y acciones fragmentarias. (V.N.)
Selina Ting. “Interview: Guillaume Leblon” en Initiartmagazine.

http://www.initiartmagazine.com/interview.php?IVarchive=61
El artista francés Guillaume Leblon (nacido en 1971) crea instalaciones en sitios específicos, esculturas, videos y obras en papel que intentan transformar nuestra percepción del espacio y su función. A través de una suerte de presentación escénica de su obra, carga sus objetos de significados metafóricos e introduce cierto grado de incomodidad que afecta y estimula nuestra percepción. Guillaume Leblon pertenece a una generación de artistas que cree que el arte no es una representación del mundo ni del propio conocimiento, sino más bien una prolongación de lo real en todas sus posibilidades. Como bien lo expresara Lucas Cerizza, la obra de Leblon “no presenta imágenes directas ni visiones frontales. Más bien propone un intercambio sutil entre las cosas ocultas y las reveladas, un lento proceso hacia el descubrimiento de un lugar indefinido, el intento de percibir una atmósfera.”

(…)

GL – Guillaume Leblon
ST – Selina Ting, por InitiArt Magazine 

ST : Usted comenzó a exponer su obra poco después de haberse graduado en la Rijksakademie, en el año 2000. Desde entonces ha sido muy solicitado por las instituciones internacionales, primero en Holanda, luego en Alemania, Bélgica, España e Italia, y finalmente en Francia con su primera exposición individual en 2004. Sin embargo, recién en el año 2005 comenzó a trabajar con una galería (Galerie Jocelyn Wolff). ¿Podemos decir entonces que usted tendía a concebir su obra para un contexto institucional antes que para una galería de arte? Es frecuente apreciar en su obra una intervención sobre el espacio arquitectónico del museo.

GL : Por supuesto: lo que podemos presentar en un museo o en un centro de arte contemporáneo es muy diferente de una intervención en una galería, por ejemplo. Además, no es una cuestión de espacio o de restricción del mercado; más bien se relaciona con el hecho de que exponer en un museo implica, automáticamente, tener intercambios con un curador. Concebí los proyectos a través de esos diálogos. También cabe selalar que, por razones obvias, la relación con el espacio debe reinventarse en cada exposición. No me interesa la arquitectura del museo en sentido estricto. Lo que me interesa son las limitaciones particulares que restringen esa arquitectura. Acepto esas restricciones como elementos integrables a mi obra, capaces de nutrirla y de volverse, en última instancia, parte intrínseca de la exposición. 

ST : Esta precisión es muy interesante e importante porque sus obras evocan la arquitectura, sobre todo aquellas que emplean formas y elementos arquitectónicos como Intérieur-Façade (1999–2001).  

GL : Realicé esa pieza en la Rijksakademie. Utilicé los códigos de un modelo arquitectónico, y en cierto modo implicó “modelar” el espacio real donde yo trabajaba todos los días en aquella época. Es verdad que a veces uso títulos tomados de catálogos arquitectónicos, como “vista desde la entrada hacia la escalera”, etc. Esos títulos hablan de imágenes; pero lo que se mostraba en la imagen no era necesariamente un sector de la arquitectura o una escultura sino una situación, un punto de vista en el espacio.

ST : La ubicación y el emplazamiento de una obra dentro de un espacio de exposición constituye, esencialmente, el proceso de hacer-sentido de la exposición. ¿Cuál es para usted el elemento más importante para el despliegue espacial de una exposición?

GL : La circulación es importante. Casi siempre cierro las puertas, confino los espacios o simplemente modifico los recorridos. Realizo estos cambios espaciales para obligar al público a ver las obras de cierta manera, sin restringirlas. En otras palabras, quiero ofrecerle al espectador un determinado punto de vista para mirar la obra, de modo tal de crear la sensación de deambular por el espacio de la exposición. Vale decir que la exposición deviene en paisaje, en recorrido aleatorio, sin punto de partida ni punto de llegada. 

ST : ¿El contexto de la exposición — la historia del museo o de la institución — juega un papel determinante a la hora de considerar una posible intervención en el espacio de exhibición? 

GL : Las características del suelo, la geología, el clima, las plantas, la condición social... es indispensable tomar en cuenta todos los elementos que definen el contexto y el medio ambiente de una sala de exposición en el proceso de pensamiento. Pero no hay jerarquía entre ellos. También están las cualidades específicas de cada espacio de exposición. En relación a estas especificidades debo tomar una posición y diseñar una estrategia que permita que la exposición exista como un todo, como una totalidad. Esta cohesión o coherencia no necesariamente está garantizada à priori en el espacio.

ST : ¿Cómo evitar la repetición, aun cuando el contexto y el espacio varíen de una exposición a otra? 

GL : Me aburro fácilmente. Soy una persona impaciente. Pero trabajo para transformar esos defectos en virtudes. Mi preocupación constante es evitar quedar encerrado en el proceso de trabajo. Por eso dejo abiertas las obras, que son inestables y siempre transitorias. Esa cualidad me permite redimensionar mi trabajo en cada exposición, ya sea expandiendo o minimizando las piezas.

ST : Si el estudio es el lugar de creación por excelencia y la exposición es el contexto donde esa creación se manifiesta ¿cómo se sabe cuándo una obra está terminada y lista para ser exhibida? 

GL : Un objeto puede abandonar mi estudio sin estar terminado. Tal vez se complete al llegar a destino. En otras palabras, entre el momento en que la obra abandona el estudio y el instante en que es colocada en el museo, hay inestabilidad. La obra no se concluye en el estudio. El contexto de la exposición completa la obra. 

ST : ¿Los videos son parte de la totalidad de la obra? ¿Cuántos videos lleva realizados hasta ahora? ¿Qué lugar ocupan en su obra? 

GL : He realizado 5 o 6 videos. Son una especie de notas, borradores o dibujos que acompañan mi obra. A veces se proyectan sobre una escultura. En cualquier caso, no son películas cinematográficas en sentido estricto sino que funcionan con el medio ambiente de la exposición. Por lo tanto, son parte indispensable de mi obra. En líneas generales, trato de no atribuir a mis obras ninguna clase de orden jerárquico. 

ST : Siempre hay una dimensión performativa en sus videos, como ocurre en Notes (2007), que fue mostrado en la Bienal de Lyon. 

GL : En mis videos hay una cierta implementación que resalta una dimensión más espontánea y visualmente más performativa. Al mismo tiempo, la noción de tiempo — que es específica del video — siempre ha estado presente en mi obra. Siempre me ha interesado el cine, pero no tengo la paciencia necesaria para filmar largometrajes. Necesito velocidad y espontaneidad. [Risas] Pero soy plenamente consciente de que el video posibilita otra forma de narrar, otra manera de decir las cosas. Además, toda exposición conlleva, en sí misma, el elemento performático.

ST : El ubu Roi (2004) es una obra que funciona en el límite entre lo interior y lo exterior. He leido algunos comentarios sobre esta pieza, pero aún no pude verla en persona. Y a decir verdad, no comprendo la historia del perro... 

GL : [Risas] Fue una pieza realizada para mi primera exposición individual en Francia [AZIMUT, FRAC, Borgoña, Dijon]. Había un jardín privado con su perro guardián al lado del centro de arte en Borgoña. Taladré un agujero en la pared medianera que separaba el centro de arte del jardín. Me interesaba explorar el trastorno que produciría el ingreso del espacio doméstico en el espacio de la exhibición, salvo porque había un pedazo de Plexiglas transparente tapando el agujero. Cada vez que un espectador entraba en el centro de arte, el perro corría hacia el agujero y le ladraba al recién llegado: ¡era su manera de defender su territorio! De este modo, nosotros entrábamos en la casa del perro y el perro salía fuera de su territorio. Era muy hermoso. 
ST : Algo banal, normal y fácil de ignorar súbitamente se vuelve metafórico, como la presencia fantasmal del perro en la obra, que evoca las ideas y las paradojas de la situación: la inversión de los roles, del espacio, del sistema de jerarquías, etc. Como used mismo lo ha dicho tantas veces, no le gusta otorgar prioridad a las cosas. Pero permítame decirle que la elección de ciertos elementos tampoco es inocente.

 GL : Es verdad que mi obra tiene un aspecto profano. Casi siempre utilizo elementos que parecen connaturales al lugar donde se encuentran. Por ejemplo en la exposición de Porto, en Portugal, un músico callejero entraba en la sala y empezaba a tocar su instrumento como un vagabundo que se pone a tocar en plena calle. Por supuesto que era parte de la muestra. Desde mi punto de vista, era una manera amable de llevar lo exterior a lo interior y al mismo tiempo era algo muy violento; porque la sala de exposición es un lugar con una función bien definida: es decir, un lugar dedicado al arte. Un poco como una iglesia con su estatus sagrado. 

ST : Entonces es intrusivo… 

GL: Sí, es intrusivo. O, mejor dicho, es una suerte de profanación poética antes que una provocación.

ST : ¿Tiene presente la imagen del espectador en el momento en que concibe una obra? 

GL : En el momento en que considero el espacio como punto de partida de una exposición, el punto de vista del espectador está implícito. También el medio ambiente, el cuerpo, etc. afectan ese espacio. 

Links

http://www.galeriewolff.com/site/artists_detail.php?uid=8 

http://www.persol.com/mexico/a-work-of-persol/guillaume_leblon 
Biografía

Nació en 1971 en Lille, Francia. Vive y trabaja en París. + información
Guillaume Leblon realizó numerosas exhibiciones individuales en destacados espacios públicos de exhibición en Europa. Estudió en la École Nationale des Beaux-Arts de Lyon y realizó una residencia en Rijksakademie, Ámsterdam (1999-2000).

La obra de Leblon reconoce constantemente diferentes culturas sin adherir a ninguna tendencia artística en particular. Sin embargo, su modo de proceder y la precisión de sus instalaciones parecen ser compartidos por algunos de sus contemporáneos en Francia. Nacidos entre 1970 y 1975, estos artistas abandonan la preocupación de las generaciones pasadas que buscaban encontrar nuevos modos de producción, cambiar el rumbo del sistema económico o la "efectividad" social; en cambio, toman referencias de la abstracción pictórica, de la escultura estadounidense de la década de 1960, del arte conceptual o del arte procesual. Un enfoque que puede variar en términos formales pero deriva de un concepto común: la obra de arte es una pista, por leve que sea, que abre un espectro de referencias, una construcción, una historia, un mundo entero. 

Monumental y discreta a la vez, la obra de Leblon utiliza materiales como escombros o piedra para construir un paisaje frágil. El artista utiliza una y otra vez los mismos objetos y materiales y, a través de esta repetición de elementos, genera una sensación inquietante. Su estética áspera, junto con la cuidadosa ubicación en tiempo y espacio de los objetos, hacen que la obra de Leblon muestre una familiaridad con las formas del arte povera. Después de todo, Leblon crea en sus obras una tensión entre la negación de la claridad y una materialidad muy tangible y directa.

Exhibiciones recientes:
- Strange Form of Life, ProjecteSD, Barcelona (2010)
- Bild für Bild, Film und zeitgenössische Kunst, Museum Ostwall im Dormunder U,  Dortmund, Alemania (2010)
- Sampler #1, Galleria Alessandro de March, Milán (2010)
- The Unknown Group, FRAC - Bourgogne, Dijon, Francia (2010)
- Circuit céramique: la scène française contemporaine, Les Arts Décoratifs, París (2010)
- La Carrillon de Big Ben, Centre d'art contemporain d'Ivry - le Credac, Ivry sur Seine, Francia (2010)

http://guillaumeleblon.com/ 
