
Il y a déjà longtemps que j’observe le travail particulièrement original de Young-Hee Hong. Au-delà de la diversité des 

techniques qu’elle questionne, c’est surtout la remise en question des modalités de son activité qui étonne. Quelques années 

après son arrivée en Europe, certains critiques français, et non des moindres, se sont penchés sur les différentes étapes de 

son évolution. Tous ont été frappés par l’audace avec laquelle l’artiste s’emparait des objets, et plus encore, du traitement 

qu’elle en faisait.  

 

En effet, les objets mis en œuvre, leur captation, ne devait rien au type d’approche qui était celui, par exemple, des Nouveaux 

Réalistes, pour n’évoquer que ce courant : il n’était pas question de présenter de manière ou d’une autre des objets 

industrialisés ou de dénoncer les produits de la société consumériste. 

 

Je me souviens notamment d’une sculpture magistrale qui était réalisée dans une très épaisse membrane transparente. Celle-

ci était criblée d’une infinité d’aiguilles, chacune montrant à son extrémité un fil de tissu coloré. Ce devait être dans les 

années 80 ou 90. L’objet, s’agissait-il d’un tableau ou d’une sculpture, se présentait comme un voile, une sorte de paravent 

majestueux, qui semblait flotter dans l’air sans toucher le sol. 

 

J’insiste sur cet aspect, parce que les œuvres de Young-Hee Hong ont presque toujours ce caractère de légèreté aérienne. En 

contraste avec la manière occidentale, beaucoup plus massive, de concevoir la sculpture. L’art occidental s’intéresse plutôt à 

la consistance des choses, à leur substance, alors que la manière gracieuse des œuvres de Young-Hee Hong parait toujours 

échapper à toute espèce d’épaisseur. Elle ignore la pesanteur. Il y a, dans chacune de ses œuvres, quelque chose d’une 

fraîcheur caractéristique des arts d’extrême orient. 

 

Il me semble qu’il est possible de relier les points qui se trouvaient sur la membrane transparente à ces innombrables points 

de vue que nous observons aujourd’hui sur chacune des œuvres présentées. À l’époque, il s’agissait de traverser (même avec 

la finesse d’une aiguille) une membrane presque invisible (un peu comme s’il s’agissait de traverser frauduleusement une 

frontière). On peut penser à celle qui sépare la Corée du Sud et la Corée du Nord.  

 

Percer le visible pour atteindre une dimension autre ? Mais de quelle visibilité s’agit-il lorsqu’on parle d’une frontière ?  

 

Aujourd’hui, avec la même détermination, il s’agit de faire le point par rapport à ce qui, insidieusement, nous assaille. Je veux 

parler de la pression médiatique, pression très puissante, qui nous oblige, soit à croire en tout ce que la société envoie (à 

travers la publicité, les idéologies), soit à douter de tout. Comment réagir ? Comment trouver son équilibre face à un 

conditionnement omniprésent et incessant ? C’est à cette question que répond à sa manière, par le travail, Young-Hee Hong.  

Elle nous invite avec tact et légèreté à suivre ses mises au point. Elle nous incite, par le regard à examiner avec attention à 

relativiser, à évaluer, à estimer, à exercer notre esprit critique ; bref, elle nous appelle à nous concentrer afin de conserver 

notre lucidité, sauver notre jugement personnel et accroître notre conscience. 

 

Cet effort intellectuel et moral, l’artiste le réalise physiquement. Avec son pinceau, sa main, avec son bras, avec toute sa 

concentration mentale, avec tout son être. Point après point, goutte après goutte, tous ces points ponctuent un instant de 

création qui s’étale dans l’espace de ses œuvres. Ils se superposaient d’abord à des images préexistantes, les points 

s’appliquaient sur des affiches, des photos, des images extraites d’Internet, mais entre temps, ces mêmes points de vue se 

sont progressivement affranchis de ces images, qui assaillent notre imaginaire et nous perturbent. Dans un processus 

d’évolution somme toute assez logique, les points de peinture se sont affranchis, ils flottent librement dans l’absolu, dans un 

vide qu’ils ont réussi à conquérir. Chaque point s’énonce alors avec sa discrète force. Certaines de ces œuvres s’intitulent par 

exemple « L’Ombre du Temps », et, de fait, on ne peut imaginer de meilleure incarnation du temps qui, à la fois s’écoule 

progressivement goutte après goutte, et demeure à la fois dans un absolu qui n’autre catégorie que lui-même.  

 



Chaque point, chaque goutte de peinture délicatement posée par un fin pinceau, correspond à un instant précis et renvoie au 

point suivant, avec chaque fois un peu moins de matière (jusqu’à son extinction ?). Mais, nous en avons fait l’expérience, le 

temps, lui, n’a pas de fin.  

 

Ce travail, d’une beauté bouleversante, résonne en nous de manière légère et infinie.  

 

 

Ecrit par l’historien de l’art Claude Rossignol.  

À l’inauguration de l’expo « Faire le point », galerie Cascade Art-Space, 2014. 

	  


