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1 L’unité d’un espace controlé 
Faire l’expérience d’un des espaces d’Unni Karoline Bakke, que ce soit son atelier ou l’espae d’exposition, demande un temps initiale d’acclimatisation. Le spectateur a besoin de ce temps pour s’adapter au language et aux rythmes de l’artiste. 
La tradition voulait qu’une exposition soit une collection d’objets finis, étiquetés et prisés, que la critique et le publique devaient considerer comme étant autonommes, échappés du control de l’artiste. La galerie était alors un site particulier contribuant à une série de departs, où l’ouvre d’art se distancait de l’artiste. Depuis le début des années 70, la tendance de l’art contemporain a été de défier et d’éroder ce modèle classique d’exposition. Ainsi le travail d’Unni Karoline Bakke se joint à celui d’artistes qui travaillent et qui présentent leur art suivant un shéma autre: ‘un champs expansif’ 1 de l’espace d’exposistion. L’espace d’exposition de Bakke présente une combinaison de pièces finies et des traveaux différents en progression. Pour commencer, les peintures servent de points de départ à l’expantion sculpturale et à son développement dans l’espace d’exposition. L’unité de l’ensemble est obtenue par la présentation maîtrisée de cet espace qui contient des éléments de la deuxième et de la troisième dimension d’un procédé en cours.
 
2 La nuée contemporaine des images 
La vie contemporaine des sociétés des pays de l’ouest se compose du bombardement des sons et des images multimédias. Calvino a écrit: 
Une grande partie  de cette nuée d’images se dissout immédiatement, comme les rêves qui ne laissent aucune trace dans la mémoire; ce qui ne se dissout pas, c’est une sensation d’étrangeté et de malaise. 2 

Cependant, l’hypersensibilité de Calvino à l’utilisation sans soins, brutale et dilué du talent d’expression humaines, que se soit en images ou en mots, provient de sa peur à ce que ces talents profondéments exitants et vitaux puissent être perdus parmi l’amoncellement des nuages de la communication de masse. Ceci  est en effet une peur collective que la multiplicité de la vie contemporaine puisse, en quelque sorte, inévitablement conduire à une perte de l’ordre et de l’exactitude. 


3 Du chaos à l’ordre
Les différents élements qui composent l’exposition d’Unni Karoline Bakke sont reliés entre eux et ont des points de resemblance. L’artiste identifie et analyse une forme géométrique donnée ou un élément de texture pour ensuite en approfondir leur qualités avec des moyens d’expression divers. L’artiste fonctionne comme un ‘ruminant’; l’analyse par la contemplation, la manipulation de l’extention du matériaux, font surgir des idées nouvelles et inattendues. La terminologie 
‘ruminant’ se limite normalement au bétail, moutons et chameaux, des animaux qui avec leurs estomacs ont la capacité de remâcher leur nourriture.
Néanmoins, la description est valable pour décrire la méthode de travail de l’artiste. Celui-ci donne à un détail donné une attention répetée et concentrée, il prend le risque de perdre la vue d’ensemble. 3 En mettant le focus plutôt sur le développement des détails que sur la vue d’ensemble du projet, Bakke restraint le chaos inné des possibilitées et permet d’organiser des détails.

4 Vocabulaire moderniste: l’ordre
Le language initial du procédé artistique de Bakke est d’abord moderniste. En utilisant les thermes de formes et de moyens propres au vocabulaire moderniste, chaque élément de l’exposition montrent les traces de l’art antérieur rationnel et de la reflexion sur la peinture et de la sculpture. En utilisant le cube de Sol LeWitt, les élements picturales de l’expressionisme abstrait, ainsi que la technique d’assemblage de Rauschenberg, l’espace d’exposition donne l’écho aux nombreux chapitres du discours moderniste bien documenté. Cependant, en assemblant d’une manière réduite ces éléments connus, Bakke relâche les contraintes de formes qui caractérisent le modernism. L’ordre et l’unité moderniste sont simultanément proposes et niés, en laissant la peinture déborder dans la sculpture, les nuances de couleurs chevaucher les éléments divers de l’espace en forcant le matériaux naturel aux limits des frontières artificielles. Les éléments de l’espace que Bakke donnent au spectateur une extention des codes variés de l’art moderniste, alors que l’unité complète de l’espace elle, est donnée par la communication et les liens entre les détails des différents composants.
Il est ici tempté de réunir des formes disparates et diverses de l’expression moderniste. Aussi, comment cette expériance peut-elle être pleinement appréciée par le spectateur.

5 Movement: vers le multiple
Dans un essai d’introduction à une installation d’Arakawa et Gin, Jean Francois Lyotard propose le mouvement  comme défense naturelle du spectateur face à l’insécurité, l’incomprehension ou l’ambiguité dans lesquels l’espace le met. 4 
Quand nous tournons autour d’une forme d’art, nos yeux ainsi que notre cerveau obtiennent une meilleure compréhension des volumes, des surfaces, de la différence aussi entre la deuxième et la troisième dimension. Plutôt que de parler de défence mentionnée par Lyotard, il y a un moyen plus constructif de décrire, de considérer le mouvement de la rencontre du spectateur avec l’art. Cette attitude positive du mouvement autour de l’oeuvre d’art est plus répresentative quand on regarde une sculpture de Rodin. Il faut alors en faire le tour afin de dicerner le volume intérieur, plutôt que le volume de surface. Egalement, pour comprendre entièrement les espaces de Bakke, le mouvement du spectateur ne doit pas être défensif, mais plutôt imprégné du désir de s’enrichir, ce qui amène à une synthèse productive.
En se déplacant dans ces espaces, en changeant son angle de vue pour découvrir leurs divers arrangements, on crée les liens et les rapports entre les différents objets composant l’espace. Les cubes peints qui forment un échiquier de composition variées de couleurs simples, s’épanchent dans l’espace environnant par une surface peinte épaisse et tactile, ou par les plis concrets de la toile. Le cube est ensuite répéte par une forme rigide suspendue ayant le caractère limité et défini de la cage, et qui renferme dans son enclos des matériaux naturels divers tel que des nids d’herbe, des dés à jouer, et des structures de terre, de plâtre et de cire à caractère phallique. Rodin parlait de la croissance de son travail comme étant animé de l’intérieur, donnant un rayonnement éxterieur. Il disait aussi qu’un spectateur passif était incapable d’en ressentir le dynamisme croissant. Cent ans plus tard, ce même conseil est toujours vrai. Pour aprécier pleinement et de facon créative ces espaces d’exposition élargis et différents, et pour recevoir la multiplicité des rapports entre les éléments dans l’espace de Bakke, le procédé contemplatif doit comprendre le movement. 





6 Conclusion: subjectivité-le rôle central de l’observateur 
Les formes froides et austères de la sculpture minimaliste américaine des années 60, l’apogée aliénée de l’ère moderne américaine, nous a enseigé de nombreuses lecons éstétiques. Il est un fait qu’une contemplation active de l’objet d’art était et reste dépendante de l’engagement consacré à l’esthétiques. Confronté  à l’ennui détaché et superficiel de l’oeuvre minimaliste, l’observateur était projeté au centre même du procéde´esthétique. Une sculpture de Donald Judd donnait très peu de soi-même. L’oeuvre exigeait au contraire du spectateur qu’il exploite sa force contemplative au maximum. De nos jours, la nuée visuelle médiatique toujours plus intruse et distrayante de Calvino, demande encore plus du spectateur qu’il soit au centre du procédé esthétique. Pour obtenir une appréciation esthétique complète de l’espace d’exposition élargi, il faut du temps, du mouvement et exiger de l’observateur qu’il étudie et crée les liens que les éléments de l’installation exigent. L’espace de Bakke présente de multiples composants, une série de départs à partir des surfaces peintes. Aussi, les perpendiculaires évoluent-elles vers la discipline des formes cubiques; un ordre tente alors de s’établir avec les talents d’enchevêtrement de l’herbe séchée avec le grillage ou la main. Chaque élément a un potential de forme, de sensualité et de métaphore. La subjectivité du spectateur est appellée à être active dans un lieu qui lui-même demeure un interlude unifié, passif et paisible, au milieu de l’horizon brumeux de notre temps.
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1 Rosalind Krauss’ term, which she coined in the late seventies when attempting an analysis of the failures of modernism’s historic categories. 
2 The notes of this is taken from Italo Calvino’s Charles Eliot Norton Lectures 85-86, Six Memos for the next Millennium, Lecture 3, p 57                                                                     Harvard Press 1998.
3 Whilst chewing the cud, the bovine is similarly lost to the world, seemingly in a contemplative trance.
4 Jean Francois Lyotard, Reserves of Spatial events, published in Art and Design Installation Art 1993.p53ff.
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