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The Elephant in the Room
(Giraffg), 2023, Julius
Von Bismarck. Exhibition
view : Berlinische Galerie,
2023, Gourtesy the
artist; Alexander Levy,
Berlin; Sies + Hake,
Diisseldorf © The artist,
VG Bild-Kunst, Bonn 2025,
Photo : Roman Méirz.

Petit Palais

Julius von Bismarck — The Elephant in the Room

Présenté par SIES + HOKE

Comment décririez-vous I’'ceuvre prin-
cipale, The Elephant in the Room — une
statue équestre d’Otto von Bismarck et
une girafe, qui s’effondrent et se recom-
posent — qui sera exposée au Petit Palais?
En un mot, c’est comme si j’avais agrandi
aux dimensions d’un monument un de ces
jouets mécaniques de notre enfance, qui se
disloquent lorsqu’on appuie sur un bouton,
et se reforment lorsqu’on relache celui-ci.

Le Petit Palais, concu pour ’Exposi-
tion universelle de 1900 est un musée
autant qu’un monument. Comment s’y
inscrit votre piece?
Le Petit Palais est le cadre idéal : un monu-
ment fonctionne toujours en contexte. Deés
lors, The Elephant in the Room 1’y apparait pas
comme on le verrait dans un White Cube.
Tout ce qu'on met dans le Petit Palais se
charge d’histoire européenne — c’est un lieu
treés européen. Et je crois que la Nature est
une invention européenne. Pour quelquun

comme moi, un Allemand portant le nom
de Bismarck, et vivant a Berlin, avec son zoo,
ces deux monuments — la girafe et Otto von
Bismarck — étaient des candidats idéaux
pour évoquer, respectivement, la Nature et
I’Histoire comme des constructions.

Cette ceuvre animée, qui s’effondre
et se reconstitue, pourrait justement
étre une allégorie de ’Histoire et ses
mouvements...
L’Histoire n’est pas linéaire, elle ne va pas
dans une seule direction — elle obéit plutot
a des cycles, a des rythmes récurrents. Mais
nous ignorons ce que reviendra et ce qui ne
reviendra pas... Il'y a aussi quelque chose
qui évoque le mouvement Black Live Matters
et les statues qui ont pu étre déboulonnées.
La destruction des monuments est un phé-
nomene qui m’a toujours intéressé au plus
haut point, et qui a toujours existé : une
culture détruit les monuments d’une autre
culture, dont elle veut se débarrasser. —D.A
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Avenue Winston Churchill
Wang Keping — Découverte

Présenté par GALERIE NATHALIE OBADIA

De Chambord en 2023 a Fontainebleau
I’été dernier, les sculptures de Wang
Keping (né en 1949) se sont déja confron-
tées a la majesté des chateaux. L’artiste
poursuit aujourd’hui ce dialogue hors les
murs avec Découverte (2022), un bronze
dressé entre le Petit Palais et le Grand
Palais, qui affirme sa présence monumen-
tale au milieu de la fievre d’Art Basel.

Ici, lartiste chinois installé en France
depuis plus de quarante ans confie au
bronze la densité charnelle de ses formes,
lui qui avait longtemps laissé parler les
veines du bois. Courbes pleines et lignes
ramassées composent alors une Vénus ori-
ginelle aux volumes généreux, comme
surgie d’un temps antérieur.

Puisant autant dans les arts premiers que
dans la sculpture traditionnelle chinoise
ou dans I’héritage de Brancusi, I’artiste
déploie une sensualité accordée a I’épure.
Tendue comme une peau et magnifiée
par le métal, la surface capte la lumiere et
appelle le geste qui effleure, le regard qui
caresse. De ce contact imaginaire nait une
présence abstraite, offerte dans sa nudité
comme une douce promesse. Toujours en
filigrane, I’anatomie féminine se laisse
deviner par fragments et courbe apres
courbe, pli apres pli, apparaissent peu a
peu les attributs d’une figure sensuelle
jamais donnée d’emblée, seulement révélée
par le patient travail de I’artiste et par son
langage sculptural réduit a la quintessence
des formes. —MdLF.

Production Still
308lizzards,,
by Helen Marten
Gourtesy

of Miu Miu.

Découverte, Wang Keping.
(Galerie Obadia)
© Studio Wang Keping
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Palais d'léna

Helen Marten — 30 Blizzards.

Présenté par MIU MIU

Qu’est-ce qu'une ligne de vie? Ou, pourrait-on dire, qu’est-ce
qu'une destinée ? Comment peut-elle se dessiner dans I’espace?
Quelle forme, quelle architecture, quelle couleur, peut-elle
prendre? 30 Blizzards. tente de répondre a ces questions.
La grande chorégraphie immersive imaginée par I’artiste
britannique Helen Marten (née en 1985) au Palais d’Iéna,
sur I'invitation de la marque Miu Miu, partenaire officiel du
Programme public de la foire Art Basel Paris, est attentive a
ce que la chose artistique révele les histoires de vie de cha-
cun, notamment féminines. Internationalement reconnue,
récompensée par le Turner Prize en 2016, Helen Marten s’es-
saye ici pour la premiére fois a une gigantesque performance
chorégraphiée qui s’apparente a une boucle théatrale infinie
questionnant la présence de nos corps, pensés comme des
archétypes d’individualités, dans le grand espace-temps de
I'univers. Véritable défi tant le sujet de cette ceuvre d’art totale
touche a I'immatérialité d’une substance mystérieuse, celle
de nos émotions et de nos fragiles temporalités. « Les scénes
d’une vie suggerent des langages de théatralité potentielle. I1
y a du changement, et la révolution survient. Il y a un renou-
veau spectaculaire. I1y a des crises. Et entre les séquences
d’expression, il y a des vides : ils sont arrosés, et quelque chose
de nouveau pousse vers le haut entre eux. Le bruit concep-
tuel du temps et du changement est toujours présent. » Voici
comment 'artiste décrit une partie d’'une ceuvre construite
en étroite collaboration avec le metteur en scéne de théatre
et d’opéra Fabio Cherstich et la compositrice Beatrice Dil-
lon, afin de faire évoluer trente performeurs dans I’espace
accompagnés de sculptures et de vidéos. «Nous ne faisons
pas une performance mais un systéme — ouvert, perméable et
complexe », souligne Fabio Cherstich. Et citant I'acteur italien
Antonio Neiwiller : «Nous irons au théatre... parce qu’il y a
encore des étres qui transpirent, qui pleurent, qui tombent.
Nous irons voir cet événement comme quelque chose qui ne
peut étre manipulé, ne peut étre aplati. » —J.C.

ART / Page 65



P N\RT FOIRE

B

A=

L

y

Avenue Winston Ghurchill
Vojtéch Kovarik
Atlas calming

the troubled world

Présenté par GALERIE DEROUILLON

«Ma sculpture incarne I'idée d’un pouvoir
qui n’est pas hiérarchique ou répressif,
mais fondé sur I'’empathie et un geste de
bienveillance, témoigne l'artiste tcheéque

s Vojtech Kovarik. Or je crois que c’est dans

I’espace public que cette redirection du

symbole — de la domination a la compas-

sion — peut aussi avoir un impact sur un

Chapelle des Petits-Augustins, Beaux-Arts de Paris O Ty by PUBTIC plus Targe et ouvrix wn dlalogue

Nuriev. (Galerie Sultan) sur ce que signifie la responsabilité envers

Harry Nuriev — Ubjets Trguye’s © Harry Nuriev. le monde aujourd’hui. » Les étres qui
peuplent ses peintures et ses sculptures,

Présenté par GALERIE SULTANA tels Atlas, Hercule et Pan, furent ces dieux
et ces déesses de la mythologie grecque qui
influencerent la pensée occidentale. En
les peignant dans des poses langoureuses,
a I’étroit, recroquevillés, 'artiste les des-
cend de leur piédestal. Tandis que de la
douceur émane de ses larges figures, tel
son Atlas embrassant doucement la Terre.
I1 les humanise afin qu’ils deviennent

Harry Nuriev est un jeune prodige du design que le milieu
de la mode s’arrache pour des collaborations, telles Nike ou
Balenciaga, tandis que le musée du Louvre lui a commandé
des objets, des stylos et des porte-clés chromés inspirés de
I'univers de I'institution. Son style ? Des formes directement
issues de notre environnement quotidien, recouvertes de
couleurs vives ou de matieres plastiques, tabourets pixelisés,
fauteuil de gamerrecouvert d’'une dentelle vert fluo, miroir en

écran d’ordinateur. Depuis peu, il recouvre tous les objets qui Full-scale mode for réellement leg proFagonistes d'une SOCiétéi
I’inspirent et/ou qu’il dessine d’une mati¢re chromée. «Mon ?A{/”rﬂls;alm%y»ﬂm contemporame idéale. Son style,.qul
Tublgn Woro », rappelle les peintures murales de Diego

processus créatif ne commence pas avec une toile vierge, 2025 Vajtech Kovarik.
mais avec le monde tel qu’il est. J’entre dans un espace, un  Gourtesy of the artist and
contexte, une réalité — et je choisis avec bienveillance ce qui  alerie Derouillon, Pais.

Rivera, détourne les codes de la statuaire
héroique voire I'art national-socialiste pour

) . L L - © Vojtech Kovarik. mieux les déboulonner. —AdBP
résonne en moi, ce qui m’émeut intuitivement, ce qui porte
déja une voix — et j’essaie de la renforcer », explique le créa- gy & e —
teur russe installé depuis 2021 a Paris dans son manifeste N ‘
Transformism.

Objets Trouvés, présenté dans la chapelle des Petits-
Augustins de I’Ecole des Beaux-Arts de Paris, situé¢ a quelques
pas de la galerie de son Crosby Studio, traduit son manifeste
en installation artistique. Il y est question d’objets, de consom-
mation, de troc, de transformation de 'ordinaire en ceuvre
d’art. Les visiteurs sont invités a déposer un objet dans des
boites disposées au sol et a en prendre un autre en échange.
Le tout devenant, par le désir de I’artiste, une ceuvre d’art qui
deviendra livre. Harry Nuriev associe le concept d’upcycling
al'esthétique relationnelle théorisée par Nicolas Bourriaud,
qui met la relation au centre de I’ceuvre, avec I'idée de Marcel
Duchamp selon laquelle le regardeur fait 'ceuvre en la per-
cevant comme telle, ou encore le principe du Pop Art de
déplacer le quotidien dans I’art, voire I'idée de Robert Filliou
que «l’art est ce qui rend la vie plus intéressante que l'art».
Harry Nuriev ou I'art du sample. —AdBP
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Musée national Eugéne-Delacroix

Nate Lowman — After Delacroix

Présenté par MASSIMODECARLO en collaboration avec DAVID ZWIRNER

Quelle importance le musée Delacroix

revét-il a vos yeux?
Le contexte du musée Delacroix — un
lieu de vie et de travail —a guidé et struc-
turé ma proposition. J’ai toujours aimé
la peinture et les dessins de Delacroix,
mais je ne m’y suis vraiment intéressé
en profondeur qu’en lisant son Journal,
dans la traduction anglaise publiée par
Phaidon. La franchise avec laquelle il
dévoile ses opinions et ses rapports avec
ses homologues artistes, ainsi que le
cadre de sa vie de créateur, m’ont offert
une nouvelle perspective sur sa curio-
sité et sa virtuosité. Aussi, ’occasion
d’intervenir en exposant des ceuvres
dans sa chambre et son atelier — dans
ce musée que j’ai visité a de nombreuses
reprises cette dernic¢re décennie, avec sa
configuration intime — m’a-t-elle séduit.

Pouvez-vous nous donner un apercu
des ceuvres que vous montrerez?
Quelques-unes des ceuvres qui seront
exposées sont des variations sur — et
méme des copies directes de — celles
de Delacroix. J’ai copié son Lit défail
aussi fidelement que possible, avec un

écart stylistique du au fait de copier
une reproduction d’un tableau. J’ai copié
Etude de babouches, mais ma source était
en fait une carte postale de la boutique
du Louvre et non I'ceuvre originale. En
tant qu'artiste américain visitant Paris,
il faut accepter le fait que le consumé-
risme touristique est un autre aspect du
travail de recherche.

Je montrerai aussi le fruit de mes médi-
tations sur la facon dont Delacroix traite
les tigres, mélé a des recherches person-
nelles sur le méme sujet. Celles-ci com-
prennent des éléments visuels d’époque
concernant le duo de ma ville — Las
Vegas —, Siegfried et Roy, ainsi que la
photo d’une scéne d’intervention poli-
ciere : un tigre vivant dans un apparte-
ment a Harlem. Je trouvais important
que ma proposition englobe la période
contemporaine — et la fascination cultu-
relle jamais démentie pour les grands
félins est irrésistible.

Iy a en outre trois ceuvres qui exa-
minent (et tentent de copier) mon amie
et contemporaine, Cecily Brown et ses
interprétations des peintures de nau-
frages de Delacroix. Je vois ma démarche

FOIRE ART .

Open Gontainer,
2025, Nate Lowman.
0il and alkyd on linen.
© Nate Lowman
Courtesy the artist,
MassimodeCarlo,
and David Zwirner.

comme une facon de copier Cecily
copiant Delacroix, avec un clin d’ceil a
Géricault. Il y a un passage du Journal
de Delacroix ou il décrit sa grande
tristesse lorsqu’il a vu le masque mor-
tuaire de Géricault, et ou il dit avoir fait
voeu de copier son Radeau de la Méduse.
Récemment, lors d’un entretien donné
pour 'ouverture de son exposition a
la Fondation Barnes, a Philadelphie,
Cecily a parlé de sa propre série de nau-
frages, et de la facon dont elle étudiait
Delacroix et Géricault tandis qu’elle
composait ses propres tableaux.

Et, enfin, j’ai réalisé une série de sculp-
tures de lampes, faconnées avec des
matériaux venant de mon propre ate-
lier. Sur la surface des abat-jour de
ces lampes, il y a de la peinture et des
images ayant un rapport direct avec
mon intérét pour Delacroix.

Ce n’est pas tous les jours qu'on a I'oc-
casion de placer des sculptures faites
de matériaux provenant d’un atelier
du XXI¢ siecle dans I’atelier préservé
du grand maitre romantique. Et qu’il
s’agisse de lampes, c’est I'image d’une
lumiére qui ne s’éteint jamais. —D.A.
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Avenue Winston Ghurchill
Arlene Shechet — Dawn

Présenté par PACE GALLERY

Comment est née Dawn, cette sculpture
en aluminium peint aux tons pastel qui
fait partie d’un ensemble nommé Girl
Group?
Jaime penser que Dawn, tant par sa forme
que par son nom, représente le commence-
ment de tout. Cela dit, la sculpture a évolué
sur une période de trois ans, en commen-
cant par une version en argile improvisée,
puis en se développant a travers des dessins
analogiques et numériques, suivis de plu-
sieurs maquettes «a l’ancienne » en papier.
Bien sur, des ingénieurs et de nombreux
artisans talentueux ont participé au pro-
jet, mais tout commence par un morceau
d’argile, des questions et des réves.

Présenter cette ceuvre dans un espace

public a-t-il une signification particu-

liere pour vous?
L'une des raisons pour lesquelles je réalise
des ceuvres publiques de grande envergure,
C’est précisément pour que le grand public
puisse les découvrir en dehors des musées
ou des galeries. La structure circulaire en
spirale de Dawn, sa couleur surprenante
et ses lignes courbes doivent étre percues
comme une offrande généreuse a la ville
et a ses habitants. Je concois toutes mes
sculptures comme une invitation a éveiller
la curiosité et a susciter la joie.

Elle étaitil y a peu présentée au Storm

King Art Center en pleine nature, la

voici maintenant dans Paris...
Le Storm King Art Center offrait un pay-
sage magnifique et le site parisien est un
paysage architectural grandiose, dans la
plus belle ville du monde. J’aime les deux
cadres. Je suis ravie et honorée que Dawn
soit visible a Paris, et je m’attends a ce que
la palette rose et lavande, ainsi que la forme
en lévitation suspendue, soient accueillies
avec enchantement. —AdBP

Dawn, 2024, Arlene
Shechet. Photography
by David Schulze,
Pace Gallery.

Les herbes folles du
vieux logis, 2020 - 2025,
Joél Andrianomearisoa.
Textile in two panels.
Mixed medium, 600 x
355 cm - 236 x 140 in.
gach © Studio Jol
Andrianomearisoa.
Gourtesy of the Artist
and Almine Rech.

Photo : E. Sander.

Hotel de la Marine
Joél Andrianomearisoa ,
Les Herbes folles du vieux logis

Présenté par ALMINE RECH

AT’Hotel de la Marine, ot furent jadis conservées soieries et
tapisseries, la mémoire textile trouve un nouvel écho. Dans
la cour d’honneur se déploient Les Herbes folles du vieux logis
de Joél Andrianomearisoa (né en 1977) : deux tentures
monumentales, striées de bandes verticales colorées, s’offrent
comme un paysage imaginaire dont les fibres vibrent d’une
vitalité intacte. Le textile, travaillé en densité et en éclats
chromatiques, évoque a la fois I'abondance végétale et la
ferveur des rituels collectifs. «L'idée, souligne I’artiste, est
d’imaginer un jardin. Un jardin sentimental. Un jardin sans
géographie sauf celle de notre imaginaire... celle de nos
désirs et de nos émotions. Le textile s’affirme — les couleurs
rugissent pour dialoguer avec I'histoire du lieu et laisser le
temps sans temps a 'infini. »

L’ceuvre s’inscrit dans une série consacrée au pocte
malgache Maurice Ramarozaka, dont Andrianomearisoa
reprend le titre d’un recueil. Depuis ses débuts, I’artiste
entretient ce dialogue avec la littérature et les voix de son
pays, placant I’héritage, la transmission et la poésie au coeur
de sa pratique. Ses installations textiles investissent souvent
des lieux chargés d’histoire : les remparts d’Aigues-Mortes
en 2021, drapés de noir comme une étreinte minérale, mais
aussi la Biennale de Venise en 2019, ou I Have Forgotten the
Night suspendait un voile de ténebres au plafond du pavil-
lon malgache. Ici, I’artiste cherche a offrir «I’image dune
conversation entre rupture et caresse. Entre souffle et fragi-
lité. Entre Paris et quelque part le Monde. Entre couleur et
radicalité. Entre le textile et la pierre. Entre imaginaire et
sentimentalité. Entre le présent et I’'Histoire. Les histoires. »

Installé entre Paris et Madagascar, Andrianomearisoa
multiplie les médiums pour traduire des états affectifs tels
que la nostalgie, I’absence, I’élan amoureux. Si sa formation
d’architecte se décele dans la rigueur des proportions, son
geste demeure celui de la main, attentive au froissement, a
la densité, a la fragilité méme du matériau. Chaque teinte
se préte alors a une intervention minutieuse, dessinant
une tessiture de nuances feutrées, entre terre et sensualité.
L’étoffe se plie a ces variations de relief, incisant la couleur
de reflets subtils, jusqu’a laisser affleurer une ame discrete,
comme enfouie dans ses plis. —MdLF

Page 68 / TRANSFUGE



Gonerete Wirg, Muller

Van Severen. Gourtesy
Tim Van Laere Gallery
Antwerp - Rome.

Avenue Winston Churchill
Muller Van Severen — Concrete Wire

Présenté par TIM VAN LAERE GALLERY

Quelle est la genese des trois sculptures

en béton découpées et pliées nommées

Concrete Wire?
Il y a environ dix ans, nous (Fien Muller
et Hannes Van Severen, ndlr) avons mené
une étude de formes inspirées par des
matelas qui semblent figés dans des posi-
tions pliées, pour créer différentes assises.
Réalisées en treillis métallique, elles
avaient une apparence fragile, presque
éphémere. Elles semblaient presque dis-
paraitre dans leur environnement. Avec
Concrete Wire, nous sommes revenus a ces
formes, mais cette fois coulées dans un
matériau lourd et solide. Nous explorons
la mani¢re dont un méme geste, une
boucle, un pli, peut évoquer des sensa-
tions radicalement différentes selon le
matériau utilisé.

En quoi vos ceuvres invitent-elles a I'in-
teraction physique?
Les formes sont trés ouvertes et intuitives :
elles ressemblent a des assises, des lits, des
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surfaces sur lesquelles s’appuyer. Elles ne
dictent pas une fonction unique, mais sug-
geérent de nombreuses possibilités. Cette
ambiguité invite les gens a s’en approcher
avec leur propre corps, a tester comment
s'asseoir, s’allonger ou s’y adosser. Et méme
si on ne les touche pas, ces picces activent
une imagination corporelle.

Présenter cette ceuvre dans un espace

public a-t-il une signification particu-

liere pour vous?
Oui! Notre travail oscille souvent entre la
sculpture, le design et I'architecture. Le
montrer dans un espace public enléve cer-
taines des barriéres propres aux galeries
ou musées, et permet une rencontre plus
directe, voire plus informelle. Les gens
peuvent ne pas avoir de références a I'art
contemporain, mais tout le monde sait
ce que cela fait de s’asseoir, de s’appuyer,
d’occuper un espace. Ce qui compte le
plus, c’est Ia maniere dont les gens feront
I’expérience de I’ceuvre sur place. —AdBP
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