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AUDEMARS PIGUET

Le Brassus

BOUTIOQUE AUDEMARS PIGUET
380, RUE SAINT-HONORE 75001 PARIS
0140204545

eroun parTier oF Art| Basel

TO BREAK THE RULES,
YOU MUST FIRST MASTER
THEM.*

*POUR BRISER LES REGLES, IL FAUT D'ABORD
LES MAITRISER.

EN 1993, AUDEMARS PIGUET REVOLUTIONNAIT
A JAMAIS L'UNIVERS DE LA MONTRE SPORTIVE.
L'ARCHITECTURE PUISSANTE DE LA ROYAL OAK
OFFSHORE S°'IMPOSAIT ALORS COMME
L'EXPRESSION ULTIME DE LA HAUTE
HORLOGERIE BATIE POUR LA PERFORMANCE.

EN 2014, LA COLLECTION ROYAL DAK OFFSHORE
POSE UN NOUVEAU JALON. SA MASSE
OSCILLANTE EN OR 22 CARATS GRAVEE MAIN SE
DEVOILE DESORMAIS PAR LE FOND SAPHIR,
TELLE UNE VITRINE SUR 139 ANNEES DE MAITRISE
HORLOGERE,

ROYAL OAK
OFFSHORE
ENACIER.
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CA’ CORNER DELLA REGINA, VENISE
7 JUIN — 3 NOVEMBRE 2014
WWW.FONDAZIONEPRADA.ORG

Courtesy Collection Musée de la Musique, Paris / Photo: Albert Giordan
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Valoriser
Révéler
Garder les yeux ouverts sur le monde

Neuflize Vie, 20 années d'engagement
pour le rayonnement de la photographie contemporaine

Nous avons |'expérience de I'avenir

Neuflize Vie GRAND MECENE
ABN AMRO o Miasveae ok ta Curruss

CONSEIL = ASSURANCE VIE = CAPITALISATION

neuflizevie.fr
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L'Officiel Art offre sa couverture a Pavel Pepperstein

Lartiste russe s'est emparé de cette plateforme comme un étendard de sa vision du monde.
Il evoque ainsi la creation de son ceuvre :

“Inspiré par l'esthétique de I'affiche politique, mais aussi par certaines ceuvres classiques du XX siécle comme
Carré noir sur fond blanc de Malevitch ou Three Flags de Jasper Johns, j'ai fait ce dessin avec le désir de
créer une image iconographique du conflit et de I'incompréhension, lesquels, ensemble, creusent I'abime qui
s'ouvre periodiquement entre la Russie et les Etats-Unis. Clest précisément le cas en ce moment
ou nous sommes, une fois de plus, au bord du précipice. Linscrutabilité russe fait s'étrangler, tel un os reste
en travers de sa gorge, le Leviathan américain. Cela ne cause aucune joie au poisson doré qui aspire
a la domination mondiale. Pas plus que cela ne rejouit le monde bloqué dans son gosier.”
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EDITO

HERVE MIKAELOFF

Directeur de creation

Parfois |"histoire devance
I'actualité... Langle
géographique de ce numéro
a été déterminé bien en
amont du déclenchement
des événements qui
continuent de monopoliser
les observateurs géopolitiques de cette

région du monde. ’époque nous rappelle
avec force combien elle aime a se répéter.
Elle nous dit la mouvance des frontiéres,
soumises aux réves nationalistes. Ce
nationalisme qu'Albert Einstein qualifiait de
“maladie infantile” dessine avec I'implacable
récurrence des saisons une nouvelle carte
des territoires. Mais les artistes, comme les
écrivains, ont ceci d’extra-ordinaire qu'ils
nous aident a traverser nos peurs archaiques
et transcendent celles que l'aujourd’hui se
fait un sinistre devoir d’attiser. Nous sommes
donc, de nouveau, allés a I'avant des scénes
artistiques émergentes, dans cette sphere de
pays en bordure du Caucase, a travers un
prisme qui ne s'en tient pas aux définitions
mais a I'émotion. Clest donc une géographie
sentimentale, autrement dit subjective, que
nous avons retenue. Russie, Ukraine,
Géorgie, Turquie, Iran, Azerbaidjan,
Kazakhstan développent a travers nos pages
la mixité et la richesse de leur culture et de
leur histoire, via des rencontres, des analyses,

des entretiens, des portfolios. Du plus vaste
pays du monde, la Russie, a une république
de steppes et semi-déserts, le Kazakhstan,
grande comme cinq fois la France, on circule
a différentes échelles, s'attachant & mettre

en évidence la singularité de ces terres de
création. L'artiste russe Pavel Pepperstein
s'est ainsi saisi de la couverture pour livrer en
exclusivité un dessin impitoyable ot le spectre
des deux puissances mondiales entreprennent
un combat a forces égales. En adepte

de 'extension du domaine de la lutte,

il dévoile également la vidéo de

Soyuz Apollo. Ce rap dont il a écrit les paroles
et qu'il interpréte avec conviction, constitue
notre objet collector dématérialisé. Autre
lutteur professionnel, le photographe

Boris Mikhailov. Il s'est rendu Place Maiden,
a Kiev, pour saisir les instantanés d’un pays
en plein fracas : le fruit de son observation est
publié exclusivement dans L'Officiel Art.

Et parce que, depuis toujours, la musique
adoucit les peurs, nous avons invité

Eric Tong Cuong, homme de communication
mais surtout expert és-musiques, a mettre

au point, Coupe du monde oblige, une
playlist décalée en considérant la gestuelle
footballistique. Ainsi, & l'aune de I'art qui
abolit toute frontiere, L'Officiel Art continue
de cultiver la transdisciplinarité, sésame
d’un monde en perpétuel mouvement.
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MANUFACTURE DEPUIS 1891

LE MOCASSIN 180
Couture petit-point marquée a fa flamme, Limoges




LES INVITES

GUESTS

PAR YAMINA BENAT, MARION BONRAISIN,
PIERRE LEFORT, CHIARA PIRRI, ISABELLA SENIUTA.
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PAVEL PEPPERSTEIN

Avrtiste, ecrivain et rappeur russe, Pavel
Pepperstein a étudié a I'Académie des Beaux-Arts
de Prague avant de fonder, en 1987, le groupe
d'artistes Medical Hermeneutics Inspection. I
utilise des symboles politiques et culturels pour
evoquer |'influence de I'Oceident sur la Russie. Il a
notamment exposé au Guggenheim de New York
en 2006 et a représenté la Russie a la Biennale de
Venise en 2009. || a realise la couverture de ce
numéro et la vidéo de la chanson Soyuz-Apollo
dont il a composé les paroles, objet collector
découvrir a laide d'un flashcode (page 57). MB

BORIS MIKHAILOV

Boris Mikhailov est un photographe ukrainien
repute pour ses photographies de 'époque
soviétique. |l s'est ensuite intéresse aux
personnes victimes de la chute de 'URSS.
A travers un style documentaire et acerbe, il
s'interroge sur la vie quotidienne de ses sujets et
il critique, avec humour, cette sociéte en
transition, |l a regu le Spectrum International
Prize for photography en 2012 et participe,
cette année, a Manifesta 10. Son portfolio
realise a Kiev lors de la récente actualite
qui a secoue la région est publié en
exclusivité dans L'Officiel Art. MB

#10
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Suad Garayeva est commissaire d'expositions,

consultante et spécialiste de |'art
contemporain en Russie, dans le
Caucase et en Asie Centrale chez Sotheby's,
a Londres. Elle est également commissaire du
pavillon de |V\:erba'|‘djan pour le Grid 2014, 3
Amsterdam. Elle évoque, dans ce numéro,
la place grandissante des artistes
et des collectionneurs du Caucase
et de I'Asie centrale sur la
scéne artistique internationale et sur
le marche de I'art. MB

NATALIA VODIANOVA

Natalia Vodianova est une mannequin et actrice
née en 1982 en Russie, qui depuis son jeune age
defile pour les plus grands couturiers. Son succés
professionnel lui a notamment servi de tremplin
pour créer en 2004 la Naked Heart Foundation
destinee a creer des aires de jeux et aider
les familles d'enfants handicapés. Multipliant les
actions caritatives, Natalia Vodianova intégre
les artistes et couturiers a sa demarche. Dans ce
numeéro, L'Officiel Art a organisé un entretien
mettant en scéne le duo Recycle Group et
et Vodianova, qui célébre cette année le dixieme
anniversaire de sa fondation. IS

SILIANI S3T
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CATHERINE DAVID

Catherine David a ete conservatrice au musee
national d'Art moderne, au Centre Georges
Pompidou puis, & la Galerie nationale du Jeu de
Paume a Paris. De 1994 31997, elle a éte
directrice de la Documenta X a Cassel puis
directrice du centre d'Art contemporain Witte
de With a Rotterdam. Initiatrice du projet
“Représentations arabes contemporaines”, elle
est directrice adjointe du Musée national d'Art
moderne de Paris. Elle évoque ici 'exposition
“United History", qui offre un nouveau regard
sur lart iranien de 1960 a nos jours. CP

KAMRAN DIBA

Kamran Diba est architecte, artiste et
collectionneur iranien ne en 1937 a Tehéran.
Son ceuvre comprend des peintures, des

installations, des performances, des collages et

des photographies toujours en lien avec la
mémoire, |a calligraphie et I'héritage culturel
iranien. |l a fondé et mené le projet du musée
d'art contemporain de Téhéran (TMOCA)
inaugure en 1977, Ses ceuvres furent exposées,

entre autres, au Lacma, a la Biennale de Venise

et il a également contribué a enrichir la
collection du TMOCA. Pour L'Officiel Art,
il dévoile I'histoire du Musée
d'Art contemporain de Tehéran. IS

GUESTS

DINA BAITASSOVA

Dina Baitassova est commissaire d'expositions
indépendante et fondatrice de lada
(International Art Development Association).
Cette plateforme, basée 3 Paris, soutient les
artistes contemporains du Kazakhstan par des
projets d’échanges culturels internationaux,
dont l'exposition “One Step/Pe” Forward”. En
2014, lada a été invitée par Slavs and Tatars &
participer pendant Art Dubai au programme
“Marker” dedié aux acteurs de l'art dans
le Caucase et en Asie centrale. Elle présente ici
un choix d'artistes kazakhs. PL

VIKTOR MISIANO

Viktor Misiano a été successivernent conservateur
pour |'art contemporain au Musée Pouchkine entre
1980 et 1990, puis directeur du Cac (Center for
Contemporary Art) 3 Moscou jusqu'en 1997,
Fondateur du Mescow Art Magazine, il en est le
redacteur en chefdepuis 1993. En tant que
commissaire d'exposition, il a participé aux
biennales de Venise, Sao Paulo, Istanbul et a la
premiere édition de Manifesta en 1996,
Observateur attentif de 'art post-soviétique, il
initia également le premier Pavillon d'Asie centrale
pour la Biennale de Venise en 2005.

Il dresse ici un panorama de la scéne artistique
du Caucase et d'Asie centrale. PL

PHOTOS BOB GOEDEWAAGEN. OPI M. OLIVIER ROLLER. COURTESY OF NIKOLAY ZVERKOV.STELLA SCHWENDNER. BERTRAND GUAY/AFP. DR.
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Maria Baibakova est commissaire d'expositions
et collectionneuse, Née a Moscou, elle part aux
Etats-Unis a I'dge de dix ans et crée, en 2008,
Baibakov Arts Projects, une plateforme d'art
contemporain qui encourage la diffusion de la
scéne artistique contemporaine russe. Autrefois
consultante pour la galerie Gagosian et pour
Sotheby’s, elle ouvre en 2008 l'espace Red
October a Moscou, destiné a exposer des
artistes contemporains tels que Luc Tuymans ou
Olga Chernysheva. Pour L'Officiel Art, elle
sentretient avec Payam Sharifi. IS

\

ERIC TONG CUONG

Un dipléme d'HEC suivi d'une earriére publicitaire au
succes devenu cas d'école : directeur géneéral de BDDP,
créateur et président de BETC, fondateur de La Chose,

le tout ponctué de campagnes réferentes (Air France,

Evian, Orange..‘)‘ Voila pour la face A car, depuis toujours,
la vraie vie d'Eric Tong Cuong est ailleurs. Dans les riffs et
les shuffles, au coeur de la musique. Croyant et pratiquant
assidu de lart du son, il se produit au sein du groupe Quark
(1998 a 2010), cofonde le label Naive (1998), dirige EMI
France (2003 3 2005). Sa connaissance approfondie
de la scéne musicale internationale, notamment
underground, nous a incités 3 lui tendre le micro. Dans la
perspective de la Coupe du monde de football, il offre
a L'Officie!'Art une BO decalée et exclusive, 3 ecouter

sans moderation sur www.lachosefr. YB

#10

Directrice de Karinca Design, Fusun Eczacibasi
est la fondatrice de I'association Saha qui soutient
la création contemporaine turque. Née en
Turquie en 1960, elle est architecte de formation
et contribue a de nombreuses ONG axées sur le
droit des hommes, des femmes, la protection de
la nature et 'éducation. Membre du Conseil
international et du Comité d'Acquisitions
d’Afrique du Nord Moyen-Orient du Tate, elle a
rassemblé une importante collection d'art
contemporain. Pour L'Officiel Art, elle évoque
son association et [avenir de la Turquie. IS

JEAN DE LOISY

Critique d'art et commissaire d'expositions,
spécialiste de I'art moderne et contemporain,
Jean de Loisy a participé a des evénements
internationaux comme la Biennale de
Venise (en 1993 et 2011) et a occupé des
fonctions dans de nombreuses institutions
culturelles : directeur du Frac des Pays de la Loire,
directeur adjoint du Musée de Nimes,
conservateur de la Fondation Cartier
pour l'art contemporain puis conservateur au
Musée national d’Art moderne a Paris et, depuis
juin 2011, président du Palais de Tokyo.

En vue de l'exposition “Formes simples” au
Centre Pompidou-Metz, il s'entretient
avec L'Officiel Art. IS
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La Fondation Beyeler

Xpo | ray: X
de l'artiste allemand

Gerhard Richter (né a

Dresde en 1932) avec, pour la premiére fois, un_

in rticulie

sur ses series. Hans Ulrich Obrist, commissaire

de l'exposition, répond a 3 questions.
Propos recueillis par William Massey et Yamina Benai

Comment avez-vous abordé l'exposition
de l'ceuvre si prolifique et diversifige
de Gerhard Richter ?
Gerhard Richter, que j'ai eu 'occasion de
rencontrer en 1985, a 'age de 17 ans, est
un artiste d’'une grande complexite. Peu
d'artistes permettent d'imaginer une infinité
d'expositions, Clest le cas de Richter qui a éte
I'objet de nombreux événements liés a des
typologies fondées sur différents themes : le
paysage, le portrait... Mais il y a un aspect qui
me semble trés intéressant et peu exploite, ce
sont les séries. Et pourtant, dés ses débuts,
il a travaillé en mode séries et cycles. Avec
les 48 portraits, par exemple, mais aussi avec
les fameuses infirmiéres mortes et avec son
cycle October. L'idée est donc de procéder
par groupe : tableaux gris, tableaux abstraits
colores, photo peintures... Pour éviter I'aspect
schématique et dynamiser I'ensemble,
I'idee etait d'avoir, comme en musique, un
contrepoint dans chaque salle. Cest donc une
construction trés musicale tout en étant axee
sur le mede “répétitions” et “différences”,
ala maniére de Deleuze. Dans |a salle des
“Gris", par exemple, nous avons benéficié de
nombreux préts d'ceuvres qui navaient pas éte

X

CARAMBOLAGE PAR YAMINA BENAT

GERHARD RICHTER A LA FONDATION BEYELER

Gerhard Ri:htar, f.rserlda,
1994, huile sur toile, 72 cm x 102 em.

exposés ensemble depuis longtemps.
Ce cycle de tableaux gris est important car on
y observe les répétitions et les différences.

Uexposition qui met en relief sa production
“historique” offre-t-elle un volet
aux travaux plus récents 7
Effectivement, et cela appelle un autre de
ses facteurs caractéristiques : a 83 ans,
Gerhard Richter continue a inventer, Clest
extraordinaire de constater que ces trois
derniéres années, il a non seulement imagine
tous ces nouveaux paysages de verts, mais qu'il
a également rassembleé ces strips pointings,
qui sont tout sauf issus d'une toile abstraite
des annees 1990, Car cette abstraction, il
I'a faite travailler en mirair, il I'a multipliée,
A partir de details de ces tableaux abstraits,
il a extrait d'autres ceuvres avec les grandes
strfps, ce qui en fait une peinture alere
digitale. Ces toiles abstraites appelées Flow
m'évoquent Hokusai. Richter est un inventeur
sériel. Je pense qu'a l'instar de la Superstring
Theory, il existe au moins onze dimensions.
Clest intéressant de noter que, souvent, ces
petits tableaux intimident le spectateur d'une
maniére différente que les grands formats.
Ce sont des tableaux singuliers qui entrent en
interaction avec la série. J'aj posé la question
a Richter de savoir comment il parvient a un
tel chef-d'ceuvre. [l a simplement répondu

que c'est |'une de
qualites propres &
tableaux abstraits,
faisant ensuite un
analogie avec la musique en évoquant le faj
que lorsqu'on écoute une piéce de Bach, c'eSi
tellement parfait que cela n'a plus
besoin de nous. C'est evidemment

la grande question : |'art peut avoir une qua ;
indépendante de nous.

Comment doit-on réellement comprendre
'affirmation de Richter : “L'art, qui fait pa
de notre extravagante faculte d'espoir,
nous permet de supporter notre démence
permanente et notre infinie brutalité.” 7
Dans une époque ou la religion est tres

en retrait, l'art constitue peut-étre la
plus grande forme d'espoir. C'est peut-étre
cela qu'il veut dire.

“Gerhard Richter : tableaux séries”, jusquat
7 septembre, Fondation Beyeler, Baselstrassi
101, CH-4125 Riehen/Bile.

A NOTER

Hans Ulrich Obrist, en bindme avec Klaus
Biesenbach, assure également le commissari
de “14 Rooms” (14-22 juin, Foire de Ble
Hall 3), exposition au sein de laquelleila
convié 14 artistes internationaux (Marina
Abramovic, Allora & Calzadilla, Ed Atkins,
Dominique Gonzalez-Foerster, Damien Hirs
Joan Jonas, Laura Lima, Bruce Nauman,
Otobong Nkanga, Roman Ondak, Yoke Ona
Tino Sehgal, Santiago Sierra and Xu Zhen) &
“activer” une piéce, en explorant les notions
de temps, de physicalité et d’espace.
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SMART LINES

La galar'!e Kreo de Londres.

A quinze ans de |'ouverture de leur premiére galerie rue Louise-Weiss, a Paris,
Clémence et Didier Krzentowski ont inauguré debut mai un nouvel espace au cceur de Mayfair,

'@ Londres. Une facon de réduire la distance avec les clients internationaux présents dans |a capitale
britannigue et les designers collaborateurs de la galerie (Jasper Morrison, Marc Newson...).

Un espace concis (50m?) qui en maniere d’opening night expose les luminaires d'un demi-douzaine de
designers de la maison (Mendini, Bouroullec, Charpin, Bauchet...). En septembre se tiendra

la veritable exposition d'ouverture dent le théme sera prochainement dévoilé.
Galerie Kreo, 14a Hay Hill, www.galeriekreo.fr

COULEURS
PURES

Pour |a premiere exposition persannelle
d’Howard Hodgkin a Paris depuis 1972, la

galerie Gagosian a privilegié les nouvelles

peintures de l'artiste britannique né en 1932,
Une plongée dans la couleur pure, le trait
au plus pres du geste originel et spontané
decrivent le parcours de cet eternel jeune
homme au geste simple mais longuement

reflechi. Realisees entre Londres, la
MNormandie et Bombay, ces ceuvres jouent
ainsi de lumiere, de 'ombre et du souvenir.

“Howard Hodgkin, du 13 juin au 9 aodt,
Gagosian gallery, 4, rue de Ponthieu, Paris 8.

Howard Hodgkin, Sea, 2010-2012,
hule surbo, 21 x 27 x 6,4 cm.
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EN BREF
FROM RUSSIA WITHOUT RUSH

Irina Nakhova représentera le

Pavillon russe a la 56° Biennale de
Yenise (du 9 mai au 22 novembre
2015). Cette artiste conceptuelle,
lauréate du Prix Kandinsky 2013,
a choisi un prajet inspire
de ['architecture du batiment cangu
en 1914 par Alexel Viktorovitch
Chtchoussev.

SHANGALI, 2F
Le couple de collectionneurs
chinois Liu Yigian et Wang We a
inaugure au printemps un nouvel
espace a Shanghai. LIne superficie
de 33 000 métres carrés dont
16 000 metres carrés de surface
d'exposition mis en scene
par ['architecte Liu Yichun. Ce
lieu situé au coeur du West Bund
est dédié a l'art moderne et
contemporain soriente
vers ['international, il compléte
& musee initial établi fin 2012,

CHEVILLE AU CORPS
Le spirituel et le solide, c’est une
histoire qui dure, avec
un coup d'accélérateur parfois trop
appuye, incontournable air du temps
oblige, mais cette fois-ci, le
point de vue se place du cote de
I'artiste et de sa maniere d’'explorer la
nourriture. (Euvres contemporaines
(Winshluss, Martine Camillieri,
Mathilde de I'Ecotais,

Gilles Barbier...) mais aussi
performances (Food Sound System
de Don pasta, De la pou]'e
aux mots ou l'art de fa découpe, de
Wissam Arbache), dedicace
(Pascal Ory, L'ldentité passe a table...
L'avenir gastronomique de I’humanité
et la France en particulier,
le 4 septembre)...

Une programmation dégustable
a discretion.

"Lart fait ventre”, Musée de |a Poste,
Paris 15, T. 0142 79 24 24,

vwww.ladressemusesdelaposte fr
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MANIFESTA 10 - SAINT-PETERSBOURG
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MARCHE EN AVANT

Mée en 1993, dans la mouvance de la chute
du mur de Berlin et 'amorce
de la Pérestroika, i
européene itinérante, prend cette année

ses quartiers 3 Saint-Piter:bourg.

Elle affiche avec vitalité son soutien
aux artistes russes et ses projets d’avenir.
L'occasion de poser deux questions
a son commissaire, Kasper Kénig.

Comment abordez-vous la conception de
cette 10e edition de Manifesta et
quel bilan établissez-vous de la vingtaine
d’années d’existence de cet événement ?
Cette 10° édition a ete imaginée suivant
la perspective d'un regard porté sur la ville
la plus a I'Est depuis un point de vue le plus 3
I'Quest et vers la ville la plus a ['Ouest

delacite la plus a |'Est. Un jeu de miroirs.
Saint-Pétersbourg étant historiquement une
passerelle complexe entre I'Est et 'Ouest

mais soumise aux influences culturelles par
un faisceau de points de vue occidentaux.
L'angle de Manifesta recouyre ainsi un champ
allant des domaines poiitique, culturel et
économique dans 'aprés-Guerre froide.
Manifesta a &te initie il y a vingt ans comme
une plateforme critique et un lien vital entre
I'Est et I'Ouest de 'Europe. Ce principe
de dialogue est fondamental et a, pour une
large part, emporté ma décision d'accepter
Iinvitation du Musée de 'Hermitage
d'accueillir Manifesta 10, @ l'occasion de son
250% anniversaire. Les éditions passées avaient
pour objet d’explorer les mutations de
'ADN eulturel européen, et de créer des
interactions entre passé et présent en fixant
notre objectif de recherche sur I'histoire
d'une ville ou d'une region. Dans le cas
présent, nous nous sommes concentres sur la
riche histoire du Musée de 'Hermitage
et sa collection, associées a celle de la ville.

Manifesta semble s'inscrire dans
la pérennité, comment percevez-vous son
avenir en termes d’expansion, et,
peut-étre, d'intégration de mouveaux
médiums représentés ?

Le futur de Manifesta est conditionne par
I'urgence de notre besoin & explorer
I'Europe dans toutes ses subtilités et

complexités. De méme que ses relations ave

les autres continents et la mondialisatio T
culturelle, en regard d'elle-méme et :

des évenements qui ont ponctue son histe:
Il n'y a pas une histoire unique qui caracté
I'Europe mais une diversite
de realités qui peuvent évoluer, comme no
avons pu le constater recemment
avec 'annexion de la Crimée. Clest pourqug
il est fondamental de creuser inlassablem
I'histoire de notre continent, et de
mettre ce savair en lien avee I'immediat
contemporain, notamment du point de vue
culturel. Méme s'il est impossible de
dresser un tableau de I'Europe a venir
fondant sur le paramétre politique,
les artistes et les intellectuels
devraient relever ce défi et utiliser leur:
vocabulaire et leur imagination
pour faire voler en eclats le regard a tres)
court terme de I'Europe palitique.
Manifesta met en scéne des artistes qui
prennent part a ce dialogue suivant le
meédium et |a langue de leur choix,
de facon a contribuer a 'amoree des
changements et faire partie
de ce mouvement progressiste de culture
contemporaine, pas seulement
en Eurcpe mais dans le monde.

Manifesta 10 Saint-Pétersbourg,
28 juin-31 octobre,
htt P:H manifesta.o rgftagf manifesta-10 1

Francis Alys, Draft for Lado project
2014, colla egla fauilladior,
M5 13em.
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TOUCH THE SKY

Prajet de gratte-ciel imaging par l'architecte Vasily Klyukin.

Lorsquun homme d'affaires, architecte de surcroit, ne touche plus terre, il lui prend souvent des envies

4 P P

de grands espaces, ou plutét d’espace tout eourt. Le Russe Vasily Klyukin earesse I'espoir de réitérer

fexploit d’Armstrong en mettant pied hors terre. Lors d'une soiree caritative Amfar, il a ainsi achete un billet
P g P i 3 ity

pour un vol a bord de Virgin Galactic, en compagnie de Leonarde Di Caprie. En attendant,

et pour rester dans les hautes spheres, il a réalise Designing Legends, un ouvrage déployant

lus de 50 projets architecturaux  dominante gratte-ciel, ol 'audacieux, le faramineux et parfois I'incongru,

nous font planer sans quitter le sol.
Designing Legends, éd. Skira, présente le 6 juin a l'occasion de I'ouverture
de la Biennale d’architecture de Monaco.

DANIEL BUREN HAUT EN COULEURS
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EN BREF

VENTE CARITATIVE
| a maison Tajan organise Une vente aux

encheres sous la thematique Dusney au

profit de La Source, fondée par Gérard
Garouste. Une vingtaine diartistes,
stylistas, acteurs.. ont affert une
ceuvre dont le fruit de |a vente soutient
cette assaciation créée en 1991 pour
venir en-aide aux enfants et jeunes en
difficulté, Parmi les ceuvres exposées
Collage en fils 6 coudre par Lianel
Esteve qui y veit le regard hypnotique
de Kha, un Flip book
de Benjamin Renner évocation diAlice
aux Pays des Merveilles, mais aussi
2 heures en cuising avec Philippe
Conticini pour réinventer
La Ratatouille, une peinture digitale de
Christian Lacroix, ou encore un
coffret de deux flacons Lalique de
parfums par Francis Kurdjian...
“Le mal pour le bien”, exposition
(10, '|1juin) et vente aux enchéres
(12 juin) & 'Espace Commines, Paris 3,

Les bandes colorées de Daniel Buren affichent
leurs mensurations inchangees (8,7cm) via
deux nouvelles ceuvres congues spécifiguement
pour le Musée d'Art moderne de Strashourg.
L'une accupe 1 500 m? de la fagade vitrée
du musée, l'autre se déploie dans les 600 m’dela
salle d’exposition temporaire. Une joyeuse plongée
visuelle dans l'univers passionnant
de l'artiste. L’exposition s’accompagne d'un
catalogue raisonné rassemblant, les ceuvres qui,
depuis 1971, s'inscrivent dans un dialogue
étroit avec l'architecture (texte de Marie-Ange
Brayer et entretien inédit de Daniel Buren).

Musée d'art moderne de Strasbourg,
“Comme un jeu d’enfant, travaux in situ, 2014”,
du 14 juin 2014 au 4 janvier 2015

Daniel Eurzn, Phaoto-souvenir f Un bouque\:
cing couleurs moins une, travail in situ, La Pyramide,
Istres, juillet-décembre 2013, Déuir

Alexander Singh, The (Collective Noun)
Humans, 2012, 96 x 77 cm.

A VOS PAPIERS
Le Prix Canson, crée en 2010 pour
recompenser le travail d'artistes
utilisant le papier, a désigne les cing
finalistes dont le lauréat (qui recevra
une dotation en papier Canson
d'une valeur de 10 000 €), sera
connu le 12 juin. Le jury, préside
par Yan Pei-Ming, opérera un choix
entre les ceuvres de Gilles Barbier,
Simon Evans, Deborah Grant,
Bayrol Jimenez, Alexandre Singh.
Nouveauté : le prix sera
desormais annuel.
WWW.CANSON.COm
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CENTRE POMPIDOU/
NOUVEAUX MAGICIENS DE LA TERRE

En 1989, “Les Magiciens de |a terre” — expesition présentée
conjointement au Centre Georges-Pompidou et la Grande Halle
de la Villette ~ révolutionnait la scene artistique du XX siécle.

A l'occasion du 25° anniversaire de cette exposition, le Centre
Pompidou présente une exposition documentaire accompagnée
d'un nouvel ouvrage. Lobjet de cette manifestation était de
présenter des ceuvres d'une cinquantaine d'artistes originaires des
cing continents, dont Frédéric Bruly Bouabré disparu en début
d'année, aux cotés de celles d'artistes de la seéne contempeoraine
tels que Daniel Buren ou Marina Abramovic. Elle representait
I'aboutissement d'un mouvement débuté dans les années 1970, qui
remettait en cause la notion d'ceuvre d'art, le statut du commissaire
d'exposition, du critique, du musée et |la conception homogéne de la
culture occidentale, Elle démontrait aussi une volonte d'affronter le
passé colonial et ses lourdes consequences pour les pays colonisés,
et d’etablir de nouveaux rapports entre les cultures. “Magiciens de
la Terre" explorait notamment le discours des sciences humaines
questionnant les rapports entre identité, culture et territoire.
“Magiciens de la terre” fut un événement culturel qui a fortement
marqué la critique, les anthropologues et les historiens. Lexposition
est surtout devenue un objet de débats — dont les prob|ématic|ues
sont toujours dactualité - car elle a donné lieu aux premiers
questionnements sur la notion de globalisation.

&

o

A

Fradéric Bruly Bouabra, L'Univers, 19871988, 15 x 9,6 cm, ensemble
de 16 dessins et 1 texte, crayon et stylo-bille sur carton d’emballage.

“Magiciens de la terre, retour sur une exposition légendaire”,
du 2 juillet au 8 septembre, Centre Pompidou, Paris 4.

PHOTO
CALL

Pour celebrer sa dixieme

année de participation a la
Fashion Week de Paris,
Albert Kriemler, le

createur de la maison Akris
a sollicite Thomas Ruff pour
mettre en scene la collection
Automne-Hiver 2014.

Le photographe a ainsi puisé
dans ses archives pour en
extraire sept photographies
a thématique liee a l'univers
et aux galaxies, issues

des séries “Stars”, “Nights”,
“ma.r.s.”, “cassini at
Photograms” qui ont servi
de source d’inspiration

a Kriemler.

www.akris.ch

Aleris AfH 2014-2015.

SENTIER LUMINEUX

A initiative de Manon

coup d'enval, Une expositior

rassemblant un artiste par
P palerie sera présentée au
Palais des Beaux-Arts et
pour renf

apillon, prés de 35 galeries
du Marais, de Saint-
Germain-des-Prés et de
Belleville ouvrent leurs
portes aux collectionneurs;

forcer Iinitiative,
un groupe de jeunes
CoOMMIssalres, anime par
orofessionnels et Nicalas Bourriaud, propasera
amateurs dart frapgars et un parcours de présentation
internationaux, un nouveau
jalon destine

des euvres.

Parmi les galeries : Suzanne
a faciliter |'échange, FPaur Tarasieve, In Situ / Fabienne
Leclerc, Chantal Crousel,
Max Hatzler.,.
Choices Collectors
Weekend, 23-25 mai,

www.choices.fr

'occasion, certains ieux ont
réserve Une programmation
specifique, d'autres ont
préfére conserver leur
calendrier, Pour marguer le

Khaled Jarrar, Concrete Palestine # 3, 2012, ciment, pigce unique, dismétre 16 o




EMOIRE

e Musee des Beaux-Arts de Mantes a

licité Anne et Patrick Poirier pour assurer le
missariat de I'exposition “Musée nomade
“dans le cadre du Voyage 4 Nantes 2014.

& couple a puisé dans les collections publiques
antaises (Musée des Beaux-Arts,

see d'Ar-:héoiagie Dobree, Museum
‘Histoire naturelle, patrimoine industriel

val, collections privées) et leurs

pres créations pour définir un parcours
environ 80 ceuvres et objets ol cohabitent
ntime et la mémoire autour de la ville

& Nantes, lieu de naissance de d'attaches
iliales de Patrick Poirier.

riositas, Anne et Patrick Poirier”, du 27 juin
1 aout, divers lieux de Mantes dont Le Lieu

flique, 2, quai Ferdinand Favre, 44000 Mantes.

8 tu ne viens pas au Palazzo Grassi, Grassi viendra a
| tol, enfin presque puisque gqu'il faudra

les frontiéres monégasques peur découvris
S At Lovers”, lexposition au titre sans equivogue

i rassemble artistes et collectionneurs atteints de
cette maladie grave mais sans conséquence,
llce n'est pour la position de son compte; La volonte

de demontrer les filiations incite ici a une

Btooression originale qui met en lumiéres le fait que

b
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HORS-FRONTIERES

Raymand Hains, Seita, 1970, bois peint 111x 90 x 30 em.

Bertrand Lavier, Gabriel Gaveou, 1981, gianu a queue, peinture acrylique liquitex (éditien unigue)
1

1'% 200 %104 em.

*"Maurizio Cattelan, Jeff Koons ou Giulio Paolini
contiennent dans leurs profondeurs, le souvenir
d'lngres, de Raphael au Giambologna”,
indique Martin Bethenod, commissaire de
lexposition. Plusieurs dizaines d'teuvres parmi les
3 000 de la collection de Frangois Pinault dessinent
ainsi une nouvelle histoire de-lart.

“Art Lovers”, du 12 juillet au 7 septembre,
Espace Ravel du Grimaldi Forum Monaco.

3

EN BREF
ART VIRTUEL

Gucci a annonce le lancement

de son site Internet de visite en ligne
de son musée de Florence, ouvert
en 2011 pour céiébrer les 90 ans
de lagriffe.
WWW.guCCImUsEO-COm

LE BON AIR D'HYERES
Le jury de la 29¢ édition du
Festival international de mode

et de photographie & Hyéres

(du 25 au 28 avril) était compose,
notamment, de Spike Jonze. Les
expositions des travaux des finalistes
photo (lauréat du prix, Lorenzo
Vitturi), des silhouettes du lauréat
mode (Kenta Matsushige)
se tiennent jusqu’au 25 mal,
Villa Noailles,

Montee Noailles,

83400 Hyeéres,

villancailles-hyeres.com/fr/actualites

DEMULTIPLICATION
La Galerie Skarsted
(fondee en 1994) a inauguré début
mai un nouvel espace a
Chelsea, ajoutant ainsi a ses lieux de
I'Upper East side et de Londres.
En ouverture, une confrontation
entre les Oxidotion Paintings
d’Andy Warhol et les Fire Paintings
d"Yves Klein.

Skarstedt,
550 West 21st street,
New York,

LA VIE EN GRAND
Uexposition universelle pose sa
monumentalitéa Milan, du 1 mai
eu 31 octobre 2015, Pres de 150
pays participants planteront pavillon
sur les 110 hectares réserves aux
portes de la ville, pour se pencher
sur |a question fédératrice de
I'évenement : “Comment assurer a
toute I'humanité une alimentation
suffisante; de qualité, saine et
durable 7" La France a opté pour un
batiment low-tech constitué de bois
locaux et realise par la cabinet XTU.
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Pour celébrer sa trentiéme annee, la Fondation Cartier — dont la Collection est

constituée de plus de 1300 ceuvres réalisées par 350 artistes —, propose un calendrier

d’événements destinés a mettre en lumiére sa richesse. Lexposition “Mémoires vives”

(jusqu'au 21 septembre) rassemble ainsi ses ceuvres les plus emblematiques, a cette

occasion, quatre questions a Grazia Quaroni, conservateur en charge de la collection.

Toutes les ceuvres de
“Mémoires vives” sont issues de la
collection a savoir les acquisitions

effectuées depuis 1984,
quel est le fil directeur de cette
exposition, comment les choix

ont-ils été opérés ?

Nous avons travaillé d’'un point
de vue visuel, en nowus attachant a
mettre I'ceuvre a 'honneur. Des
ceuvres acquises 3 des moments
tres différents fonctionnent
harmonieusement ensemble, elles
partagent un méme esprit. Clest
le cas, par exemple, des ceuvres de
David Lynch et Dennis Oppenheim
qui se répondent. Sans volonte
delibérée de notre part, les cing
continents sont representes ainsi
que de nombreux médiums. La
plupart des eeuvres proviennent de
la collection, a I'exce ption de celles
de Cai Guo Ciang, En 1993, ce
dernier a éte resident a la Fondation,
alors située a Jouy-en-Josas, ot
il a produit des ceuvres qui sont
siennes, mais son travail recrée bien
I'atmosphére de I'épogque, clest
pourquoi il était important qu'elles
soient préesentes. Autre exemple, Alessandro
Mendinia proposé dintervenir sur une ceuvre de
Peter Halley. Il 2 ainsi dessiné un mur et a proposé
un motif de couleur pour servir de fond a la toile
de Peter Halley. L'accrochage de “Mémoires
vives" fonctionne ainsi en communaute
d'artistes significatifs. Le plus impertant a nos
yeux est la rencontre entre les artistes.

Laccrochage est destiné a varier au fil
du temps de cette exposition, a quel
rythme et suivant quels critéres avez-vous
décide cette intervention.

Jusqu’a fin juin il s'agira d’'un glissement de
quelques tableaux qui changent, de légéres

Bodys Isek Kingeler, Projet pour le Kinshasa du
troisieme millenaire, 1997, bais, cartan-plume, Papier,
métal, matériaux divers, 332 cm, 100 em.
Collection Fondation Cartier pour 'art contemporsin, Paris,

madifications. Puis, debut juillet le Kelvin 40
de Marc Newson va notamment laisser place
a l'ceuvre de Panamarenko, et nous propeserons
un accrochage axé sur la photographie.

Il sagit d'un changement radical de concept
et d’occupation au sol.

En juillet, Patti Smith rendra hommage au
cinéaste arméenien Artavazd Pelechian,
auteur notamment de Notre Siecle. En
septembre, une ceuvre de James Lee Byars
investira I'espace de fagon presque exclusive,

Apres trente ans d ‘existence,
quel état des lieux du travail
accompli établissez-vous ?

La collection et la programmatig
accomplies jusqu’a ce jour laissent
entrevoir un bon reflet de ce qu;
s'est passé dans I'art contemporaif
ces trente derniéres années. Si
vingt derniéres annees beaucoupt
de lieux axés sur I'art contemparai
ont ouvert et peuvent avoir en.
commun certaines spécificités avel
la Fondation Cartier, il reste touf
de meme l'empreinte d'une entité
plonniere et visionnaire.

Quels sont les domaines sur
lesquels la Fondation Cartier
envisage de porter l'accent
dans les annees a venir 7
MNous allons poursuivre notre:
soutien & la jeune création. Nouss
avons, par exemple, été les premiel
a exposer Matthew Barney hors dé
Etats-Unis (en 1995). Toutes les
générations sont passées ici, et nok
resterans attentifs a faire dia|ogu_
les artistes historiques. Certain
grandes figures adulées aux Etats
Unis mais qui bénéficient de peu de visibilité @
Europe, ont été exposées a la Fendation Car
William Eggleston, par exemple. Le dialogue
transdiscipiinaire est égah:ment au ceeur de’
notre travail. Nous resterons attentifs a ce'g
se passe de nouveau dans le monde tout en |
conservant ce lien assidu aux artistes que nous
avons eu l'occasion d'exposer : la nouveaute eff
la fidélité sur le long terme. Les ceuvres sont |8
pour toujours, on ne peut les 'lgno-rer. Chaqu
nouvelle ceuvre est une bonne nouvelle,

“Mémoires vives”, jusqu'au 21 septembre,
Fondation Cartier pour l'art contemporain,

261, bd Raspail, Paris 7.
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niére edition de son gt :

arismatique directeur,
incois Hebel, Cette
née, rassemble

fRiche de haute

ée (Raymond
Pardon, Christian
fcroix, Martin Parr,
cien Clergue, Erik
ssels, Bill Hunt, Joan
tcuberta, Luce

Eerrationales d'Arles,
st-21 septembre.

Hunt collection,
msition des téléphones
“Exposition universelle de
_York Operatrices 1-19,
ar “Press Dept. 140

(5| s e [

MO0

t., New York City™

VISIONNAIRE

tiste alx centres d'interet multiples, Hiroshi Sugimoto a posé san regard sur.. deux maentures optigues

realisees par la prestigieuse maison Selima optigue. A 'invitation de Liz Swig, creatrice de LizWorks,
fendation destinée @ mettre envaleur des liens entre marques et artistes, Sugm’\oto (neen1948) a
Bncu notamment The Oculist Witness, présentée dans |e cadre de “Aujourd’hui le monde est mort/Last
Human Genetic Archive”, au Palais de Tokyo jusqu'au 7 septembre.

The Oculist Witness, édité en 25 exemplaires par Selima optique.

FONDATION BERNAR VENET

. Présent dans les collections internationales, Berrar
Wenet inaugure en juillet sa propre fondation, etablie sur

e domaine du Muy, dans larriere-pays varois. Les pieces
nonumentales en acier investiront le parc de sculptures
1ais l'artiste donne également a voir également sa propre
sllection d'art conceptuel et minimal riche d'une centaine
d'ceuvres d'environ BO artistes, parmi lesquels Donald
Judd, Richard Serra Sol LeWitt, Frangois Marellet.
nauguration de la Chapelle de Frank Stella constitue
galement un moment attendu de la visite. Une fois repu
rt, on pourra poursuivre avec quelques gorgées sur le
meme theme puis l'artiste appose son nom sur une cuvee
spéciale AOP Cétes de Provence rouge 2011,
lomaine de Peyrassol, dont I'etiquette toute de noir vetue
s'annonce déji comme collector.

Fondation Venet, 365, chemin du Moulin des Serres,
83490 Le Muy, wwwvenetfoundation.org

(Euvres de Frank Sta“a, Richard Lnng et Dan Flavin
dans e salon du moulin des Serres, Muy.
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EN BREF

PLANCHES A PART
Quelque 150 planches issus de
F'imagination sans frontiéres des
collaborateurs des deux revues de
référence, Métal Hurlant et
(A suivre), livrent leurs univers aux
nuances infinies. Philippe Druillet,
Jacques Tardi, Jean Giraud/Moebius,
Francois Schuiten, Francois
Bourgeon, Hugo Pratt... hissent ainsi
la bande dessinée au rang de genre
artistique a part entiére, via une

epopee editoriale passionante.
“Meétal Hurlant, 1975-1997/
(Asuivrel”, Musée de la bande
dessinée d'Angouléme

REPAS DE FAMILLES
Parallelerment a Monumenta
Grand Pzlais, le Musée Maillol
expose Cuisine communautaire,
installation d’llya et Emilia Kabakov

en forme de salle de lecture de
biblistheque, at consulter ouvrages
et documentation.
Musee Maillol, jusqu'au 22 juin,
59-61, rue de Grenelle,
Paris 7.

TATTOOQ EST A NOUS

Autrefeis signe de reconnaissance

des bagnards, marins au long cours et
autres mauvais gargons, |e tatouage
fait recette depuis le début des
années 2000, Pas toujours pour
{e meilleur, parfois méme pour
le pire. La montée en puissance
coté Oceident de cette pratigue,
ancestrale et trés codifiée dans
certaines civilisations, est e sujet
de l'exposition du Musée du Ouai
Branly. Une galerie de portraits
des plus diversifies décline une
cartographie des us et coutumes :
des guerriers iroguois aux membres
des terrifiantes maras d Amerigue
centrale, en passant par les boxeurs
thailandais : 300 pigces historigues
et contempoeraines (moulages
réalistes des parties du corps
humain) racontent cet art
de la guerre et de la parure.
“Tatoueurs tatoués”, jusqu'au
18 octobre 2015, Musée
du quai Branly, Paris 7.
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ABORDS FRANCS

Qu@'q;es photographes sont parvenus g
déflorer |e fantasme qui réde au ceeur des
ateliers d'artistes, Lieu de la création, parfoil
de |a destruction, mais lisux toujours vivan
Des liens salides se sont ainsiconstitués au'g
des artistes, qui, tou_jou*s, dsspcsent.
Liens défaits aussi, parfois de maniére

tonitruante. A la maniére d'une s
Pexposition organisée par la galerie du Consé
general des Bouches-du R‘hone Fait defleptcs
noms et les lieux da histoire de lart du
XXosigcle. Picasso saisi par Brassal et
Andra Ville
Calder ou Miro par Clovis Prévost..
Leeuvre photographiée : les ateliers d'artiste
de Picasso a Warhol, Galerie du CG13,

du 20 juin au 21 septembre.

, Jal Coat par Jean Dieuzaide

TunyCraggphsmgfapmp ar Gerard Rendeau.
mars 1988, 3 5 Sxd42. ?

LOFT IS IN THE AIR

Art is a dirty job but somebody got to do it, avec une telle maxime dogmatique en guise d'illustration de son tat d'esprit, la griffe Loft ne pouvail

ignorer plus longtemps l'attrait irrésistible de lart. En ouvrant en 2013 un nouvel lieu, la griffe creee en 1989 par Patrick Fréche a souvent frayd
avec les territaires de |a création, notamment avec I'édition de recueils de poésie. Situé rue des "u'.rxalgriers\ dans le s-.ruingi:“.g 10e, cet espace

développe un nouveau concept de boutigue od sont, bien entendu, mises en scene |es collections de vetements, mais &galement das ceuvres daf

etdes livres, Entre la galerie et la boutique, Loft design by opére une transversalité des genres, fagon | festyle,

Loft design by, 29, rue des Vlnalgrlers, Paris 10, T 09 80 94 55 59.

(EIL
ABSOLU

Une galerie de portraits signes

Hedi Slimane investit les cimaises de
la Fondation Pierre Bergé. lssus d'une
guinzaine d années d archives, ces
hotographies fixent en noir et blanc ala

g

maniere Slimane, subtile et puissante, les
figures heroiques du rock, de Lou Reed,

La Collection Charles Riva expose huit artistes ameéricains, nés pour la plupart entre 1970 _
a Brian Wilsan, de Keith Richards a Amy

et 1980, et associés

a la'scéne new-yorkaise, ilustrant 'émergence d'un nouveau langage
i Winehouse, Une installation vidéo traitee

I né sur la céte Est. ATheure ol les technologies numengues surinvestissent les codes
&sentation, fis interrogent le statut de la peinture. Al'image de Nate Lowman (1979) et
alérie Snobeck (1980), Josh Srmith (1976), Ch 1eyney Thompson (1975), Seth Price (1973),
Kelley Walker (1969) qui travaille sur le rec yelage d

sous forme de documentaire, defimit
également les cycles musicaux londoniens
(2003-2007) et californiens (Z007-2014)

mettant en parallele deux a@nerarlont

{images, ou encore le ve :
Wool (1955). Tous ces artistes démontrent combien la peinture n'a de cesse de se reinventer,

notamment en explorant les voies offertes par les technologies numerigues.

de parf:‘:"mere et de leurs suiveurs assidus;

“Made in New York”, jusqu'au 19 juillet, Charles Riva Collection,
21, rue de la Concorde, 1050 Bruxelles.

Vue de 'exposition de |a Colection Charles Riva ; de gauche i draite :
deux ceuvres de Kelley Walker, une ceuvre de Josh Smith.

Lang live rock'nroll.
“Sonic”, Fondation Pierre Bergé-Yves Saint
Laurent, du 18 septembre 2014 au 11 janvier
2015, 5, avenue Marceau, Paris 16.
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ATIERE VIVANTE

& rdelunlquepourdmwmla

-1968) La galerie Tornabuoni o

e en effet Le Jour, une toile ~ .
rforee de Fontana, acquise aupres . .
in collectionneur aprés des années de
rches. Peinte par Jef Verheyen,
rée en 1962 par Fontana, sous la -
meéra qui immortalisa le geste, cette toile
richit désormais la collection de Michele
monti, forte d'une cinquantaine

suvres de l'artiste, dont une dizaine a été
au MAMVP. Le Musée, quant i lui,
ffre une rétrospective couvrant 'ensemble
la production de lartiste, soit de la fin
es années 1920 a sa mort en 1968,

flcio Fontana, autour d'un chef-d'ceuvre

Lucie Fontana, Le Jour, 1962,
huile et perforations sur toile, 211 x 140 ¢m.

. 11 av. du President Wilksen, Pans 16

SO COOL!

En instaurant une étroite collaboration avec les musées et les Fondations, Easy Art est parvenue a

Oser un Ceifrﬂﬁau-? de copies d a,l."-[:_!f\e-;'-. executes, donc, avec l'aval

des artistes et lég gataires, dans les

velle & s'offrir avec ces reproductions
photos et toiles (de I'impressionnisme 3 'art abstrait], faites main en Grande-Bretapne et disponibles
sur |'e boutique d'Easy Art, placée

lus gr and souci du détail et de la couleur, Résultat, une emotion nou

sous la direction de James Bidwell qui déclare "La France est
lin marché non exploité avec beaucoup de potentiel et cette année nous nous langons a sa conquéte!”
www.easyart.fr

PIERRE
SOULAGES

A laube de ses 95 ans, Pierre Soulages

voit s3 ville natale lui consacrer un musee destine
a accueillir les donations du peintre et

de son epouse, Colette. Etablie au cceur de
Redez, ce vaste edifice d'acier oxyde,

appelé donc 3 porter les stigmates du temps,
abrite en exposition d'ouverture vingt-quatre
Outrenoir(s) réalisés par I'artiste de 1979 a 2011.
Musee C‘OU‘B%E: Outrenoirs(s)

du 31 mai au S octobre, Jardin du Foirail,

avenue Victor Hugo, Radez,

Le Musée Pierre Soulages 3 Rodez
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EN BREF
LE CORPS MOUVANT

Issue de la danse classigue et

contempaoraine, Vanessa Le Mat
a collabore plusieurs années avec
William Forsythe, s'est produite
MNew York (Bam),
Maoscou (Belchoi), Pans (Chaillet),
r's Well) ou Berlin
(Hau). Gorpee de ces expériences
et rencontres, elle developpe

Sur les scenes ce

ondres (Sadler®

depuis quelguas anmées un traval
choregraphigue persennel (Palais
de Tokyo, Thédtre de Ia Bastille,
Galerie Anne de V;|'@p{.}|x ) q'..-i
peu @ peu navigue vers les rives
des créateurs de mode. Ses
perfarmances 7 charsographic
obyets for fashion (2013} et Switch
Collection (presentée a Francfort en
mars Cl(‘rn.ler:] réinventent I'a pproche
des défilés. Elles ont incité Eric
Chevallier a la convier a mettre au
point un dispositif chorégraphigue,
devoile a 'Ecole des Beaux-Arts en
juin lors de ia Fashion week Homme
A suivre
http://vanessalemat.com

Performance par Vanessa Le Mat.

FOIRES
ERANCE
Paris

Biennale des antiquaires,
11-21 septembre
Grand Palass,

3, avenue du Géneral
Esentiower, Paris
www.sno-france.com

Province

Dock Art fair,

5-28 septembre
0, quai Rambaud

|_ IO'_‘
docksartfaircom
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HAUSER & WIRTH

Durslade Farm
dans le Somerset
accueille la
nouvelle galerie
Hauser & Wirth

Londr w York, ouvr juillet un |
espace dans le Somerset (Durslade Farm). place
sous la direction d’Alice Workman, et dont la mise

en valeur végétale a été confiée au paysagiste
Piet Oudolf, auteur, entre autres, de la High Line
m

rk et du Pavill ter r (2011

ala Serpentine Gallery de Londres. L'sccasion

de faire réagir les deux protagonistes.
L'Officiel Art : Alice Workman, pourquoi

avoir choisi la campagne du Somerset pour créer
un lieu appelé a accueillir des expositions
d’envergure internationale 7
La Galerie Hauser & Wirth a d&ja un lien tres fort
avec le Somerset, a travers lwan et Manuela qui
sont établis dans le comteé. |ls ont &té subjugués
par Durslade Farm, les batiments aussi bien
que leur situation géographique a la lisiere de Ia
ville de Bruton. lls ont immediatement evalue le
potentiel de cette proprieté, bien qu'elle fut laissee
a l'abandon durant des années, de méme que la
communauté dans lequel elle s'inscrit. A savoir,
qu'elle est 3 |a fois réceptive et créative. En outre,
|a région beneficie d'un bon réseau d'enseignement
doté de plusieurs écoles, et le caractére intrinseque
a Durslade Farm permettra la mise en ceuvre
d'expositions différentes. Enfin, ce nouveau lieu
nous autorise a un rythme moins soutenu que dans
nos galeries de Londres et New York, de ce fait nous
prévoyons un programme de résidences d'artistes,
qui offrira aux créateurs, temps et espace.

Vous consacrez votre exposition inaugurale de
juillet & Phyllida Barlow, qu'est-ce qui a
motiveé votre choix et quelle est la nature de la
commande que vous lui avez-vous passée 7
Phyllida Barlow est |'une des artistes britanniques
actuelles parmi les plus intéressantes. Elle a
immeédiatement saisi les desseins et les ambitions du
lieu et son &troite relation avec 'environnement et
la communaute locale. A partir de la, elle a décide
de réaliser un travail qui célébre le lieu, a la maniére
d'une fate champétre, Elle a créé cing groupes ou
scenes différentes, trés colorées et symboles de
réjouissances. Son travail a cette extraordinaire
capacité a inspirer et impliquer le spectateur.
Clest donc un choix particulierement approprié a
I'inauguration de Hauser & Wirth Somerset.

Piet Oudolf, comment avez-vous envisagé votre
intervention pour mettre en valeur le domaine dans
|eque| s'inscrit Hauser & Wirth et comment les
vegétaux évoluent-ils au fil des saisons ?

Il ne saglt pas d'un paysage classique mais d'une
prairie de vivaces, ce qui signifie que les plantes
-auxguelles J'ai eu recours sont durables,
elle restent attractives sur une longue période.
Ainsi, le lieu restera vegetalement “habité” tout au
long des mois, méme en automne par I'utilisation
d’herbes et de plantes spéciﬁques. En hiver
les “squelettes” des plantes peuvent ainsi se révéler
séduisants et au printemps le bourgeonnement
sera egalement intéressant au plan visuel, avant
Ientiere floraisen du nouveau cycle,

FOIRES
EUROPE /MONDE

Art Berlin Contemporary,
18-21 septembre
Berlin, Allemagne

artberlincontemporary.com

Berlin Art Week,
16-21 septembre
Berlin, Allermagne
berlinartweek.de

DesignSepternber,

e~ AN
Bruxelles, Belgigue
designseptember.be

Brussels Art Days,
12314 ¢ mbr
Bruxelles, Belguque
brusselsartdays.com/2014

Vienna International Art Fair,
2-5 obr
Messe Wien, Messeplatz 1
Vienne, Autriche

viennafair.at

BolognaFiere SH
contemporary,

12-14 septembre
Shanghau Exhibition Centre
Nel000 Yan An Road
Shanghai, Chine

she ontempo rar}r,fnfo

KIAF,
25-28 septernbre
159 Samsung-dong,
Kar‘lgﬂar‘.‘l-gu
Seoul, Coree du Sud
kiaf.org

Art Copenhagen,
19-21 seprembre
Julius Themsens Plads 1,
1925 Frederiksberg
Copenhague, Danemark
ortcopenhagen.dk

Loop fair,
5- 7_Euiln
Barcelone, Espagne
loop-barcelona.com

Summa Art Fair,
18-21 septembre
Paseo de Iz Chopera,
14Madrid, Espagne

summafair.com

Swab Barcelona,

2—5 octobre
Averuda de la Reina Maria
CFISL'IHEI BarcE|0rl(—:, EEPHE:‘IE
swab.es
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ASPEN ART MUSEUM

Le nouvel Aspen Art Museum (AAM) sera
inaugureé en aolit dans la chic ville du Colorado.
Orchestre par le japonais Shigeru Ban,
I'architecture (33 000 square foot) met a profit
la luriére a travers un systéme de claustra

qui court le leng des fagades soient sur quatre

niveaux. Plusieurs expositions inaugurales sont
au programme de I'ate : Yves Klein et David
Hammons, Cai Guo-Qiang et son roof deck
sculpture parden, Rosemarie Trockel, Tomma

Abts et I'architecture humanitaire de Ban.
AAM, 637 East Hyman Avenue, downtown Aspen.

Aspen Art Museum par Shigeru Ban,

ASIA, ICIET MAINTENANT

La premiére &dition d'Asia now se propose de rassembler & Paris les acteurs asiatiques et européens
de la seéne artistique actuelle de cette région du monde, seit treize pays et prés de 8O galeries,
reunis sous le commissariat d'’Ami Barak.

Asia N[.Jwl 9 au 12 octobre, Carrousel du Louvre, par T

ONE SHOT SCULPTURE

Dans I'esprit qui a préside aux interactions avec lart

contemporain souhaitées par le Musee Rodin, le dua

dartistes Daniel Dewar et Grepory Gicauel, lauréats

du Prix Marcel Duchamp 2012, présente une série

d'eeuvres realisées spécialerment. Ces neuf sculptures
en béton ont été modelées, coulées et assemblées
par les artistes eux-rnemes, suivant les technigues
traditionnelles de'la sculpture. Fragments de corps
monumentaux parfols environnes de vetements
(gilets en laine torsadée, chaussures de marquel, ou
d'objets du quotidien (accessoires de salle de bain).
ln cheminement en forme dinterprétation de
['histoire de [art et de mise en lumiére des savoir-faire

artisanaux, oU chaque piece est unique, le moule atant

détruit par les artistes apres utllisation.
“La jeune sculpture, Daniel Dewar et Gregory Gicquel”,
du 27 mai au 26 octobre, Musee Rodin, Paris 7.

FORCE VIVE 7

Quel autre univers convoque la notion de temps de

Dewar et Gicquel, Lo Mode, 2014, baton.

facon plus poignante que le milieu carcéral ? La prison
desaffectee d’Avignon accueille ainsi des ceuvres de la_
collection Lambert, dans chacune des cellules, les couloirs
et certaines cours de I'établissement. En effet, les 556 3
ceuvres dart contemporain confiées par Yvon Lambert
a I'Etat francais devraient étre abritées a partir de I'ete

2015 dans un édifice a la mesure de l'ampleur de cette
donation. Dans l'attente, la collection investit ce lieu
d'isclement, avec des piéces issues d'autres collections

publiques et privées (dont celle d'Enea Righi), en fl;,
empruntant a Pasolini le titre de I'un de ses textes phares L;—
(1975), ici parabole de |’espoir vacillant mais Persistant... -

“La disparition des Lucioles”, jusquau 25 novembre, s

Prison Sainte-Anne, rue Bannastene, 84000 /\\a;g"nn,_ Markus Schinwald, lvy, 2008, huile sur taile.

FOIRES

Art Hamptons,
10-13 juillet
650 Millstone Rd.
Bridgehampton, Etats-Unis
arthamptons.com

Art Santa Fe,
10413 juillet
201'W, Marcy,
Santa Fe, Etats-Unis
www.artsuntafe.ner

Biennale
d'architecture
de Venise,

7 juin=23 novembre
Venise, ltalie
www.labiennale.org

Art Osaka,
1113 juillet
Hetel Granvia Osaka, 3

Umeda Kita-ku Dsaka, Jap

www.artosaka.jp

Beirut Art Fair,

18-21 septembre
Bairut International
Exhibition & Lesure Center
[Biel)Beyrouth, Liban
www.menasart-fair.com

Art Vilnius,
18:21 jui

13- 0
LITEXPC Laiswes av.
3, Vilnus
Wilnus, Lituame
www.artvilnius.com

Fatofestiwal,
25-15juin
_I-:,n'mie :-,‘c.msagc
3tadz, Pologne
www.fotofestiwal.com

Pinta London,
1215 puiry
Earls Court Exkibition
Centre Warwick Road
Londres, Royaurre-Uri
www.pintalendan.com

Art Moscou,
17-21 septembre
Central House of artists,
10 Krymsky Val
Moscou, Russie
wWww.art-moscow.ru

Art Basel,

12 -22 juin
10 Messeplatz
Basel, Suisse

www.arthaosel.com
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S'AGRANDIT ET DEVIENT

GALERIEMITTERRAND

A PARTIR DU VENDREDI 13 JUIN 2014
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STUDIES OF AMERICAN SUPREe MATISM

STUDIeS OF AMEIRICAN SVPREMATISM.2015.




ERINA IRAGUI : Le critique dart et philosophe Boris Groys
duit, en 1979, le terme de “conceptualisme romantique

te”, notion qu'il distinguait du conceptualisme occidental.
, en quoi consiste essentiellement cette différence ?
erstein : Un critique d’art soviétique aurait écrit dans un

le conceptualisme occidental était une réaction

sus intenses dans la conscience publique occidentale,

res la Seconde Guerre mondiale. Par conséquent, le

isme occidental doit étre analysé d'un point de vue

aussi bien qulesthétique, au méme rang que le

e occidental. Il s'inscrit facilement dans sa logique qui,

si dire, est une logique de libération. On peut considérer

re pessimiste le résultat de ce processus, douter de I'énoncé

L probléme, quoi qu'il en soit, le modernisme Cest

‘une grande et progressive libération. Du figuratif,

, de la littérarité, en premier lieu, puis de la forme, du

la forme, du narratif de I'idéologie et ainsi de suite.

ation en cascade, dont les paramétres découlent les uns des

e sorte d'émancipation fondamentale qui aurait

er par une révélation : comme une analyse scientifique, telle
te du noyau atomique.

le conceptualisme occidental se trouvait au sein de ce débat
ste de libération, d’autre part, il a toujours voulu étre
Thistoire de I'art, et il en fait partie. Dés les années 1960 et
ceptualisme occidental s'est également retrouvé dans

de la culture New Age, de I'ésotérisme et du mouvement
cet axe était proche du conceptualisme moscovite.

te, le conceptualisme moscovite sest développé a |'intérieur
-exposé, d'une macro-narration totalement différente.
quement, il n'est absolument pas lié aux circonstances

naitre le conceptualisme occidental. Il n'a jamais fait partie
r la libération. Il a toujours été un élément du débat sur la
n. Ces deux courants de pensée sont certes liés, en

e la dévastation peut étre congue comme une libération ou
me la seule et vraie libération. Néanmoins, la notion méme
u sein du conceptualisme moscovite était plutdt percue
usoire, comparée a la notion de vide. Si bien que le statut

1 conceptualisme moscovite dans I'histoire universelle de Iart
en question, Mais il mérite incontestablement d’étre ce

st autoproclamé. Pour étre conceptualiste, il suffit de se dire
nceptualiste”, ce qui est déja un acte trés conceptuel.

irs, il est tout a fait possible qu'il ne soit pas intégré a l'art
orain et qu'il fasse plutdt, de par sa nature, partie du

ement de la littérature russe. Sans pour autant étre concentré
erature, ni sur le volume de texte, On touche alors a des

ien plus essentielles : pourquoi existe-il # On peut avancer

"LA LANGUE ANGLAISE EST LE PRINCIPAL
PROBLEME ET DOIT ETRE LA CIBLE PRIORITAIRE DE
MEDITATION DE LA LANGUE RUSSE, ET PAR
CONSEQUENT DE TOUTES LES PERSONNALITES DE
LA CULTURE RUSSE. TELLE EST MON ACTIVITE.
JESSAIE DE VOIR L'ENNEMI EN FACE."

qu'il est un des phénomeénes au service de Ia langue russe. C'est ainsi
que je le percois. Et quand on me demande d’apprécier mes

propres fonctions, intérieurement je me considére non

pas peintre ou philosophe, mais écrivain. En bref, je peux me définir
comme agent de la langue russe.

Vous avez participé a un projet avec Ilya Kabakov et Boris Groys,
ol vous échangez des phrases écrites sur un tableau sous

forme de questions-réponses. Ce projet est-il construit 4 la maniére
occidentale ou dans lesprit du conceptualisme moscovite ?

Dans I'ensemble, ce projet fait partie de la vie du conceptualisme
moscovite, étant donné que cest le produit d'un travail commun.
Toutefois, au plan formel, visuel, les ceuvres du conceptualisme
moscovite peuvent revétir un aspect occidental. Ce n'est pas la
consistance qui importe, cest la fonction : pourquoi tout cela ?

Il faut comprendre que la langue russe agit bien au-dela des frontiéres
géographiques du pays, on sent toujours sa présence parmi

les autres langues. Du chemin a donc été parcouru mais en tentant de
comprendre la situation actuelle, nous nous heurtons de nouveau au
probléme de la langue. Les anglophones occupent une position
dominante dans le monde global, si bien qu'aujourdhui, les artistes,
écrivains et musiciens qui, tout comme moi, se définissent

comme agents de la langue russe, doivent avoir pour objectif non pas
d’étudier le russe ou son potentiel linguistique, ni de le développer,
mais avant tout d'analyser et de comprendre au plan fondamental la
langue des contre-nuances - l'anglais. La langue anglaise est le
principal probleme et doit étre la cible prioritaire de méditation de la
langue russe et, par conséquent, de toutes les personnalités de la
culture russe. Telles sont mes activités. | 'essaie de voir 'ennemi en face.

Votre renommeée en Russie est surtout liée a votre activité
littéraire, notamment LAmour mythogéne des castes,

roman culte des années 1990.

Ce livre est une partie de la production du groupe Inspection
hermeéneutique médicale. Le premier tome a été écrit en collaboration
avec Sergei Anufriev. Et jai écrit une grande partie du second tome
seul, mais cela ne change rien 4 la situation fondamentale :

ce roman est le huitieme tome des douze volumes de I'Inspection
herméneutique médicale. 1l a été congu et écrit de maniére a étre

lu par ceux qui ne savent rien de tout cela et ne savent rien de
I'Inspection herméneutique médicale. Cela suppose une lecture

a deux niveaux minimum. Le lecteur ignorant du contexte est

en position privilégiée, cest méme pour ce lecteur “méconnaissant’
que cela a été écrit. Dans un grand respect et estime.

Voila pourquoi Internet a, 4 différents égards, détruit I'impact

de notre activité. Car l'esprit de “méconnaissance” a disparu.
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RUSSIE

Pavel Pepperstein,
Europa in Trouble, 2013,
aquarelle sur papier,
32,5x25em.

AVOIR

Manifesta 10,

28 juin-31 octobre,
Musée de I'Hermitage,
Saint-Petersbourg, Russie,
http://manifestal0.org
Before Normal :
Concept after concept
(avec Inspection
herméneutique médicale),
10 mai-28 septembre,
Roskilde Museum of
Contemporary Art, Roskilde,
Danemark,
www.samtidskunst.dk

-

ALIRE

Pavel Pepperstein,

Prague Night,
editions Artwords, 2014,
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"POUR TUER, IL SUFFIT DE FERMER L'ESPACE DE
TRAVAIL. C'EST PRECISEMENT CE QUI EST
ARRIVE AU CONCEPTUALISME MOSCOVITE"

Tous ces groupes - “Actions collectives”, “Inspection herméneutique
medicale” - ont inventé un langage interne, secret ; ils existaient
pratiquement comme une sorte de secte, oi seuls les initiés
pouvaient comprendre de quoi il s'agissait.

En méme temps cela revétait une forme de jeu, un aspect esthétise.
Tous ceux qui étaient, d'une maniére ou d'une autre, intéressés

par ce cercle, pouvaient librement connaitre toutes les langues et codes
secrets, que l'on dévoilait joyeusement i chaque coin de rue.

En fait, il n'y avait pas de secrets, ce quine rendait pas les événements
moins ésotériques. Le cOté ésotérique était moins di a nos efforts

qu'a la situation méme.

Souvent, on accuse le conceptualisme moscovite d'étre
incompréhensible, difficile i déchiffrer, de manquer
d'universalisme.

[l serait naif de croire que cela concerne uniquement le conceptualisme
moscovite. C'était une position délibérée : les principes de
meconnaissance, d'ignorance avaient une place trés importante;;

ils etaient vénéreés, C'était une toute autre orientation culturelle que
Vorientation actuelle; celle des réseaux socianx: Le conceptualisme
moscovite est incompatible avec la civilisation des réseaux sociaux.

Le conceptualisme moscovite se rapporterait donc a une

période bien définie, déja révolue ?

Andrei Monastyrski a écrit un essai portant sur ce théme : LHomme
est mortel, mais le conceptualisme n'est pas un homme, Naturellement,
le conceptualisme n'est ni un homme, ni une communauté de gens,
cest une méthode. 11 ne peut étre vivant ou mort. I sactive dans les
periodes, ot l'on en a besoin. Il existe en tant qu'éventualité. On,a le
sentiment que le conceptualisme a été liquidé afin de muséifier, de tuer
quelque chose. 11 n'est pas tombé en désuétude, il représente un
potentiel énorme. Pour tuer, il suthit de fermer T'espace fonctionnel,
Iespace de travail. Clest justement ce qui est arrivé au conceptualisime
maoscovite, On lui a fermé l'espace de travail, moyennant quoi il a été
muséifié et maintenant il est hautement vénéré, exclusivement en tant

qu'élément du passé, Toutes tentatives d'activites réelles dans le cadre
de ce courant, en tant gue courant actuel et bien vivant, se heurtent dla
méme résistance qu'autrefois. En réalité, on peut éluder tout cela, il faut
sealement apprendre a déjouer les chausse-trappes de cette situation.

Quelles sont les perspectives de lart contemporain russe ?

La situation actuelle est odieuse. Avant, l'art contemporain éait un
territoire non controlé par lidéologie dominante ou par d'autres
situations extérieures, c'était une aire de liberté, liberté intericure et de
communication. Et bien que le conceptualisme moscovite nait pas été
orienté vers le débat sur la libération, le degre de liberté au sein du
conceptualisme moscovite était extrémement élevé. Dans Fart
contemporain, il n'y a, bien str, rien de tout cela. On est constamment
confrontés 4 la censure, la bigoterie; C'est I'art contemporain quia fait
ressurgir ce mot, pourtant oublié pendant longtemps. Ceest un

monde d"hypocrisie obsédante ; on fait semblant de protester, davoir
une activité ¢émancipée, mais en réalité ce ne sont que des ruisseaux
suivant des voies tracées i lavance. Faire ceci, dire cela, lire ¢a, ne rien
penser dautre, ne pas parler - c'est une idéologie de caserne. Ce qui est
imposé suscite d'abord un rejet naturel, de 'humour, de Uironie, bref,
une réaction normale. Aujourd hui, cette attitude naturelle

disparait & vue d'ceil. Les gens sont réellement conditionnés — partout.
Lhumour est interdit. Dire quelque chose contre les homosexuels ou
quelque chose de raciste est impossible : toute déclaration impertinente
est défendue. Parler librement, cest avant tout avoir la possibilité

de dire le contraire de ce que l'on vient de dédlarer.

Est-ce a dire qu'il n'y aura rien d'intéressant prochainement ?
Malgré le tragique de la situation, il se passe quelque chose
d’intéressant, méme 4 I'intérieur de ces manifestations.

Car il y a toujours des gens brillants et des phénoménes passionants.
Dans 'art contemporain russe, je peux citer le courant des
Colonisateurs et Néocolonialistes au sein desquels on rencontre

des personnalités talentueuses, des aruvres admirables.

Jesuis suis egalement les réalisations du groupe Voina (guerre).
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LES MAITRES DE LA CULTURE ;
DE QUEL COTE ETES-VOUS 2

-

“Autrefois Jésus demanda aux hommes de choisir entre Dieu et Mammon, car nul
ne peut servir deux maitres. Aujourd’hui, le_choix est encore plus radical ; il s’agit de choisir
entre I'humanité et la biosphére. Pour ma part, 'ai pris mon parti - je suis contre
I’humanité et déterminé a servir la biosphére. Le discours écologiste actuel est insuffisant.
La terre a besoin d’'une nouvelle divinisation, car seuls les dieux survivent. C’est pourquoi
les maitres de la culture - écrivains, compositeurs, chanteurs, rappeurs, hip-hoppers,
punks, dessinateurs de mode, scientifiques orthodoxes... - sont les seuls & pouvoir
aider notre planete. Je les exhorte tous a contribuer a la nouvelle sacralisation de la Terre.”

PAVEL PEPPERSTEIN, OCTOBRE 2012.

Ci-dessus, Pavel Pepperstein.
Page de droite, visuels extraits du clip Soyur Apollo de Pavel Pepperstein.



OBJET COLLECTOR

SOYUZ-APOLLO - PAVEL PEPPERSTEIN, 2009

[TRANSLATED BY CATHY YOUNG]

ne chanson dont les
du russe ve I

For ten years our country has lived without hope,
Just like Adam and Eva lived withaut clothes:
for twenty years our country’s lived without the Seviet Union,
just like a child who dreams of sweet watermelons but has never
had one; for thirty years this planet’s hardly 5 planet anymore,
no more winter or spring, just an endless awful summer for
evermore; for Forty years, our Fucking cosmos has remembered the
fucked-up holiday that a certain mischievous fucker set up
one day, it's like a watermelon's been sliced with a knife —
Soyuz and Apallo met in orbit and began a new life!

Forty years ago, the world's last-ever spring turned to shit,
sikty-eight, tanks in Prague, Paris, Berlin, and all europe couldn’t sleep;
for ﬁﬁ.‘y years, humanity has been trying very hard
to decide whether to welf down the nuclear magie mushroam -
we're out of our fucking minds,

On the Bikini atoll, Venus was born in a bikini,
justimagine that picture, it's a real mini!

For sixty years, the two fathers, Uncle Joe and Uncle Adolph, have been
gone, all that's left 1s a glant gravcyard, now converted for piay-}ng golf;
for seventy years, we cannot forget the mamning
when Kiev was bombed - a kama sutra of war, that was the warning;
for eighty years, it's been only the most stubbomn
who survive, the ones who jerk off to the sky and the Earth, not stupid porn,
to stay alive; ninety years ago, those brave little seamen
from Kronstadt led the way to turn a country called Russia into s
communist U.S. of A, the churches where there used to be praying
and singing were blasted to fucking bits, and the
bourgeois hung from lampposts like toys from a christmas tree
a hundred years ago, the black

square was revesled to the world;
itis clearly stated: that's it, you're fucked, end of the road;
a single step backward, or left, or right, and you're dead;
generations roll by like waves in the sea,
one sfter the next; people fuck, kiss on the lips, lick sweet cunt
and suck cack, and know if they must croak, it’s better not to squeal when

you croak each orgamism wants to live on through

a niew baby; why these endless babies? waiting for a Messish, maybe?
think someone will save you, pat you on the head, give
you some candy? No one gives a fuck about this world
anymore! Enough already! In the ocean of generations, there

are hundreds of millions of jellyfish; what do they have to remember

for a thousands years of doubts and hellishness?

The joining in orbit: Soyuz-Apollo! That was sweet!
We fucked the Americans, they fucked us back,
what a way to meet!
We loved each other and the cosmos itself lsughed
like a pirlfriend who has come five times and
can't get enough; and if the Earth suddenly proans and farts like a
punctured balloon, we will still have that memory left: Apollo-Soyuz!
Fuck it, we had in our lives a little moment of golden sex!
Even dying 15 sweet when one has tasted such
sweet cakes! And now, that's enough! time for nations to tumble
into the abyss! You Fuciung predators, murderers of nature,
you deserve na better than this!
Ev?rylhing you call progress just breeds freaks and makes freaksh faces.

Need air, you shit-ass scum? Want to fuck, fill your belly, go places?

Mo questions asked, boys, all this shit is at your service and your disposition.

This werld i in a very uninteresting condition!

5

q1ssnd



GARAG

En a peine six ans, le GarageS@8F' mpose comme un acteur
incontournable de 'art conteriB@®I n en Russie. Arrivee a Moscou
dans une période charnicrelB8F Iinstitution, sa commissaire
d'exposition, Kate Fowle, pr € les nouvelle ambitions du Garage
et sa vision des transformati@fgien cours et a venir au Parc Gorki.
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L'OFFICIEL ART : Garage se définissait depuis sa création

en 2008 comme un centre pour la culture contemporaine.

Le 1'" mai, il est devenu un musée d'art contemporain,
Qu'attendez-vous de ce changement ?

KATE FOWLE : Diverses raisons ont amené 4 ce changement
d’appellation, la plus simple étant qu'en russe le terme Garage
mexprime pas vraiment la mission que s'est fixé Garage aupreés du
public. Cela fait plus penser a un club privé ou a une créche qu'a un lieu
consacré 4 l'art contemporain. Quand nous avons discuté de la

faqon de rendre plus explicite notre volonté de développer un centre
d’art contemporain capable d'accueillir les artistes et de faire découvrir
les pratiques actuelles au public moscovite, il nous a semblé que
'utilisation du terme “musée” était le point de départ le plus direct.

Le changement de nom résulte également de trois années d'un
développement structurel significatif qui a transformé la plateforme
d'idées nouvelles et le lieu d'accueil qu'était Garage en un lieu

de production. En

la notion méme de musée d'art contemporain n'est pas inhérente a la

langue russe. C'est pour cette raison que nous avons organisé une

conférence internationale - “Le musée réfléchi : espaces réactifs pour

I’art, le public et les idées” — au moment oll nous avons annoncé notre

changement d'appellation. Cette conférence s'est penchée sur

les débats actuels autour de la notion de public, du musée comme lieu

dépositaire d'expérience et du développement d'espaces culturels en

tant que laboratoires de production artistique et de réflexion créative.

Premiére conférence & étre organisée dans le pays au sujet des musées

contemporains, cet événement a permis a d importants directeurs,

conservateurs et universitaires du monde entier de rencontrer

4 Moscou plus de trois cents artistes, amateurs d'art et professionnels

issus du milieu muséographique, qui ont réfléchi ensemble

a ce que cela signifie de créer un établissement réactif.

Ce fut le premier d'une série d’événements et d'ouvrages que nous

avons 'intention de réaliser autour de cette question. Nous comptons
en développer une

, sa fondatri 44 - . di i
e Le debat public autour de ce que £
proposé 4 Anton a ¥ e & & avec d'autres
Belo de deveirl mgmﬁe etre un musee est crucial, car musées moscovies

r de Garage 2 égalemen
dnaiipesideih  la notion meéme d’art contemporain Y
‘départements B . - - ) 99  Aaavoir ce débat
acaionarhives,. @St pas inherente a la langue russe.”  wourdhi
£édition et marketing, T o
et supervise le Aprés avoir dans
déménagement au un premier

parc Gorki. En 2013, lorsque jai été engagée comme commissaire en
chef, nous avons commencé a formaliser pour 'institution une vision
créatrice a long terme capable de coupler des programmes d’éducation,
de formation, d’édition et de recherches a F'ambitieux projet de
constitution d'une collection d’archives, ainsi que des expositions dart,
de design et d'architecture aussi bien russes qu'internationaux.

Ainsi, Garage correspond beaucoup plus étroitement au modele de
musée 4 financement privé et a objectif public que I'on rencontre,

par exemple, aux Etats-Unis avec le Musée d’Art moderne, le Whitney
Museum ou le New Museum, qu'a un centre culturel tel que Garage
avait été concu au depart. Ce qui est intéressant est quactuellement en
Russie, la qualification de “public” n'implique pas une responsabilité
civile. La notion n'existe pas non plus du point de vue fonctionnel, dans
la mesure ot il n'existe que des entreprises “privées” ou “d’Etat”.

Pour cette raison la création du Musée d’art contemporain Garage
implique également le développement futur de différentes possibilités
infrastructurelles dans le domaine de la culture, parmi lesquelles de
nouveaux modéles de mécénat qui soient 3 méme de fonctionner

dans le cadre d’un systéme russe en pleine évolution. Pour I'instant, ce
mest pas seulement le changement de nom qui est important, mais
‘aussi le débat public autour de ce que signifie le fait d’étre un musee,
notamment parce quen russe il n'existe quiun seul terme pour désigner
les notions de “moderne” et de “contemporain”, et que par conséquent

temps occupé I'ancien dépot de cars de Backhmetevsky, puis un
pavillon temporaire congu par Shigeru Banu dans le parc Gorki,

il est prévu que Garage s'installe en 2015 dans un espace

permanent concu par Rem Koolhaas dans ce méme parc. Qu'est-ce
que ces nouveaux locaux apporteront au musée ?

Gréce au lieu permanent que 'atelier d'architecture Oma de

Rem Koolhaasa congu pour Garage, nous serons en mesure d'offrir un
accés plus large a nos différentes activités et aussi de proposer en
permanence au moins une exposition, ce qui est un élément important
pour attirer et fidéliser notre public. Le musée sera installé au milieu
du parc Gorki, dans les locaux rénovés du célebre restaurant Vremena
Goda (Les Quatre Saisons), un batiment en béton préfabriqué des
années 1960 qui était laissé a 'abandon depuis plus de deux décennies.
Le projet élaboré par Oma pour ce bitiment de 5 400 métres carrés
prévoit des espaces d'exposition, une médiathéque permettant
d’accéder a notre corpus d'archives, des espaces éducatifs parmi
lesquels un centre créatif 4 l'attention des plus jeunes, une salle de
projection et un auditorium, et enfin une grande librairie et un café.
Ce projet, dont l'achévement est prévu a I'été prochain, est unique dans
son approche de la rénovation d'un batiment de cette époque, car

il réduit au minimum les interventions sur la structure en béton
originelle et préserve plusieurs éléments de I'époque soviétique comme
des mosaiques et des parements en brique qui sont habituellement
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considérés comme wayant guére de valeur architecturale ni d’intérét
historique. La facade en revanche sera entierement neuve.

Elle sera composée d'un double écran de polycarbonate translucide
descendant jusqu’a deux métres du sol afin que I'intérieur du musée soit
relié directement au parc. Pour Koolhaas, la conservation

d’éléments historiques non spectaculaires et une modification
minimale du bitiment permettent d’éviter ce qu’il appelle “T'inflation
des normes et de I'échelle” dont il constate l'omniprésence dans les
nouveaux lieux artistiques du monde entier. Pour Garage,

le batiment sera une métaphore visuelle du projet qui, comme je 1'ai
mentionné, est congu pour proposer de nouvelles perspectives

alart contemporain, 4 ses histoires et a ses contextes,

Vu qu'il est devenu un musée et qu'il est désormais installé dans un
lieu permanent, Garage va-t-il se mettre a constituer une collection ?
Nous avons commence par rassembler une collection d'archives,

qui représente la premiére ressource publique de matériel documentaire
sur la vie artistique a

je suis originaire du Royaume-Uni, ol1, aprés une formation artistique,
j'ai commencé a travailler comme commissaire au début des

années 1990. Bref, ma perception de I'art contemporain russe n'est pas
particulierement fondée sur mon expérience new-yorkaise, mais plut6t
sur mon implication dans le potentiel de nouvelles institutions et
I"émergence ou la réémergence d’écosystémes artistiques
internationaux. Je m'intéresse d’abord et avant tout & la fagon dont

ces initiatives peuvent contribuer a créer des opportunités permettant
de changer notre engagement aupres des artistes et la fagon

dont nous partageons leurs préoccupations et intéréts. Nous ne pouvons
plus continuer a appréhender I'art contemporain mondial

a partir des modeles historiques occidentaux.

La Russie accueille aujourd’hui des événements artistiques majeurs
comme la 5¢ Biennale de Moscou en septembre dernier, la prochaine
Manifesta 10 4 Saint-Pétersbourg, mais il semble qu’il y ait un hiatus
entre ces grands événements et la scéne artistique locale qui parait
sous-représentée au

Moscou, Saint- 44 ALe niveau international.
oot omrg s Le batiment de Garage sera une  outcszoms
d'autres villes de votre avis les raisons
Russie depuis les . . . 1 n de ce hiatus ?
tepisls — metaphore visuelle du projet visant a st
collection comprend . ~ une scéne artistique
des articles publiés pl’O Posel' de nouve"es Pe I'SPECtIVES d fassent réellement
par la presse locale et " » o partie d'un réseau
angiredses ['art contemporain et a ses histoires.”  meosion -piu
inédits d’artistes que de rester une

et de spécialistes de simple date sur un

I'art datant des années

1960 aux années 1990 ; des biographies d'artistes ; des communiqués de
presse, catalogues et autres documents publiés a l'occasion d'expositions
(de 1985 a aujourd’hui) ; et aussi un fonds contextuel de photographies,
scenes filmées et diapositives historiques de la seconde moitié du

XX siecle. La collection comprend également des documents
audiovisuels, tels des enregistrements d'interviews d’artistes (années
1960-années 1990), des publications numérisées et une vidéotheque de
films et documentaires ayant un rapport avec l'art contemporain en
Russie depuis 1994. La Collection d’archives Garage est un legs du Soros
Center for Contemporary Art qui a été actif en Russie de 1992 4 1999,
En 2001, aprés la fermeture du Centre Soros, la collection a été
transmise a I'Art Projects Foundation griice & une subvention de

I'Open Society. Pendant les onze années suivantes elle s'est enrichie de
nouveaux documents, ressources et publications. Pour empécher sa
dispersion, Garage I'a acquise en septembre 2012 et continue a lenrichir.

Vous qui venez de New York, comment voyez-vous Iart
contemporain en Russie ?

Je suis basée a New York depuis 2009, date & laquelle jai été nommée
directrice d'Independent Curators International, une organisation qui
est trés engagée dans différents mondes artistiques et dans les questions
curatoriales auxquels ils sont confrontés. Auparavant, javais vécu

deux ans & Pékin, et avant cela, & partir de 2001, 4 San Francisco. En fait
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calendrier - et
permettent aux artistes de développer eux-mémes leurs propres
relations, vous devez avoir au niveau local des institutions qui, douze
mois sur douze, procurent des opportunites d’échanges
internationaux. Ce n'est que lorsque ce processus est amorcé que
les débats locaux sur ce qui constitue une pratique internationale
commencent a se développer et & acquérir leur propre forme.
Cest ce qui est en train de se produire a Moscou. Nous verrons quels
en seront les résultats dans les années qui viennent,

Garage a-t-il des projets concernant la région du Caucase

et I’Asie centrale ?

Oui, dans le cadre du travail que nous effectuons pour découvrir et
présenter les artistes et idées en provenance d’Europe centrale,
meéridionale et orientale, de la Baltique, du Caucase et d’Asie centrale,
méme si nous envisageons plus nos projets sous l'angle conceptuel que
géographique. Récemment, I'artiste Anton Vidokle s'est rendu,

entre autres, au Kazakhstan et dans I'Altai, dans le cadre du programme
Garage Field Research, pour un projet qu'il méne sur I'héritage du
communisme. Le curateur adjoint de Garage, Viktor Misiano, esten
train de monter une exposition consacrée a l'expérience de deux
générations dartistes nés dans la République socialiste soviétique

du Caucase a 'époque de 'URSS et & ce que cela signifie aujourd’hui
pour eux du point de vue de leur identité dans un monde globalisé.




Ci-dessus et ci-contre,
vues de l'exposition “Futurologia” au
Garage Center for Contemporary
Culture en 2010,
ceuvre de Peter Belyi, Silence, 2010,
bois, metal, 350 em ;
et ceuvre d’ Irina Korina,
The Grove, 2010, métal, papier,
bois, dimensions variables.
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RECYCLE GROUP
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Natalia Vodianova, Georgiy Kuznetsov et Andrey Blokhin (Recycle Group)
photographiés pour UOfficiel Art, dans la galeria Suzanne Tarasiéve Loft 19, Paris.




RENCONTRE

L'Officiel Art a reuni le duo dartistes russes Recycle Group (Andrey Blokhin,
Georgly Kuznetsov) et Natalia Vodianova, égérie de mode et actrice
qui célébre cette année le dixieme anniversaire de sa fondation Naked Heart,
a laquelle de nombreux artistes continuent d'apporter leur soutien.

PROPOS RECUEILLIS PAR YAMINA BENAT AVEC PIERRE LEFORT

LOFFICIEL ART :

Georgiy Kuznetsov, Andrey Blokhin
vous étes établis 4 Krasnodar. Que signifie
pour vous aujourd’hui vivre et travailler
en Russie, et pourquoi avoir choisi
cette ville du Caucase ?
ANDREY BLOKHIN :

Vivre 4 Krasnodar nous convient a différents
égards. En premier lieu, la production et tous
ses aléas nécessitent de nous moins de temps.
Nous sommes ici a deux heures d'avion de
Moscou, nous pouvons nous y rendre
aisément si nous avons des obligations
professionnelles, mais la vie sociale y est
chronophage : fétes, vernissages... chaque soir
serait préempté. Nous n'aurions plus le temps
nécessaire pour le travail, la famille ou
pour soi. Le temps est ce qu'il y a de plus
important dans une vie. Nous prévoyons
juste le temps nécessaire 4 chaque ceuvre,
GEORGIY KUZNETSOV :
Demeurer a Krasnodar est aussi intéressant
d’un point de vue logistique puisque nous
nous fournissons généralement en matériaux
(plastiques et silicones) en provenance
de Chine ou des Etats-Unis, livrés au port de
Norma Reziski. Notre ravitaillement
est ainsi facilité, et par la méme la production
de nos ceuvres.

AB : Sans parler de la nature : Krasnodar
est trés beau avec ses paysages de montagne
et de mer.

La communauté artistique y est-elle
développée ?

AB : Elle existe bel et bien. Quelques galeries
ont ouvert, comme I'Institut des artistes
auto-proclamés, qui organise de nombreuses
d'expositions ici. Par ailleurs, des artistes
autrichiens que jai eu 'occasion de

PHOTO JONATHAN FRANTINI

rencontrer ont ouvert un espace au centre-

ville et y organisent une sorte de résidence,

des stages, des conférences. Ils soutiennent
les jeunes artistes et le marché de l'art.

Vous étes agés respectivement de 26 et
28 ans : quelle “mémoire” avez-vous de
I'histoire de la Russie du XX- siécle, et plus
précisément la deuxiéme moitié, quels
stigmates en portent votre travail ?

AB : La Russie est comme un pont entre
I’Europe et 'Asie, lart russe fait ce grand
écart entre les deux grands courants
culturels. Voila pourquoi beaucoup d'artistes
russes du XX siécle et antérieurement avaient
tendance a associer avec aisance les deux
cultures. Je ne connais aucune autre
occurrence d'un art capable de concilier deux
cultures de cette maniere. Clest
un particularisme de 'art russe, une sorte
de compétence innée.

Rares sont les artistes travaillant en duo,
notamment sous une appellation anonyme
(Recycle Group) : qu'est-ce qui vous a incité

a associer vos pratiques et réaliser une
premiére exposition en 2008, et comment se
déroule votre processus créatif ?

AB : Nous fonctionnons en allers-retours
d’idées permanent. Clest bien plus prolifique
que de rester enfermé en soi. Sans cela, on se

perdrait en considérations techniques, alors

quavec un partenaire, on dispose en

permanence d un miroir critique. Et nous
réalisons tout ensemble. Clest également I'un
des points positifs du travail a deux : on peut

faire plusieurs choses différentes en méme

temps. Je peux étre 4 Moscou alors que
Georgiy est a Saint-Pétersbourg. Travailler, se
rendre aux vernissages, tout est tellement

plus facile & deux. Nous sommes, ['un
pour l'autre, 4 la fois partenaire et assistant,
cest une machine bien rodée,

Le nom que vous avez choisi est explicite,
pourquoi avoir voulu transposer dans
un acte artistique une préoccupation de
plus en plus présente dans le débat
politique : le recyclage, donc la préservation
dela planéte ?

AB : Clest une question qui touche tout le
monde. En Russie, les problémes
environnementaux existent de la méme
maniére qu'ailleurs, et c'est un sujet
tres important pour nous car ici, le recyclage
est tout simplement inexistant. Clest une
problématique moderne et trés présente
dans notre vie, parce que si nous continuons
a vivre comme nous le faisons, la
contamination de la Russie sera telle que nos
enfants ne pourront méme plus y vivre.
C'est une situation dont beaucoup ne
semblent pas se soucier. Dans la région ot jai
fait mes études, par exemple, se trouvent des
garages, des stations-services, des entrepots,
mais nul ne se préoccupe de l'environnement.
11 suffit pourtant d'ouvrir les yeux pour
évaluer 'ampleur du probléme, mais
parlez-en & un voisin pollueur et il vous
répondra : “Qui étes-vous pour me parler
comme cela ?”. Le recyclage n'est pas inscrit
culturellement dans l'esprit des gens.

GK : [l nest jamais trop tard pour se
préoccuper de ces questions-la. Agir
aujourd’hui pour préserver 'environnement
revient & agir pour son propre bien avant
celui d’autrui. Mais force est de reconnaitre
que recycler, plutdt que briler tous les
déchets, n'est absolument pas au programme
des autorités, et 4 ma connaissance, rien
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n'est prévu dans ce sens-la. En Russie,
on se contente d’entasser les déchets
dans un lieu inhabité, et personne n'en
comprend les conséquences.
AB : Ily a aussi un sens conceptuel au
recyclage. Pour notre collectif, cest I'idée de
la réincarnation des matériaux. Toutes nos
ceuvres peuvent étre recyclées. Silacquéreur
de I'une de nos ceuvres en est lassé, il a tout
loisir d’en faire du mobilier de jardin ou de la
déposer dans la benne & ordures spécifique !
NATALIA VODIANOVWVA : Quand on vend
une ceuvre & prix d'or, on ne peut pas
dire cela, Clest limite insultant pour
votre entourage, pour les gens dont
le travail en dépend.

AB : Clest juste des ordures trés
cheéres, non ? Surtout apreés
recyclage.

NV : Quand les prix de vos ceuvres
auront atteint une somme
a sept chiffres, il va falloir que vous

changiez de discours !

Justement, le caoutchouc
polyuréthane, comme tous les
matériaux que vous avez choisis,
est soumis a P'usure du temps -
bien que dans le cas de ce
polymére, il perdure 300 ans - cela influera
nécessairement sur I'aspect de vos ceuvres,
ce phénomeéne naturel entre-t-il en ligne de
compte de votre production artistique ?
AB : A la sortie de I'usine, ces ceuvres
dureront 300 ans en théorie,
mais dans la réalite, ce genre de matériau est
infiniment plus facile a conserver que
du papier ou de la toile.

GK : Et ces matériaux sont comme un
miroir : ils représentent notre vie, notre siécle,
notre époque. Lartiste est un miroir, une
représentation de I’époque : et les matériaux
que nous choisissons vont dans ce sens.

Si nous étions dans le passé, notre
vocabulaire artistique serait différent — la
couleur, le geste, tous ces éléments
symbolistes - mais aujourd hui nous
disposons de davantage d'outils, on n'utilise
plus la couleur de maniére symbolique,
mais en employant du plastique dans
un canapé... Cela a une double signification,
comme dans le passé.

Comme les archéologues procédant ala
mise au jour de vestiges ou de fossiles,
vous semblez révéler les empreintes (traces
de pneu, stéles et bas-reliefs
réinterprétés...), en utilisant le passé pour
comprendre le présent et, dans votre cas,
s'interroger sur le futur.

AB : Notre domaine, c'est la futurologie.
Nous réfléchissons constamment & l'avenir.
Les structures légales de I'avenir, 'archéologie
du futur... Nous voulons “vous” montrer
a quoi ressemblera “votre” avenir, “votre”
maison, “votre” voiture. Ces choses-la nous
intriguent. Depuis environ deux ans, nous
travaillons avec une équipe d'ingénieurs

"NOTRE DOMAINE,
CEST LA FUTUROLOGIE
NOUS REFLECHISSONGS

CONSTAMMENT

~

A LAVENIR"

numériques dans le domaine de la réalité
virtuelle. Par exemple, l'année derniére nous
avons mis en ligne une exposition sur
Facebook, que nous avions créée lorsque nous
étions en résidence 4 Helsinki. Notre
premiére étape a été de reprendre le modéle
des Dix commandements de la Bible : clest
drole, avec tous ces “tu dois, tu ne dois pas, tu
feras, tu ne feras pas...”. Au bout d'un
moment, tu ne peux pas, tu ne peux plus, et si
tu enfreins la moindre régle, la vie éternelle
sur le réseau social test refusée,

Traces, empreintes, souvenirs... cela nous
meéne a la notion de legs 4 la postérité,
située au ceeur de votre travail. Dans le
domaine concret comme dans le virtuel on
observe une inquiétante longévité
des informations, comme le démontre le
caractére indélébile des données
enregistrées sur Facebook, présentes et
actives longtemps apres leur suppression.
Comme si ces informations demeuraient

dans les limbes, en maniére de double
identité de I'individu. C’est une
problématique qui vous taraude ?

AB : Rien n'est juste une trace. Et dans le
virtuel, rien n'est temporaire. 11 existe une
dichotomie entre les choses concrétes que l'on
peut toucher, et celles virtuelles qui paraissent
concrétes alors qu'elles sont juste une illusion
au sein d'un monde virtuel. Nous faisons
parfois le parallele entre le monde virtuel
et la religion, parce que dansles deux cas, ce
n'est ni matériel, ni spirituel. Le monde
virtuel se situe entre les deux.

GK : Ce qui est important, cest que Facebook
promet de faire de votre profil une vie
éternelle. Sivous suivez tous les
commandements, votre profil
perdurera a jamais dans une
monde-illusion de la vie.

Beaucoup de vos ceuvres ont un
théme religieux, par ailleurs le
“f" minuscule de facebook
apparait dans une de vos
installations en taille
monumentale, tel le totem d’une
nouvelle croyance, quelle est
votre perception de I'époque
actuelle 7
AB : Dans I'un de nos bas-reliefs, Le Jugement
dernier est représenté comme la sécurité a
aéroport : pour aller au ciel, on doit
déballer toutes ses affaires. Clest un paralléle
amusant entre deux mondes que la plupart
des gens ne remarquent pas. On traverse le
purgatoire de lenregistrement pour parvenir
au paradis du duty free, mais avec plein
d’autres paralléles du méme genre.

Comme dans votre Céne, traitée en maniere
de bas-relief, ot vous faites apparaitre
Jésus de dos, contrairement anx
représentations traditionnelles. Pourquoi
avoir choisi ce point de vue ?

AB : Personne ne s'intéresse a ce que
regardent les personnages. Cest effectivement
un changement de point de vue. En changer
fréquemment donne de meilleurs résultats.

De méme, vos “vitraux” - acrylique et
fourchettes plastiques recyclées - mettent
en scene des figures du dessin animé Homer



Recyele Graup, 8 benders, 2013, polyuréthane, 100 x 100 cm.
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Recycle Group, The Last Judgement, 2010, filet plastique thermoforme, 600 « 600 em




2TOS ROMAN SQOWCOURIESY OF GARAGE CENTER FOR CONTEMPORARY CULTURE. RECYCLE GROUP.

AVOIR
IV Moscow Internationnal
Biennale For Young Art,
26 juin- 10 aout, Moscow Museum
of Modern Art, Moscou,

www.youngart.ru

Recycle Group est représente par les
galeries Suzanne Tarasieve (Paris),
Triumph (Moscou),

Gazelli Art House (Londres),
Richard Taittinger (New York).
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tragique, bien stir, et levier qui m'a incitée a
me poser des questions essentielles. J'ai donc
interpellé mes contacts dans le monde de la
mode, et cela m'a permis de voir l'utilité
potentielle de I'industrie a laquelle
je participe. Tout prenait sens d'un coup, et
dix ans plus tard, cest toujours le cas.

Vous avez récemment débuté un projet
avec Carsten Holler, quels sont vos
liens avec les artistes contemporains ?
L'association a initié de nombreuses
collaborations avec des artistes. Le monde de
'art a été trés sensible a l'appel dés lors que
Damien Hirst nous a offert son immense
peinture de ceeur en 2008, que nous avons
vendue aux enchéres a Moscou
pour 1,2 million d’'euros. Une
collecte de fonds de cette
envergure est rarissime en Russie.
C’était un soutien crucial, et le
geste de Damien Hirst était
admirable, Mais tout a commencé
plus tot, en 2004, avec Irving Penn
et Bruce Weber puis Julian
Schnabel qui nous ont offert une
ceuvre. Ensuite, nous avons
organisé un événement 4 Londres
ol de nombreux artistes nous ont
soutenus — les fréres Chapman,
Tracy Emin, Keith Tyson, Jeff Koons, Pavel
Pepperstein... Les collaborations entre entité
caritative et artistes sont synergiques.
Lart est un produit trés cotiteux a
commercialiser ; on ne peut pas mettre des
centaines d'objets aux encheres, I'enjeu est de
lever des fonds significatifs avec trés peu
d'objets. Pour ce qui est du projet avec
Carsten Haller, cest une révélation qui arrive
au terme d’années de collaborations
artistiques. Ce sont les valeurs de cet artiste
qui le placent a part, I'importance qu'il donne
au jeu, valeurs en osmose avec l'esprit de la
Naked Art Foundation. Héller exprime
quelque chose d’enfantin que toute personne
& I'écoute de ses émotions conserve au fond
de soi. Nous avons ainsi commandé
un toboggan pour la fondation - rouge et en
forme de coeur - qui sera dévoilé le
10 décembre au Barclays Center,
le nouveau stade de Brooklyn, ol est basée
I'équipe de basket des Nets.

L'enseignement des arts plastiques est-il
un domaine qui, 3 moyen terme, pourrait
trouver sa place dans votre fondation 2
Nous travaillons justement avec des enfants
handicapés mentaux pour lesquels 'art
represente souvent une clef capable de
déverrouiller un jeune étre, a travers des
stimuli visuels ou sensoriels. Nous avons
donc déja engagé une démarche dans ce sens,
notamment grice aux nouveaux équipements
que nous développons, ou en collaborant
avec les sous-traitants qui réalisent nos aires
de jeux, ainsi quavec nos experts. Cela,
afin d’apporter des éléments esthétiques dans
les jardins d'enfants, qui permettent
de stimuler les enfants, notamment les

"NOTRE GENERATION
N'ATTEND PAS QUE LON
AGISSE POUR ELLE.
ELLE CONSIDERE QUE
TOUT EST POSSIBLE"

autistes pour lesquels les petits détails sont
d’une importance déterminante. La thérapie
artistique est un aspect trés important au
sein de notre centre de soutien familial.
Il n'y a pas de programme d’ensemble établi,
mais nous y réfléchissons.

Quels sont vos espoirs pour 'avenir
de la Russie ¥
La Russie est trés imprévisible au plan
politique, mais notre génération m'inspire
confiance. Et les générations plus jeunes sont
encore plus intéressantes. Je suis consciente
que cest sans doute pareil partout, mais en
Russie, il y a quelque chose de particulier,
Ma mére a beaucoup souffert durant I'époque
soviétique, comme ses parents ont souffert
durant la Seconde Guerre mondiale.
C’était une période de grande dépression. Les
gens n'étaient pas en mesure de penser par
eux-mémes. Ce qui est le cas de ma mére qui
ne peux toujours pas s’ imaginer accomplir

quelque chose. Pour elle, ce n’est méme pas
envisageable alors que pour ma génération, et
encore plus pour la génération suivante, tout
est possible : c'est cela la force de l'avenir.
Les jeunes n'attendent pas que que l'on agisse
aleur place. Notre génération est celle
qui réalise, qui choisit d’agir de son plein gré
car dotée d une confiance en soi bien plus
développée que chez les générations
précédentes. C'est peut-étre naif, mais la
naiveté a parfois du bon, elle permet de voir le
but au-dela de l'obstacle, Pour des raisons trés
personnelles, je ne peux pas retourner vivre
en Russie, mais le pays me fascine en ce
moment. Nous vivons un tournant de
I"histoire, un moment ot 'Europe s'assoupit
car elle est repue, a déja tout vécu.
Mais les Russes, eux, ne sont
pas satisfaits, ce qui géneére de
formidables mouvements.

AB : Il est important de garder
espoir mais il y a un probleme de
taille : beaucoup de Russes,
notamment les plus intelligents,
vivent actuellement a |'étranger.
11 faut vraiment espérer
que certains d'entre eux rentrent
au pays dotés d’'un bon diplome.
Actuellement, 90 % d'entre
eux émigrent en Ameérique,

en Europe, ou ailleurs.

GK : Pour ma part, jlestime que ce n'est pas
ainsi qu'il faut envisager I'avenir de la Russie,
ni d'ailleurs celui de la France ou de
FAmeérique... Nous vivons sur Terre, une
petite planéte qui se trouve étre la notre,
Alors nous ne sommes ni Russes, ni Frangais,
ni Américains ; nous sommes des &tres
humains qui devons prendre soin de notre
Terre. Dés lors que 'on comprend cela...
NV : Ce que vous évoquez est le sentiment de
responsabilité qui nous fait souvent
défaut vis-a-vis de la planéte. Si chacun
comprend qu'il faut répondre de ses actions,
non pas uniquement a I'égard de sa famille,
sa société, son pays, mais du monde entier...
Cela peut sembler grandiloquent mais
en réalité, c'est la seule maniére viable
de voir les choses : dans tout ce que l'on fait,
jour aprés jour, il faut se comporter
de fagon responsable, parce que demain,
ce sera trop tard. ..
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INTERWVIEW

FROM RUSSIA
WITH ART
MARIA
DAIBAKOVA

INTERVIEWEE PAR PAYAM SHARIFI

Née en Russie, Maria Baibakova part aux Etats-Unis a I'age de dix ans et étudie I'histoire
de l'art au Barnard College, puis au Courtauld Institute, suivi par un MBA a
Harvard. A la téte de Baibakov Art Projects depuis 2008, elle participe activement a la
promotion de la scéne contemporaine russe par le biais d’expositions et de publications.
Elle s'entretient avec 'artiste Payam Sharifi a 'occasion de sa nomination au conseil
d’administration du Barnard College et de sa contribution a 'exposition Malevitch qui
debutera en juin au Tate Modern de Londres.

Maria Baibakova.
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"POUVOIR ETABLIR DES
PASSERELLES ENTRE

PAYAM SHARIFI : Lors de notre
premiére rencontre, il y a prés de
cing ans, nous étions tous les deux
sur le point de quitter la Russie qui
était, jusque-la, notre base perma-
nente. Aujourd’hui tu vis entre
Londres, New York et Moscou.
Quel effet cela te fait-il de revenir
en Russie ?

MARIA BAIBAKOVA : En réalité je
crois que je ne I'ai jamais vraiment quittée ! En
2008 j'ai créé a Moscou une organisation appe-
lée Baibakov Art Projects qui fait découvrir
l'artrusse au public occidental et dans le monde
entier. Cela se fait au travers d'expositions, de
publications, de débats publics et d’autres
formes d’initiatives philanthropiques, comme
par exemple de soutenir les expositions organi-
sées par les musées et d’agir en tant que consul-
tant, J'interviens par exemple en tant que
conseillére auprés du Lincoln Center for Per-
forming Artsa New York et participe a son pro-
gramme international qui prodigue des
conseils 4 des organisations du monde entier
sur la facon de mettre en place une activité & but
non lucratif. C'est quelque chose qui me pas-
sionne car je pense quun des éléments essen-
tiels pour parvenir a faire naitre une scéne ar-
tistique forte en Russie et dans la CEI
(Communauté des Etats indépendants) est de
créer des institutions artistiques durables.

En 2011, tu as cédé ton espace d'exposition.
Jaimerais savoir comment ton role dans les
arts a évolué depuis lors, en particulier en ce
qui concerne le second volet de ta mission, qui
est de soutenir les artistes russes vivant a
Pétranger.

Je crois que posséder un espace a soi est une for-
midable opportunité pour accomplir quelque
chose de précis en direction d’un public parti-
culier, alors que le fait davoir plus de souplesse
sans étre en quelque sorte lice par un espace
peut vous permettre d’avoir un impact plus fort
sur un public plus large.

Peux-tu donner quelques exemples ?

I y a mon engagement aupres du Russian Eas-
tern European Acquisitions Committee, qui
s'occupe d'acquérir de l'art russe et d'organiser
des expositions d’artistes russes pour la Tate
Modern. Cet été par exemple, la Tate organise
une rétrospective majeure de Kasimir Male-
vitch & Londres. U'été prochain également, le
Lincoln Center fera venir le Ballet du Bolchoi a
New York pour la premiere fois en plus de dix
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CULTURES EST LUN DES
ASPECTS POSITIFS DE

MON TRAVAIL"

ans, et tu peux imaginer que I'impact d’'une
telle initiative est bien plus important que
d'avoir un simple espace physique en Russie,
notamment dans une période de tensions re-
nouvelées entre la Russie et I'Occident. Pou-
voir établir ce genre de passerelle internatio-
nale entre cultures, et présenter la Russie sous
un jour différent de celui des gros titres de la
presse est un aspect profondément positif de
mon travail.

Cela indique-t-il chez toi une réorientation en
direction d’artistes établis comme Malevitch,
de préférence a de jeunes artistes qui n'ont pas
encore fait leurs preuves ?

La moitié a peu prés de ce que je fais est a but
non lucratif, I'autre moitié visant a la rentabilité,
mais les deux aspects veulent répondre au be-
soin urgent de création d’institutions artis-
tiques en Russie. Je pense que les initiatives lu-
cratives du monde de l'art sont essentielles pour
contribuer au développement, notamment
pour les jeunes artistes. Alors que des person-
nalités artistiques historiquement établies
comme Malevitch sont soutenues par de
grosses institutions comme la Tate, les jeunes
artistes doivent I'étre par un réseau de galeries
qui pour 'instant fait défaut en Russie. Un des
outils grace auxquels j'essaie de remédier a cette
situation est une start-up baptisée artspace.
com. Elle fournit une plate-forme de vente en
ligne a I'intention des galeries, institutions et
artistes et permet de présenter des artistes ori-
ginaires de régions reculées a un vaste public
occidental.

Bien entendu, 'aspect commercial implique
obligatoirement une responsabilité¢ educa-
tive. Dans un premier temps, les collection-
neurs sont sans doute plus enclins 4 acheter
une ceuvre décorative ou facile & accrocher
chez soi plutét qu'une ceuvre présentant un
abord complexe. Dans quelle mesure tes ini-
tiatives éducatives contribuent-elles a former
la prochaine génération de collectionneurs ?

Artspace en particulier agit selon un pro-
gramme éditorial qui comporte un contenu

pédagogique a lintention de cette
nouvelle génération de collection-
neurs, Baibakov Art Projects assure
une présence numérique sous forme
d’un blog bilingue orienté sur notre
région. Ce blog donne accés a des
sources exclusives sur ce qui se passe
en Russie ; mais les russophones
peuvent également y apprendre ce
qui se passe dans leur région. Cela
dit, nous narriverons pas a éduquer a nous
seuls tous ces nouveaux collectionneurs !

Et quel était le rapport du régime commu-
niste au féminisme?

Le communisme a toujours promu l'idée de
1’égalité entre les sexes. Dans les années 1950, a
I'époque ot régnait aux Etats-Unis la mentalité
des “Mad Men” et que les femmes étaient cen-
sées rester & la maison, une femme qui faisait
cela en URSS était qualifiée de tuneyadets, de
parasite social. Cela a donc imposé une certaine
égalité des sexes, mais en méme temps il existait
une nette différence de salaire entre hommes et
femmes.

Jai lu récemment une entrée de blog que tu as
écrite pour Bureau 24/7 ou pour Artspace.
J'ai constaté que ton activité d'écriture occu-
pait désormais une place plus importante
dans ta vie. Tu arrives a étre a la fois trés in-
time et trés informative a propos d’une région
qui, par ton héritage, est chére a tes yeux - le
Caucase.

Oui, je suis Russe mais mon peére et sa famille
ont vécu a Bakou pendant quatre générations,
et ma grand-mére est Arménienne de Bakou.
Aujourd’hui, la riche tradition des Arméniens
établis a Bakou appartient désormais au passé.
Cela montre une fois de plus combien I'histoire
complexe de nos différents pays se répercute
dans nos histoires personnelles.

Au cours de ta vie, tu as été prise sous laile de
différents mentors et 4 présent, de plus en
plus, Cest toi qui assumes ce role vis-a-vis
d'autres personnes. Cela peut sembler para-
doxal pour quelqu'un qui n'a pas encore at-
teint la trentaine ! Comment définirais-tu la
responsabilité en général ?

J'ai siégé récemment comme juré au sein d'un
comité chargé de sélectionner l'architecte qui
devra réaliser le Centre national des arts
contemporains dont la construction débutera a
Moscou en 2015. Un jour, une jeune femme m'a
dit : “Votre histoire personnelle m’a énormé-



PHOTO COURTESY OF BAIBAKOVY ART PROJECTS.
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Enhaut : vue d'installation de Sterling Ruby, Big Grid/Selo Tear, 2007, dans l'exposition “Five”, mai a
Jjuillet 2009, au Baibakov Art Projects a Moscou. En bas, Vue d'installation d’ceuvres de Wade Guyton
dans 'exposition “Five”, mai a juillet 2009, au Baibakav Art Projects a Moscou.



PHOTOS COURTESY OF BAIBAKOV ART PROJECTS.

"JE CROIS PROFONDEMENT
AU PARTAGE DE
LINFORMATION, AUX
BONNES PRATIQUES,

A 'EXPERIENCE!

ment inspirée. Je suis en train de finir mes
études universitaires et je voudrais percer dans
le monde de I'art, mais cela représente pour moi
un énorme défi. Vous, vous avez ouvert votre
propre chemin.”

Parlons justement du risque. Il est facile, pour
quelqu’un qui t'observe de Pextérieur, de se
dire que du fait que tu viens d’un milieu privi-
légié, tu n'as couru aucun risque. Je crois que
les gens ne se rendent pas compte de ce que
T'on attend en Russie d’une jeune femme qui
vient du milieu dont tu es issue.

Tu veux dire, & part épouser un homme riche ?
[rire] Lorsque jai terminé ma maitrise a 'insti-
tut Courtauld de Londres, j'ai décliné plusieurs
propositions d'emploi intéressantes dans le
monde de l'art occidental parce que je préférais
rentrer en Russie. Je savais qu'il existait une
forte demande de la part des institutions occi-
dentales pour effectuer des recherches ou mon-
ter des expositions en Russie. Or, il nexistait
que de trés rares lieux et institutions capables
de participer de maniére appropriée a ce dia-
logue est-ouest, d'accueillir des expositions en
provenance d'Occident ou de nouer des liens
avec les artistes. J'ai négocié avec les promo-
teurs qui avaient racheté |'ancienne chocolate-
rie industrielle Octobre rouge, qui mont autori-
sée a occuper provisoirement 3 000 metres
carrés de leurs locaux, dans lesquels jai inau-
guré Baibakov Art Projects en 2008, Je crois
profondément au partage de l'information, aux
bonnes pratiques et a l'expérience.

A quoi cela ressemble-t-il de travailler en
Russie ?

C'est un contexte qui n'est pas facile. La Rus-
sie ne dispose pas encore d’une culture so-
phistiquée de la gestion, de sorte que vous
avez constamment I'impression de devoir
concilier des exigences contradictoires.

Et le fait d’étre une femme ne facilite sans
doute pas les choses...

Clest évident. Quand on se met a réfléchir au
chauvinisme male, je crois que la Russie est
I'un des premiers pays qui vient a 'esprit. Il
en va de méme pour la région du Caucase.

C’est une société trés machiste.

Et pourtant, regardez tout ce que les femmes
sont parvenues a y accomplir | Au début,
ayant été éduquée en Occident, j'étais déci-
dée & agir sans penser aux conséquences — je
pensais qu'étre exposée publiquement me
protégerait. Je croyais que j échapperais ainsi
aux tentatives de corruption, d'intimidation
et dextorsion — choses habituelles quand
vous travaillez en Russie. |'ai vite constaté
qu’il n'en était rien.

C’était 1a une idée trés américaine.

En Amérique, vous pouvez partir du principe
que si vous bénéficiez du soutien de 'opinion
publique cela peut devenir un outil trés effi-
cace. Cela n'est pas le cas en Russie, Les struc-
tures du pouvoir ne s'inquiétent pas des réac-
tionsdes meédias occidentaux.

La Russie ne croit pas au soft power, dont
la culture fait partie. La Russie ne croit
qu’au pouvoir dur.

Exactement et je pense que réaliser des
choses de maniére locale, comme le fait le
Centre national pour les arts contemporains
a Vladikavaz, est une maniére beaucoup
plus efficace de provoquer le changement.
Pour un Américain, dire quelque chose
comme ¢a peut paraitre contraire au bon
sens, mais cest une attitude parfaitement
adaptée a notre pays. Et peut-étre est-ce
pour cette raison que les femmes y réus-
sissent si bien.

Parce qu’elles sont capables de négocier ou
de comprendre la complexité ?
Absolument, elles sont capables de s'encou-
rager mutuellement et d'amener peu a peu le
changement. Et & un certain moment des
organisations comme Dubai Art appa-
raissent pour leur fournir une tribune pu-
blique et amplifier leur voix.

Oui, on nous répéte souvent que nous de-
vons étre reconnaissants a 'Occident pour
les opportunités qu’il nous offre, mais il
est également essentiel de donner en re-
tour ou, comme on dit en frangais, de
“renvoyer I'ascenseur” a ces cultures, tra-
ditions et peuples orientaux qui ont joué
un role aussi central dans nos existences.
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COLLECTIF

AES + F

IcOnes satires

.

Propos recueillis par Timothée Chaillou

Rencontre avec le collectif russe AES+F - né en 1995 de la collaboration entre le graphiste
Evgeny Svyatsky, le photographe Vladimir Fridkes et le couple d'architectes Tatiana

Arzamasova et Lev Evzovich ~ qui puise son inspiration dans I'imagerie glamour de la mode, du
cinéma et de la publicité qui inondent la Russie depuis la chute de 'Union soviétique.
Leurs sculptures, photographies et fresques vidéos reprennent I'esthétique visuelle, la

dramatisation et la sur-expression des jeux video et de la réalité virtuelle. Un art néo-baroque 7
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PHOTOS ® AES*F. COURTESYOF TRIUMPH GALLERY
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Ci-dessus, AES+F, The

 AES+F, Last Riot 2, Tonde 42, 2007, col lge por s
east ofTrrmukbw Alltgumr #1 (Tnumpll ofAmlm), 20104 collage Aumerique.
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“Il est évident que le langage de la

violence, lié d’ailleurs a I’érotisme, fait

partie des structures humaines

subconscientes fondamentales.”

L'OFFICIEL ART :

Vous dites étre “omnivores et
vampiriques”, que vous puisez votre
“énergie partout, depuis les jeux
vidéos jusqu’a I'art totalitaire”.
Pour quelle raison estimez-vous que
le langage visuel de ces formes
trés différentes d"“art figuratif” convient
particulierement bien 4 Pexpression
de la vie contemporaine ?

AES+HF
Nous pensons que ce langage varié, avec son
parti pris figuratif, est plus pertinent que,
par exemple, I'art conceptuel. Celui-ci est
fondé sur un jeu d'idées tantét abstraites,
tantot ironiques. Nous pensons que
'esthétique figurative hypervisuelle que
nous pratiquons est plus démocratique et
qu'elle est en mesure de toucher 4 la fois
I'intellectuel et le citoyen lambda.

Vous souhaitez “utiliser le ‘langage
commun’ de la culture du spectacle des
médias de masse et, simultanément,
le déconstruire”. Qu'en est-il de cette
déconstruction de la culture médiatique de
masse présente dans votre trilogie,
composée de Last Riot, The Feast
of Trimalchio et Allegoria Sacra ?

La culture médiatique de masse entraine
presque toujours une réponse positive,
Elle ne suscite que trés rarement une
réaction négative. Elle est toujours claire et
évidente. En ce qui nous concerne,
nous ne garantissons pas systématiquement
un tel résultat positif chez la personne qui
contemple nos ceuvres. Elles sont
susceptibles de provoquer chez le spectateur
une série de réactions complexes,
qui peuvent aller de la frustration et de la
perplexité jusqu’a la honte ou l'abattement.
Elles sont d’abord et avant tout
une invitation a réfléchir sur soi.

Dans Last Riot, vous vous intéressez

ala violence qui a envahi P'espace virtuel,
le cinéma et les mass-media. Dans

82

votre film, Pabsence de sang dans les scénes

de combat fait référence a cette violence
omniprésente et impunie.

Force est de constater que le langage de la
violence fait partie des structures humaines
subconscientes fondamentales. Clest
tellement évident qu'il n'est guére besoin de
le démontrer. Il est tout aussi évident que ce
langage est lié a I'érotisme, qui est lui aussi
une caractéristique humaine essentielle.
Cela explique le gotit universel et permanent
de I"’humanité pour la violence, qu'elle
se manifeste dans les loisirs, les actualités,
'histoire ou l'art. C'est aussi la raison
pour laquelle elle est largement exploitée par
les médias de masse.

A Poccasion d’un voyage dans le Sinaf, vous
avez séjourné dans un hotel dont les murs
étaient décorés de fresques peintes a
la maniére égyptienne antique. En quoi
cela a t-il inspiré The Feast of Trimalchio ?
Durant notre séjour dans cet hotel de
Charm el-Cheikh, nous avons constaté une
ressemblance surprenante entre les services
prodigués aujourd 'hui dans ce genre de
station balnéaire et ceux de 'Egypte
antique. La masseuse faisait irrésistiblement
penser a un prétre procédant a
Pembaumement d'un défunt. D’autres
séances de remise en forme ne semblaient
pas trés éloignées des anciens rites
funéraires égyptiens représentés sur les
murs. Tous ces éléments, associés
au célébre passage du Satyricon, nous ont

inspiré The Feast of Trimalchio,

La deuxiéme partie du roman de Pétrone,
Satyricon, décrit un somptueux banquet
donné au domicile de I'esclave affranchi

Trimalcion. Que signifie pour vous
cette référence et 'analogie que vous
établissez avec les Saturnales romaines ?

La culture romaine nous parait importante,

non seulement par sa littérature, mais aussi

pour ses fétes sacrées traditionnelles, sa
maitrise de la fresque (comme dans la Villa

des Mystéres a Pompei) et en particulier
pour ses Saturnales, une semaine de fétes
durant lesquelles maitres et esclaves
échangeaient leurs roles. Nous avons intégré
ces changements de roles dans l'apercu
d’histoire contemporaine que décrit notre
vidéo. Le spectateur peut y reconnaitre
certains traits allégoriques du colonialisme
et du post-colonialisme, et l'avenir incertain
qu'impliquent la permutation et I'inversion
permanentes des roles et des positions.

Dans The Feast of Trimalchio, votre
intention était de “mettre mal a 'aise le
‘spectateur libéral’ en lui présentant une

image “politiquement incorrecte’.
Méme le procédé consistant & proposer un
contenu critique sous une apparence
superficielle de jeunesse, de beauté et
d’immortalité est une mise a I épreuve du
public. Ainsi, les scénes érotiques dans
lesquelles les personnages se trouvent
impliqués expriment un intérét implicite et
explicite vis-a-vis de l'exotique, du différent.
Il s’agit évidemment d'une provocation dans
la mesure ol cela renvoie a des relations
sociales prosaiques et a des vérités
géopolitiques que beaucoup de gens ont
encore du mal a intégrer.

Votre travail évoque souvent la
traditionnelle admiration occidentale 3
I'égard de ’Autre, de son exotisme, de son
“innocence”, de sa “naturalité”.

The Feast of Trimalchio exprime clairement
ce phénomene, Les “anges” qui peuplent le
paradis contingent de I'hdtel sont tous
d'origine exotique, ils proviennent du
tiers-monde, des pays du sud. En revanche
les clients (représentatifs du milliard de
privilégiés) vont dans cet hotel précisément
pour y trouver cet exotisme. Clients et
serviteurs tombent inévitablement
amoureux les uns des autres, un peu comme
cela se passait durant les Saturnales
romaines. Il s'agit naturellement d’un point
de vue ironique sur ce genre de tourisme.



En haut, AES+F, The Feast of Trimalchio Still 1-09, 2010, issu d'une video HD (1-channel version),
Ci-dessous, AES+F, Allegoria Sacra, Still #1-30, 2011, issu d’une video HD (i-channel version).
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| NATALIA BESSMERTNOVA

I'étoile du Bolchoi

Ci-dessus, L iel, décembre 1976.
Ci-dessous, L iel, decembre 1955.

LA FEMME SOVIETIQUE
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PORTFOLIO

BORIS
MIKHAILOV

BORIS MIKHAILOV (NE EN 1938 A KHARKIV) A CHOISI DE QUESTIONNER LA REALITE CONTEMPORAINE
EN UKRAINE EN POSANT SON REGARD SUR LES MANIFESTANTS DE LA PLACE MAIDEN A KIEV, HAUT
LIEU DE CONTESTATION CONTRE LE GOUVERNEMENT DEPUIS NOVEMBRE 2013. LE PHOTOGRAPHE
PRESENTE EN EXCLUSIVITE A I’OFFICIEL ART LE FRUIT DE SON TRAVAIL. VIA DES PRISES DE VUES PEU
DISTANCEES, IL S'INSPIRE DE LICONOGRAPHIE SOVIETIQUE EN CREANT UN JEU SUR LES SYMBOLES ET
LCARCHITECTURE. INTEGRANT PARFOIS DE LA PEINTURE, IL SE REVELE ETRE UN OBSERVATEUR QUI,
MEME DANS DES SITUATIONS EXTREMES, CONSERVE LE SENS DE LA COMPOSITION. LES IMAGES
PORTENT TOUTEFOIS EN ELLES UNE TENSION CAR CETTE SERIE EST EN MEME TEMPS UN MANIFESTE
CONTRE LA GUERRE ET LUOPPRESSION. AINSI, EN PRODUISANT UN CONSTAT DISTANT, PRESQUE
“OBJECTIF” LE RESULTAT EST D’AUTANT PLUS EFFICACE.

Pour toutes les images de ce sujet : Boris Mikhailov, The Theater of war, second act, time out, decembre 2013,
Courtesy of the artist & Galerie Suzanne Tarasieve, Paris. © ADAGP, Paris 2014.
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Chingiz, Flags, ceuvres issues du projet “My history” (2010),
realisées 3 Basel, en taille réelle, soie 50 x 100 cm.
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FOCUS

REPART
A ZERO

Les “années zéro”, période charniére post-Pérestroika, furent pour [Azerbaidjan
chargées d'espoir et de promesses de changements. Clest a cette epoque
qulest créeée a Bakou I'union des peintres “Les Ailes du Temps’, formant
une nouvelle generation dartistes qui pensent autrement.
Luniversitaire Shirin Melikova explore I'évolution de cette dynamique.

PAR SHIRIN MELIKOVA
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Cl'lirlgi:, Flags, c=uvre réalisee a Zurich en taille réelle, soie, 50 x 100 cm.
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AZERBAIDIAN

"NOUS AVONS

LONGTEMPS VECU DANS

ontre-moi lart est le titre
de I'installation de
Rashad Alakbaroy, 'un

des jeunes artistes les plus
prometteurs. Alakbarov travaille
I'installation lumiére, joignant
ainsi la pensée complexe d'un
ingénieur  celle plus conceptuelle
d'un artiste, dans laquelle est
intégre un message codé i lattention de
spectateurs, Ses installations sont faites de
matériaux divers (récemment surtout des
armatures en métal) et se montrent comme
des ceuvres d'art autonomes, telles des
sculptures qui se regardent sous différents
angles de vue. Il plest pas toujours facile de
suivre le lien entre l'entrelacement alambiqué
du métal et son ombre précise sur le mur.
Lartiste utilise parfois cette méme technique
pour réaliser un portrait ou un autoportrait,
pour créer la subtile composition d'une
miniature orientale ou pour dépeindre un
paysage. Parfois, pour faire réfléchir le
spectateur, il introduit un message.

“Si vous pensez que ceci n'est pas de l'art,
maontrez-moi ce qui est art !" Difficile de dire
si cette ombre projetée sur le mur

est de I'art en soi, on si cest plutdt 'ldée qui
est ici mise en lumidre, Telle ere, tel art.

Dés le début des années 2000 en Azerbaidjan
commencent les grands changements qui
appartent une certaine stabilité économique,
Cela permet de dégager des fonds pour le
développement des arts dans le pays.

La Biennale d'Art contemporain baptisée
Aluminium est ainsi organisée & Bakou avec
le soutien de I'Etat. Elle réunit des artistes
réputés du monde entier qui présentent des
installations, des vidéos, des performances et
d’autres formes d'art conceptuel. C'est une
vraie revélation pour le grand public de
Bakou, Mais une rupture se produit alors,
séparant les fidéles de I'art classique et la
jeunesse avant-gardiste qui coupe les ponts
avec ses précurseurs. Cette génération a la
possibilité d'exposer ses ceuvres au méme
titre que les artistes occidentaux, d’acquérir
une expérience et de créer des liens lui
permettant d'élargir son horizon. Grice au
nouveau festival de photographie Aina,

né au méme moment, les galeries de Bakou
accueillent des expositions collectives ot 1'on

104

UNE SOCIETE FERMEE.
LE RIDEAU DE FER NOUS
SEPARAIT DE TOUT"

peut découvrir les ceuvres des plus

grands photographes d'art et photographes
documentaires du monde entier.

Tous ces événements marguent profondément
les esprits. Nous avons longtemps vécu dans
une société fermée, prives d’information,

Le rideau de fer nous séparait de tout ce qui
se passait dans le monde: Nous avions notre
monde a noos, avec 'interdiction de franchir
ses frontiéres. Ce monde avait de bons cotés
que l'on ne peut nier. Mais I'individu n'avait
pas le droit de faire son propre choix. Seules
Moscou et Leningrad, les deux plus grandes
villes de I'Union soviétique, pouvaient
percevoir un peu de 'information qui filtrait
de I'Occident. Dans cesvilles ont eu lieu des
expositions venues de pays étrangers, l'ari
occidental était largement représenté dans
leurs musées. Des journanx et des livres
clandestins circulaient de mains en mains, le
milieu underground créait des liens secrets
avee 'Occident, Mais Bakou se trouvait i la
périphérie de lempire soviétique, restant
ainsi privée de cette possibilité. Seul un petit
groupe d artistes azéris ayant étudié &
Moscou ou a Leningrad, y vivaient ou'y
retournaient réguliérement, et avaienl ainsi
F'opportunité d'entrevoir cetart interdit et
bourgeois. Ce nlest quau moment de la
perestroika qu'a Moscou des expositions de
Robert Rauschenberg, Francis Bacon ou
Jasper Johns sont devenues possibles. Au
méme moment et pour la premiére fois, les
ceuvres de non-conformistes soviétiques
étaient présentées ches Sotheby’s & Moscou.
Tous ces bouleversements n'ont pas pu ne pas
affecter le milicu artistique d'Azerbaidjan.
Le temps des grands changements était enfin
arrivé, et il a &té impitoyable, D'un cOté

les peintres non-conformistes — qui vivaient
en opposition constante au rigide pouvoir
soviétique et qui pour cette raison étaient
repousses a la peripherie de la vie sociale et

artistique - cessérent du jour au
lendemain d'étre des dissidents. [Is
eurent enfin carte blanche, mais au
détriment de leurs convictions.
Sans cette opposition ancrée au
plus profond d'eux-mémes, ils se
sentirent perdus, ne sachant plus
que faire de cette liberté inespéree,
De Vautre coté, le puissant empire
de I'Union soviétique s'enfongait lentement
dans les gouffres d'Histoire. Dans le macabre
tourbillon des événements, disparut la
stabilité économique, politique et sociale de
millions de citoyens. Ces gens étaient pris au
dépouryu face a des problémes insolubles,
tandis gue l¢ monde était entierement
redécoupé. La guerre du Haut-Karabakh
éclata, el 20% du territoire d’Azerbaidjan fut
occupé par des Arméniens. Un Etat

s'était effondré, et une fois l'indépendance
acquise, un nouvel Etat était en train de se
former. Paradoxalement, c'est durant

cette période chaotique que les artistes
cannurent un véritable envol créatif, grace au
nouyel environnement artistique qui

¢tait en formation. Ce sont les artistes
eux-mémes qui prirent les rénes du pouvoir

4 la place de I'Etat - ils sassociérent

dans des groupes, éditérent leurs manifestes,
essavant de rattraper en un temps

record l'expérience que l'art occidental avait
accumulée depuis les décennies.

Au début des années 1990, le Centre des Arts
de Bakou joua un role important dans
I'emergence de nouvelles formes d'art. Le
Centre possédait son espace et travaillait avec
les critiques et les commissaires
dlexpositions, Il réunissait des peintres, des
sculpteurs, des musiciens dans le but

de repousser les frontiéres du possible dans
le processus de la création, et d'acquérir

une connaissance des progrés de la culture
occidentale. De nonibreux colloques,
conférences et expositions eurent lieu. Les
peintres sortirent enfin de leurs ateliers.

Hs souvrirent & toute la nouveauté,

& la communication. a I'absorption de
l'information. Auparavant, l'art &tait refermé
sur lui-méme, laissant apparaiire sur sa volite
ceéleste quelques rares figures-planétes
brillantes et talentueuses, qui tournaient sur
elles-mémes. Mais le rapport i I'art



"AUJOURD'HUI, LART
EN AZERBAIDJAN EST

commengcait a se modifier. Ainsi
fut créé en 1997 le groupe
Labyrinthe. Commissaires
d’expositions, peintres, sculpteurs,
photographes et musiciens se
rassemblérent autour d’une idée :
comment sauver I'écosysteme
mondial par I'intermédiaire

de l'art. Ou plutdt par de
spectaculaires actions de land art qui attirent
Pattention du grand public,

Cette génération avait bénéficié de la liberté
absolue et errait dans le labyrinthe d'un
monde nouveau et inconnu. Cependant,

il lui manquait une des composantes

trés importantes pour son épanouissement :
les moyens financiers nécessaires pour vivre
et réaliser ses projets artistiques. Lancien
systéme soviétique favorisant des commandes
d’Etat ne fonctionnait plus. Aucun mécéne
n’était porté sur I'art contemporain. Les
musées nachetaient plus d'ceuvres pour leurs
collections, Les peintres n'intéressaient pas.
La société était préoccupée par d'autres
problémes : se reconstruire dans un nouveau
contexte politique, avec des millions de
refugies et un effondrement économique
total. Tl fallait remettre sur pied tout un pays,
repartir a zéro. Mais les artistes continuérent
a travailler malgré tout. Ils survécurent

tant bien que mal, sans trahir leur vocation.
En eux commencérent 4 naitre d’habiles
managers, qui arrivaient a trouver des
financements aupreés des sponsors ou &
recevoir des bourses. C’était déja une
geénération différente, qui, malgré sa grande
vulnérabilité sociale, a eu accés & beaucoup
plus de choses que ses prédécesseurs. Elle

ne copiait pas a l'aveugle les exemples de l'art
occidental, elle cherchait sa propre voie, y
compris en recourant aux traditions de son
pays. Lartiste avait enfin la liberté de
sexprimer, d'expérimenter, de chercher dans
les formes d’art les plus inattendues, voire les
plus incongrues. Impossible de ne pas citer le
nom du premier performer en Azerbaidjan,
un artiste talentueux et polyvalent,

Ali Hasanov. Il surprenait le public avec

les métamorphoses de ses états d’ame.

Sa performance la plus connue est une
interprétation personnelle du destin
tragique du héros de Kafka dans

DEVENU LUNE DES
PRIORITES DE LA
POLITIQUE EXTERIEURE"

La Métamerphose. Se réveillant un matin,
Gregor Samsa découvre qu'il est transformé
en insecte géant. Hasanov apparaissait

devant des spectateurs en homme-araignée
étouffant dans sa carcasse étroite et sombre.
Pour se sauver il doit redevenir lui-méme et se
libérer d'une structure noire et oppressante.
Tout un symbole pour une génération

au passé sovietique, qui avait da prendre le
long chemin d’une renaissance... Un autre
artiste, Chingiz Babayev, expérimente
également avec diverses formes d'art
contemporain : installations, vidéos, photos,
land-art... Il crée en 1997 le Centre dela
Culture moderne Arts etc., dont l'objectif est
une meilleure intégration des artistes
d’Azerbaidjan dans le contexte de I'art
mondial. Le Centre dispose d'une grande
bibliotheque sur I'art contemporain qui
permet aux jeunes artistes de se former et de se
familiariser avec les tendances actuelles de l'art
d'aujourd’hui. Babayev travaille également en
tant que critique et commissaire de nombreux
projets, donnant des conférences et participant
a des collogues internationaux. Dans les
années 1990, il était 'un des premiers artistes
du pays a réaliser des projets d'envergure a
I"étranger, ce qui était également important
autant pour sa propre carriére que pour
'Azerbaidjan qui commengait tout juste &
exporter 'art azéri au-dela de ses frontiéres.

Le parcours de la génération des “années zéro”
est moins épineux. Aujourd’hui, I'Azerbaidjan
a tout pour voir son art s’épanouir. On y
investit beaucoup de moyens. Lart joue un role
important dans la construction de I'image du
pays, et il est devenu I'une des priorités dans la
politique extérieure de I’Azerbaidjan.

Depuis 2007, 'Azerbaidjan participe a la
Biennale de Venise : Cest la premiére fois que le
pays présente des ceuvres dartistes des années
2000 a un événement aussi important.
Désormais en accord avec son temps, lart se

tourne vers la pensée conceptuelle
et non plus sur les mouvements

de I'ame. En 2009 & Bakou est
ouvert le Musée d’Art moderne.
Clest a Altay Sadihzade, un artiste
renommé, que l'on doit la
conception du projet ainsi que
l'organisation des ceuvres.

Une grande importance

est accordée a la restauration des musées
nationaux, ainsi qu'a la construction

de nouveaux centres d art dotés d'équipements
modernes et des toutes nouvelles
technologies. 1 faut également souligner le
réapprovisionnement des collections des
musées, |'ouverture de galeries privées, et le
soutien des artistes de toutes générations. On
pourra par ailleurs saluer le travail de Yarat,
qui réunit derriére son slogan “Crée !”

la jeunesse créative du pays et des artistes des
genérations précédentes. Leurs projets

font participer des artistes de tous dges pour
essayer de chercher des points de

croisement entre différentes époques.

Une des plus grandes expositions itinérantes
de ces derniéres années était I'exposition

“Fly to Baku”, organisée par la Fondation de
Heydar Aliyev, qui a toujours apporté

son soutien au développement des arts. Cette
exposition — une rétrospective de trois
générations d'artistes azéris et de différents
aspects de I'art contemporain - a été montrée
dans six villes européennes avant de
retourner a Bakou au Centre de Heydar Aliyev.
Ce centre immense, con¢u par Parchitecte
Zaha Hadid, est devenu depuis son ouverture
I'un des symboles incontournables

de la ville. Le lieu accueille de nombreux
concerts et conférences, ainsi que des
expositions jusqualors inédites 4 Bakou
(comme par exemple la rétrospective

d’Andy Warhol). Il faut signaler que des
ceuvres d artistes azéris commencent

a apparaitre aux encheres de Sotheby’s.

Les “années zéro” ont constitué un début
prometteur pour I'Azerbaidjan.

Elles ont apporté une base solide et généreuse
pour I'épanouissement de 'art. Mais

il faudra du temps pour comprendre
pleinement tout ce qua conquis cette nouvelle
génération d'artistes, qui a remis a zéro
I'histoire des arts plastiques en Azerbaidjan.

NVIQIVAYIZY



AZERBAIDJAN

HOTSPOTS

BAKOU LA VILLE
QUI S'EVEILLE

Par Joanna
Chevalier

DANS BAKOU, ILY A UN PEU
D'ISTANBUL, DES RESTES DE 'EMPIRE
SOVIETIQUE, UNE PROMENADE
DES ANGLAIS, DES BATIMENTS
A LA FRANCAISE OU A LITALIENNE
RELIQUATS DU BOOM PETROLIER
AU DEBUT DU XX= SIECLE,

UN SHANGHAI EN DEVENIR, PAR SON
URBANISME MUTANT, SES QUARTIERS
EN REHABILITATION ET SES
BATIMENTS SIGNES PAR LES PLUS
GRANDS ARCHITECTES. LA CAPITALE
DE UAZERBAIDJAN MERITE D'ETRE
EXPLOREE. SON PAYSAGE ARTISTIQUE
TOUCHE PAR SON INGENUITE. BAKOU
OFFRE LA POSSIBILITE DE
DECOUVRIR UNE AUTHENTIQUE
SCENE CREATIVE. VOICI CINQ POINTS
D'ANCRAGE POUR METTRE LA
CAPITALE DE ’AZERBAIDJAN SUR SON
AGENDA CULTUREL, RENCONTRER
LES ARTISTES ET FAIRE SORTIR
LES (EUVRES DES RESERVES.
AVEC COMME GUIDE, LEYLA ALIYEVA,
VICE-PRESIDENTE DE LA
FONDATION HEYDAR ALIYEV.
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CENTRE CULTUREL HEYDAR ALIYEV
Un monument congu en hommage au défunt
président Heydar Aliyew, 'homme quia
réussi & libérer son pays de 'empire soviétique
et créer un etat indépendant en 1991,

Cet incroyable ruban blanc tout en courbes et
rondeurs, inauguré en novembre 2013, a été
pensé par Zaha Hadid. Dernier-né des
batiments iconographiques de la ville, il trone
au milieu d’une place immaculee,

Le visiteur pénétre dans une sorte de vaisseau
spatial. Les propaositions sont multiples,
en prime la visite a travers un parcours
interactif développe I'histoire du pays
et celle du défunt Heydar Aliyev,

La mezzanine offre un panorama de
maquettes représentant les batiments phares
nouvellement construits. Un espace dédié aux
expositions aussi variées que celles
d’un artiste historique azéri Tahir Salakhov,
suivie de celle du Britannique
Tony Cragg, ou de “Paparazzi” actuellement
a Pompidou-Metz qui devrait démarrer
en automne 2014. auditorium est constitué
de rubans de bois qui se déploient en
strates courbes. Ce lieu exceptionnel accueille

Leyla Aliyeva, vice-presidente
de de la fondation
Heydar Aliyev

une programmation de concerts de musique
classique, jazz, Mugham, ballets...
Heydar Aliyev prospekti,
Baki AZ1033,

www. heydaraliyeveenter.az

Q GALLERY
Logée dans la vieille ville juste derriére la
Maiden Tower (la tour de la Vierge), cet
espace présente une large palette de ce qua pu
étre 'art Azéri depuis les années 1930
jusqu’a nos jours. Lenseigne est phutot
classique, un écrin qui transpose dans un
style d'agencement proche des salles de
Drouot. De véritables pépites se cachent dans
ce lieu. A voir : les tableaux d’Azim Azimadé,
Elbey, de Tofia lavadov et Tahir Salakho.
Ces peintures sociales dépeignent 'univers
ouvrier ou les champs pétroliers du siecle
dernier. A découvrir également les toiles de
Mikayil Abdullayev, proche de l'univers
paysan, sa palette aux tons chaleureux
est plus douce que celle de ses pairs. Les toiles
mélancoliques de Chingiz ou les dessins
d'Altay I'artiste azéri vivant le plus connu
illustrent aussi le panorama artistique



PHOTOS MARTIN BRUNO. HELENE BINET. AUTOBAN.

1. Usine Zavod. 2. Uaéroport international Heydar Aliyev par Autoban. 3 et 4. Centre Heydar Aliyev, par Zaha Hadid.

contemporain. A noter, le galeriste organise la
visite d'ateliers comme celui de
Husseyn Hagverdiyev situé dans un lieu
désuet mais plein de charme, un
ensemble d’immeubles vétustes qui
renferment des dizaines d’ateliers.

Le passage obligé est la visite du studio de
Rasad. Cet homme affable et discret
allie en virtuose le dessin traditionnel
et une patte contemporaine, Ses toiles
proches de l'univers de la BD
peuplé d’hommes hurlants
appellent le regard.

Q Gallery, Baku AZ1004, Qulle str. 6,

wiww. S Callery.net.

MUSEE D'’ART MODERNE DE BAKOU
Il a été congu par un seul homme.
Lartiste Altay Sadikhzade en est larchitecte,
le designer, le responsable de l'accrochage,
du choix des ceuvres ainsi que des
expositions. Un homme dont n’'importe quel
conservateur envierait la marge de liberte.
Son lieu est une curiosité qui n'a pas
son pareil, tout comme la collection inégale et
hétéroclite faite de plus de 800 artistes

régionaux, leurs ceuvres cotoient celle
de Dali, Picasso, Chagall ou Kandinsky...
Cet ensemble joyeux et insolite vous séduira.
Musée d'art moderne de Bakou,
Khatai - 5 Yusuph Safarov, AZ1025 Baku.

YARAT
Aida Mahmudova, jeune plasticienne formée
a la St Martins School of Art décide de
fonder Yarat en 2010, apres avoir compris la
nécessité “daider les artistes, de leur donner
un lieu d'échange, une infrastructure, une
visibilité”. Depuis, cette association, réel
incubateur de projets, a fait un travail
remarquable, elle a généré une vingtaine
d’événements. Les artistes se sentent
soutenus, compris, ils ont enfin une visibilité.
Les résultats sont flagrants, les expositions se
multiplient sur une scéne locale mais aussi
al'international “Love me Love me not” a pu
étre montrée a la Biennale de Venise 2013.
Les ceuvres d'une vingtaine d'artistes ont éte
présentées a la foire de Dubat, dont celles de
Faig Ahmed, Farid Rasulov et Rashad
Alakbarov... quiavaient déja participé au
Festival d’art islamique de Sharjah.

A Bakou, des initiatives dans des lieux inédits
surprennent et intéressent les habitants
de la ville. Une de ces initiatives est
l'exposition Yasod qui s'est déroulée dans une
usine désaffectée ainsi que le festival d'art
public qui investit les quartiers de la ville et
les transforment en scénes de concerts,
installations, happenings et de performances.
Yarat, www.yarat.az

YAY! GALLERY
Cette galerie d’art est en lien direct avec
Yarat. Elle présente la scéne contemporaine
azérie et permet aux artistes de vendre
leurs ceuvres en bénéficiant d'une vraie
structure. Logé dans le vieux quartier de
Bakou on peut y découvrir et acquérir les
photos scénographi¢es de Fakhriyya
Mammadova, les paysages de Aida
Mahmudova, les tapisseries de Faig Ahmed,
découvrir projections de Rashad Alalbarov,
les dessins de Reza Altzare ou les sculptures
de Farid Rasulov. ..
Yay! Gallery, Kigik Qala dongsi 9, Baku,

Wwwayga lle ry.com
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PORTFOLIO

LES STEPEES

DE L’ART

CHOIX D’ARTISTES PAR DINA BAITASSOVA

Texte par Isabella Seniuta
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KAZAKHSTAN

“Maitrisant aussi bien la photographie,
la vidéo, les installations et la
performance, cette nouvelle génération
d’artistes réinvente sa propre école

d’art kazakh.”

GALIM MADANOV /
ZAURESH TEREKBAY
Oil-derrick, 2007-2011,

(issu de Transgression project), acrylique sur toile.
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KAZAKHSTAN

SAID ATABEKQV

My Navy de la série “The Dream of
Gengis Khan™, 2013, C-print monte

sur aluminiu‘:l, 100 x 150 em.







EVENEMENT

IRAN MOOD

Pour la premiere fois, la production artistique de I'lran de 1960 a nos jours est devoilee
en France a travers une exposition organisée par le Musee d’Art moderne de la Ville de Paris.
A cette occasion, Herve Mikaeloff s'entretient avec Catherine David, directrice
du Musée national d’art moderne (MNAM) et commissaire adjointe de I'exposition.

HERVE MIKAELOFF
Depuis des années, et de fagon récurrente,
P'Iran est au coeur de I'actualité.
Ce regard monofocal n’a-t-il pas porté
préjudice a un intérét orienté
sur 'histoire culturelle de ce pays.
CATHERINE DAVID
Effectivement, toutefois, la récente exposition
organisée a I'Asian Society permettait
de découvrir la richesse culturelle
et artistique de I'Tran, mais la tranche
chronologique choisie sarrétaita la
Reévolution de 1979. Il nous a donc semblé
qu’a defaut de traiter toute la période
moderne, nous allions nous concentrer sur
I'histoire moderne récente en prenant comme
point de départ les années 1960 ou se sont
amorcees de nombreuses mutations. Nous
avons donc rassemblé plus de deux-cents
ceuvres, en majorité inédites en France,
d’une vingtaine d’artistes, avec un accent
particulier sur l'art et la culture visuelle.

Comment avez-vous procédé pour mettre
au jour la forme de modernisme apparue
en Iran dans les années 1960 ?
Depuis la révolution, le Musee d’art
moderne de Téhéran - qui,
indépendamment de la collection d’art
occidentale, abrite des piéces iraniennes de
premier ordre - a été fermé par
intermittence. L'accés au musée n'était pas
aisé et les collections ne permettaient pas a
se forger une vision précise des
developpements de 'art apres les Qadjars
- dynastie qui a régné sur I'lran de 1796 &
1925. Nous avons donc choisi comme point
initial les passionnantes années 1960 ; la
révolution blanche. Cette séquence est
d’autant plus légitime que ce que les Iraniens
affichent comme les pionniers correspond a
ce qui se fera jour dans certains pays arabes.

PROPCS RECUEILLIS PAR YAMINA BENAT

Cette période est aussi celle de la gestation
de la révolution, elle est, & mon sens,
primordiale, et d'autant plus captivante
a explorer que Phistorie culturelle
en esl assez meéconnue,

Quels en sont les pionniers ou les bases ?
Nous avons prévu trois séquences : les
années 1960-1970, I’époque de la révolution
de 1979 et 1a guerre Iran-Irak (1980-1988),
puis I"aprés-guerre 4 aujourd hui. Dans
le découpage correspondant a la dizaine
d’années pré-révolution, notre choix s'est
porté sur deux pionniers : Bahman
Mohassess et Bejat Sadr, ainsi que sur le
festival de Chiraz et le travail réalisé par
Kaveh Golestan dans le quartier rouge de
Téhéran. De ces deux figures, Mohassess me
semble I'exception mais aussi la régle d'une
éducation artistique complexe entre
I'Europe et I'Iran, une personnalité rebelle
qui invente sa position d’artiste, un style,
Il est, selon moi, 'un des seuls peintres
iraniens dans I'idée du travail des matiéres

et de ce dont une texture peut étre le vecteur.

Mes confréres ont souhaité avoir une autre
figure, Bejat Sadr, une artiste abstraite
qui a longtemps vécu a Paris. Ces deux
personnalités sont légitimes en temps

quartistes singuliers, autonomes et se sont

développées bien au-dela des débats
dominants a I'époque en Iran, sur I'identité,
la specificité ou non d’une culture et d’'un
style iraniens. Ensuite, se trouvent deux
événements qui sont aussi des séquences
dans la séquence, moments trés importants

que constituent le travail de Kaveh Golestan.

Ces images de prostituées qu'il réalise
pendant plusieurs mois sont de véritables
portraits issus d une enquéte,
Golestan enregistre leurs témoignages c'est
un vaste travail de fond.

Cette approche documentariste est-elle
ancrée dans la pratique iranienne ?
Effectivement, ce type de sujet est recurrent
car, depuis des générations, le travail
documentaire est trés important dans ce
pays, et continue de scruter trés précisément
tout ce qui constitue les marges, les forces
de résistances de la société. Qu'il sTagisse
des prostituées ou de laddiction massive
4 Théroine. Dans le cas de 'opium, cela a un
impact moindre et les effets dévastateurs
de cette substance sont moins
immédiatement visibles. Il est d'ailleurs
intéressant d'observer combien 'Tran
présente de tres graves problémes
d’addictions. Et cela de fagon historique,
sans lien aucun avec la révolution.

Le parcours de I'exposition permet-il de
parler d’un art engagé, méme pré-
révolutionnaire ? Par ailleurs, un pan est
consacré au festival de Chiraz qui est issu
de la volonté d’une élite proche du pouvoir
de montrer une élite occidentale. Méme
s'il instaurait, quelques années aprés sa
création, un dialogue avec I'Orient.
Lorsquon observe |'histoire moderne de
I'Tran, celle du XX* siecle, et plus
précisément le moment ofi 'on commence 4
prendre conscience de l'obsolescence de
certains schémas économiques, tel le rapport
propriétaire terrien/ville, il y a en Iran, et ce
avant la decouverte de la photographie, une
dynamique de l'ordre d’une passion
documentaire, un intérét assidu pour
I'identification, la description des lieux, des
gens. Du fait des sursauts historiques,
I'information culturelle de I'Tran est
extrémement complexe et hétérogene,
polyphonique, polycentrique, L'Iran étant
justement défini par des strategies
renouvelées parfois bouleversées. Tout cela
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AVOIR
“Unedited history, Iran 1960-2014",

Odile Burluraux, Narmine Sadeg,

11, avenue du Président Wilson, Paris 16.

commissaires : Catherine David, Morad Montazami,

Vali Mahlouiji (archeologie de la décennie finale),

16 maj-24 aoit, Musée d'Art moderne de la Ville de Paris.

géneére un regard inquiet, une attention qui
ne prévaut peut-étre pas dans d’autres pays.
Et sur le chapitre du festival Chiraz-
Persépolis, véritable plateforme du
régime qui a suscité des débats extrémement
vifs voire des polémiques & I'intérieur
de la gauche iranienne, on en
a confié la relecture a Vali Mahlouji quia
beaucoup travaillé sur ce sujet.

La photographie, introduite
sous les gadjars, occupe donc une place
primordiale.

Elle entre trés tot @ la cour de Mohammad
Shah et prend toute son importance sous
Nassreddin Shah qui se montre trés
motivé. Il y a, en Iran, une facon d'utiliser
'appareil photographique extrémement
inventive, ludique; performative qui n'existe
pas dans le reste du Moyen-Orient.

De Sevrugin & Kaveh Golestan en passant
par Kamran Shirdel, c’est toute une nouvelle
genération de photographes dont |e travail
n'est jamais exposé en Europe car jugé peu
“glamour”. Mais ces documentaristes de
haut vol ont été reconduits par les nouvelles
générations. On peut penser a Bahman
Kiarostami, fils d'Abbas, qui a constitué une
ceuvre avec des films trés importants sur le
Tazié. Que signifie aujourd "hui pour un
sujet contemporain de participer a un
Tazié 7 quiest-ce que cela révele de la société,
du fait religieux ? comment cette forme
théatrale ancienne se réinvente-elle dans
une société en transformation ? L'axe
photographique est donc important dans
I'exposition, nous montrons, par exemple,
Mazdak Ayari et Tahmineh Monzavi.
Cette derniére travaille avec Tina,
un travesti, dans un refuge pour femmes
droguées. Nous avons également choisi une
autre série : un trés beau travail
documentaire sur des ateliers ot
des hommes confectionnent des robes de
mariées, Tous ces photographes sont

des étudiants de Jalali, grand photographe
et brillant passeur. 1l a collectionné,
conserve, restaure.

Dans le volet photographie, vous montrez
également les images de jeunes
photographes, dont certains ont travaillé
dans les madrasa.

Parmi eux, donc, Behzad Jaez qui, depuis
des années, se rend dans les écoles
religieuses ol 'on forme les talibans au sens
strict du terme. Son travail est absolument
extraordinaire. Tl est tres au fait de son sujet,
et a su ménager la juste distance, qui n'est
pas empathie mais & la facon d'un hors-
champ car il connait parfaitement ces gens.
Notre selection parmi sa centaine d’images
montre la complexité d'un fait religieux qui
ne peut se réduire a “l'essentialisation”, Il a
capteé des jeunes, des vieux, certains
qui viennent se perfectionner ou prier apres
le travail, les profils sont trés divers.

Le débat suscité par les pour ou contre
Chiraz-Persepolis fait partie, selon moi,
d’un débat pré-révolutionnaire. On
peut dire aussi que c’est une forme
d’obscurantisme, qui n’est pas issu de la
révolution mais de la guerre. Et utilisé
comme une sorte de chape de plomb
sur la population iranienne. La révolution
portait en elle un espoir de renouveau.
C’était une révolution relativement
intellectuelle, méme si elle a été
largement relayée par le peuple.

Le probléme c'est que ¢'était une révolution...
Au début, il était clair qu'il sagissait d'un
événement ol tout le monde était implique.
Le peuple également mais par d’autres voies
et canaux. Ce qui s'est passé — et on le voit
trés bien dans certains travaux
documentaires dont ceux de Bahman Jalali
qui couvre la guerre jour apres jour - est
que quelque chose est en train de se dérouler
relevant de la confiscation de la révolution

par un certain nombre de forces religieuses.
Ensuite, les choses empirent, sachant
que je ne mets pas au méme plan Montazeri
et Khomeini. Puis, il y a tout le chapitre
des assassinats ciblés, mais la guerre est
incontestablement une stratégie pour
Saddam Hussein. Car il faut garder en téte
que 1979 coincide avec la prise du pouvoir
finale par Saddam Hussein, la révolution
iranienne, la prise de la grande mosquée de
la Mecque, et le debut des troubles en
Afghanistan. Tous ces événements quasi
concomitants vont inciter le régime a utiliser
la guerre pour se consolider. Ce qui est
frappant en Iran, c'est que la guerre a été
faite par le peuple, envoyé de son plein
gré a l'abattage, ce qui n'est pas
le cas en Iraq ot tout le monde faisait la
guerre, ¢ était obligatoire, Cet événement
a généré des changements dans
I'iconographie, car elle fait appel 2 une
imagerie chiite parfois simplifice, c'est ce
quon nomme manipulations idéologiques
de la religion. Avec la guerre, certains
artistes modernes se sont mis de coté, car
d’une certaine maniere, ils n'avaient
rien a dire, sauf sur I'affiche, mode de
réaction limité. D'ot I'importance du
médium photographique. Et puis,

il y @ des cas complexes ¢t intéressants
comme, par exemple, dix artistes
polémiques révolutionnaires qu'il ne faut
pas identifier comme mains de la révolution,
cela se percoit lorsqu'on dialogue
séparément avec chacun d'eux. Parmi eux,
le plus spectaculaire et talentueux
est Kazem Chalipa,

Quel était I'état du cinéma a cette époque ?
Le cinéma de la guerre est composé de
fictions documentaires, et il y énormément
de cinéastes qui racontent des histoires
de soldats. Apres la guerre cela se poursuit.
Il y a un cas extrémement particulier
qui est le travail de Morteza Avini, un



e facon d’utiliser 'appareil
xtt"emement nventive,

thn, Sans titre
), 1975-1977,

reuve gelat:no
ge d'époque.




ARTS :

-
4
<
e
©
had
=
-3
i
o
ad
e2]
=

NYHIHIL IWNISE IYHDNEVL HINYWIZYS YA [HYNOH HIZOH 3IN0I-4Y INNIN 3dNOUS NOH 331102 S010Hd

En haut, Ardeshir Mohassess,
frique, numero 626, 1973.

Jeune A

Ci-contre, Kazem Chalipa, Bosijy,
1985, huile sur toile, 200 x 180cm.
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“Les jeunes Iraniens vont danser
et boire a Dubai, et quand cest

diffusé sur Youtube, cela provoque

un scandale...”

documentariste qui, au départ, est un
cinéaste expérimental qui va sautoriser
a travailler pour la télévision iranienne
et produire des heures innombrables
de documents avec des soldats dans
les tranchées, quotidiennement présentées
en prime time a la télévision iranienne.
A l'époque, cela a pu étre considéré
par les Traniens comme de la propagande,
a savoir que des personnes exprimaient
pourquoi les soldats vont se battre.
Mais avec le recul, Avini est d‘abord un trés
grand cinéaste, dans sa maniére de filmer
qui ne ressemble pas du tout & ce que I'on
connait du cinéma dans les armées.
1l y a vraiment une utilisation de la caméra
tout a fait exceptionnelle. Ce sont,

a mon sens, des images qui doivent étre
regardées, analysées. Mais qui n'ont
rien a voir avec les images de martyrs
du Hezbollah ou du Hamas.

Le graphisme était et reste en Iran un outil
artistigue a fort potentiel.

1l y a une tradition graphique trés marquée,
reconduite par la révolution, cest-a-dire que
les graphistes continuent de travailler et de
sexprimer, pas tous i la gloire du pouveir.
Et on sapercoit que des publications telles
que La Guerre imposée (11 ou 12 volumes)
sont mises en pages avec un trés grand soin.
Les cing premiers volumes sont de la
patte de Momayez. Clest intéressant de voir
qu'il y a des circulations, pas de ruptures
complétes, que la guerre est
instrumentalisée par le régime pour
consolider la révolution.

Apres la guerre, quel état des lieux
faites-vous de la culture ? Peut on parler
d’une forme de renaissance ?

Je ne parle pas de renaissance car tout n'est
pas mort et je crois qu'on ne peut pas
travailler sur 'lran si on ne va pas sur place,
si.on n'a pas accés aux discours, aux
témoignages, a ce que vivent les gens
qui etaient et qui sont encore la-bas. Quand
on se trouve a Téhéran, on observe
des continuités. Beaucoup de gens sont

morts ou partis et parmi ceux qui sont

restés, il y a beaucoup d'artistes qui,
d’une certaine facon, ont été capables de
prendre un relais qui fonctionne dans
le cadre d'une culture iranienne complexe,
et non des gens qui ont recours
a la simplification et se placent dans
Pesthétisation.

Vous ne montrez pas ceux qui sont partis
— pour des raisons politiques
et économiques -, s'établir 2 Dubai ou
a Paris, et sont devenus un peu
les stars du marché.

Parce que je trouve que ce sont des ceuvres
superficielles, situées dans l'auto-exotisme.
Cette veine satirique, grotesque, violente
dans l'art iranien présente, par exemple,
chez Ardeshir Mohassess, Cela nous a
semblé plus intéressant d'inviter Khosrow
Khorshidi un ancien décorateur de théatre,
qui a travaillé pour le Met, avant de rentrer
en Iran. Les derniéres années, il a dessiné au
stylo Bic de mémoire des lieux qu'il a
connus quand il était jeune. Clest un peu
notre minute “proustienne”, Nous avons
également une ceuvre de Chohreh Feyzdjou,
grande installation déposée par le Cnap au
CAPC de Bordeaux, de méme quune
installation inédite de Narmine Sadeg
réalisée in situ, sur le theme de |'histoire de
la conférence des oiseaux. Cest un conte
persan du XIII¢ si¢cle qui évoque I'histoire
d 'oiseaux & la recherche d'un idéal que
certains vont parvenir a atteindre. Sadeg
reprend ce théme en créant une interactivité
car des ordinateurs permettent aux visiteurs
de l'expaosition de répondre a un
questionnaire évoquant I'idéal et comment
les trajectoires de vie peuvent étre déviées.

Le public appréhende donc la production
artistique contemporaine iranienne
a travers un prisme tronqué, et éloigné
de la réalité de la scéne.
Effectivement, l'angle connu convoque des
figures qui “carnavalisent” ou au mieux sont
dans l'esthétisation. Ce qui instaure des
malentendus. Je pense, par exemple,

a Farad Moshiri, devenu lui aussi une star
du marche. Il serait d'ailleurs intéressant
de voir comment cette bulle expérimentale
de Dubai arrange tout le monde.

Les jeunes vont y danser, boire et quand cest
diffusé sur Youtube cela provoque
un scandale, Si ¢a va trop loin on arréte tout,
et si cela reste discret, cela permet
d’avoir une élite formée, qui maitrise bien
l'anglais. Jusqu'a quand cela va-t-il
durer ? Pas indéfiniment, mais cest quand
méme tres pervers.

Avez-vous pu exporter les ccuvres que vous
souhaitiez sans difficulté ?

Le musée d'art contemporain de Téhéran
préte pour la premiére fois plus de
quinze ceuvres de Bahman Mohagssess et de
Behdjat Sadr. On a pu contourner tous les
embargos qui sappliquent sur I'Iran,
notamment sur les biens culturels, mais au
prix de nombreux détours... Travailler
avec |'Tran n'est pas choses aisée, nous
n'avons bénéficié d'aucune aide
diplomatique. En revanche, in sifu, nous
avons échangé avec des ministres qui se sont
montrés d'autant plus enthousiastes que
nous avons consulté de nombreuses archives
dans différentes institutions : musée d'art
contemporain, musée de la révolution,
musée de la guerre...

Le musée de Téhéran est-il juste un
réceptacle ou développe-t-il une politique
d’acquisitions et de soutien ?

Il v 2 un nouveau directeur animé d une
forte volonté de collaborer et de montrer la
culture iranienne. Nous avons été tres
bien eté recues et nous avons pu voir leurs
réserves impeccables. Récemment, il y
a eu une exposition de Chalipa, l'artiste de la
révolution. Ils poursuivent leur politique
d’acquisitions, mais nous n'avons pas
eu acces aux inventaires. De notre coté, nous
avons passé commande a Barbad Golshirien
nous concentrant sur son travail
sur les tombes. Cet artiste vit aujourd hui
principalement en Iran, on il réalise
ses photographies.
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a l'esthétique visuelle qui s'est

a la suite de la révolution de 19

récente de son pays au travers d’

du symbolisme de l'art Pro

sur le plan formel, fait appel a de solide

historiques et tudntlonmllu pour inscrire cette période
recente dans le cadre plus la_rgg_ ] t’u{eﬂtlte iranienne. &=
Dans un pays ou la poﬁﬁqﬂc-f’ohtmlam etroitement

avec l'existence quotidienne des gens ordinaires,

et ou le moindre choix personnel acquiert immediatement

une signification politique, le travail de Mahmoud Bakhshi

exprime la lutte entre un art conscient de son
indépendance et la propagande étatique.

Dans le méme temps, les matériaux industriels variés
et les banals objets trouveés qu'il utilise dans ses
ceuvres attestent de la fascination de l'artiste pour

la materialite et I'esthétique brute de I'Arte Povera.
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MAHMOUD BAKHSHI

10 (détail), cigarettes, . The Rosegarden (detail), 2008, 64 cartes postales
fer blagc, 10r x 250 x 40 em. C print, 25 x 19.cm, (221x 173 cm l'ensemble).
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MAHMOUD BAKHSHI

Anonymous Martyr (detail), Air Pollution
uf Iran Series, 2004-2006, trois
visionneuses, diapositives, 32 x 47 x 75 mm.
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MAHMOUD BAKHSHI
Page de gauche et ci-dessus,

Jesus, 2007 (capture d'ecran), video monobande
muette, format : MPEG-2, PAL. durée: 10 mn.

PHOTOS MAHMOUD BAKHSHI/COUR




"EN IRAN LES ARTISTES SONT

ASSEZ LIBRES. SI 'UN DE NOUS
VENAIT A ETRE ARRETE, CELA NE
FERAIT QUATTIRER LATTENTION
SUR NOTRE TRAVAIL"

MAHMOUD BAKHSHI MAHMOUD BAKHSHI

Page de droite,
titled 91-10 (Hard Copy series),
1 apier, 70 x 55

vidéo monobande diffusée dans un judas, boucle de 5 mn
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cmujémcom F@NI : IASCENE ARTISTIQUE |8
¥ IRANIENNE, KAMRANE R i)
AUJOURD! HUIE ABLI A PARIS ETAMALAGA., i
IL ACONGU LE MUSEE DART CONT PORAIN DE TEHERAN,
INAUGURE EN 1977.DANS UN CONTEXTE PRE PUIS |
POST-REVOLUTIONNAIRE ET FACE "AUDEVELOPPEMEN]
FULGURANT DES ETABLISSEMENTS ARTISTIQUES
EN OCCIDENT, IL DECRIT LA VITALITE CONSTANTE
DU MILIEU ARTISTIQUE IRANIEN.

Fagade extérieure (page de gauche) et intérieur (ci-dessus) du Musée d'Art contemporain de Téhéran.




IRAN

Vues du Musée d’Art contemporain de Tehéran,

Letztlich aber ist es immer die

Grundlichkeit und Gewissen

15

Leistung bietet. Ein Be

Arbeitsplatze fur 48 Handsetzer

PHOTOS BlJAN ZOHDI



"IAI TOUJOURS ETE

CONVAINCU QUE LART EST LA
VRAIE VALEUR DES GRANDES

HERVE MIKAELOFF : Pourquoi
avez-vous décidé de fonder et

mener le projet architectural du
Musée d’art contemporain de
Téhéran (TMOCA)?

KAMRAN DIBA : A cette époque, je
peignais énormément. Pendant mes années
d’études en Occident, j'allais réguliérement
dans les galeries et les musées d'art moderne
(New York, Londres et Paris), 'ai toujours
été convaincu que l'art est la vraie valeur des
grandes villes cosmopolites. ]'étais fasciné
par 'avant-garde et I'idéologie qui sous-tend
les mouvements artistiques du XX° siécle.

Je suis rentré en Iran en 1965, aprés avoir
passé neuf ans a |'étranger. J'ai beaucoup lu
sur I'art occidental. De retour en Iran,

mon travail a été exposé : tableaux, mais
aussi installations et performances.

Mais je me suis senti désceuvré et frustre.
J'avais une formation de sociologue
architecte et je m'intéressais a I'urbanisme
mais je ne réalisais que des travaux
architecturaux mineurs et n'avais pas
suffisamment de travail, Je recherchais un
ou plutét des objectifs : j'aime mener
plusieurs projets 4 la fois. L'idée de créer un
musée d’art contemporain avec le

soutien de la reine Farah Diba me semblait
parfaitement réalisable. ]'appris rapidement
qu'elle ne disposait pas d 'un budget propre
pour soutenir ce genre d’idées. Nous étions
en 1966 et Farah Diba n'était pas intégrée

a l'establishment politique ou économique.
La seule possibilité était de lui demander un
capital d'amorgage afin de pouvoir présenter
un avant-projet et définir le programme

du futur musée. A I'époque nous

avions un Ministére de la Culture trés actif
qui organisait des événements en Iran

VILLES COSMOPOLITES!

et participait aux biennales internationales.
Sur les conseils de la reine, jai donc présenté
ma maquette au ministre de la culture,

qui en a beaucoup apprécié I'architecture :
le projet était accepté. Mais les années

ont passé et le ministere n'a jamais réservé
les fonds nécessaires. Le gouvernement

ne ma donc apporté aucun soutien, mais la
reine est parvenue a rassembler des fonds
pour la construction du batiment et la
constitution de la future collection,

Nous avons commencé a travailler sur le
projet en 1966-1967, mis en ceuvre

la construction en 1974 et le batiment a enfin
€té inauguré le 22 octobre 1977, le jour

de I'anniversaire de I'impératrice

(elle obtient, en effet, ce titre en 1967),

Nous avons donc commencé a4 mettre en
place ce musée bien avant le Centre
Pompidou, et le TMOCA a été inauguré
avant le Centre Pompidou,

Au début, je n'étais pas responsable de la
collection : ma tache consistait a créer
physiquement et institutionnellement le
musée. Je jouais le role de conseiller en art et
architecture auprés de 'impératrice, de
facon officieuse, puisque je n'avais ni bureau
ni salaire. Il arrivait donc que des initiatives
soient prises 2 mon insu. Au départ, I'idée
était de créer un musée national dotée d'une
collection iranienne. Le mouvement iranien
d’art moderne est devenu trés dynamique

a partir des années 1960, notamment

grace au soutien de I'impératrice. Lorsque
j’ai décidé de constituer une collection d’art

occidental, elle a évoqué
l'acquisition d'ceuvres
impressionnistes. Cela m’a paru
mal avisé et j'ai d intervenir pour
l'en dissuader. Dans les années
1970, il ne paraissait guére pertinent
d'acheter des impressionnistes francais.
Nous avions déja une collection d’art iranien
postérieur a la Seconde Guerre mondiale et
j'estimais que la collection d’art occidental
devait lui correspondre au plan
chronologique. Les artistes iraniens devaient
pouvoir s'inspirer de |'art contemporain.

A I'époque, le milieu artistique iranien
n'était pas trés riche, il y avait une trentaine
ou une cinquantaine d’artistes sérieux.
Certains gagnaient leur vie en enseignant

a l'université. Limpératrice a été plus
convaincue par la seconde partie de mon
argumentation, dans laquelle je soulignais

la rareté des ceuvres impressionnistes de
qualité sur le marché et leur prix exorbitant.
Pendant la construction du musée, je lui ai
donc suggéré d’engager un conservateur de
stature internationale. Elle me confia cette
mission, je pris alors contact avec Harald
Szeemann, Robert Hobbs, Richard Koshalek
et quelques autres. Mais tous étaient déja
engagés et, aucun n'a pu se rendre disponible
suivant l'agenda qui était le notre,
L'impératrice m'a alors demandé d’assurer
moi-méme la direction du musée, comme
cela avait été prévu a l'origine. ['hésitai a
accepter car j'étais, par ailleurs, 2 la téte d'un
atelier d'architecture assez important.

Mais je me suis ravisee en estimant que je
devais mener a bien personnellement ce
projet tel que je I'avais envisagé. Dés le
départ, j'avais choisi de le baptiser

Tehran Museum of Contemporary Art.
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IRAN

"ENVERS ET CONTRE TOUT, LES
ARTISTES IRANIENS CREENT
DANS TOUS LES DOMAINES

Qu'est-il advenu du TMOCA
aprés la révolution de 1979 ¢
Dans 'atmosphére embrumée
de la période pré et post-
révolutionnaire, tout se mélangeait : police
secréte, torture, avant-garde, festival des arts
iraniens de Shiraz que les conservateurs
jugeaient trop osé. Beaucoup d’'Occidentaux
de gauche affirmaient que le musée était

un écran de fumée destiné & masquer
latrocité du régime. Ils I'appelaient “la
collection du shah™ ou “la collection de
I'impératrice”. En fait, la collection
impériale, de taille modeste et de qualité
médiocre, était dispersée dans les différents
palais du shah. Dés le départ, le TMOCA et
ses collections ont appartenu au peuple
iranien. Le probléme de la torture n'avait
rien a voir avec 'art. Si l'on considére,

par exemple, les ceuvres récentes de

Jenny Holzer autour des documents secrets
sur les tortures de la CIA : personne

n‘aurait I'idée de discréditer la National
Gallery de Washington ou le Moma en
prétendant qu'ils servent & détourner
l'attention d'actes inavouables. Pour autant,
il est impossible de répondre de fagon
satisfaisante a votre question sans la replacer
dans son contexte socio-politique,

La révolution iranienne a été encouragée
par la jeunesse de la classe moyenne,

des révolutionnaires d'extréme gauche qui
avaient pour héros Mao, Fidel Castro,

Pol Pot et autres autocrates.

La guerre froide se ressentait fortement et
I'lran avait pour voisin I'URSS, I'une des
deux superpuissances mondiales,

Pendant mes années universitaires en Iran,
Staline était la figure paternelle la plus
révérée : les forces contestataires, urbaines
et & tendance nationaliste ont utilisé des
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personnalités religieuses pour remplacer
I'intouchable shah. Elles ont réussi a
renverser la royauté, mais ont été rapidement
mises sur la touche, puis évincées par la
gauche religieuse. Le musée, dans cette
ambiance, paraissait singuliérement déplacé.
La méritocratie du régime déchu n'avait

pas été suffisamment élargie pour permettre
le nécessaire renouvellement de I'élite.

Le nouveau régime a rejeté les symboles de
la société occidentale et s'est employé a
éliminer les technocrates et les membres de
la classe gestionnaire. Sous un régime
régressif, il n'y a pas de place pour la culture
telle que nous la connaissons. Quand les
nouvelles autorités ont découvert les vertus
de l'art révolutionnaire de propagande, elles
ont décidé de rouvrir le musée, Apres

la révolution Saddam Hussein a envahi le
sud-est de I'Iran pour semparer des
gisements de pétrole du pays, qui a connu
des années difficiles avant de parvenir

a repousser les forces irakiennes.

Apres la guerre, dans la période de
reconstruction et de retour 4 la normale, le
musée a repris ses activités et est devenu
florissant sous le direction de Sami-Azar,
Une ére nouvelle s'est ouverte pour les arts.

Quelle est la spécificité de I'art
contemporain iranien ?

La caractéristique essentielle est d'ordre
institutionnel. Examinons le développement
du secteur artistique dans le monde

au cours des quatre derniéres décennies.

On a assiste dans les années 1980 a
I'émergence de grands collectionneurs

comme Charles Saatchi,

Eli et Edy Broad, Frangois Pinault
et d’autres. Le secteur artistique
privé s'est hissé au niveau

des établissements artistiques publics.

Il a engagé des commissaires,

organisé des expositions et collectionné
activement les ceuvres.

Alors qu'ils étaient cantonnés dans quelques
grandes villes, les fondations et
établissements publics ont essaimé dans les
provingces. Les manifestations artistiques
attirent désormais un public aussi nombreux
que les compétitions sportives. Or, en ce qui
concerne I'lran, force est de constater que
rien de tout cela ne sest produit,

ni dans le domaine public, ni dans le secteur
privé. C'est pourquoi le fait que le milieu
artistique iranien ait su conserver sa vitalité
durant toutes ces années est proprement
incroyable. Envers et contre tout, les artistes
iraniens créent dans tous les domaines,
puisque outre les peintres et les sculpteurs,
nombreux sont ceux qui produisent des
ceuvres vidéo, des performances et des
installations. Le poids de I'économie des arts
visuels en Iran est inférieur au budget
annuel d'un grand musée occidental.

Pour maintenir la vitalité de l'art iranien,

il est indispensable que le gouvernement
procéde & des réformes, comme la mise en
place de dispositions fiscales favorables

ou la creation d’établissements publics ou
semi-publics, ce qui nécessiterait environ
cing années de plans d'investissement
sérieux. Mais je ne suis pas certain qu’il
existe une volonté politique en ce sens.
Quant & mes ceuvres personnelles, elles sont
exposées dans des galeries de Téhéran,

et j'ai rassemblé une assez belle

collection d’ceuvres d’artistes iraniens.



PHOTOS BIJAN ZOHDI, ALI SAGHEB!-FAR.
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Collectionneuse d’arg contemporain établie a
Istanbul, Fusun Eczagibasi a creé Saha, Ufies
association de soutien aux artistes turcs
via les institutions, ses interlocuteurs privilegies.
Conversation avec Herve Mikaeloff.
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Hoger Instituut voor Schone Kunsten (HISK), Suat Ogiit, The First Turk Immigrant or The Nameless Heroes
of The Revolution, 2013, bronze et platre, boite en bois, remorque.







TURQUIE

“Nous avons interrogé de
nombreux artistes

sur leurs besoins, tous ont

répondu qu’ils souhaitaient

le silence. Nous avons

donc concu un modéle a

I'écart de I'aréne principale.”

HERVE MIKAELOFF :
Qu’est-ce qui vous a conduite a 'art
contemporain ?

FUSUN ECZACIBASI :

J'ai étudié I'architecture aux Beaux-Arts,
dont le programme reprenait certains cours
d’arts plastiques. Mon époux, Farouk, est
issu du milieu de l'art - son pére a été a
l'origine de la fondation de la biennale
d'Istanbul. Cet intérét s'est développé entre
nous de maniére trés naturelle, d’ailleurs il
ne s'agissait pas d’art contemporain
au début, mais d’art moderne turc. Puis, il y
a une quinzaine d’années, nous avons réalisé
qu'il fallait engager un dialogue entre
différentes cultures et un art
authentiquement contemporain. A partir de
la, nous nous sommes régulierement
rendus 4 Art Basel. Nous avons tenté
de comprendre comment traduire
'art dans une autre culture. Et nous avons
commence a collectionner des ceuvres
dartistes turcs et étrangers.

Indépendamment de la collection,
comment avez-vous rejoint
la communauté artistique ?
Cela a débuté durant mes études.

A 1'époque, je cherchais une autre maniére
de m'engager dans le monde de l'art. En tant
que collectionneuse, ma passion était
d’abord pour les objets, puis au bout d'un
moment, je me suis tournée vers les idées.
Peu a peu, des artistes sans soutien financier
sont venus & ma rencontre, parce que I'Etat
turc ne finance pas l'art contemporain.
Au bout d'un moment, jai proposé & mes
amis de mettre en ceuvre un projet, une
sorte de systéme. L'association Saha est ainsi

née, il y a pres de trois ans, avec neuf
personnes. Il y a de nombreuses démarches
possibles dans le monde de l'art et, trop
souvent, elles ont tendance 4 mettre en avant
le mécénat au détriment de l'art et des
artistes. Nous avons donc interrogé de
nombreux artistes sur leurs besoins. Ils ont
tous répondu qu'ils souhaitaient le silence.
Nous avons donc congu un modéele a 'écart
de l'aréne principale. Ce qui a donné un
systéme ol le pouvoir est entre les mains des
professionnels de la sphére artistique. Nous
avons donc deécidé de ne rien donner
directement aux artistes, mais aux projets en
tant que tels, Cest-a-dire a Uinstitution qui
désire organiser une exposition en faisant
intervenir un artiste ou un commissaire
turc. C'est leur décision : nous n'avons rien
a ajouter, ils ont juste & apporter leur projet.

Combien de projets avez-vous
soutenus depuis ?
Enormément, et nous y sommes parvenus en
travaillant avec des institutions. Notre
stratégie en relations publiques est la
discretion. Les artistes et les institutions
nous connaissent, c'est l'essentiel.
Aujourd’hui, nous avons 62 membres,
fondateurs compris, tous d’origine
turque, c'est une obligation légale. La plupart
sont collectionneurs et croient au
principe du mécénat. Nous essayons
d’encourager la création et les écrits sur l'art
en faisant intervenir les différents
acteurs, Nous prenons ainsi en charge les
frais de production d’une ceuvre, et
si elle est acquise par un musée ou un
collectionneur prive, nous ne réclamons pas
le moindre remboursement a l'artiste.

Notre raison d’étre est de donner, pas de
prendre. Tenter d'obtenir quoi que ce soit,
insinuerait une zone d'ombre malvenue.

Comment est organisé Saha, quelle est la
constitution du comité de sélection ¥
Les fondateurs font office de comité de

direction qui se réunit toutes
les six semaines, et recoit, via des
institutions, les candidatures des artistes
turcs qu'ils ont sélectionnés au plan
international. Le comité procéde ensuite 4
son propre choix. Il détermine les
besoins des artistes et reste a | 'écoute de
leurs commentaires sur l'association, ce qui
permet de moduler certains aspects
du fonctionnement. Nous avons également
un comité de conseil, auquel on se référe en
cas de doute sur un choix que nous
souhaitons opérer. Ce comité est dailleurs
en cours de renouvellement, jusqu'a
présent il était constitué de Caroline
Christophe et Jessica Morgan. Nous
refusons les professionnels de I'art qui ont
une activité commerciale : galerie, maison
de ventes aux enchéres. Nos membres
sont donc tous des collectionneurs prives ou
des personnes en phase avec notre
démarche. Nous percevons une contribution
annuelle ainsi que des dons privés et des
financements de nos partenaires
institutionnels. Notre budget annuel est
denviron 450 000 €.

Votre démarche parait proche des actions
du British Council au Royaume-Uni.
A la seule exception, et non des moindres,
que nous nous ne bénéficions pas
de soutien gouvernemental. Rassembler des
membres n'a pas été chose aisée...
l'association n'est pas un outil marketing, le
nom du donateur n'apparait nulle part, en
dehors de notre site. Et les dons ne sont
pas déductibles des impéts. Etre membre
réserve toutefois des avantages, notamment
la participation, a des conditions tarifaires
minimales, aux voyages organisés
lors d’événements artistiques : Venise,
la biennale de Betlin, et Sio Paulo cette
année. Nous organisons ¢galement
des conférences d'artistes, et des soirées
privées autour d’un artiste, auxquelles nous
sommes de plus en plus nombreux.

PHOTCO STELLASCHWENDNER.



Fusun Eczacibasi et Hervé Mikaeloff sur la terrasse de la résidence de la collectionneuse a Istanbul.
Au premier plan, une ceuvre d’Antony Gormley, Apart VI, 2002, blocs d'acier brillant,
25x25x50mm ;25 % 25%x 25 mm ; BO x 49 x 68 cm.
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De haut en bas,
Helsinki Photography Biennial 2014, Barbaros Kayan,
Occupy Taksim, 2013, photographie.

La Triennale 2012, Sarkis, The Friere nfl'\"nr Tro.p.‘n'es,
2012, vue d'installation.

Spike Island, Cevdet Erek, Alt Ust, 2014, vue d'installation.

JART WHIRPS

PHOTOS BARBARDS KAYAN, ANDRE MORIN. ST



Comment prenez-vous la décision
de soutenir un projet, un commissaire,
un artiste en particulier ?
Si, par exemple, 'une des deux biennales
avec lesquelles nous travaillons (Venise et
Istanbul) recherche un financement pour
exposer un artiste turc, notre association se
porte candidate. De ce fait, nous ne décidons
pas du choix de l'artiste. En juin, la Turquie
présente son pavillon a la Biennale
d'architecture de Venise, auquel nous avons
contribué pour un montant de 120 000 €.

Ainsi, il arrive que vous souteniez des
artistes que vous n‘appréciez pas ?
Peu importe l'artiste, ce n'est pas la question.
Notre action est guidée par le respect et le
soutien de I’écosystéme artistique dans son
ensemble. Plutot que d’agir selon nos
inclinations personnelles, il sagit d’'amorcer
un dialogue, Mais en méme temps, nous
tentons d'exercer une certaine influence
afin d’encourager des commissaires de
différents pays a sélectionner des ceuvres
d’artistes turcs. Nous invitons ainsi souvent
des commissaires en Turquie pour les
besoins de leurs recherches, et les mettons
en contact avec des interlocuteurs variés :
artistes, bien stir, mais aussi jeunes
commissaires en début de carriére.

Pensez-vous que la couverture des
événements du pays par les commissaires
d’exposition est suffisante ?

Nos jeunes commissaires sont tres
intéressants, ils viennent généralement de
grandes écoles 4 1'étranger, et sont en
pleine ascension. Je suis convaincue que la
génération suivante sera trés forte, grace a
son réseau. Mais pour le moment, je ne
suis pas stire que les jeunes commissaires
solent sur tous les fronts. Le pays connait
de trop nombreux problémes.

Au fil de mes différents voyages a Istanbul,
il me semble que la notion de passerelle
entre Orient et Occident a disparu.
L'idée d'étre une passerelle a toujours existé,
et nous en avons recueilli les fruits. On nous
a longtemps martelé que cela nous conférait
une grande impm'tance, mais maintenant
cest fini. C’était une histoire batie sur un
terrain mouvant, surtout avec les
événements actuels. Ce qui nous caractérise

“Nous recherchons la

pérennisation, cest
pourquoi, d’ici a trois ans,

il serait souhaitable de

passer au statut de

fondation, pour atteindre

les générations suivantes.”

davantage, c'est notre statut a la fois
islamique et démocratique, mais ce modele-
la est aussi ébranlé, depuis |'éte dernier.

Comment les artistes répondent-ils a cela ?
D'une maniére formidable, parce que I'art
est fondamentalement démocratique, libéral,
un univers ou toutes les voix peuvent étre
entendues. Bien siir, la démocratie sous-
entend davantage d'opinions divergentes,
mais Cest une chose plutot saine.

Avez-vous pensé a ouvrir un lien
d’exposition ou un musée par le
biais de votre association ?

Le moment n'est pas venu. Notre role est de
soutenir la production artistique, et nous
n'avons pas besoin d’'espace pour cela.

Comment votre association pourrait-elle
optimiser sa visibilité ?

Ce genre de visibilité ne nous est pas utile.
La visibilité, c’est pour les institutions.
Celles-ci savent qu’il existe une association a
laquelle ils peuvent s'adresser pour obtenir
un financement pour des artistes turcs, et
cest bien suffisant. Nous créons et envoyons
4 nos membres un rapport annuel, et
apportons notre soutien financier a des
projets de publications artistiques liées aux
projets que nous sottenons,

Envisagez-vous un programme éducatif ?
C'est un domaine crucial, mais on ne peut
pas s'occuper de tout. 5i quelqu’un
déja impliqué dans le domaine
nous contactait, alors nous le soutiendrions.
Le pays manque cruellement d’écoles
et d'universités d'art, tout comme de lycées.

Mais ce n'est pas quelgue chose
que nous saurions mettre en ceuvre
par nous-memes,

Comment voyez-vous I'avenir de
P'association & moyen terme ?

Nous recherchons la pérennisation, aussi
d’ici trois ans, il serait souhaitable de passer
au statut de fondation, pour atteindre les
générations suivantes, Ca permettrait aussi
d’asseoir nos principes fondateurs, alors que
dans la cadre d'une association, tout peut
changer & l'arrivée d'un nouvel intervenant.

Selon vous, quels sont les besoins de la
Turquie ?

La Turquie manque d une éducation
artistique, d'un environnement propice a la
production. Les fonds consacrés aux arts
diminuent, comme partout ailleurs, mais
paradoxalement les musées saméliorent.
Cette corrélation est néfaste a bien des
niveaux. On construit de plus en plus
d’espaces, mais il y a moins d’argent.
Traditionnellement, on soutient plus les
jeunes artistes que les artistes établis, mais
ces derniers sont encore soutenus.

Etes-vous optimiste quant au futur du pays ?
['aimerais I'étre. La jeune génération est
formidable mais les événements récents nous
ont un peu démoralisés. La communauté
artistique est toujours tres forte a Istanbul.
Beaucoup d’artistes turcs vivant & I'étranger
rentrent au pays. Parfois méme, ils refusent
de partir en résidence : il se passe tellement de
choses ici qu'ils ne veulent rien manquer.
Avec tous les musées, ils disposent de plus en
plus de possibilités d'espaces pour exposer.

grnodn.L






PAR YAMINA BENAI

ongtemps méconnu en Europe car soumis, des
la metallique censure sovietique. Les distinctions e
enus lors de festivals internationaux par les cinéaste
aucase et de sa region, fixent les projecteurs sur les regard
poetiques et incisifs, parfois desabuses de cette young old creat

Kairat de Darezhan Omirbaev (1992).
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n attribuant, en mars dernier, le

Lotus du meilleur film a Nagima,

cinquiéme long-meétrage de la kazakh

Zhanna Issabayeva, le Festival du film
asiatique de Deauville rappelle combien
les cinquante derniéres années ont fait affleurer
de talents de cette région du monde,
la plupart nourris de parcours hors-caméra.
Artavazd Pelechian (né en 1938) fait exception 4 la
regle, il est formé au VGIK de Moscou, célébre
école de cinéma soviétique, aux cotés d’un certain
Andrei Tarkovski. [l est parmi ceux qui aura été le
plus célébre en France, ol Serge Daney et Jean-Luc
Godard contribuent & faire connaitre son ceuvre
expérimentale, dans laquelle musique et bruitages
tiennent un réle prépondérant. Un cinéma bref
(ses films durent souvent moins de 60 minutes),
sans acteurs, sans dialogues, sans histoires.
Un cinéma lyrique gorgé de matiére filmée, que
Pelechian caractérise ainsi dans une interview
a Godard :"Le cinéma sappuie sur trois facteurs :
lespace, le temps, le mouvement réel. Ces trois
éléments existent dans la nature, mais, parmi les
arts, seul le cinéma les rassemble. Grace a eux, il
peut trouver le mouvement secret de la matiére.
Je suis convaincu que le cinéma est capable de parler
a la fois les langues de la philosophie, de la science
et de lart. Peut-étre est-ce cette unité que
cherchaient les anciens.” Et pour expliciter sa
démarche il ajoute : "Afin de retrouver ce langage,
Jutilise ce que jappelle les images absentes. Je pense
quon peul entendre les images et voir le son. Dans
mes films, l'image se trouve du coté du son et le son
du coté de I'image. Ces échanges donnent un autre
résultat que le montage du temps du muet, ou
plutdt du ‘non-parlant™. Notre Siécle (1982) étant la
parabole de cette approche. Son ainé, Serguei
Paradjanov (1924-1990) également issu du VGIK
déploie plusieurs médiums. Il est musicien,
plasticien, peintre. Ses films puisent dans la
mythologie et le folklore, a la maniere de contes
en costumes d’'époque. Les Chevaux de feu (1964)
et Sayat-Nova (1968) sont emblématiques d'un
travail qu'il poursuivra malgré le poids
de la censure et des années de détention.
Personnalité singuliére, Otar losseliani (né en 1934,
voir interview pages suivantes) est issu d'une
formation scientifique. Il déploie un regard passant

de la sobriété visuelle a la maniére d’une fable

(Il était une fois un merle chanteur, 1970) 4 un
baroque flamboyant (Adieu plancher des vaches !
1999). Le cinéma de losseliani est un cinéma qui
“transporte”, un peu comme celui de Terrence
Malick lorsque, dans La Ligne rouge, il filme les
animaux et les insectes morts parmi les hautes
herbes apres les bombardements. Quand on
demande au cinéaste ce qui I'a poussé  faire des
films, il répond : “Cela est né de mon désir de

ne pas fabriquer de missiles, |'étais mathématicien
de formation. Le cinéma était un moindre mal.”

Un accéléré de I'humour désabusé de losseliani, qui
ne manque pas non plus de préciser en réponse

a la nationalité de ses films, “Ils sont géorgiens.
Optimistes, sans oublier que tout finira mal”.

Dans la génération plus récente, le couple Angela
Ricci Lucchi et Yervant Gianikian adopte une réelle
démarche de plasticiens, avec le found footage,
technique de cinéma expérimental consistant a
retravailler une pellicule déja impressionnée. Dans
le magnifique Pays barbare (2013), le duo s'est
penché sur “des matériaux filmiques relatifs a
P'Ethiopie coloniale italienne (Abyssinie), récemment
découverts dans des archives de particuliers.”

Avec Nana Djordjadze, architecte et designer

de formation née en 1948, on approche un monde
vibrionnant qui, sous couvert de belles images,
trouve des solutions pour aborder I'intime d’'une
fagon originale (Les Tribulations de mon grand-pére
anglais au pays des Bolcheviks,1987).

Chez Darezhan Omirbaev (né en 1958) la dureté
des réalités sociales, la pesanteur de l'ennui, la peur
sont restitués de fagon subtile (Tueur a gages,1998,
Kairat, 1992). Les trentenaires Nana Ekvtimishvili
(née en 1978) et Simon Gross utilisent, quant a eux,
dans leur récent Eka et Natia (novembre 2013)
'apparente banalité du quotidien de deux
adolescentes de 14 ans, pour souligner les difficultés
de la jeunesse géorgienne aux prises avec

le patriarcat. L4 aussi, Eka et Natia trouvent

des solutions... radicales.

Remerciements @ Ronald Chammah, co-commissaire

de l'exposition "Mémoires vives™ d la Fondation Cartier
pour UArt contemporain, et charge, notamiment,

et en collaboration avec| ‘équipe interne, des images
animées et de la programmation des geuvres vidéos,
cinéma et archives de la collection de la Fondation Cartier,



PHOTOS ARMENFILM/THE KOBAL COLLECTION. PHOTO EDITIONS MONTPARNASSE. COURTESY FONDAZIONE MUSEC STORICO DEL TRENTING. ®2004

BLAG OUT, TOUS DROITS RESERVES. COLLECTION CHRISTOPHEL. FILMS SANS FRONTIERES. 27 FILMS. ARIZONA DISTRIBUTION.

Tet2. Sﬂyﬂt Nova de Serguei paradjanov (1969). 3. Oh, Uomo de Yervant
Gianikian et Angela Rice Lucchi (2004). 4. Adieu, plancher des vaches!
d’Otar losseliani (1999). 5. Tueur @ Gages de Darezhan Omirbaev (1998).

6. Notre Siécle d'Artavazd Pelechian (1982). 7. The Rainbowmaker
de Nana Djerdjadze (2008). B. Eka & Natia de Nana Ekvtimishvili
et Simon Grob (2013).
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"QUAND IL DEVIENT IMPOSSIBLE POUR
CERTAINS CINEASTES DE SEXPRIMER
AVEC 'TMAGE ET LE SON, ILS UTILISENT
LA MUSIQUE COMME UN ETAL
POUR MA PART JAI EXCLU LA MUSIQUE
DF MES FILMS COMME

ACCOMPAGNEMENT DE LIMAGE”
OTAR IOSSELIANI

AVOIR
6 DVD de films restaurés et distribués en salles par Ronald Chammah : The Connection et Portroit of Joson, de Shirley Clarke,
avec Potemkine Video. Sweetgrass, de Lucien Castaing-Taylor, avec Indipendencia Video. Some Call It Loving, de
James B. Harris. Wanda, de Barbara Loden et Lo Ragazza con la Valigia, de Valerio Zurlini : ces trois derniers films avec SND/
M6 Video. Le 9 juillet distribution en salle du dernier film de Hong Sang Soo primé au Festival de Locarno (Léopard d’Argent).



PHOTO @2004 BLAG OUT, TOUS DROITS RESERVES.

EXCLUSIF

OTAR IOSSELIANI

UN HOMME A PART

Par 'intermédiaire de Ronald Chammah, producteur et commissaire
d’expositions, L'Officiel Art a rencontré Otar losseliani.
Erudit, humaniste, le cineaste georgien évoque a batons rompus sa conception
du temps, son métier, et l'actualite récente en Russie et en Ukraine.

LOFFICIEL ART : Vos films développent une
notion du temps treés particuliére,

comme s’il sécoulait en temps réel. Comment
abordez-vous la notion temporelle ?

OTAR IOSSELIANI : Notre role est doffrir au
spectateur un témoignage de tout ce que l'on vit
et ce que l'on voit, de tenter de fixer nos
sympathies et nos antipathies. Comme lart
cinématographique se déroule dans le temps, je
suis tout naturellement arrivé a la conclusion
qu'il est préférable de ne pas utiliser la forme
dramaturgique car ce n'est ni du théitre, niun
roman, mais de mettre a profit les formes
musicales. On peut ainsi avoir quelques
¢éléments qui changent de tonalité ici et 1a pour
tenir la composition mais tout ce qui indique
I'écoulement temporel est propre & la musique,
au ballet, a la pantomime, a tous les arts
construits sur une suite de séquences dans le
temps. Pour évaluer la partition propre a cette
composition, je prépare dés le début des
découpages minutieux qui, tels une partition, se
lisent dans le temps. Le principe est de ne jamais
répéter le méme plan, ne jamais étre “bavard”, le
cinéma n'est pas l'art de la parole. Or, on
observe que le cinéma est devenu trés bavard, si
vous ne comprenez pas la langue vous ne
comprenez rien du tout. Et, si vous comprenez
la langue, vous pouvez fermer les yeux et tout
comprendre. Uessentiel est donc de créer un
modeéle, d'un autre point de vue, pas le mien
spécifiquement mais celui correspondant &
toute une partie de la société qui, je suppose,
pense comme moi. Afin de les soutenir dans
leurs pensées, leur indiquer qu’ils ne sont pas les
seuls a penser ainsi, Pour ma part, je suis

Propos recueillis par
Yamina Benai

toujours enchanté quand je vois quelquun qui
formule bien tout ce que je narrivais pas a

énoncer, que ce soit en littérature, ou au cinéma.

Iy a des films qui parviennent & exprimer les
images et les sons. Quand on combine ces deux
éléments, on atteint un langage proprement
cinématographique, c'est cela mon but. Quand
il devient impossible pour certains cinéastes de
sexprimer avec I'image et le son, ils utilisent la
musique, comme un étai. Notamment dans les
films ameéricains ol la musique se fixe du début
ala fin du film. Elle avertit du danger, elle
souligne les sentiments, les moments
triomphaux. Pour ma part, j'ai exclu la musique
de mes films comme accompagnement de
I'image. Je cherche les sources de la musique,
s'il y a un train qui passe cela appartient

au son, s'il y a des chansons, on doit identifier
la source : qui chante et pourquoi...

RONALD CHAMMAH : La musique

doit donc revétir une réalité,

La musique entre dans un niveau de son
identique & tous les autres sons, et pénétre dans
la trame. On peut comparer cela au rituel des
tapis persans dont la confection était
accompagnée de chants. Les artisans faisaient
les nceuds, et 4 proximité, des chanteurs avec
instruments rythmaient le tissage. Ainsi, la
musique qui se déroulait dans le temps était
fixée dans la matiére colorée, au croisement des
différents fils de couleurs variées. Un tapis est
une musique figée. Je procede done d'une fagon
similaire : je prépare les découpages avec la
description des mouvements, le déplacement
des acteurs et de la caméra. Cela fait partie dela

partition. J'essaie de filmer de longues
séquences, et je ne répéte jamais le méme plan.
Je tente d’abolir ce qui est trés 4 la mode
lorsque deux personnes engagent un dialogue
au cinéma, on voit la nuque de I'un et

le visage de l'autre et vice versa en fonction

de celui qui prend la parole. Il ne se passe

rien et le “temps” du film passe.

LUOFFICIEL ART : Cette lutte contre

la repétition est-elle inscrite dams 'histoire
ducinéma?

Ceest effectivement ancien. Elle a commencé
avec Buster Keaton, Abel Gance, Orson Welles,
Jean Vigo, qui mettaient un point d’honneur a
ne jamais répéter le méme plan. Sans parler de
Jacques Tati dont les films étaient des
mouvements permanents. Et cette narration
dans le mouvement crée un effet de ballet. Dans
Miracle a Milan (1953), Vittorio de Sica estimait
infamant de réitérer le méme plan qu'il
assimilait & une perte de temps : le cinéaste
pense économiser avec la méthode de champ,
contrechamp de deux personnages qui parlent,
“gagner” quinze minutes de temps qui se
déroulent pour rien, mais cela n'est rien d’autre
qu'une perte de temps.

LOFFICIEL ART : Comment ce modéle de
cinéma s'applique-t-il a la sphére du Caucase ?
En ce qui concerne le cinéma caucasien, on
tente de créer le modéle du monde que F'on voit
ensemble. La richesse de I'art
cinématographique est que le méme
phénomeéne est parfois vu de différents points
de vue qui, ensemble, peuvent créer une
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narration compléte. Par exemple, je ne crois pas
qu'il existe un cinéma documentaire,

dés qu'une paire de ciseaux intervient sur la
pellicule, ce nest plus un document, clest le
mensonge, la volonté de celui qui coupe.

Et tout ce qui est hors-champ est peut-étre
justement le plus intéressant. C'est 'une

des raisons pour lesquelles japprécie les films
de propagande, car on peut les démonter et
remonter pour obtenir un résultat exactement
opposé a celui voulu par son auteur.

RONALD CHAMMAH : Tai distribué un
film du cinéaste roumain, Andrei Ujica,
Autobiographie de Nicolae Ceausescu,
(sélectionné & Cannes en 2010), construit sur
ce concept-1a. Tl s'agit d’un film de montage
d’archives de propagande roumaine et de
films de la famille de Ceausescu qu'Ujicaa
monté comme un film dont le résultat se
retourne contre son personnage principal,

Euripide. Dans les modéles, il y a également
quelque chose relevant de la fable, cest
également une méthode. Dans les fables
d’Esope, par exemple, on ne sait plus qui était le
corbeau, qui était le renard. La Fontaine a
ensuite repris le flambeau avec brio. Dans
Iantiquité, les gens pouvaient identifier le
renard et le corbeau, ce n'était pas une légende.
Par ailleurs, la parabole était tres utilisée dans le
texte biblique pour donner du relief a une idée
abstraite, mais clest d'un tel abstrait que I'on
comprend le contenu du phénoméne. Le modele
de parabole était ainsi trés souvent utilisé par les
écrivains et les peintres en Union soviétique. On
décrivait quelgue chose qui n'existe pas dansla
nature, par exemple 'histoire de Pinocchio est
une des plus brillantes paraboles. Mikhail
Boulgakov était un grand modéliste, dans Le
Maitre et Marguerite, Satan est transposé dans
le Moscou des années 30, pour semer le chaos et
il découvre qu'il n'y a rien a faire, tout a déja été

normalement étre lu, ca peut étre une fable, sans
étre “traduit” par les paroles, car accompagné
par les paroles et le commentaire des paroles,
cela devient un langage, comme celui des
idéogrammes. Savez-vous, par exemple, que les
idéogrammes sont lus par les Cantonais,

par les gens qui parlent mandarin ou ceux de la
province de Sichuan : mais les idéogrammes
sont lus sans étre prononcés, comme une
image. Le cinéma cest pareil, on peut tout saisir
sans comprendre la langue.

RONALD CHAMMAH : Quand vous avez
quitté la Géorgie pour la France,

votre prédisposition pour les langues

adii faciliter votre travail.

J'ai tout d'abord essayé de faire des films au pays
basque. Mais il y a la musique de la langue et la
mise en scéne est telle que cest compréhensible.
Sije filme un monastére en Toscane, il n'y a pas
de paroles du tout : il y a la messe, les paysans

"LUNE DES RAISONS POUR LESQUELLES JAPPRECIE LES FILMS DE PROPAGANDE
EST QUE LON PEUT LES DEMONTER ET REMONTER POUR OBTENIR
UN RESULTAT EXACTEMENT OPPOSE A CELUI VOULU PAR SON AUTEUR'

Aucune musique n'est ajoutée, tous les
discours sont de lui, certains sont muets

car parfois la télévision roumaine manquait
de moyens pour filmer avec le son.

Ce modele est trés intéressant, tout est modele
dans l'art, surtout dans les sciences et la
musique. Il y a les modéles en mathématique
pour décrire les équations a plusieurs
inconnues, avec des théoremes universels
comme le binbme de Newton, par exemple.
Cette notion de modéles est passionnante, on
l'utilise comme un instrument de
compréhension du fonctionnement du monde.
Les événements récents en Russie sont, 4 cet
égard, trés touchants, cest de la propagande
pure, on revient au méme modéle de mensonge,
tout ce que l'on nous montre est faux. Ce
modéle de mensonge était propre au cinéma de
Leni Riefenstahl et, malheureusement, de
Poudovkine et d Eisenstein : tous les modéles
étaient des modeles de propagande brillamment
faits, Dans le modéle de réve du cinéma
hollywoodien, tout n'est pas vrai, Cest la
mythologie et, en filigrane, cela rejoint la
méthode utilisée par Homere, Sophocle,
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fait. La censure décryptait tout cela et dans la
presse s'il y avait un article a charge pour le
régime et de l'autre c6té un portrait d'un
dirigeant, cela avait un sens... Le lecteur a alors
commencé a savoir lire entre les lignes. Cette
fagon de toujours chercher les paraboles relevait
de la paranoia. Pour ma part, j'y ai été confronté
dans La Chute des feuilles : en résumé un jeune
homme lutte pour que le mauvais vin rouge
produit par la communauté ne soit pas mis en
bouteilles. Lorsque jai écrit le scénario, cing ans
avant le tournage, j’ai fait placer le nombre 49
sur le tonneau, or, la sortie du film
correspondait au 50° anniversaire de la
Révolution d'octobre, le vin en question était
rouge et de mauvaise qualité : tout était clair.
Ces paramétres ont empéché les spectateurs
d'appréhender le film naturellement, car ils
estimaient avoir déja tout décrypté... ce n'était
pourtant pas dans mes intentions.

LOFFICIEL ART : Cela impliquait donc

une éducation particuliére du spectateur afin
qu'il soit en mesure de lire ce schéma.
Effectivement, tout était codé. Le film doit

qui chantent et boivent... Apres, je me suis rendu
en Afrique, jai tourné en langue diola, et placé
une vingtaine de boites utilisées comme tam
tam, pour former un langage. La langue du film
estle diola mais la mise en scéne est telle que
l'on peut comprendre sans maitriser la langue.
Le malheur est arrivé lorsque mon assistant a
montré le film dans le village des diolas. Celaa
alors pris une tournure trés concréte : toutes les
exclamations, les querelles étaient en diola,
immédiatement compréhensible. J'ai tourné
Pastorale en Géorgie, ot I'on parlait un dialecte
mingrélien, usité et compris par seulement

4/5¢ de la population de Géorgie, Dans Avril, jai
mis au point un langage inexistant et j'ai tenté
de faire parler les acteurs du film, une langue,
dongc, inventée mais la mise en scéne permet

de saisir la teneur du film.

LOFFICIEL ART : Quel regard portez-vous
Pactualité récente ?

Jaime beaucoup une formule d’Anatole France
qui dit approximativement : le malheur de

la révolution c'est quelle rend les gens heureux
et nobles, mais quand on décide d’atteindre cet



objectif, inévitablement surgit Lenvie de les tuer
tous. L'étre humain n'est décidément pas fait
pour cela, il réve de rendre le monde parfait
mais invariablement la tentative échoue,
Robespierre voulait établir la justice, il a
instauré la terreur, Marat recherchait 'égalité, il
a demandé 250 D00 tétes, Clest la parabole du lit
de Procruste, 4 savoir l'uniformisation au prix
d'une dégradation ou d'une élimination de ce
qui ne rentre pas dans le schéma décidé,

Avec les révolutions, les intentions sont loujours
nobles.., Mais souvent les seules idées nobles
sont éliminées et arrivent alors le profiteur,

le¢ sale petit bourgenis, le voleur, le dictateur, ete.
La Géorgie est un pays trés ancien ol la Bible

a été traduite tout de suite aprés la mort du
Christ. Dans I'évangile de Judas, ce dernier
apparait comme le plus fidéle des disciples qui,
d'une certaine fagon, répond i la demande

du Christ lorsque, durant la Céne, il affirme que
I'in d'entre eux va le trahir, Cétait une

de traducteurs russes qui a brillamment traduit
toute la littérature mondiale, notamment les
ceuvres des philosophes allemands (Hegel,
Schopenhauer...). Homere est traduit en vers dés
le début du XIX® sigcle. Uadministration russe a
fortement irrité la population géorgienne, de ce
fait, la Géorgie est revenue & sa langue ancienne
gqui n‘a pas changé. Revenir a la langue el ce qui
a sauve la Georgie, Mais on a jeté 'ean ef
Venfant, qui est la langue russe. Aujourd 'l on
parle anglais mais peu russe. Les Géorgiens
lisent Joyce dans le texte, alors que les Anglais
eux-mémes ne le lisent pas forcément,
Lutilisation massive de l'anglais va beaucoup
nuire a la sante dela pensée en Géorgie. Du fait
des traductions en russe des grands textes de la
littérature mondiale, les Géargiens disposaient
d'un matériau inestimable qui, hélas, a pati de la
haine qu'ils avaient envers ladministration
russe, en éliminant dés que cela a é¢ possible
l'enseignement du russe. En méme temps, en

traversé le Caucase. Le temps a passé depuis ce
découpage mais en Ossétie cest le désastre, de
méme quen Abkhazie il les bases russes
militaires se sont développées, en méme temps
quiune corruption galopante.

RONALD CHAMMAH : Quels souvenirs
gardez-vous de Paradjanov et Tarkovski ?
“Tous deux étaient des proches. Ma pratique du
cinéma est assez éloignée de laleur, je n'ai
jamais fait de films d'époque en costumes, qui
constituaient d'ailleurs un moyen pour
construire des paraboles, comme dans Andrei
Roubley, sur la vie d'un artiste. Moi, naivement,
je faisais des films contemporains. En France,
jai aussi heurté Ia censure via le public.

Le public est élevé suivant les elichés
américains, pratiquement hollywoodiens.

RONALD CHAMMAH : Tl s'agit donc
d'une censure d'ordre culturel...

"ETRE HUMAIN REVE DE RENDRE LE MONDE PARFAIT, MAIS INVARIABLEMENT
LA TENTATIVE ECHOUE. ROBESPIERRE VOULAIT ETABLIR LA JUSTICE, Il A INSTAURE
LA TERREUR. MARAT RECHERCHAIT LEGALITE, IL A DEMANDE 250 00@ TETES.

injonction de sa part, i laquelle chaque disciple

arépondu négativement, pour ne pas €tre
maudit pendant des siécles.

UOFFICIEL ART : Clest une appréciation
optimiste de la réalité humaine,

Cest polyphonigue, on chante & plusieurs voix.
Quatre minimum, chaque voix posséde son
timbre et cette tradition persiste. La Géorgie
possédait une intelligentsia d'un niveau tel que
dans la logique soviétique il fallait I'éiminer,
Lénine, qui avait quelques remords a ce propos,
a fait embarquer tous les intellectuels dans un
bateau et les envoyeés en Occident pour ne pas
avoir 4 les exécuter. La Géorgle est pareille i une
forét dont les arbres auraient £1¢ coupes quatre
fois. Plus rien ne repousse, c'est le malheur de ce
pays aujourd’hui: il n'y a plus d'intelligentsia,
Traditionnellement les Géorgiens méprisent les
commergants, aujourd hui ce sont de
redoutables hommes d'affaires, cest-d-dire des
voleurs et menteurs, Le plus tragique, cest que
l'administration russe n's jamais é¢ fair-play.
La langue russe absorbe tout. Clest une langue
tellement riche, sans complexes. 11y une école

Géorgieil y 3 une certaine tolérance. Sil'on
considére le peuple russe, on observe qu'il a été
colonisé par le tsarisme puis le bolchévisme. La
Révolution d'octobre n's rien apporté en dehors
de I"invention des goulags. administration
russe actuelle semble étre démangée par celte
idée de reconstitution de la grande Russie, mais
la réanimation d'un cadayre est une chose sans
espoir. En Crimée, il leur faut la base navale,
cest toat, Les pleurs de la population abétie, qui
pense quelle est sauvée est une chose étrange i
observer. Peu & peul'Ukraine va se calmer, si
elle parvient 4 étouffer les bandes d'extréme
droite I'incendie peut étre maitrisé, I'Ukraine
est un joli pays, mais dans lair flotte toujours
l'ambre d'une dictature,

RONALD CHAMMAH : La Géorgie aussi

a é1é morcelée.

La Géorgie a été découpée en petites régions par
Staline. Ainsi, avant son intervention, |'Ossétie
du Sud n'existait pas. 1l I'a inventée car

¢'était la terre d'accueil des Ossétes qui fuyaient
le Caucase du Nord. Clest aussi la terre

des abkhazes, qui ont ét¢ trés malmenés et ont

Le public constitue une censure terrible car les
producteurs sont ¢n permanence contraints de
lui fourrmir cette nourriture mediocre a laquelle
il est habitué. 1l ne sagit donc pas d’une censure
idéalogique mais commerciale. En Italie, il y a
eu l'explosion du néo-réalisme, en France, la
Nouvelle Vague, Maisen France, tout est
devenu cliché, classique, intimiste, trés bavard.
La méthode cinématographique commence a
presque disparaitre,

RONALD CHAMMAH : Elle s'efface derriére
la littérature.

Aujourd hui, la tendance est de faire des
remuakes, En France, comme aux Etats-Unis.
Ainsi que des adaptations de texte, Sile texte est
bon; mieux vaut le laisser au lecteur. Parce que
dés que vous filmez un texte, vous ne faites plus
live le roman car inevitablement, dans
I'inconscient du lecteur potentiel surgissent les
visages vus au cinéma. Quand mon pére est
rentré des camps, il a vu Guerre ¢ paix

de Bondartchouk et s'est exclamé : ce prince
ades maniéres de laquais, car Bondartchouk

ne connaissait pas les bonnes manieres.

]
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PAR JOANNA WARSZA

Commissaire d'exposition specialisee dans lesiarts visuels, la performance
et Iarchitecture, Joanna Warsza était cémmissaire du pavillon
georgten ala derniege Biennale de Venise: Elle se consacre a des sujets
politiques et soclaux tels que la réutilisation des ruines de projets
utopiques dans lé Caucase post-sovietique.

Elle est. commissaire du programme public de Manifesta 10.

Projet “Frozen Moments : architecture Speaks Back”,
Ministere des tfansparts, Thilissi, 2010.




EORGIE
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( ‘La Géorgie, cest comme ['ltalie, mais
marxiste.” Voila comment les Géorgiens
définissent parfois leur petit pays
post-soviétique aux étrangers, pour

lesquels cest généralement une zone d'ombre

sur la carte culturelle et géopolitique.

Méme si actuellement, le pays serait sur la voie

de I'économie de marché et un modele

démocratique occidental, son coté caché du
monde est encore bien présent, pas seulement &
cause du climat de la mer Noire, sa viticulture,
son régime patriarcal ou ses paysages
caucasiens spectaculaires, mais également pour

Iesprit communautaire, organisé de maniére

autonome, d'un peuple ostensiblement

sir de ses choix. Ces facteurs ont tous contribué

i un environnement artistique indépendant,

hétérogéne et politisé, qui sest remis en

route depuis la chute de I'Union

soviétique. Née en Pologne, jai grandi

avec la conviction que mon pays se

situait a lextrémité orientale du vieux

continent, Et comme la Pologne est

traditionnellement tournée vers

I'Occident, jai trouve plus interessant

de faire de Thilissi, la capitale de la

Geéorgie, 'un des points centraux de

mon activité de commissariat d'art.

Les rencontres que jai pu faire

dans l'univers artistique de cette ville,

tres réactive a son environnement,

auto-organisée, qui m'ont amenée a intervenir

comme commissaire du pavillon géorgien lors
de la 55° biennale de Venise, ont mis au jour des
sujets tels que l'appropriation par le pays de son
passé soviétique, le role d une architecture
parasitique et vernaculaire ainsi que son
potentiel émancipateur et progressif, et enfin les
diverses formes d’agencement qui découlent
d'une implémentation sur le terrain de concepts
urbains, artistiques ou théoriques, Lune des

premiéres personnes que jai rencontrées a

Thilissi était Gio Sumbadze, I'un des fondateurs

d'un collectif dirigé par des artistes, Urban

Research Lab (URL), qui travaille sur un projet

continu d’archives qui documente la

réadaptation des infrastructures soviétiques en
étudiant son lien avec I'érosion de I'idéologie
marxiste. URL réalise également une base de
données des logements sociaux de Thilissi ~
surtout constitués de microrayons, grands
édifices résidentiels modernistes situés en
banlieue - ainsi que d’autres batiments teintés
d'idéologie tels que l'université technique
georgienne en forme de faucille et marteau.

Ceest Sumbadze qui me fera connaitre les
kamikaze loggia, ces extensions précaires
ajoutées aux c6tés des tours datant de la période
soviétique afin d’agrandir la superficie des
appartements ; elles sont utilisées comme
terrasses, piéces supplémentaires, réfrigérateurs
ouverts, ou encore, pour Sumbadze, ateliers
dartistes. Voila donc l'origine de I'idée de faire
du pavillon géorgien a Venise une sorte de
kamikaze loggia, construction annexée a une
construction existante de l'arsenal, qui a
accueilli, en 2013, un certain nombre dartistes :
Bouillon Group, Thea Djordjadze, Nikoloz
Lutidze, Gela Patashuri avec Ei Arakawa

et Sergei Tcherepnin, Ces structures
caractéristiques, bricolées, représentent des
stratégies d improvisation qui reconnaissent

“Dés le Moyen-age, sur

les pentes raides

du Caucase, on a bati des
maisons sur d’autres
structures existantes...
Ici, on enrichit le passé.”

I'héritage de I'infrastructure des plans
directeurs soviétiques, tout en les améliorant.
La Géorgie a été I'une des républiques les plus
aisées de I'Union soviétique, miais ces structures
datent des années 1990, époque moins
glorieuse, souvent appelée “période sombre” &
cause des fréquentes coupures d’électricité.
Construites en contreplaqué ou en ferraille, elles
représentent ainsi un substitut post-soviétique
du luxe. Clest peut-étre la forme la plus
emblématique d'une réaction aux restes
matériels des ideologies du XX* siécle :
approprier plutdt quabandonner, commenter,
réutiliser les ruines des utopies du passé afin de
faire écho aux conditions de vie et de
lenvironnement contemporains. Pourquoi
kamikaze ? On raconte que c'est un journaliste
russe qui les aurait nommés ainsi en référence &
l'aspect romantique et casse-cou de ces projets,
évoquant a la fois les terribles missions suicides
japonaises et un suffixe courant dans les noms
de famille géorgiens : -adze. Clest grace a Levan
Asabashvili, architecte et chercheur de Tbilissi,
que je me suis aperue que les kamikaze loggia

ne sont pas une nouveauté dans la région : ici,
des structures en palimpseste dialoguent avec le
patrimoine depuis des siécles. Des le Moyen-
age, sur les pentes raides du Caucase, on bitit
des maisons sur d’autres structures existantes,
ou juste a cOté, les couches des constructions
précédentes faisant office de permis de
construire. Ici, on ne transforme pas le passé en
monuments, on l'enrichit. Jai visité Thilissi
pour la premiére fois en 2008, envoyée par
Other Space Foundation, une ONG polonaise,
travailler sur un projet a Betlemi, un quartier
médiéval de la ville. Des travaux de
reconstruction s’y déroulaient sous le patronage
du conseil international des monuments et sites.
Betlemi est donc sans toute la seule partie de
Thilissi qui n'a pas été reconstruite selon des
critéres esthétiques — méme si, la
encore, d anciennes églises
arméniennes et quelques maisons du
XIX¢ siécle ont été menacées par le
développement. Ces recherches ont
émergé dans un projet artistique public
que jai organisé en octobre 2009 sous
le titre “Betlemi Microrayons” pour
laquelle un nombre d'artistes ont
produit des ceuvres qui réagissent a la
fois & ce quartier en particulier et la
réalité de la Géorgie en géneéral.
Bouillon Group, collectif de Thilissi, a
mis en scéne une démolition publique
d'un appartement du XIX* siecle dans une
ceuvre intitulée Apartment 4 qui traite a la fois
de problémes de conservation et de l'art
“participatif”. Au terme d’'un travail important,
le site a fini par ressembler a n'importe quelle
autre bétisse délaissée de la vieille ville, en
danger, de Thilissi. Pas loin, Bouillon a
également organisé un diner d'anniversaire
sous la forme de performance intitulée Supra,
en hommage 4 la statue monumentale Kartlis
Deda, personnage incarnant la mere-Géorgie,
érigé en 1958 sur un site surplombant

la vieille ville. Cette sculpture profondément
propagandiste inspirait une sorte d aliénation
chez de nombreux habitants, méme s’ils ont fini
par s’y habituer. Au cours de ce diner organisé
par Bouillon, de nombreux artistes et
intellectuels ont entrepris un travail de
déconstruction du personnage depuis des
perspectives queer, post-humaines, ou relatives
aux études du genre, afin de l'approcher au
travers d’un regard contemporain, et non
seulement en tant que relique soviétique. La
réceptivité des artistes vis-a-vis de l'architecture,



PHOTOS ITALO RONDINELLA/COURTESY LA BIENMNALE DI VENEZIA. GIO SUMBADZE.

AL
Pt

=

les modes critiques de leur lecture du passé
soviétique et leurs stratégies d organisation
autonome, comme autant de moyens de résister,
sans parler de mon propre intérét pour l'univers
de la performance comme un meédium

a la fois subversif et fonctionnel, a donné lieu &
un autre projet situé dans I'un des édifices les
plus spectaculaires du pays : 'ancien siége du
ministére des autoroutes de la République
sovietique de Géorgie, congu en 1975 par les
architectes George Chakhava et Zurab
Jalaghania. Exemple d™“utopie réalisable”,

il méle la notion communiste de l'avenir a

une architecture organique, 4 multiples couches
(qui évoque une forét du Caucase, avec les
noyaux centraux construits a la maniere de
troncs d'arbres, les parties horizontales comme
branchages). En 2010, avant qu'il ne soit
converti en siége de la banque nationale de
Géorgie, I'immeuble a accueilli une exposition
intitulée “Frozen Moments: Architecture
Speaks Back” (“Instants figés : l'architecture
rétorque”). Ce projet, que jai organisé avec
l'aide de GeoAir, une initiative artistique locale,
comportait plus de trente artistes, activistes,
architectes, chercheurs et ingénieurs de Georgie

“En travaillant et en
voyageant en Géorgie,

- j’ai souvent ressenti

une étrange
‘vision du futur’

Ci-contre, eén haut :

Joanna Warsza dans le Pavillon georgien

._\

de la 55° Biennale d'art de Venise ;
en bas : vue extérieure du Pavillon,

Ci-dessous, Kamikaze Loggia du Pavillon géorgien

de Thea Djordjadze, (Abanotubani, 2013).
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et dailleurs qui ont présenté des ceuvres d’art,
des conférences, des excursions, des lectures,
parmi d autres événements, dont des
performances liées a l'environnement initiées
par Ei Arakawa et Gela Patashuri, des
installations de lumiére dans les fenétres de
I'immeuble représentant des lettres de l'ancien
alphabet géorgien par Kote Jincharadze,

artiste de Thilissi ; ou encore une performance
de Nikoloz Lutidze, jeune artiste de la région,
pour laquelle il a rénové une petite chambre

de I'immeuble dans un style euroremont —
néologisme apparu dans les pays post-
soviétiques qui représente la re-décoration
d’appa rtements selon des normes
“européennes”. En témoignant d'un désir
d'effacer soigneusement les résidus de I'ére
précédente afin de rejoindre le narratif
occidental “officiel”, I'euroremont est un nouvel
exemple de la redéfinition du lien entre
architecture et individu : comme la
réappropriation des kamikaze loggia, cela
représente a la fois une idéologie du fait-main et
une architecture chargée de désir. En travaillant
et en voyageant en Géorgie, jai souvent ressenti
une etrange “vision du futur”, Les méthodes

H

d'organisation autonome adoptées par les
Géorgiens dans leur architecture et quon
retrouvera plus tard en tant que ready-mades
dans les sculptures et installations méticuleuses
de Thea Djordjadze, ainsi que dans I'univers
artistique géorgien au sens large, semblent
anticiper toutes les théories contemporaines sur
la structure ascendante et 'urbanisme
participatif, méme si ces approches ciblées nont
généralement pas été articulées ni rendues
légitimes au sein d'un discours critique
international, ou n'ont pas encore profité d une
résonance globale. De la production agricole
régionale et durable, a la volonté d’innover en
matiére d'urbanisme (immeubles réalisés A bas
colit, peut-étre construits partiellement et finis
par leurs habitants), le Caucase pourrait bien
servir de modele d'expérimentation dans le
domaine du mode de vie, 3 un niveau social et
politique. Les nombreuses kamikaze loggia &
Thilissi pourraient étre percues comme des
schémas directeurs, non seulement de la scéne
artistique et architecturale géorgienne mais
également de la construction de l'avenir
lui-méme, de son potentiel d'organisation
autonome, a la fois responsable et exaltante.
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MARCHE DE UART

Dans un champ artistique de plus en plus livré aux regards, les scenes nationales
locales prennent une ampleur appelée a peser dans le marché de l'art international.

Suad Garayeva, experte de cet endroit du monde aupres de Sotheby’s,
a orchestré, en 2013 & Londres, la premiére vente d'art contemporain
du Caucase et d'/Asie centrale. Elle dresse un état des lieux.

PAR SUAD CARAYEVA

Almagul Menlibayeva, The Global Entry 1, 2011, 90 x 122 cm, duratrans in lightbex,

Collection de |a Fondation Louis Wuitton.
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epuis quelques années, la mobilité et
I'internationalisation croissante des artistes,
collectionneurs, experts, ainsi que
l'augmentation du nombre de foires et de
biennales ont contribué a un regain d’intérét
pour l'art provenant des “terres lointaines™. Ces régions a
’écart des sentiers battus de I'art contemporain occidental
se sont récemment ancrées dans les programmes
institutionnels et les collections des grands musées.

Les anciens pays de 'URSS sont parmi les derniers arrivés
sur la scéne artistique internationale. Cette zone couvre
huit états indépendants et de plus petites fédérations et
nations : il est donc plus aisé pour I'eeil néophyte de les
considerer comme un ensemble. Ce regroupement est
naturel du fait du passé commun de ces pays en tant que
Républiques soviétiques et du contexte historique,
culturel, linguistique et économique qu’ils partagent.
Leurs arts visuels, leur artisanat auront également évolué
en tandem durant des siecles, stimulés par des échanges
culturels qui se déroulent le
long de la route de la soie.
La recherche d'une nouvelle
identit¢ dans le but de
réconcilier des traditions
abandonnées de force, une
éducation communiste,

ou les idéaux du capitalisme
meéne au développement

de pratiques artistiques
interessantes, Les artistes
répondent aux changements
qui se déroulent chez eux, et offrent une perspective
nouvelle sur les réalités universelles en introduisant de
nouvelles techniques au discours de I'art contemporain.
Lintérét du monde de l'art pour le Caucase et I'Asie
centrale a éte déclenché par I'émergence de fortunes
personnelles depuis "éclatement de I'URSS. U'Azerbaidjan
et le Kazakhstan se démarquent particuliérement,

avec l'apparition d une nouvelle déemographie d'individus
pour lesquels la collection représente un attrait croissant.
La prospérité économique et la stabilité politique ont
attiré des entreprises étrangéres, encouragé le tourisme, et
entrainé un basculement de l'opinion dans la société

en faveur des arts. Méme si les collaborations entre
artistes et les expositions de groupes sont choses
communes depuis les années 1990, elles sont 4 cette
époque financées par la Fondation Soros. Ces derniéres
années, une présence plus forte sur le circuit des grandes
expositions s'est établie. Par exemple, la Biennale de
Venise accueille depuis 2005 un pavillon d’Asie centrale,
et les pays du Caucase disposent de leur propre pavillon.

"LE MECENAT ET LES
INITIATIVES LOCALES
ONT PRIS DE 'AMPLEUR
ET LES ARTISTES LABICENT 2osticalebuns
PARFOIS DES PROJETS!

Le mécénat et les initiatives locales sont également
devenus plus importants, et les artistes lancent parfois
eux-mémes de nouveaux projets. Des événements
internationaux d’art contemporain réussissent a
construire au fil des ans une liste non négligeable
d’artistes et de commissaires : la biennale de Bichkek,
I'Artisterium annuel et le festival bisannuel Aluminium a
Bakou. Le plus connu de tous, Yarat, organisation dart
contemporain fondée & Bakou en 2011, contribue a faire
naitre des projets innovants, du Festival public Art annuel
a Bakou au premier pavillon collatéral a Venise en 2013,
qui expose des ceuvres d’Azerbaidjan et de pays voisins
lors d’une exposition intitulée “Love Me Love Me Not.”
Outre ces expositions locales et internationales, I'art de
l'axe géographique Caucase-Asie centrale se dévoile au
monde a travers des initiatives lancées par des sociétés
privées. Lexposition “At The Crossroads” (mars 2013),
financée par Sotheby’s Londres, a marqué un tournant
dans la production de ces pays vis-a-vis du marché de l'art.
A travers une cinquantaine d'ceuvres présentées, allant du
réalisme socialiste des années
1960 et de I'anticonformisme
underground jusquaux
pratiques plasticiennes les
plus récentes qui font appel

a des supports différents,
I'exposition a tout autant

démontré l'engouement d'un
public d’acheteurs européens
pour ces ceuvres et également
I'existence d'un vivier de collectionneurs dans la région.
Apres l'exposition, 'Azéri Javad MirJavadov et le
Géorgien Merab Abramishvili, ont vendu leurs ceuvres &
des prix records lors de la vente aux encheres de Sotheby’s
Contemporary East en novembre 2013. Cette année,

la suite de l'exposition de Sotheby’s, “At The Crossroads 2:
Art from Istanbul to Kabul” a mis en scéne l'art

de cette zone dans un contexte élargi, grice a la présence
d’artistes de Turquie, d’Iran et d’Afghanistan.

Enfin, il faut aussi noter le role que jouent les foires dans
le développement de ce marché. Des artistes et des
espaces de création de la région sont représentés a Vienna
Art Fair: The New Contemporary depuis 2012.

Quant a Art Dubai, elle a mis l'accent cette année sur

le Caucase et I'Asie centrale dans son programme

a but non lucratif Marker. Organisé par le collectif
d’artistes Slavs and Tatars, ce projet comprenait

des visites guidées pour collectionneurs et un programime
de conférences par des artistes, commissaires

et mécenes de la région et dailleurs.

ISV ONVI



AT
i onyy,

,.-a.--‘"'

s
N

e

b9
-
T T L L

\

Bt —

DT Pe st vorsrerrrmrrsssses s serss e

- n—



COURIE

PHOTOS

SY THE ARTISTS AND LAURA BULIAN GALLERY.

Au cours ¢

nont ce
observate

}:m j’ 'mf

}"1




CAUCASE




“Le passé soviétique ‘est notre
antiquité’ puisqu’il était

la seule modernité qui

nous était donnée a vivre.”

a démarche poétique chez beaucoup d’artistes durant
les années 1990 est le fruit d’une tentative d'un usage
optimisé de la défaite en tant que ressource.
Limpuissance de l'art face au spectacle offert par
sa réalité la plus flagrante est souvent admise comme
expérience moins encline 4 se traduire en actions qu'une
simple observation ou une incarnation détachée,
L'eeuvre qui illustre ce systéme serait War from My Window,
créée par Koka Ramishvili, aux balbutiements de la premiére
décennie post-soviétique, Elle est composée d'une série de
photographies dans lesquelles l'artiste documente le paysage
urbain de Tbilissi durant les journées de guerre civile en 1991.
Sans le moindre lien émotionnel avec la réalité, Ramishvili
appuie sur le déclencheur d'un appareil posé devant sa fenétre,
une fois par jour, durant les douze jours de cet événement.
Avec ce travail, le geste détaché de l'enregistrement et
de la consignation sublime I'élément esthétisant, contemplatif.
Sur un plan programmatique, la seconde décennie post-
soviétique s'établit comme une période de stabilisation dans
tout l'espace anciennement soviétique. Aussi fictive soit
cette stabilité, un point important se démarque : la conscience
actuelle commence & ne plus se reconnaitre dans la sphére
de I'instant présent. La tournure des événements se détache de
Pimprévisibilité qu'elle entretenait : L'orientation au sein de
la réalité du moment nécessite un systéme d'analyse autrement
plus compliqué. Annihilée par le désastre social de la fin
des années 1980, toute vision d’ensemble du passé a été perdue :
les images qui resurgissent sont privées de tout lien causal.
On fait logiquement appel & une forme de néo-mythologie pour
classer ce type de textes artistiques. Ce modéle de I'imagination
mytho-poétique, bati sur I éternel retour du méme”,
est interprété par les artistes contemporains comme la libre
manipulation d'un systéme de leitmotivs prévisibles,
qui leur permet d"“envelopper” de telles images obsédantes dans
des constructions narratives abstraites. La mythopoeia de
Said Atabekov est ainsi inspirée par une mission ambitieuse,
Punion cecuménique des principales confessions religieuses.
A coté de cela, on trouve des idoles archaiques, la tombe
de Genghis Khan, un cavalier nomade, un fusil d’assaut
kalashnikov et une étoile rouge : ces motifs, ainsi
que d’autres, dans le travail d’Atabekov, réduisent cette histoire
a un mythe cyclique qui forme un tout.
Dans la deuxiéme décennie post-soviétique, la priorité
pour les artistes est de travailler avec la réalité elle-méme et sa
source plutot qu'avec une conscience individuelle ou
collective. Avec la stabilisation sociale, I'art se libére de son
complexe d’infériorité vis-a-vis de la réalité,

Kazakhstan. Blue Period, recherche photographique de

Yelena Vorobyeva et Viktor Vorobyey, est une classification
monumentale de telles particularités. Le “meilleur des mondes”™
post-soviétique fait partie intégrante du passé soviétique,

en tant que version légérement corrigée de celui-ci.

Rien n'est mystérieux : le seul moyen de subsister en est la
commercialisation, C'est ce que nous apprend une autre ceuvre
de recherche des Vorobyev, Bazaar. Le passé soviétique “est
notre antiquité” puisqu'il était la seule “modernité”

qui nous était donnée a vivre. Telle est la conclusion que I'on
peut tirer de l'archéologie de la modernité dans l'ceuvre

Ruins of Our Time de Vahram Aghasyan. Le regard critique
renouvelle la prise de conscience que la démocratie est identique
a la solidarité humaine, le sens de la vie a la quéte spirituelle,

la culture & I'utopie. Ainsi, la plupart des prises de position qui
aujourd 'hui se situent en contrepoint a la décennie passée
rétablissent le lien avec la période précédente. L'installation
vidéo Schizo-Reality d’Azat Sargsyan est I'une des premiéres
ceuvres indéniablement politiques a éclore dans l'espace
post-soviétique. Tout comme War from My Window de Koka
Ramishvili, elle s'inspire des élections arméniennes de 2003,
dont les résultats sont considérés comme frauduleux.
Cependant, 4 la différence d’une autre ceuvre de Ramishvili de
1991, Schizo-Reality, produite plus de dix ans plus tard, ne
laisse aucun doute quant & I'engagement politique et émotionnel
de I'artiste vis-a-vis des événements qui se sont déroulés.

Alors qu'il ranime la prise de position de l'artiste engagé, canon
de la culture soviétique, Sargsyan revisite le régime visuel

de I'art soviétique. La rhétorique du montage vidéo dépouillé,
les coupes entre gros-plans et plans d’ensemble, les motifs
récurrents des foules révolutionnaires et des portraits de face
de politiciens corrompus, tout ceci représente un rappel de
P'univers visuel de l'art soviétique des années 1920, Reconnaitre
I'échelle et la signification du passé revient a questionner la
légitimité d’une politique qui a justifié ses erreurs, ses crimes,
par une mission : nous faire sortir du passé, un “trou noir

qui a duré soixante-dix ans.” La rencontre de la volonté politique
et de I'Histoire dans l'ceuvre des artistes contemporains
témoigne de maniére parlante d'un “travail de deuil” accompli.
Etablir un dialogue avec le passé nous permet de nous libérer
de son fardeau tout en reconnaissant sa signification universelle.
Une telle reconnaissance nécessite d'avoir fait lexpérience

de ces vingt derniéres années, et non seulement

pour les citoyens de l'ancienne Union soviétique.

Comme I'intellectuelle américaine Susan Buck-Morss I'a
déclaré : “Nous sommes tous post-soviétiques”,

Five Lectures on curating, V. Misiano, éd. Ad Marginem, 256p.
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Page de gauche, costumes par Joan Mire pour Jeux d'enfants, 1932, tirage argentique vintage, 13 x 18 em.
Ci-dessus, Christian Bérard, Monte-Carlo me plait tellement, c'est la ville de Dali, c. 1932, encre de Chine sur papier, 27 x 21,1 cm.



DIAGHILEV MET UN

Lexposition présentée a la Villa
Sauber est l'occasion de s'interroger
sur l'apport de Diaghilev et des
Ballets russes & I'univers de la danse
et des arts en général. Lui qui
intensifie le croisement des disciplines
en conviant trés tot des artistes i
offrir une interprétation des décors et
costumes des ballets qu'il inscrit &
son répertoire, Diaghilev fait figure
de pionnier révolutionnaire. Entouré
de sa troupe, son ambition est de
redonner ses lettres de noblesse a un
art tombe au stade “du
divertissement”, destiné a agrémenter
un opéra trop long : on le nommait alors
ballet “intercalaire”. Ainsi, le choix de la
France pour la premiére représentation des
Ballets Russes n'était pas anodin, Inventé a
la cour de Versailles, il avait été exporté en
Russie, et son enseignement perpétue par
des maitres frangais, dont le célébre Marius
Petitpa. Mais, paradoxalement, ce sont les
Russes qui font redécouyrir au monde, a
Paris en premier lieu, un art que les Franqais
avaient inventé mais qui s'était perdu,
Diaghilev est le chantre du perfectionnisme.
1l met un point d’honneur a choisir les
meilleurs interprétes, décorateurs,
chorégraphes, compositeurs... et a les faire
travailler ensemble parvenir a un art total.
Un réve de création qui demeure le Graal
aujourd hui. Diaghilev n’avait, semble-t-il,
pas un but précis pour chaque création. Sa
célebre phrase “Etonne-moi !” lancée a
Cocteau résume bien ce qu'il attendait des
créateurs auxquels il faisait appel. "Nous
possédons, dans nos archives, un précieux
carnet de notes de Diaghilev, provenant des
archives Lifar et que nous avions acquis en
vente aux enchéres, On observe que Diaghilev
établit des listes, prend des notes dans tous les
sens, note des chiffres... il était toujours
préoccupé par Largent, indispensable a sa trés
coiiteuse entreprise”, indique Nathalie
Rosticher-Giordano, conservateur en chef
au Nouveau Musée national de Monaco
(NMNM), placé sous la direction de
Marie-Claude Beaud (voir interview pages
suivantes). La premiére saison de 1909
connaitra un sérieux déficit qui I'ameénera
d'ailleurs a vendre les costumes des
productions pour payer son créancier
Gabriel Astruc. L'impact des origines russes
de Diaghilev en termes de dramaturgie, de
sensibilité, d'innovation et de choix des
artistes peintres sollicités pour les décors et
costumes est manifeste. Lors de la premiére

168

POINT D'HONNEUR A
CHOISIR LES MEILLEURS

INTERPRETES,
DECORATEURS,

CHOREGRAPHES.

saison, son but est avant tout de faire
connaitre la culture de son pays natal &
I’étranger, via son répertoire et les artistes
retenus. Lors des premiers spectacles tout
apparait comme nouveau et exotique pour le
public : la virtuosité des danseurs (Nijinsky
et Pavlova), 'argument qui puisait en grande
partie dans le folklore russe, de méme que
les décors et les costumes somptueux el
réalisés avec le plus grand soin. Le tout étant
réglé dans les moindres détails, et servi par
l'audace de la musique et de la
chorégraphie... Au début, tout est “made in
Russia”, la troupe emploie des artistes
travaillant principalement 4 Saint-
Petersbourg. Puis, la troupe se forme de
maniére autonome et s'affranchit peu & peu
de ses racines pour se méler aux créateurs
occidentaux tels Picasso, Matisse ou Derain.
Pendant un temps, les Ballets Russes
n‘auront plus de russe que le nom. Diaghilev
reviendra a sa source initiale dans les années
vingt — quelques années, dong, avant sa
disparition — en sollicitant des créateurs de
I'Avant-garde russe (Naum Gabo et Antoine
Pevsner par exemple) pour créer des décors
et costumes. Un constant renouvellement,
l'audace, la liberté de créer sans concession
et la personnalité de Diaghilev, ancrée dans
la ténacité et la force de persuasion &
défendre ce en quoi il croit sont
indéniablement les tenants de ce vaisseau
protéiforme. Adossés, également, a I'époque
et au contexte, particulierement fertiles du
point de vue de la création.

Les Ballets Russes s éteignent avec la
disparition de Diaghilev en 1929. Ses deux
principaux héritiers seront Serge Lifar et
Boris Kochno qui se partageront I'héritage
des collections proprement dites (partitions
manuscrites, bibliothéque, esquisses de
décors, costumes, ...). Mais ce legs spirituel
est également exploré par aussi d’autres

créateurs comme Léonide Massine,
Michel Fokine, Balanchine, et
d’autres imprésarios tels René
Blum, Marcel Sablon ou le Marquis
de Cuevas. Des compagnies
tenteront la renaissance des Ballets
russes, comme les Ballets Russes de
Monte-Carlo, I'appellation “Ballets
russes” devenant ensuite un label.
Mais quest-ce qui a suscité la
“résidence” des ballets russes a
Monaco au début du siecle ? La
saison de concerts russes organisés
par Diaghilev a Paris en 1907 avait
déja bénéficié de 'appui de la
Princesse de Polignac. Son neveu, le
Prince Pierre, deviendra le mécéne
providentiel de la troupe. La famille de
Polignac (Pierre de Polignac épouse la
Princesse Charlotte de Monaco) et Camille
Blanc, l'administrateur de la Société des
Bains de Mer vont tout simplement sauver
Diaghilev de la faillite en 1922. De novembre
4 mai, la troupe prendra ses quartiers d'hiver
a Monte-Carlo pour y donner une saison de
ballets de novembre, jusqu'a la saison
d’opéra i laquelle les danseurs participent
également quand ces derniers comportent
des ballets. Au printemps, les Ballets russes
partent ensuite a I'étranger pour des
tournées. Cet accord présentait un double
avantage : fournir du travail a la compagnie
durant I'hiver, et lui permettre de préparer
sereinement de nouveaux spectacles. Elle
bénéficie d'un atelier de création. Les
répétitions du Sacre du Printemps auront
ainsi lieu 2 Monte-Carlo.

A lorigine de “Portraits d Intérieurs” se
trouvent Jean Cocteau et Christian Bérard
(peintre, illustrateur, décorateur et
costumier). Tous deux ont séjourne et
travaillé & Monaco dans la premi¢re moitié
du XXe siécle. Cocteau a travaillé avec les
Ballets Russes dés 1911, en créant,
notamment, les affiches du Spectre de la
Rose pour I'Opéra de Monte-Carlo puis en
concevant Parade (1917). Cocteau rencontre
Bérard en 1925, qui devient son plus fidéle
complice et réalisera les décors et costumes
de la Voix Humaine, La Belle et la Béte,
Orphée... En 1991, le NMNM a acquis une
partie de la collection de Boris Kochno,
contenant de nombreux dessins de Christian
Bérard. Outre les études de costumes pour
différents ballets, un ensemble unique de
neuf dessins plonge le spectateur dans
I'appartement qu'il occupait avec Kochno,
rue Casimir Delavigne a Paris : lieu de vie
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Pavel Tchelitchew, projet de décor pour Ode, 1928, gouache et crayon sur papier, 21 x 25 cm,
ancienne Collection Serge Lifar, Don Simone Del Duca.

du peintre et du décorateur, mais aussi atelier
ol s'élaborent tous les projets artistiques. En
2013, deux installations réalisées par des
artistes contemporains, a partir de décors de
Bérard et Cocteau sont repérées chez un
collectionneur privé. Nick Mauss a réalisé en
2012 la reprise d'une antichambre décorée
par Christian Bérard en 1939 dans le premier
institut de beauté de Guerlain, une piéce de
velours jaune et appliqué de coton. Marc-
Camille Chaimowicz a congu en 2003 une
chambre imaginaire de Jean Cocteau,
inspirée du décor des Enfants Terribles (1929).
Ces deux piéces de Mauss et Chaimowicz,
¢écho 4 la collection du NMNM et aux
portraits d'intérieurs de la rue Casimir
Delavigne, ont fixé le théme de cette
exposition, consacrée aux décors reconstitués
d’aprés un lieu réel ou fictionnel, d'aprés un
livre, une ceuvre ou un artiste. Le Musée a
ensuite souhaité introduire des ceuvres vidéo

traitant de cette question de I'espace scénique
de fagon & mettre en lumiere la dimension
théatrale de ces décors et installations. “Brice
Dellsperger sest imposé, par son travail de
reprises de films cultes produits par
Hollywood, qu'il regroupe sous le titre
générique de Body Doubles. Danica Dakic fait
aussi partie de la collection du NMNM, et son
installation vidéo Isola Bella est empruntée a
un décor panoramique de papier peint créé
par la maison Ziiber en 1842. Enfin, nous
avons voulu présenter I'installation vidéo
Wantee congue par Laure Prouvost, créée dans
le cadre d’une exposition consacrée a Kurt
Schwitters par la Tate Britain, qui interroge la
posterité du créateur des merzbau,” indique
Célia Bernasconi. Chaque artiste a donc
repensé son installation pour la Villa Sauber,
et I'a réactivée pour lui donner une nouvelle
maniére de fonctionner. Et chacun d'eux a
souhaité produire une piéce particuliére pour

la villa. Nick Mauss, par exemple (voir
interview pages suivantes) investit les niches
de I'une des grandes salles de 1'étage, pour y
présenter ses peintures et dessins.
Ainsi, en associant le point de vue
patrimonial et le regard et I'énergie d artistes
contemporains, “Portraits d'intérieurs”
est dans la lignées des fondements du
NMNM, qui, outre son activité de
conservation, d’étude, et de publications de
ses collections cultive un regard prospectif,
en invitant artistes et chercheurs a réaliser
des projets autour des collections et de
I'histoire d’un lieu.

Remerciements a Mmes Nathalie Rosticher-
Giordana (conservateur en chef)
et Célia Bernasconi (conservateur et
commissaire de Uexposition “Portraits
d’intérieurs”).
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LORS DES PREMIERS SPECTACLES DES BALLETS
RUSSES, TOUT APPARAIT COMME NOUVEAU ET
EXOTIQUE POUR LE PUBLIC : LA VIRTUOSITE DES
DANSEURS (NIJINSKY ET PAVLOVA), L' ARGUMENT

QUI PUISAIT EN GRANDE PARTIE DANS LE
FOLKLORE RUSSE, DE MEME QUE LES DECORS ET
LES COSTUMES SOMPTUEUX.
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MARIE-CLAUDE BEAUD
DIRECTRICE DU NMNM

Propos recueillis par Yamina Benai

L’OFFICIEL ART : Les travaux de
réaménagement de la Villa Sauber
qui avaient été jugés nécessaires sont-ils
toujours d'actualité ?
MARIE-CLAUDE BEAUD : Lenvie est, bien
sar, toujours présente, mais plus que cela, il
sagit d'une véritable nécessité ; au-dela des
besoins de restauration de la Villa, ce
réaménagement est essentiel pour des raisons
techniques, mais aussi et surtout pour l'accueil
des personnes & mobilité réduite qui
aujourd’hui est trés difficilement possible.
La Villa Sauber est un batiment patrimonial,
chose de plus en plus rare & Monaco,

il est impératif de la protéger, comme cela a été
le cas avec le second lieu d'exposition du
NMNM, la Villa Paloma. Le temps
nous a montré, aprés quelques années
de fonctionnement, que le dialogue
entre ces deux lieux était 4 la fois passionnant
et indispensable.

Maintenez-vous le découpage thématique
des expositions entre la Villa Sauber
etla Villa Paloma ?

Les deux Villas sont complémentaires. La
politique du Musée est globale, et les
thématiques abordées dans les différents
projets sont tout a fait liées au contexte
monégasque et a |'histoire des collections, tout
en étant pertinentes par rapport i notre
époque. Sur le principe, rien n'interdit un jour
de faire une exposition commune sur les deux
sites ~ comme cela a été le cas I'an dernier - ou
encore de montrer la collection de facon
semi-permanente dans I'un ou l'autre lieu.

A lautomne dernier, vous avez initié le
principe d'une “Promenade d'amateurs”,
allez-vous renouveler ce principe
de rencontre entre un collectionneur
et un artiste ¢
Ce principe est toujours d'actualité, mais il
n'est plus désigné par ce nom générique. En
réalité, c'est une rencontre entre un artiste, un
collectionneur et un musée, une véritable
discussion a trois. Il y a des collectionneurs
privés bien slr, mais aussi des collectionneurs
publics et, finalement, un Musée est aussi un
collectionneur ! Gilbert & George Art
Exhibition, que nous présenterons cet été a la
Villa Paloma, s'inscrit également dans cette
logique puisqu’il s'agira d’une rétrospective du
travail de Gilbert & George - congue par les
artistes eux-mémes - et que les 46 ceuvres qui
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seront présentées appartiennent a une méme
collection familiale basée 4 Monaco.
Pour Portraits d'Intérieurs aussi cette idée est
présente ; le projet s'est en effet construit
autour des piéces de Nick Mauss et de
Marc-Camille Chaimowicz, appartenant I
encore a un collectionneur ayant des relations
fortes avec la Principauté.

Ces collaborations avec des collectionneurs
- surtout s’ils ont un lien avec Monaco -
concourent a renforcer notre role culturel,
Elles contribuent, 4 long terme, a donner
une image de Monaco différente de
celle que l'on se représente d’habitude.

Marie-Claude Beaud.

Quel regard portez-vous sur le cheminement
que votre équipe et vous-méme avez
accompli au sein du NMNM, depuis votre
arrivée au printemps 2009 ? Quels projets
allez-vous mener & moyen terme ?

Le temps nous a permis de mieux définir le
role d’un musée au XXI siecle, et d’affiner le
contexte local et régional afin de mieux
répondre aux attentes du public,

Ainsi, nous avons développé des outils
permettant de donner accés a des ressources,
et par la méme de prolonger la visite au musée ;
La Table des matiéres a la Villa Paloma et le
Salon de Lecture a la Villa Sauber sont des
espaces propices a la lecture, 4 la transmission
et aux échanges. D'autre part, depuis trois ans,
nous éditons un Journal du Musée qui
présente bien sir nos expositions, mais qui
permet aussi un éclairage particulier sur des
pieces de la collection, nos publications
ou encore nos boutiques. Cest évidemment un
formidable moyen d'une part de faire
connaitre le musée, tout en sadressant

également 4 un public habitué, et intéressé par
nos projets. En plus d’'un travail avec les
institutions en Principaute (Musée
anthropologique, Ballets de Monte-Carlo,
Musée océanographique), nous avons
intensifié les collaborations avec les écoles d’art
autour de nous (I'ESAP - Pavillon Bosio de la
Ville de Monaco, la Villa Arson...),
l'appartenance a des réseaux, aussi bien
régionaux (Botox[s]) qu'internationaux. 1l est
évident que l'ouverture sur le monde est une
absolue nécessité. C'est, entre autres, ce qui
nous a permis d'ére contactés par le Whitney
Museum et de pouvoir présenter, aprés New
York, Los Angeles et Munich, la
rétrospective Richard Artschwager !

a la Villa Paloma du 20 février au 11 mai.
Iin cing années, nous avons également défini
une certaine fagon de concevoir les
expositions, mais aussi de parler du
patrimoine existant en I'éclairant grace au
regard d’artistes. Ce mode opératoire permet
d'effectuer le travail de conservation de facon
plus dynamique puisqu’il est lié aux projets
d’exposition et que nous pouvons montrer le
résultat de ces campagnes régulierement.
L'idée est de partir de l'existant, de l'enrichir, le
mettre & niveau et le renforcer en le placant a
disposition du public avec I'aide de créateurs,

inventeurs, commissaires, etc.

Clest aussi dans cet esprit que nous faisons
appel & des commissaires internationaux, ou
des artistes, pour concevoir avec nous des
expositions, comme cela a été le cas avec
Thomas Demand pour la “Carte d’aprés
Nature”, Mark Dion pour “Oceanomania” ou
encore Simone Menegoi pour “Le Silence Une
Fiction”. En dehors du projet de rénovation de
la Villa Sauber, nous travaillons entre autres
sur un projet autour d 'Hercule Florence, ce
Monégasque d'origine - illustrateur dans
l'expédition Langsdorff - qui découvrit en 1831
au Brésil le procédé photographique, et fut le
premier a utiliser le terme Photographie,
presque dix avant John Herschel. Il est
également le créateur de la zoophonie. Ce
projet de grande envergure impliquera
Monaco, la Russie et le Brésil, ot ses
descendants résident toujours.

Avant cela, en fin d’année 2014, nous
proposerons a la Villa Paloma 10 ans
d'acquisitions”, une exposition qui sera en
quelques sortes un bilan des acquisitions faites
depuis la “reprise en main” du Musée national,
initiée par mon prédécesseur Jean-Michel
Bouhours et poursuivie 2 mon arrivée avec
I'équipe du NMNM. Nous réfléchissons
également avec Jean-Pascal Flavien sur un
projet lieu convivial qui pourrait étre installé
dans le jardin de la Villa Paloma a I’été 2015.
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NICK MAUSS,
ARTISTE INVITE

Propos recueillis par Yamina Benai

L'OFFICIEL ART : Qu'est-ce qui vous
a incité a accepter I'invitation a participer
a Pexposition “Portraits d’intérieurs” ?
NICK MAUSS : Il est inhabituel que des
expositions de groupes ne soient pas
corsetées par un théme, réunies par une
“tendance” ou quelque autre caractéristique
commune qui en réalité ne fait que fausser
expérience du spectateur, c'est pourquoi jai
été trés séduit et curieux de recevoir la
proposition des “Portraits d'intérieur”, dont
la thématique ouvre un large espace au sein
duquel peuvent se confronter des approches
différentes de la vie des intérieurs.

Que représentent pour vous les
Ballets russes ? En aviez-vous une
connaissance préalable ?

Les Ballets russes de Diaghilev constituent
un précurseur absolument central d'une
forme de collaboration interdisciplinaire
radicale dans la modernité, La connaissance
que j'ai de leurs productions est fonction de
l'approche et de I'intérét que j'éprouve a
l'égard de leurs différents protagonistes,
mais est due surtout  l'attrait magnétique
des décors et costumes incroyablement
innovants, parfois insouciants, qui
représentent eux-mémes une histoire de la
peinture en tant quapplication liée a
d'autres formes d’expression. La question de
la “connaissance préalable” est importante
dans la mesure ot mon travail oscille
en permanence entre connaissance et
non-connaissance : il approche de trés pres
un objet et le découvre extrémement
étrange, ce qui lui permet alors de 'aborder
a nouveau d’un ceil vierge.

De quelle maniére avez-vous traité ce
théme ? Vous avez par exemple choisi les
décors et costumes de Pavel Tchelitchev

pour le ballet L'Ode, ainsi qu’une ceuvre de
Natalia Gontcharova. Comment avez-vous
sélectionné ces piéces d'archives ?
Linstallation que je présente dans Portraits
d’intérieurs est, en quelque sorte, a la fois
souple et rigide. Ce sera la troisiéme fois que
je la montrerai, et chaque itération me
permet de la repenser entiérement. Une voie
d’itération possible est de réagir a
'institution méme qui organise lexposition,
etj'ai eu la chance de constater que la
collection du NMNM recéle un matériel
important relatif a la vie de Christian

Bérard, dont la présence et I'absence sont,
entre autres, évoquées dans cette ceuvre. Je
travaille lentement, de maniére réfléchie, en

laissant libre cours au plaisir et a la
dissolution, jusqu'a ce que les différentes
piéces se mettent en place. Un autre facteur
est 'architecture du lieu d’exposition, lequel
a d'abord été un cube blane, puis un musée
d’art brut et, pour cette exposition-ci, une
villa fin de siécle entourée d’un jardin planté
de palmiers (et qui s'ouvrait autrefois sur la
mer). Je cherche des facons nouvelles de
mettre les choses en relation, de proposer
des constellations alternatives, d'opérer des

Nick Mauss.

corrélations problématiques. Ma quéte dans
les archives du NMNM et la sélection que
i’y ai opérée a été guidee par de telles
questions, car je voulais éviter I'illustration
et trouver un moyen de créer un espace
avec de nombreuses ouvertures différentes.

Pourquoi avez-vous choisi de travailler
autour de 'antichambre de Christian
Bérard (réalisée en 1939 pour l'institut
Guerlain) et de quelle facon avez-vous
interprété cette ceuvre décorative ?

Je nai interprété d’aucune fagon
l'antichambre que Bérard avait congue pour
Uinstitut Guerlain, mais la question de
I’interprétation est en effet centrale. Et cette
interprétation réside peut-étre dans
I'adoption d'un point de vue inédit, puisque
j'ai situé lantichambre dans un nouveau
type de configuration. Celle-ci ne prétend ni
a l'exactitude historique, ni 4 la cohérence
stylistique, ni a une quelconque lignée
artistique vérifiable. Elle sert seulement

de cadre 4 l'expérience déroutante que
procure le fait de se trouver dans cette salle,
en tant qu'élément du pastiche, sans savoir
ol situer cet espace dans |"histoire, la
mémoire, I'art, la mode, le théitre ou le
décor. La salle devient dés lors un filtre, ou si
vous voulez, littéralement, un seuil a
I'intérieur de l'exposition, quelque chose de
transformatif. Bérard est un personnage que
je mai cesseé de croiser 4 la périphérie
d’autres périphéries — et il me semble qu'il a
eu une influence plus grande que celle qu'on
lui préte généralement. Le fait de
m'immerger dans son travail, ou de m’y
reconnaitre, m'a en quelque sorte soulagé
car j'ai eu le sentiment de me débarrasser
de certaines hégémonies.

"MON TRAVAIL
APPROCHE DF TRES
PRES UN OBJET ET LE
DECOUVRE ETRANGE,
CE QUI LUI PERMET

DE LABORDER
A NOUVEAU D'UN
OFIL VIERGE"

Nick Mauss, Concern, Crush, Desire,
201, coton appliqueé sur velours, poignées
de portes en laiton et arrét de porte‘
335 x 240 % 295 cm (collection Nicoletta
Fiarueei, Londres), vue de l'installation de la
Whitney Biennale 2012.
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Propos recueillis par
Timothee Chaillou

Ed Atkins (né en 1982 a Londres) utilise les conventions du cinéma d'animation polinu
mettre en évidence les mécanismes en action dans nos productions clllturelles.

[l explore la virtualite de notre univers visuel et interroge la perfection techn es
images, leurs potentialités, leurs ideologies et leurs effets sur nos vies. Il evoque®

ici ces theme de 'prédilection : la fragmentation, l'incarnation et la mort.
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Ed Atkins, Even Pricks, 2013, vidéo HD
16:10 aveec son surround 5.1, 8 minutes.
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L'OFFICIEL ART :

Vos premiers films sont des films
numériques-structurels, constitués d’'un
ensemble de fragments d’images,
de raccords heurtés et de distorsions audio.
Vous avez été influencé par les films
structuralistes, comme ceux
d’Hollis Frampton ou de Stan Brakhage.
ED ATKINS :

J"étais intéressé par la structure en tant
qu'outil de révélation et de réflexion critique.
La ot ces artistes étaient capables de saper les
illusions et les idéologies du cinéma en
exposant leurs structures et matériaux
sous-jacents, je voulais savoir s'il était
possible de faire tout cela en utilisant la vidéo
numérique, dont la structure et les relations
avec le matériau sont incroyablement
occluses, complexes et différées. En fait, on
sapergoit tres vite, quand on utilise les
cameéras numeriques, les logiciels de montage,
etc. que ce travail est fondé sur une ignorance
partielle de la fagon dont les images sont
faites et construites. On prend vite conscience
qu'une bonne partie des processus
analogiques impliqués dans le développement
et la projection de pellicules celluloid sont
devenus skeuomorphiques : leur réalité en
tant qu'objet physique est devenue une simple
décoration exprimant une concession
systématique destinée  la fois 4 amortir le
choc que représentent réellement les médias
numériques et a réaffirmer 'illusion de
I'image animée - son illusion et,
potentiellement, ses possibilités idéologiques.

Comment ces assemblages de fragments
fonctionnent-ils en tant que micro-récits ?
Mettez-vous en avant le fait que ces
films sont des constructions, des collages
numériques ?

En effet, cela ressort clairement. Cette facon
insistante dont les raccords, fondus
enchainés et autres indications analogiques
apparaissent (comme autant de fausses
réinterprétations de leurs antécédents
physiques) sert & attirer I'attention sur elles
et donc sur leur identification en tant
queffets, en tant que tropes manipulateurs.

Vous aimez The Act of Seeing with One’s
Own Eyes (1971) de Stan Brakhage. Film
constitué d’images d'autopsies pratiquées
dans une morgue de Pittsburgh. Le théme
de la mort est présent dans toutes vos
ceuvres, et les cadavres sont devenus pour
vous “la meilleure facon d’examiner la
représentation et, notamment, les
technologies récentes de la représentation”.
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‘LA STRUCTURE

ET LES RELATIONS

ENTRE LA VIDEO
FT LE MATERIAU
SONT
OCCLUSES,
COMPLEXES
ET DIFFEREES

La vidéo de Brakhage constitue
pratiquement le dernier mot de la
représentation, de la spécificité du médium
et de la mortalité. On découvre dans cette
ceuvre le déroulement et l'expression
littérale de tout un univers de métaphores et
d’analogies : le “corps du médium”, I'indice,
la coupe, I'image, le cadavre en tant que
représentation ultime, etc. Ce genre de lieu
poétique — ot la littéralité percute de plein
fouet la figuration la ot la figuration est un
processus éthique et affectivement réelle -
est, je crois, 'endroit dans lequel jentends
inscrire mon travail. Du moins je le ressens
de plus en plus ainsi. La figure (mais aussi la
discréte et terrible réalité) du cadavre a été
incroyablement importante pour mon
ceuvre — et cela s'est d'autant plus vérifié
depuis mon accident et la mort de mon pére
suite & un cancer. Ce qu'a écrit Maurice
Blanchot sur la mort et la représentation -
leur relation intime - m'a permis de
comprendre des choses que je n"avais
jusqu’alors que ressenties. Le moment a
partir duquel les technologies de la
représentation atteignent une sorte d'image
excessive - quelque chose de trop réel,
comme cela est manifestement le cas avec
I'imagerie haute définition - est aussi celui
ol elles se rapprochent de leur caractére
mortel, de leur représentation parfaite.
Labjection, la mort, la présence, le poids
terrible — mais aussi I'élévation éthérée,
spirituelle, mémorielle et émotionnelle — que
suscite la confrontation avec un cadavre
constitue probablement I'expérience la plus
déterminante — et la plus extréme - que je

puisse imaginer. Elle est excessive au point
qu’elle constitue le summum de la
tentative représentationnelle - tout en étant
totalement impossible 4 représenter.
Nous sommes face 4 un paradoxe
dans lequel la réalité scintille, chatoie
et, finalement, échoue.

Vos écrits sont incroyablement foisonnants
et ressemblent a de I'écriture automatique,
J'ai tendance & voir I’écriture et la vidéo
comme des processus de plus en plus proches
et interchangeables, L'écriture procure une
expérience et le montage vidéo une sensation
structurelle, la sensation d’utiliser des outils,
des logiciels, des tropes, techniques et
modéles préexistants ; mais depuis quelque
temps les deux domaines se sont beaucoup
rapprochés. Tout comme I’écriture se
préoccupe de plus en plus des effets, des
tropes et des moments manipulateurs qui
servent, d'une certaine fagon, a convaincre, la
réalisation d'une vidéo est devenue une
expérience beaucoup plus facile ; les outils de
montage et I'ordinateur sont devenus
tellement pratiques que je me heurte de
moins en moins souvent & des blocages
technologiques susceptibles d’entraver la
réalisation et le montage. Les problémes que
rencontrent respectivement I'écriture et la
vidéo sont désormais trés similaires. Si elles
ont jamais été différentes dans leur objet
final, I'une et I'autre sont & présent
confrontées & peu pres aux mémes problémes.

Fragmentations, interruptions, répétitions
et faux raccords sont trés fréquents dans
les accompagnements sonores de vos
vidéos. A quel moment intégrez-vous le
son dans vos ceuvres ?

Au méme moment que I'image. L'image de
l'ceuvre ne peut étre séparée du son et de la
musique ; je ne vois pas 'accompagnement
audio comme une piste sonore — quelque
chose d'extérieur contribuant a déterminer a
posteriori 'image - mais comme quelque
chose de totalement immanent, d’inhérent
aux vidéos. L'aspect sonore est bien entendu
parfaitement conscient de ses antécédents au
cinéma, notamment sur le plan de la
manipulation émotionnelle - trop souvent, le
son et la musique dictent au spectateur ce
qu'il doit ressentir. "aimerais que I'on
ressente dans le son et la musique une
expérience explicite de la fagon dont les
ceuvres se meuvent, dont elles passent d’un
extréme pathétique a l'autre. Mais en
tout cas oui, son et musique se développent
en méme temps que les visuels.




"'ECRITURE PROCURE UNE
EXPERIENCE ET LE MONTAGE
VIDEO UNE SENSATION
STRUCTURELLE, LA SENSATION
D'UTILISER DES OUTILS, DES
[OGICIELS, DES TROPES,
TECHNIQUES ET MODELES
PREEXISTANTS : MAIS DEPUIS
QUELQUE TEMPS LES DEUX
DOMAINES SE SONT
BEAUCOUP RAPPROCHES"
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Ci-dessus, 1 et 2 : Ed Atkins, Even Pricks, 2013, vidéo HD 16:10 avec son surround 5.1, 8 minutes.
3 a 6: Ed Atkins, Ribbons, 2014, trois canaux 4:3 en vidéo HD 16:9 avec canal 4.1 surround soundtracks. 7 et 8 : Ed Atkins, Us Dead Talk Love, 2012
troios canaux vidéo HD (4:3 en 16:9) et son surround 5.1, 37mins 24sec, édition de 5 et 2 épreuves d'artistes.
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PHOTOS COURTESY THE ARTIST AMD CABINET, LONDON. COURTESY THE ARTIST, CABINET, LONDON AND GALERIE ISABELLA BORTOLOZZI, BERLIN.



Ed Atkins, Even Pricks, 2013, vidéo HD 16:10 avec son surround 5.1, 8 minutes.

Comment avez-vous produit les images
de vos films les plus récents ?
Sont-elles toutes composées sur ordinateur
ou filmées par une caméra ?

Je filme certaines scénes, généralement avec
des incrustations. Et bien entendu la
“performance” est “filmée” avec une
caméra Kinect dotée d’un capteur de

mouvement, qui sert entre autres i collecter

des données que les logiciels vont ensuite
interpréter, comme des controleurs,
afin d’animer les visages des personnages.
Je travaille de plus en plus — notamment
pour les effets de liquide, les mouvements,
etc. - avec un animateur 3D extrémement
talentueux. J'ajoute ensuite des images
“réelles”, qui sont souvent traitées
en fonction des spécificités de tel ou tel
logiciel. Par exemple des images de
fleurs peuvent étre tracées sur un fond

transparent, puis exportées comme fichier
.png et intégrées a une autre image. Bref, il
s’agit en quelque sorte d un analogue
numeérique du collage papier. En fait, sur
internet, on désigne souvent ce genre
d’images par le terme de scraps.

Comment travaillez vous avec
cet animateur ?

Nous travaillons a distance. Je lui
soumets des dessins, sans trop savoir ce qu'il
va me renvoyer en retour, Clest une
expérience passionnante aussi bien
pour lui que pour moi, car il joue un role
créatif dans le processus, et je “redécouvre”
les scénes filmées, avec tout une série
de modifications et d'inflexions que je
n'aurais pas congues moi-méme, mais
qui d'une fagon ou d'une autre permettent
a I'ceuvre de voir le jour.

AVOIR
EXPOSITIONS MONOGRAPHIQUES
Serpentine Gallery,
Londres du 11 juin au 25 aolt
Palais de Tokye, Paris du 6 juin au 7

septembre

EXPOSITIONS COLLECTIVES
“14 Rooms”,
Fondation Beyeler, Bale
du 14 au 22 juin,
Biennal ofMoving |mages, Geneéve
du 18 au 22 septembre.

Ed Atkins est représenteé par les galeries
Cabinet (Londres)

et Isabella Bortolozzi (Berlin).




EVENEMENT

Brassai, Qiseau 2, 1960,
marbre noir, 11x 5,5x1,5¢m,
Centre Pompidou, Musée
national d'art mederne, Paris.

A l'initiative de Jean de Loisy et avec le soutien de la Fondation d’entreprise Hermes,
le centre Pompidou-Metz met en scene pres de 250 ceuvres réunies au sein
de I'exposition “Formes simples”, et qui, de la prehistoire a la periode contemporaine,
éclairent notre fascination pour cette simplicite formelle, en mettant en lumiere
leur role essentiel dans I'emergence de la modernite.
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JEAN DE LOISY

COMMISSAIRE DE LEXPOSITION

Hervé Mikaeloff engage une conversation avec Jean de Loisy, président
du Palais de Tokyo, concepteur et commissaire de I'exposition “Formes simples”.

PROPQOS RECUEILLIS PAR YAMINA BENAT

HERVE MIKAELOFF : Le théme fédérateur
de cette exposition est contenu dans

son titre, trés justement et volontairement
élémentaire. Mais que se profile-t-il

derriére cette limpidité ?

JEAN DE LOISY : Depuis une quinzaine
d’'années, je me penche sur la fascination
quexercent sur nous les formes simples. Quielles
soient objets naturels, formes archaiques ou
formes modernes réalisées par Brancusi, Arp,
Tony Smith ou Giacometti. Cette question

de l'attraction est trés énigmatique car la forme
simple nous retient tout en étant un archétype
de la forme moderne, au point d’en étre presque
une caricature. La parodie de la sculpture
moderne est perceptible chez Bertrand Lavier
lorsqu'il réalise sa série sur Mickey : forme
simple percée en son centre. On assiste 4 un
croisement entre Gilioli, Arp et Moore,

Comment I'Occident appréhende-t-il son
intérét pour les formes simples ?

Il y a plus de trois mille ans, des formes simples
apparaissent dans les Cyclades, disparaissent
pendant deux mille ans ans aprés la Gréce
préhellénique, puis surgissent de nouveau au
XIXt siecle. Cette longue absence est
probablement liée au fait que ce ne sont pas des
formes discursives, or I'art était essentiellement
discursif pendant cette période. Il portait en lui
des messages théologiques, politiques. Ces
formes-1a sont laconiques, elles ne portent pas
de récit. En amorgant le travail de préparation,
je navais pas le projet de faire une exposition
spirituelle, mais plutot formelle. Et je me suis
rendu compte, chemin faisant, que cest

une exposition qui sans doute contiendrait
une dimension spirituelle sur les forces

qui engendrent les formes, le mutisme qui crée
du recueillement, de la contemplation.

Le parcours met en relief le croisement des
disciplines, notamment scientifiques, avec la
volonté de démontrer en quoi les débats nés au
tournant des XI1X* et XX" si¢cles (physique,
mathématique, phénoménologie, esthétique)

ont eu de notables conséquences, notamment
sur I'histoire de I'art, Quels exemples

illustrent plus spécifiguement ce mouvement ?
Leur réapparition est régie par une triple
impulsion : les nombreuses découvertes
archéologiques, notamment celle des idoles
cycladiques (vers 1857-1860) et leur diffusion
initiale en France vers 1900, qui éveillent
I'intérét et la passion de Brancusi et Giacometti,
par exemple : tous deux en font un sujet d’étude
de dessin. Par ailleurs, I'apparition de nouveaux
matériaux et I'essor de I'industrialisation
permettent une régularité des formes, une
tension, dans leur apparence. Le renouvellement
des travaux sur la biologie est également partie
prenante du mouvement avec, en particulier,
On Growth and Forms, un texte de D'Arcy
Thompson sur la croissance du vivant publié en
1917, qui a captivé Barbara Hepworth, Henry
Moore et d'autres. De méme que la philosophie,
et a cet égard, le vitalisme de Bergson, figure-clé
pour laventure de toutes ces formes, est repris
par Deleuze dans son ouvrage Le Pli. Ainsi,
l'effervescence intellectuelle dans le monde
scientifique apporte une large contribution : on
observe l'apparition des sculptures
mathématiques qui montrent le déploiement
d’une forme dans l'espace, les travaux sur la
géologie, les nouvelles classifications qui
démontrent le déploiement les atomes lors de la
cristallisation. Autant de domaines scrutés,
étudiés, collectionnés par les artistes, aussi bien
que par des poétes (Valery) et les historiens dart
(Focillon). Etienne-Jules Marey, médecin,
étudie ces formes dans leur tracé au milieu des
événements aérodynamiques et les fixe sur
plaque de verre, photographies reprises par
Marx Ernst. Lattention est portée sur la forme
de ces corps dans un espace dynamique. Un
intérét que Duchamp, Brancusi et Léger ont pu
ressentir lors de leur visite au salon de
l'aéronautique en 1913, Ils voient une hélice et
s'interrogent : qui fera mieux que cette forme,
comme issue des forces du monde, réalisée sans
la main de I'homme ? Cette anecdote peut étre
racontée d’une fagon subjective et cest le sujet

de I'exposition.En dessinant 'exposition

de fagon intuitive, en imaginant un
ensemble de facultés que ces formes simples
peuvent revétir et qui instaurent un

lien entre des ceuvres du passé et des ceuvres
d’aujourd’hui, on parvient peu a peu a
comprendre l'origine de notre fascination.

Quel cheminement avez-vous privilégié ?
Lexposition débute sur la question de I'informe.
Que se passe-t-il avant la forme 2 Comment
nait-elle a 'intérieur de la matiére ? J'ai donc fait
une association entre la cape du Balzac de
Rodin, agitée par les forces du monde comme
les capes le sont dans tout I'age baroque. Ce
vétement donne I'impression de la puissance du
génie de celui qui la revét, dont le vent est une
métaphore. Les plis créés sur cette cape
évoquent une docilité de la matiére a épouser les
forces qui la gonflent. Les pulpes de Medardo
Rosso sont le point de départ de cet informe,
Les derniers blocs de béton infects de Kapoor
en font partie. Les mers de Sugimoto non
encore agitées par 'énergie du monde qui leur
impulsera une forme, et permettra au
navigateur d'identifier une vague du Pacifique
bien ronde, une vague dure de I'Atlantique ou
un clapot de Méditerranée. Jusque-la, on est
avant la forme. Ensuite, et cela constitue la
deuxiéme partie de I'exposition, est que ce qui
nous apparait en premier ce sont les formes du
Cosmos, la Lune par exemple qui se dévoile
comme une forme immédiatement cyclique,
cest-a-dire qu'elle nous informe sur le fait que
les formes simples ne sont que des formes
arrétées dans le temps au cours d'un processus
plus long, dont l'objet tel qu'il se manifeste est la
stase. Les hommes ont toujours considéré la
lune comme un cycle. Clest ainsi que se révelent
les dix téléviseurs du Moon TV de Nam Jun
Paik : un cycle. Cune des raisons de l'existence
des formes simples, cest la correspondance, la
résonance presque, entre la fagon dont artiste
exprime une forme, comme le feu de Klein

ou le dessin de Lee Ufan, et les mouvements du
monde. Dans ce sens-1a, on peut dire que la

181



“CES FORMES DONNENT LA SENSATION
QUELLES SONT FABRIQUIEES PAR DES
ENERGIES HORS LA MAIN DE LHOMME™

forme simple n'est pas produite mais
coproduite avec les énergies du monde dont
I'artiste est I'élément magnétique, le
parameétre de mise en résonance. Il y a, par
exemple, Eliasson avec son grand disque

qui tourne dans l'espace simplement

agité par le mouvement des personnes sur

le tour, nimbé d'un aspect planétaire.

Le troisieme volet est la fagon dont les forces
vont créer des formes. A chaque fois, il ya un
exemple d’histoire de la modernité,

comme les Lunes de Laszlo Moholy-Nagy,
accompagné d'un exemple poétique ou plus
ancien, voire archaique, telles les peintures zen
du XVTII siécle ou encore les disques

de pierre d'il y a deux mille ans que l'on trouve
le long du Mississippi, et dans lesquels

les Indiens ont recherché le noyau qui évoquait
une extension de ces disques, objets trés
mystérieux, en correspondance avec

un exemple d’'aujourd hui, comme Eliasson.
Car il y a systématiquement une
correspondance sur chacun de ces sujets,

de fagon a voir ces questions qui ont

marqué la modernité et sont présentes dans
I'histoire de 'observation des hommes.
Aujourd’hui encore, elles prennent un sens
particulier pour les artistes.

Brancusi occupe une place majeure

dans 'idée de la forme simple, représente-t-il,
selon vous, le début de la modernité ?

Dans I'histoire de la sculpture, il y a eu ceux qui
sont partis de Rodin et ceux dont le point

de départ est Brancusi. Medardo Rosso §'inspire
de Rodin, il y a eu une suite jusqu’a Henry
Moore. Et puisil y a Brancusi qui nous oriente
vers la sculpture minimale de Barbara
Hepworth plutét que de Moore. Les deux sont
évidemment présents dans l'exposition.

De Barbara Hepworth, nous présentons les
grandes stéles pareilles a des étraves de

bateau ou des ailes d'avion. Ce systeme était
déja intuitivement, pragmatiquement,

contenu par les flotteurs des catamarans congus
par les Polynésiens : ils avaient analysé

I'effet hydrodynamique de ces formes et la

taille adéquate pour accroitre la vitesse

de 'embarcation ou passer la vague.

Les Occidentaux ne sont pas les inventeurs

de ’hydrodynamique, ils sont les

premiers a l'avoir formulée.

1
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Quel est le dispositif scénographique prévu ?
Y a-t-il une place laissée 4 la dimension
sensible que suscite la vision de ces ceuvres ?
La scénographie est assez belle car trés fluide,
trés courbe. Ces formes donnent la sensation, et
la clé est 1a au fond, gulelles sont fabriquées par
des énergies intérieures ou extérieures, dont
I'Homme est absent. Elles participent a l'un des
grands événements modernes : la disparition de
l'expression psychologique de l'individu ce qui
leur permet d'atteindre, comme dirait
Duchamp, “une beauté d'indifférence”. Elles
sont dans une beauté d'indifférence par rapport
al'Homme, elles ne l'expriment pas.

Clest la raison pour laquelle on peut regarder
ces formes infiniment, qu'elles soient issues de
I'épigénése dune vie a l'intérieur d'un

ceuf ou le souffle du vent sur les dunes, créateur
dlautres formes simples. Ces formes sont
simplement le théatre de la nature & I'eeuvre et
on peut les regarder comme on observe un feu,
la mer ou les nuages. De la méme fagon que l'on
ne finit pas de regarder cette force 4 I'ceuvre
dans la mer en mouvements, on peut, & ce titre,
regarder ces formes qui en sont I'expression.
Clest aussi cela que nous retenons : 'usure d'une
main sur un pilon de Cote-d’Ivoire, un coutean
épuisé par la suite des mouvements, une

meule quasiment effilée a force de broyage.

Lexposition aborde également la question
de la forme géométrique, en la contournant.
Les formes simples, contrairement aux formes
géométriques, ne sont pas des formes
simplement mentales qui sont destinées a
montrer larchitecture secrete du monde, Elles
sont des formes physiques construites par les
forces du monde. Cest pour cela que je les
aborde en indiquant quelles sont outrepassées
par les formes simples. Ces formes
géomélriques ont comme corollaire les grandes
études des XVIIT* et XIX* siécles sur la
cristallisation, la géologie, la formation des
roches et des cristauy, et leur importance
jusqu'au surréalisme, sur la construction révée
des formes. Il y a les formes mathématiques,
comme celles sur I'lnstitut Henri Poincaré
(fondé en 1928) qui seront dans exposition,
avec leur influence sur Antoine Pevsner

et Naum Gabo par exemple. Et puis, il y a les
questions de la croissance du biomorphisme,
de la croissance des plantes, de la germination,

illustrée magnifiquement par les photographies
de Karl Blossfeldt et, quelques années
auparavant, par Ernst Haeckel dans son travail
sur les organismes sous-marins. On voit trés
bien l'apparition de cela chez Paul Klee, Odilon
Redon, dans les dessins de Ellsworth Kelly ou
les végétaux d"Hans Arp. Tout cela est réuni
pour évoquer ces questions mais apparait
également dans un plat japonais du XVII° siecle
ou une figure 4 col de cygne iranien de la méme
période, Ces pigces, dans leur esthétique,
peuvent nous amener a l'adoration des formes
simples. En outre, les formes simples intégrent
aussi les représentations du phallus et de la vulve,
tel le lingam des indiens, L'Objet désagréable de
Giacometti, l'objet d’art de Duchamp, ou les
pierres roulées par le Gange elles aussi
représentation du lingam de Shiva, les grands
monolithes ou les menhirs de Bretagne, Il sagit
aussi de formes simples adorées pour leur
puissance fécondante présentes également dans
lart tantrique ou dans Le Solitaire de Arp. Du
point de vue féminin, il y a la forme gonflée par
la vie, comme le fameux grand mur When I am
Pregnant d’Anish Kapoo, ou tout simplement
un ceuf, tel l'eeuf d'autruche conservé par
Auguste Perret dans son atelier car, selon, lui
forme la plus parfaite que l'on puisse atteindre.
Cela nous améne a nous interroger sur La Muse
de Brancusi ou la téte de Kéros, chef-d'eeuvre
prété prété par le musée du Louvre, Ces visages
font apparaitre leur relation avec I'idée d’un
ceuf cosmique, chez Brancusi, et dans les
Cyclades, il s'agit certainement d un visage
anonyme, montré comme puissance expansive,
a peine souligné par la ligne d'un sourcil et la
base de l'arréte d’un nez, présents uniquement
pour que la lumiére et 'ombre, en glissant
dessus, signalent que ce n'est plus tout a fait un
ceuf mais déja un visage. Quand on observe,
par exemple, les silhouettes de Matisse dans
Jazz, des petites idoles violon du musée
cycladique, ou certaines formes de I'Egypte
archaique, on sapergoit que ce ne sont jamais
des corps individuels, mais toujours collectifs,
“émus” par Iénergie vitale de la danse,

dela vie contenue a 'intérieur d'elles-mémes.

Ces formes demeurent-elles immuables ?
Clest également I'une des questions abordées
par l'exposition qui s'interroge sur l'usure, le
poids des choses, et s'achéve sur la notion de
I'énigme. Car ces formes muettes ne sont
énigmatiques uniquement par la fascination
quelles suscitent. Elles sont énigmatiques en
elles-mémes. Lexposition abrite ainsi des sortes
de tabourets daccouchement éthiopiens,
composés d un disque de bois rouge sur lequel
la femme va faire apparaitre la vie, et a coté se
trouvent des steles éthiopiennes gardées pres de
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Kupka (Kupka Krantisek, dit),
Abstraction Noir et Blanc,
vers 1930-1933, gouache noire et
blanche et mine graphite
sur papier, 28,3 x 28 em,
Centre Pompidou, Musée national
d’art moderne, Paris.

I’homme né sur ce disque, et qui veillent sur
ses réves. Ces formes nous demeurent
énigmatiques car on ne sait pourquoi ils les ont
choisies : ils auraient pu aussi bien donner

la vie sur une natte, pourquoi ont-ils décidé

de naitre sur un disque et de mettre au point
cette forme en sentinelle de leur sommeil ?

Quel volet cléture lexposition ?

Il y a tout d'abord une séquence du milieu sur
La Mélancolie de Diirer, qui veille sur un ange.
Cette forme, incarnation de la mélancolie,
donne I'impression d’étre un mystére absolu

dont on ne sait d'oti il vient. Quand Giacometti
reprend cette forme exactement mais la
débarrasse de toute humanité, on sapercoit que
I'un des mystéres de cette forme simple, est
queelle se passe de 'Homme, ou bien de la figure
de ’'Homme. Et quand on voit apparaitre cette
torme simple, sous différents atours, a la
naissance de I'humanité dans 2001 Odyssée de
lespace, on assiste, a la fin du film, a la mort de
I'humain, donc de l'enfant cosmique du début.
Ainsi, ce grand parallélépipede veille toujours,
antérieur a l'histoire de 'humanité, postérieur
a sa disparition, comme une énigme absolue.

Le fait que I'exposition soit présentée

au Centre Pompidou-Metz et non

au Palais de Tokyo que vous dirigez
change-t-il votre approche ? Le lien

a-t-il une résonance ?

D'une part le Centre Pompidou-Metz est un
musée d'art moderne, et cette forme

est une clef de la modernité. D’autre part, ce
musée a été créé comme une forme simple par
Shigeru Ban qui s'est inspiré d'un chapeau
chinois pour en créer la grande couverture du
musée. Clest une exposition sur la forme
simple dans une forme simple.



“LES PRINCIPES DE FIDELITE ET DE
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CATHERINE TSEKENIS

DIRECTRICE DE LA FONDATION D’ENTREPRISE HERMES

Herve Mikaeloff s'entretient avec Catherine Tsekenis, directrice
de la Fondation d'entreprise Hermeés, qui a apporté
son soutien a la mise en ceuvre de “Formes simples”.

HERVE MIKAELOFF : Hermés, entité
familiale fondée en 1837, a tissé une relation
forte avec le mécénat artistique quels

sont les principaux moments de

cette politique tournée vers la création ?
CATHERINE TSEKENIS : Chez Hermés,

la richesse est d'abord humaine. La volonté
d’entreprendre est profondément inscrite
dans les génes de la Maison mais se renforce
d’un mouvement vers ce qui est extérieur a
l'entreprise. A ce titre, les principes de

fidélité et de solidarité sont essentiels : en tant
que producteur d’objets, Hermes collabore
avec des créateurs, instaurant ainsi des
proximités. Dans le prolongement de cet
esprit, Hermeés a été sensible a1'idée de
soutenir des expositions. Le premier jalon en
ce sens, et non des moindres par la
fréquentation exceptionnelle, a été I'exposition
“Toutankhamon et son temps”, tenue en 1967
au Petit Palais, et pour laquelle Hermes avait
réalisé un carré en soie vendu au profit de cette
manifestation inaugurée par André Malraux,
alors Ministre des Affaires culturelles.
Depuis, de nombreuses autres initiatives ont
été menées mais la politique d’Hermes

est de faire preuve de grande discrétion, allant
méme, dans certains cas, jusqu’a ne pas
souhaiter étre cité. Le mouvement s'est
amplifié sous la présidence de Jean-Louis
Dumas, de 1978 a 2006. Il a ainsi été a lorigine
de l'ouverture de lieux d'exposition dans les
batiments Hermes, puis il a découvert

le potentiel de La Verriére 4 Bruxelles, eta
décidé d'en confier la programmation
d’expositions a Alice Morgaine. 11 sagissait
non pas de stratégie marketing mais
d’intuition. La volonté de créer des lieux
spécifiquement destinés a montrer de art s'est
ensuite formalisée avec 'immeuble Hermes

4 Tokyo puis a Séoul. Au début des années
2000, des expositions de photographies

ont été organisées au dernier étage

du magasin 4 New York, puis la Suisse

a souhaite une galerie, installée 4 Berne.
Lenchainement s'est fait naturellernent.

PROPOS RECUEILLIS PAR YAMINA BENAT

Quelle a été la force motrice qui a incité

a la création en 2008 de la Fondation dont
vous assurez la direction ?

Lorsque Pierre-Alexis Dumas, président de la
Fondation Hermés, est arrivé a la direction
artistique, I'un de ses projets majeurs était de
développer le mécénat, point de vue partage par
Patrick Thomas. En 2007, lorsque je suis entrée
chez Hermés, la H Box (programme de création
artistique basé sur des commandes & des
artistes vidéastes et la circulation d'une
architecture nomade), était nouvellement
initiée, de méme que le prix Emile Hermes de
Design. Il y a donc eu volonté et nécessité de
créer une entité structurée afin de coordonner
les énergies et de gagner en lisibilité.
Notamment en distinguant les collaborations
d’'ordre commercial avec un créateur, et les
séquences de soutien aux artistes. La Fondation
aainsi d’abord regroupé les initiatives qui
avaient été lancées par souci de supervision,
pour créer une identité propre et affiner cette
politique de mécénat. Notre premiére intention
est le soutien au savoir-faire, a toute personne
issue d'un apprentissage et placée dans une
situation de “faire”, A travers trois principes

- artisanat, transmission et prospective —, deux
axes ont été définis : “savoir-faire et création” et
“savoir-faire et transmission”. Pour cela, nous
nous sommes fondés sur les valeurs trés fortes
de la Maison, mais en nous différenciant d'elle.
Croiser les savoir-faire permet de créer un levier
essentiel & I'inventivité, a I'ingéniosité.

La structure développe donc son réle de
mécéne d'un grand nombre de projets
artistiques, mais assure également une
dynamique via ses six espaces d’expositions
internationaux (Bruxelles, Berne, New York,
Tokyo, Séoul, Singapour), comment est
organisée la programmation dans ces lienx ?
Dans le volet “savoir-faire et création”, nous
avons intégre la supervision des galeries. [l y a
désormais un commissaire local par galerie, qui
connait le milieu artistique du pays, dispose de
son propre maillage local tout en possédant une

vision internationale, Chacun des commissaires
me rend compte de ses projets et réalisations,
nous échangeons avec Pierre-Alexis Dumas et
les membres du Bureau de la Fondation puis
nous mettons au point la programmation un an
en amont. Au sein de ce réseau, nous
produisons quinze & dix-huit expositions par
an. Nous laissons carte blanche 4 1'imagination
des responsables de galerie : nous recherchons la
cohérence et la qualité des artistes, sans imposer
aucune ligne. Par exemple, Guillaume
Désanges, nouveau directeur artistique de La
Verri¢re, a eu I'idée du cycle “Des gestes de la
pensée” en partant de la figure de Marcel
Duchamp et en sélectionnant des artistes
conceptuels attentifs 4 la méticulosité de lacte
de faire, Duchamp étant lui-méme trés
obsessionnel quant & la production de ses objets.

La Fondation développe également, depuis
2010, quatre résidences annuelles dartistes
accueillis dans les ateliers de fabrication,

et dont le fruit du travail est ensuite exposé,
qu'est ce qui en a motivé le principe

et Pidée de parrainage pour chacun d’eux par
un artiste d'envergure ?

La transmission est une donnée essentielle,
nous avons donc proposé a des artistes matures
d’étre les parrains de jeunes artistes qu'ils nous
proposent. Le but de la résidence est de leur
donner la possibilité de bénéficier des savoir-
faire Hermés et des matériaux pour créer autre
chose qu'un objet de la marque. Le protocole est
le suivant : aprés une période d'observation des
métiers au sein de la manufacture ot nous
choisissons de l'envoyer, l'artiste bénéficie d'une
initiation pour saisir le potentiel des techniques
artisanales. Sensuit une réflexion autour du
projet qu'il va devoir mettre en ceuvre avec les
artisans in situ. La piece est ensuite exécutée en
deux exemplaires, dont 1'un est acquis a l'artiste
et lautre intégre la Fondation. Ces seize
résidences — dont chacune fait l'objet d'une
publication par Actes Sud — ont donné lieu &
lexposition “Condensation” au Palais de Tokyo
dans le cadre de “Nouvelle Vague™.
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“NOTRE SPECIFICITE EST D"AIDER
A FAIRE' CE QUI, POUR NOUS, EST

FONDAMENTAL ET IMPLIQU

ELA

QUESTION DES MODES OPERATOIRES.”

Parallélement, vous avez développé la
programmation de New Settings, dédié aux
arts vivants, qui vous fait renouer

avec vos fonctions précédentes de conseillére
pour la danse du Ministére de la Culture,

et votre récente nomination comme
présidente du conseil dadministration du
Conservatoire national supérieur de
musique et de danse de Lyon, quels sont

les projets de la Fondation dans ce domaine ?
New Settings répond i cette méme

conception de croisement des savoir-faire, au
principe de dialogue entre les disciplines pour
créer une ceuvre inédite. Avant mon arrivée,
Hermes avait déja démontré une vraie
appétence pour le spectacle vivant, et développé
des actions de mécénat en ce sens. En regard

de l'art contemporain, le spectacle vivant

a éminemment besoin de soutien, et celane
concerne pas uniquement la danse, New
Settings évolue et tente d’élargir son champ
daction. Ainsi, la prochaine édition met &
I'honneur plusieurs disciplines, a travers une
création du chorégraphe Hervé Robbe

avec le designer Benjamin Graindorge. Chaque
initiative donne lieu & un appel a projets.

Nous opérons une sélection parmi les
propositions puis mettons en place une
coproduction afin de rendre possible la
réalisation du spectacle, dont nous prenons en
charge les représentations. Nous avons instauré
un partenariat avec le Théitre de la Cité
internationale qui dispose de trois salles, ce qui
nous permet de présenter plusieurs spectacles
dans la méme soirée. Le théitre, quanta

lui, met son équipe au service du projet, cest un
travail collectif. En 2013, nous avons étendu
notre soutien puisque certaines compagnies ont
donné des représentations a New York.

Nous avons ainsi aidé Gilles Jobin, chorégraphe
suisse, & mener  bien sa piéce avec

le plasticien Julius von Bismarck, qui a été
présentée au Bam. Notre role se situe ainsi

dans la production et la diffusion.

En examinant la cartographie des actions
menées par la Fondation depuis sa
création, on observe une réelle prise de risque,

@
o

quelle est, selon vous, la singularité

de la Fondation Hermeés dans le paysage

du mécénat artistique en France ?

Notre prise de risque est effectivement réelle
car pour le Prix Emile Hermes du Design,
de méme que pour New Settings, nous

nous engageons avant d’avoir vu la création,
Notre spécificité est d"“aider a faire”

ce qui, pour nous, est fondamental. Cela
implique la question des modes opératoires,
ce qui est en marche et en jeu dans
I’homme quand il crée, ce moment est
vraiment crucial, et le résultat est,

bien entendu, important, évidemment.

Les artistes sont accueillis dans nos galeries,
nous produisons 'exposition et ensuite,

les ceuvres sont leur propriété. Certains
artistes optent pour une exposition éphémere,
Monique Frydman avait ainsi recouvert

les murs de La Verriére de papier de riz, ¢’était
magnifique. On marchait et ¢a voletait,

elle n'a donc évidemment pas emporté son
ceuvre, en revanche, elle a reproduit le
concept dans un autre espace,

Comment voyez-vous, dans les prochaines
années, I'évolution du mécénat

ala Fondation ? Envisagez-vous d’explorer

de nouveaux champs ?

Cette année nous avons crée, dans la partie
“savoir-faire et transmission”, une

académie des savoir-faire et un programme
en interne. Tous les collaborateurs de la
Maison Hermés ont la possibilité, dés lors
qu'ils sont bénévoles et engagés dans une
association qui ceuvre dans les champs

de la Fondation a la pérennité et au maintien
des savoir-faire, de déposer un dossier pour
solliciter un soutien. Clest une pratique
courante dans les Fondations d'entreprise, qui
nous a ainsi permis de découvrir des projets
passionnants. A moyen terme, nous
souhaitons consolider et promouvoir notre
activité qui, rappelons-le, n'est pas

rattachée a un lieu, ce qui génére une moindre
d'approfondissement et de perfectionnement
des programmes que nous avons mis en place.

Quel a été Pélément déclencheur de
I'implication de la Fondation dans la
conception et la coproduction de Pexposition
“Formes simples” au Centre Pompidou-Metz,
sous le commissariat de Jean de Loisy ¢

Clest avant tout une relation humaineliéeala
rencontre avec Jean de Loisy, en 2011,

avant sa nomination a la présidence du Palais de
Tokyo. Apres cing ans d'existence, la Fondation
dispose de moyens accrus. Nous souhaitions
produire une exposition, pour ce faire, il

nous fallait trouver les bons interlocuteurs aptes
acréer un projet un peu emblématique. Dansla
plupart de nos réalisations, il y a cette idée

du “faire”, de la transformation de la matiére et
donc de l'objet d'art. Aussi, nous recherchions
une exposition qui puisse mettre en lumiére ces
valeurs. Nos échanges avec Jean de Loisy nous
ont convaincu que nos préoccupations étaient
susceptibles de rejoindre celles de Laurent
Lebon, directeur du Centre Pompidou-Metz.

Lexposition “Formes simples”, qui se déroule
a partir de juin, sera-t-elle adaptée a I'étranger
et dans un autre contexte muséal en France ?
Effectivement, une extension aura lieu au Japon
a partir d'avril 2015, al'issue d’une
collaboration avec les commissaires du

Mori Museum. Par ailleurs, un projet ala
Cristallerie Saint-Louis, dans 'espace
temporaire de son superbe musée, devrait étre
concrétisé. Nous allons dialoguer avec des
institutions locales, en Lorraine, pour animer
cet espace. [l sagira d'une sorte d'écho

4 “Formes Simples” sous le commissariat de
Sandra Adam-Couralet, collaboratrice

de Jean de Loisy, intitulé “Gestes simples”, et
dont I'inauguration est prévue en septembre.

Selon Laurent Lebon, directeur du Centre
Pompidou-Metz, “Tavenir des aventures
culturelles se situe dans un partenariat

public et privé déthique fort”.

Que vous inspirent ces propos ?

Léthique, C'est sengager aupres des gens avec
générosité, On tente toujours de les
accompagner au plus juste, cela demande du
temps. Nous allons poursuivre notre soutien a
de grandes expositions, mais toujours sur un
mode collaboratif. Il y a deux sortes de
fondations, celles qui acceptent ou non les
projets qui leur sont proposés, elles sont dites de
flux. Et puis celles qui, dans l'art contemporain,
deviennent une institution muséale privée mais
structurée comme un Frac. Nous nous situons
entre les deux. Nous initions un projet culturel
sans pour autant disposer d’un lieu. Jusqu'a
présent, nous considérons cela comme une
richesse. Nous souhaitons poursuivre ce type
de collaborations avec d’autre interlocuteurs.
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MUSIC WORLDCUP

Assez de la malédiction des “hymnes” officiels scandés tout au long des Coupes du monde de football, oscillant
invariablement entre carton jaune et carton rouge — le We are One, cru 2014 émis par Jennifer Lopez et Pitbull ne
fait, hélas, pas exception a la teinte... La prévision de ce pénible paradoxe nous a incités a composer une
BO underground, avec l'oreille éclairée et I'eeil attentif d’Eric Tong Cuong, fondateur de BETC Euro RSCG,
ex-president d'EMI, créateur du label Naive et de La Chose. Honneur au pays organisateur ! 1968 débute donc notre
passage des troupes en revue, car en cette grande année, le légendaire Pelé remportait la Supercoupe des Champions
intercontinentaux et une bande de mutants a forte pilosité faisait vibrer les fréquences do Brasil...

Propos recueillis par Yamina Benai
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auche & i
les albums
de As Mercenarias
(O comego do fim
do munda) ;
Os mutantes
(A divina
comedio ou) :
Azymuth (Outubro)
et Kraftwerk
(Tour de France
Soundtracks).

© COMECO DO
FIM DO MUNDO
THE BEGINNING
OF THE END OF
THE WORLD

mutantes

e
AS MERCENARIAS

Brasilian Post-punk 19g3.gg

Quel buteur pour “fusiller le gardien”
sans autre forme de procés ?

Pelé est un tacticien hors pair doublé d'un as
des pleins et déliés, autrement dit un artiste du
mouvement quasi chorégraphique, I'inventeur

du football moderne, 11 est buteur infaillible

parce qu'imprévisible. Son régne s'étend de
1958 4 1970, période durant laquelle le Brésil
passe de la démocratie & la dictature militaire
apreés le coup d'état du 31 mars 1964. En
réaction, nait le mouvement culturel Tropicalia
qui méle théitre, poésie, musique, et milite
contre la mainmise militaire, le repli
nationaliste et la privation des libertés
individuelles. On est en 1968, le Tropicalia
prone l'ouverture tous azimuts, et la musique
estun vaste mélange mondial psychédélique.
Gilberto Gil, Gaetano Veloso, Milton
Nascimento, Jorge Ben en sont les figures
connues, mais mon truc & moi cest
Os Mutantes, les mutants. Leur premier album
éponyme paru en 1968 est le Sgt Pepper

brésilien. Gil, Veloso et Ben signent plusieurs
titres. Clest un voyage entre bossa nova
psychédélique, guitares Fuzz, pop culture,
expérimentations LSD : ce disque est un
puissant anti-dépresseur, Et s'il ne faut retenir
qu'un titre, ce sera Panis el circenses, qui

démarre 'album et en contient toute la variété,

Et pour placer “la virgule” au bon endroit ¢
Incontestablement, Morse, titre en ouverture
du premier album de Som Imaginario,
le groupe de Milton Nascimento, On est
en 1971, on pergoit I'influence des Doors sur
un furieux groove brésilien, le latino
funk n'est pas loin. Comme le premier
Os Mutantes, Som Imaginario est un opus
du psychédélisme brésilien.

Qui pour un “triple crochet” aprés
tricotage cadencé ?
L4, il faut de l'endurance, on passe donc en
1980, avec un titre soufflé par Yamani* de

a divina comeédia ou

Blue Cheese Records : Maracana de Azymuth.
Rien de tel pour célébrer le temple du football
brésilien que ce groupe de jazz rock qui,
en général, n'est pas du tout ma tasse de
thé, mais |4, on est instantanément téléporté
au Studio 54, & danser le mia, Uair béat,

En cas d'altercation générale, qui
pourrait ramener le calme au risque
de prendre “un ritean” ?
Os Mutantes again! Leur deuxiéme album,
Mutantes, sorti en 1969 est i la hauteur du
premier, David Byrne, Stéréolab et
Kurt Cobain ont revendigué I"influence
d'Os Mutantes, a I'écoute de ce disque on
comprend pourquoi. Les arrangements
biscornus et renversants pour Byrne, les voix
de filles trés haut perchées comme dans une
BO de film de la nouvelle vague pour Stéréolab
et le coté pop mélodique au beau milieu d'un
grand bordel pour Cobain. Pour instaurer un
semblant de calme, Magica, le neuviéme titre,



"REFUSE/RESIST DE SEPULTURA, GROUPE BRESILIEN PHARE
DU DEATH METAL DES 90'S, INCORPORAIT DES
PERCUSSIONS DAMAZONIE DANS SON MUR DU SON""

accompagné de champignons devrait faire
laffaire, mais je lui préfére Caminhante
Noturno, (le marcheur nocturne),
une épopée sonore entre les Beatles de
Tomorrow Never Knows et les Pink Floyd
période Syd Barett, Mais si on ne gofte
guere les morceaux cinématiques, cest la tuile,
enfin... le ratean assuré.

Et pour exécuter une “aile de pigeon”
sans prendre du plomb dans Paine ?
Jorge Ben avec, pour le coup, Ponta de Lariga
Africano (Umbabarauma), une chanson
sur le football, ou plus exactement sur un
joueur qui s'est pris une bonne téle, malade
crever sur le terrain. Son accés de faiblesse
ne sentend vraiment pas musicalement,
au contraire, on est dans le croisement entre le
Brésil et le funk de la Blaxploitation, les
guitares wah wah de Shaft et le groove lourd.

Pour un “hocus pocus”, qui sy collerait
sine die?
Buraka som systema, le groupe qui a réadapté
les rythmes et les chants brésiliens
pour la génération électro rave. [ls sont
Portugais et Africains, on reste donc
en territoires fréres, pas vraiment arnaque sur
la personne, la musique brésilienne
vient de li : ils ont toute légitimité pour une
réinvention en mode électronique.
Ces lascars ont collaboré avec M.LA, chez
qui on observe aussi I'influence de
la rythmique brésilienne.

Qui pour pratiquer “la bicyclette”
sans perdre les pédales
Dabord on ne touche plus terre, direction
I'Afrique du Sud - de sinistre mémoire pour
les Frangais -, avec Spoek Matambo et
une reprise de She's lost control de Joy Division.
On s¢ cale un moment dans cette ambiance
vaudoue, avec un clip par ailleurs trés
réussi sur ce théme. Puis on poursuit avec
Tour de France Sountracks de Kraftwerk, une
formation de fous pratiquants obsessionnels
du vélo. Linfluence sur la musique des trente
derniéres années de ce groupe né & Diisseldorf
estimmense:: il est la pierre angulaire du
hip hop et de I'électro. En outre, il est avisé de
ne jamais négliger le facteur Allemagne dans
une phase finale de Coupe du monde.

Quelques noms pour les habitués
de la touche de remplacement ?
Projection en 2005 avec CSS, Cansei sei sexy,
un groupe de filles furieuses, des riot girls
brésiliennes, un premier album mélant punk;,
post punk et disco 80's sur des paroles droles et
sacrement culottées (Art Bitch, Meeting Paris
Hilton, Css Suxxx). Et... plus rien d'intéressant
depuis. One hif wonder: Vingt-cing ans plus
161, en 1980, les AC mercenarias fonl figures de
meres spirituelles. Comme les Slits ou
les Raincoats en Angleterre, ou encore la
No Wave @ New York avec Lydia Lunch, on se
situe dans le féminisme post punk, une
musique sans concession, urbaine et froide,
avec la langue portugaise pour seule
réminiscence brésilienne. L aussi, carriére
courte, ¢a faisait partie de I'éthique.

Et pour une bonne “frappe enroulée”
sans bourse délier ?

Pas d’hésitation : Youtube, pour découvrir
toutes ces raretés y compris celles
jamais rééditées et certains moments
d'anthologie, comme Os Mutantes
a la télévision francaise en 1968.

Qui pour assurer un “double contact”
sans perdre de vue l'objectif ?

En 1968, sur la scéne Tropicalia, le double
contact est permanent, tout le monde joue
avec tout le monde, et en particulier
Os Mutantes se retrouve derriere Gil, Veloso
ou Ben. U'époque est au jam, a l'improvisation
et & Texpérimentation. Hautement
recommandable, le double contact entre
Gaetano Veloso et Os Mutantes, I'album du
méme nom, ultra-politique. Il est interdit
d’interdire, piéce centrale du disque, est un
stand up de Veloso sur une improvisation
d'0s Mutantes proche du free jazz
de Coleman, des Stooges et du MC5.

Sil'on oublie in cauda venenum, qui pourrait
atténuer Pangoisse du gardien de but
au moment du penalty en effectuant le
“coup du scorpion” sans pour autant
que ce soit trop piqué des hannetons ?
La question me remplit de perplexité... Pour
apaiser mon stress au moment de répondre
j'écoute Rive Razao sur album Cru de Seu
Jorge. Ce musicien et acteur ne masque pas ses

influences : Milton Nascimento, Jorge Ben,
Gilberto Gil. La boucle est bouclée;
Tropicalia a ses héritiers de plein droit.

Sachant que moins de 2% des attaques
conduisent au but contre 80% au basket-ball,
et que le principe du football consiste
a “mettre Vadversaire en crise de temps et
d'espace”, quel morceau dépressif préconisez-
vous contre I'équipe adverse ?
Refuse/Resist de Sepultura, le groupe brésilien
phare du death metal des 90°s qui incorporait
des percussions d Amazonie dans son
mur du son. Pendant trois minutes,
¢ peut avoir son charme, ensuite ¢a vrille la
téte, Le genre de morceaux utilisés
a Guantanamo, dit on.

Quel technicien de surface de réparation ?
Il 'y a pas mieux que Cosa Nostra pour
nettoyer une surface. Ce morceau d’Erlon
Chavez (1971) est encore une trouvaille de
I'expert Yamani. D'une simplicité
confondante, la chanson liste ceux qui font et
ce qui fait notre cause, de Jorge Ben au
king Pelé, & la Coupe du monde, aux filles
métisses, au rhum et au carnaval.

BO idéale pour un petit shoot best of des buts
brésiliens sur Youtube.

Et pour le “coup de sombrero”,
qui porterait le chapeau ¢
Ceux qui l'ont porté, cest Gilberto Gil et
Gaetano Veloso. A I'époque, l'activisme de
‘Tropicalia et de ses leaders ne plait pas du tout
i la dictature militaire. Gil et Veloso sont
emprisonnés en 1969, Tropicalia, Panis et
circenses (1968) est le disque manifeste du
mouvement, unn impeccable coup de sombrero.

Enfin, qui pour célébrer la 91° minute ?
Super god de Som Imaginario tiré du premier
album du groupe, Siapres cela vous navez pas
la banane, il faut consulter, Cest grave docteur.

Coupe du monde 2014, 12 juin-13 juillet.
*Big Smile Bazaar, 6, rue du Ponceau,
Panis 2, T. 09 83.89 83 32,
Yamani a rassemblé un fonds de 30 000
vinyls collectés de par le monde.
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VISIONS

ARCHITECTURE
STATION

A l'occasion de la 14¢ édition de la Biennale d’Architecture de Venise qui debute en juin,
Hans Ulrich Obrist (ne en 1968 en Suisse) a ete invite a assurer le commissariat du
Pavillon suisse. Dirigée par Rem Koolhaas, cette édition se propose de jeter un regard sur
les grands développements architecturaux du XXe siecle. Loccasion pour Hans Ulrich Obrist
d’adresser un hommage a Lucius Burckhardt et Cedric Price, deux grands penseurs
utopistes qui ont marqué I'histoire de 'architecture.

Propos recueillis par William Massey

Lucius Burckhardt, Die Landschaftsfalle (Le piege du paysage), 1986, multiple. Ce multiple de Burckhardt suggere que la perception
du paysage est un processus fictionnel, une illusion semblable aux “trous” dans un morceau de gruyeére.
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A SLEEVE WTH C(GHTS

Cedric Price, IFCCA Prize: entry by Cedric Price (A sleeve with sights / Hudson sleeve), 1999.

CFEYDI'I cle CDIJJELFI' sur papier EﬂquE ﬂPPl[qué SUr une impression éfectrostatique. graphite suUr papier.

Cedric Price, Fun Palace, vue intérieure, 1964, encre sur tirages argentigues 12,6 x 24,8 em. Création la plus celébre de Cedric Price, le grand interét
du Fun Palace réside dans sa dépendance radicale a la structure et la technologie, son actualisation de notions d'architecture ephémere et d'anticipation.
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PHOTOS IFCCA PRIZE COMPETITION FOR THE DESIGN OF CITIES FONDS, CANADIAN CENTRE FOR ARCHITECTURE, MONTREAL. CEDRIC PRICE FONDS,

CAMNADIAM CENTRE FOR ARCHITECTURE, MONTREAL.



LU'OFFICIEL ART : La biennale congue par
Rem Koolhaas s'intitule “Fundamentals”.
Comment ce théme a t-il guidé votre choix
vers Lucius Burckhardt (1925-2003) et Cedric
Price (1934-2003) pour l'exposition que vous
allez montrer dans le Pavillon suisse ?

HANS ULRICH OBRIST : Tout d'abord, jai-
merais souligner que la biennale d’architecture
est relativement récente, comparée i la biennale
dart qui est “la mére de toutes les biennales”
comme le disait Harald Szeemann, et i la diffe-
rence de celle-ci qui est toujours dirigée par un
commissaire d'exposition dont c'est le métier, la
biennale d'architecture est toujours congue par
unarchitecte. Je pense i David Chipperfield en
2012, Kazuyo Sejima en 2010, ou encore Hans
Hollein en 1996 qui vient de disparaitre et a
qui 'on pourrait dédier cette interview. ..

Cette année, Rem Koolhaas a voulu établir
une nouvelle régle du jeu. Les biennales d'ar-
chitecture se sont jusqu'a présent attachées a
montrer des architectes contemporains ; Rem
Koolhaas a voulu prendre le contrepied de ce
phénomeéne et montrer les grands développe-
ments de l'architecture au cours des cent der-
niéres années. En effet, bien souvent, le passé
trés récent tombe dans une sorte d'amnésie
comme le dit Walter Benjamin. Clest pour cela
que jai voulu mettre en lumiére deux grands
protagonistes de cette histoire de l'architec-
ture, disparus il y a une dizaine d'années : Lu-
cius Burckhardt et Cedric Price.

Quel est le point commun entre ces deux fi-
gures et comment allez-vous faire dialoguer
leurs travaux ?

1l y a une part d’autobiographie dans ma dé-
marche, puisque ce sont deux personnages qui
mont profondément marqués. Lorsque jai
commencé i faire des expositions dans les an-
nées 1990, j'avais deux grands mentors, Harald
Szeemann et Cedric Price. Puis plus tard, jai
rencontré Lucius Burckhardt, Jai présenté les
travaux de ces deux derniers dans le contexte
de “Migrateurs” — le projet que nous avons
mené au Musée d’Art moderne de la ville de
Paris avec Suzanne Pagé. J'ai constaté un point
commun entre les deux pratiques : ni Cedric
Price ni Lucius Burckhardt n'ont véritablement
ajouté d objets au monde, ils n'ont pas construit
de stades pharaoniques ou de grands hotels.
Trés peu de leurs projets ont vu le jour et malgré
ce peu de moyens, ils ont marqué I'histoire de
l'architecture.

Lexposition dans le Pavillon suisse va sarticu-
ler autour de leurs inimitables dessins. La simi-
larité entre ces derniers étant le point de départ
pour montrer ces deux archives, j'ai ensuite
demandé le concours d'Herzog et de Meuron

pour la recherche des archives et la mise en
scéne de I'exposition, avec des étudiants de la
ETH (Ecole polytechnique fédérale) de Zurich.
Puis nous avons nommé comme directrice
scientifique du pavillon Lorenza Baroncelli,
découverte par le formidable architecte italien
Stefano Boeri.

Herzog et de Meuron étaient les premiers archi-
tectes que jai rencontrés. Lorsque, encore ly-
céen, je commengais a aller a la rencontre des
artistes, Bice Curiger m'avait emmené leur
rendre visite. Eux-mémes éléves de Burckhardt,
ils m'ont guidé dans ma découverte du monde
de I'architecture.

“Je suis convaincu
que nous
appartenons tous
a de multiples
géographies. Le
Pavillon suisse joue
ainsi sur la post-
nationalité, de
maniére complexe.”

Le titre de Iexposition “A stroll through a fun
palace” (une déambulation dans un fun pa-
lace) suggére une véritable dynamique au sein
de l'exposition. Vos expositions sont souvent
de vrais laboratoires, quelle place est ici ac-
cordée au dialogue et 4 Pexpérimentation ?
Burckhardt et Price avaient de nombreux liens
avec les artistes. Aussi mon idée était de de-
mander a des artistes tels que Dominique Gon-
zalez-Foerster, Philippe Parreno, Asad Raza et
Tino Sehgal de participer a l'exposition et de
trouver des fagons de présenter ces deux ar-
chives, avec le regard de l'atelier d'Herzog et de
Meuron, de la Lucius & Annemarie Burckhardt
Foundation et de Martin Schmitz pour l'ar-
chive de Lucius Burckhardt et le regard de
Mirko Zardini du Canadian Centre for Archi-
tecture pour l'archive de Cedric Price.

Lorsque Pro Helvetia m’a demandé de faire le
Pavillon suisse, le jury avait en téte le projet
Utopia Station que jai organisé en 2003 avec

Rikrit Tiravanija, C'était un vrai paradoxe car
une utopie na pas de lieu. Nous avons donc cree
une plateforme, une “station”, tel un lieu de pas-
sage, rassemblant de nombreux artistes. Le Pa-
villon suisse va donc s'insérer dans la continui-
té de différents laboratoires que jai initiés.
Durant la Biennale, I'exposition sera en trans-
formation permanente : chaque jour des étu-
diants de la ETH, choisis et formés par Tino
Sehgal (le grand expert du casting dans le
monde de |'art) seront présents pour accueillir
le visiteur dans le pavillon. Ce sera une zone
résolument active,

Pour vous qui avez quitté la Suisse a 21 ans et
qui n'avez cessé de sillonner le monde dés
lors, quel sentiment vous procure le fait de
diriger le pavillon de votre pays d'origine ?
Je suis convaincu que nous appartenons tous
a de multiples géographies. Je suis Suisse, j'ai
quitté la Suisse lors F'obtention de la bourse de
la Fondation Cartier, et je n'y suis jamais re-
tourné, Mon voyage a continue, Je vis entre
les géographies comme beaucoup de gens
aujourd’hui. C'est un pavillon qui joue sur la
post-nationalité, et jespere qu’il le fait de ma-
niére plus complexe que si I'on avait décrété
de donner le pavillon suisse & un artiste d'une
autre nationalité. Herzog et de Meuron sont
Suisses, tout comme ['était Burckhardt. Ce-
dric Price était Anglais, 1l y aura des artistes
et des institutions du monde entier. Cest
comme un film qui serait coproduit par la
Suisse, la France, la Grande-Bretagne, le Ca-
nada et I'Italie.

Vos projets s'inscrivent toujours dans la du-

rée. Comment cette exposition se prolonge-
ra-t-elle au-dela des murs du pavillon et de la
durée de la Biennale ?
Il y a une véritable volonté de dissémination de
I'exposition au-dela du pavillon avec cette fenétre
vers la mer... car souvent en Suisse, les mon-
tagnes bloquent la vue, J'ai toujours eu ce senti-
ment trés fort lorsque j'étais enfant, de ne pou-
voir voir la mer & cause des montagnes. Clest
pour cela que l'on veut pénétrer le mur pour
louvrir vers l'extérieur... La méme chose est
vraie pour la distribution du catalogue de l'expo-
sition, sur lequel nous travaillons avec I'agence
suisse Norm. Clest un petit livre qui sera impri-
mé a 100 000 exemplaires et qui sera offert a
chaque visiteur. C'est tout le contraire d'un cata-
logue cher qui serait a vendre. .. Nous allons éga-
lement distribuer 50 000 exemplaires du Point
d'ironie que je coédite avec agnés b. et dont Ce-
dric Price avait réalisé un numéro pour nous en
2001. Gilbert and George disent “Art for all I".
Nous disons “Architecture for all I
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SEFER CAGLAR OF AUTOBAN

OBJET UTOPIQUE

NO-GRAVITY DISC
BY AUTOBAN

Concevoir des espaces ou des objets indépendants de la force de gravitation ?
Le No-Gravity Disc d’Autoban rend cette idée réalisable et ouvre
de nouvelles possibilités créatives dans le design

de produit et I'architecture.

Comme I'indique son nom, le No- ils peuvent simplement flotter dans
Gravity Disc est un objet défiant la loi l'air, a la hauteur désirée par
de la gravitation. Il sagit d'un leur propriétaire. Quand on voudra
minuscule dispositif anti-gravité qui fixer un tableau au mur, il suffira
pourrait potentiellement bouleverser  de le positionner a I'endroit souhaité, et
notre monde. Et surtout modifier il y demeurera sans aucune fixation.
la fagon dont nous vivons notre Un mur n'est méme pas nécessaire :
existence quotidienne... Tout comme  l'ceuvre peut tout simplement flotter
les téléphones cellulaires ont changé le dans l'air. Jusqu'ici le travail
monde et quasiment transformé les des architectes, designers d’intérieur
téléphones fixes en “objets utopiques”, ou designers de produit consistait a
ce petit disque pourrait en un rien de fagonner l'espace par le design.
temps faire de la chaise standard a Désormais, voici “I'espace” dans tous
quatre pieds un objet utopique. Parce  les sens du terme. Le No-Gravity Disc
que toutes les caractéristiques de la permet ainsi d’étre plus créatif
matiere changent dés que l'on entre et de saffranchir de la loi de la
dans le domaine de I'antimatiere. .. gravitation. La plupart des chaises
Le premier impact du No-Gravity Disc possedent quatre pieds, et il
devrait étre observé dans la facon faut au minimum trois pieds pour
dont il modifie I'aspect des meubles. qu’un objet tridimensionnel soit
Le divan ou le fauteuil n'ont stable... Il va falloir, désormais, revoir

plus besoin d’étre munis de pieds ; toutes les idées précongues.



Jacob Kassay, vue d'installation
Untitled (disambiguation), The Kitchen, 2013.
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AFFINITES SELECTIVES

JACOB
KASSAY
X

SUPPORTS/
SURFACES

Propos recueillis par
Marie Maertens

COMME CERTAINS AUTRES PLASTICIENS AMERICAINS
DE SA GENERATION, JACOB KASSAY (NE EN 1984)

A DEVELOPPE UNE REFLEXION AUTOUR DE LATOILE,
DU SUPPORT ET DU CHASSIS, RAPPELANT

CELLE DU GROUPE SUPPORTS/SURFACES A LA FIN DES

ANNEES 1960. CTOCCASION DE SINTERROGER

SUR SES AFFINITES AVEC CE MOUVEMENT FRANCAIS,

ET SUR SES PROPRES INVESTIGATIONS SUR
LE CORPS MEME DE LA PEINTURE.



AVOIR

Love Story ~ The Anne
& Wolfgang Titze Collection,
Palais d’'Hiver et 21er Haus/
Le Belvedeére, Vienne,

15 juin-5 octobre, commissaires :

Mario Codognato, Luise Ziaja
et Severin Dunser.

Jacob Kassay est represente

par les galeries 303 (New York),

et Art Concept (Paris).

Jacob Kassay, Eternal Neither,
acrylique sur toile, 2013.
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“Jai, au départ, approché la peinture
a travers la reproduction de toiles dans

des ouvrages. Mon travail vient de la

et a rassemble d’autres expériences...”

LOFFICIEL ART:

Le groupe Supports/Surfaces a été actif
seulement quelques années, mais en 1969,
pour une exposition au musée du Havre
intitulée “La peinture en question”, Claude
Viallat, Daniel Dezeuze, Patrick Saytour,
Vincent Bioulés, Noél Dolla et Jean-Pierre
Pincemin déclarent “L'objet de la peinture,
cest la peinture elle-méme et les tableaux
exposés ne se rapportent qua eux-mémes.
Ils ne font pas appel a un ailleurs... et
n'offrent paint d’échappatoire...”
Qu'en pensez-vous ?

JACORB KASSAY ; 1l est impossible pour une
toile de ne référer qu’a elle-méme et je dirais
que cest davantage de l'ordre de la
déclaration ou d'une fausse promesse... Une
peinture est toujours dépendante de sa
relation aux autres choses. Elle n'existe pas
dans un vide, sans objets et certainement
pas sans un discours qui 'entoure. 5i vous
regardez la trajectoire de Supports/Surfaces,
vous pouvez observer que les propos ou
écrits ont d’ailleurs parfois remplacé la
production d’'ceuvres, et il serait vain de dire
qu'une peinture peut générer de 'intérét
sans assumer sa paternité ou de multiples
données sociales ou financieres. Un geste
radical ne peut étre maintenu dans la
pratique de la peinture, dont je me demande
comment les limites peuvent étre atteintes. ..
D’autant plus dans un monde de 'art
aujourd’hui plus étendu et professionnalisé
qu’il ne I'etait a I'époque de Supports/
Surfaces, ces déclarations d’autonomie ne
sont plus viables, mais elles peuvent nous
rappeler certaines valeurs.

Ces artistes s'inscrivaient de maniére plus
globale dans une réflexion partagée par
ceux de I'art minimal ou PArte Povera,

rejetant une certaine tradition

de la peinture, comme d’'un marché de I’art

naissant d’ailleurs...

Sil'on regarde Supports/Surfaces
aujourd’hui, en refusant une certaine
tradition de la peinture, une autre a
finalement été créée avec ses propres
problémes. Leur programme a stagné car il
annulait U'objet sur lequel ils avaient au

départ focalisé leurs discussions, Si vous
cessez de faire de la peinture et n'en parlez
que de maniere catégorique c'est comme une
mort annoncée, a lexemple de ce que 'on a
vu dans diverses trajectoires de Ja
“dématérialisation” de l'art. Leur
mythologie de l'autonomie de la peinture et
de I'autoréférence était précaire dés le départ
et, honnétement, la raison pour laquelle
nous parlons encore de ce mouvement
aujourd hui est en partie due au fait qu'il est
de plus en plus présent sur le marché de l'art.

Un autre point important pour ce
mouvement était de considérer a la méme
échelle les matériaux, les gestes nécessaires
a la réalisation de I’ceuvre et la piéce
finale, Une déhiérarchisation que I'on
retrouve dans votre travail, non ?

Oui et cest finalement le point commun que
je peux partager avec ce groupe. J'aime
penser que la peinture n'est pas uniquement
un assemblage d’éléments matériels, mais
un ensemble vital et inextricable.

Clest ce qui vous emmeéne a dire aussi que
vous ne maitrisez pas la trajectoire d’'une
peinture et que, des I'instant ot
elle est exposée, elle devient indépendante.
Pensez-vous la méme chose de
la sculpture ?

11 ne me semble pas que le médium fasse une
quelconque différence, a l'exception de
matériaux qui sont plus durables que
d’autres. Mais indépendamment de la forme
que cela prend, l'ceuvre sera toujours
sujette a des contingences imprévues par
rapport i nos attentes d’artistes.

Pour vous qui étes Américain, cette
réflexion sur la toile et le chassis peut-elle
étre également reliée aux travaux de
Frank Stella, par exemple ?

Il est vrai que trés tot, dans mon intérét pour
la peinture, Frank Stella s'est imposé comme
une référence assez naturelle. 1l était aussi
Ameéricain, célebre et I'une de ses peintures,
Jane, faisait partie de la collection du
Albright Knox Museum, a Buffalo, ot jai
grandi. Ce qui m’a attiré dans ses ceuvres

était la maniére trés particuliére dont leurs
surfaces semblaient repousser le
regardeur. Stella employait un geste semi
mécanique, prédéterminé pour
diriger |'énergie picturale uniquement
dans la forme de 'objet, plutét quen
direction et a I'intention du spectateur.

Vous-méme mettez en avant une
production qui se veut mécanique,
notamment dans les Silver Paintings, que
vous ne réalisez pas et pour lesquelles vous
revendiquez une certaine distance et une
lecture immédiate. Pensez-vous que c'est
aussi lié a vos études de photographie ?
Si ces ceuvres ont un quelconque lien avec le
médium photographique, c’est
davantage dans la maniére dont j'ai au
départ approché la peinture, a travers la
reproduction de toiles dans des ouvrages.
Mon travail vient de l1a et a rassemblé
d’autres expériences comme celle
de percevoir une peinture en tant quobjet
accroché dans une piéce, situé dans un
environnement actif, ou encore de la
voir a plat, reproduite sur une page
apparaissant comme une surface immobile.
Mais la encore, les Silver Paintings
deviennent de plus en plus indépendantes.

Les membres de Supports/Surfaces avaient
souhaité i I'époque dépoussiérer les
accrochages trop classiques... Comment
décidez-vous de la forme des chassis de vos
Shaped Canvas, qui se déploient ensuite
avec une grande liberté sur les murs ?
Ces ceuvres sont réalisées a partir de
reliquats de toiles qui émanent de la
fabrication d'autres peintures.

A ces morceaux de tissu non utilisés, un
support est ajouté qui suit les contours de la
chute de tissu en question. Ces matériaux
viennent de I'activité de l'atelier, de tests que
je réalise, voire d'échecs ou de choses qui
ont été laissés par d'autres personnes dans
leurs ateliers et que jai récupérés. Ils
moffrent un potentiel de formes infini,
comme un programme ouvert qui serait
fagonné par l'ensemble de ces différents
formats et usages que l'on en fait.
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A l'invitation de la Fondation Frangois Pinault, Wade Guyton (né en 1972 aux
Etats-Unis) a congu a Punta della Dogana une ceuvre pour le “Cube”, espace
central de |'édifice. Peintre sans pinceau qui a fait d’'une
imprimante son outil de travail, 'artiste soumet ses ceuvres aux aléas d’un
processus mecanique qui forme et déforme les images.

Propos recueillis par

William Massey

Toutes les phatos de ce sujet sont reproduites 3 partir du catalogue Zeichnungen fiir ein kleines Zimmer, Vol. Il publie 3
l'sccasion de I'exposition éponyme a la Fondation Frangois Pinault, Venise.
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On vous a proposé de créer une nouvelle
ceuvre pour le cube central de Punta della
Dogana a Venise. Vous avez choisi
d’exposer dans quinze tables vitrines vos
“dessins” : des pages arrachées a des
magazines ou des livres d’art que vous avez
fait passer dans une imprimante a jet
d’encre. De quelle maniére ce travail
s'insére-t-il dans votre pratique ?
Pour cette exposition a Venise, jai décidé de
réinstaller une ceuvre que javais réalisée
pour Secession en 2011 : Zeichnungen fiir ein
kleines Zimmer (dessins pour une petite
chambre). Les dessins étaient exposés a
'étage, dans le Grafisches Kabinett. Comme
il sagit d’une petite salle qui ne pouvait
contenir que quatre vitrines, beaucoup de
dessins étaient invisibles car javais di les
empiler. Au total, I'ceuvre compte cent seize
dessins sur papier. Vu sa surface, le Cube de
Punta della Dogana m'offrait une
occasion exceptionnelle d’exposer
I'intégralité de la série, ainsi que
la possibilité de la découvrir vue
d’en haut. Les artistes qui m'ont
précedé ont utilisé les murs, j'ai
décidé, quant 4 moi, d’utiliser le
sol. La salle peut recevoir quinze
vitrines, aussi j’ai pu répartir les
cent seize dessins dans tout
l'espace. Cela fait plus de dix ans
que je réalise des dessins avec
cette technique, aussi cela n'a rien
de nouveau. Etj'ai I'habitude
d'adapter mon travail aux salles
dans lesquelles il est présenté. J'ai exposé des
ceuvres sur papier dans différents lieux - le
musée Ludwig a Cologne, la Kunsthalle
de Zurich, le Whitney Museum...

Les dessins sont réalisés en imprimant, sur
des pages arrachées a des livres, soit des
aplats ou des formes obtenus sous Microsoft
Word, soit des informations figurant sur des
pages Web ouvertes par mon navigateur.
Mais il arrive parfois que des pages
ne comportant aucune impression se
retrouvent par hasard dans la pile.

Croyez-vous au pouvoir des formes ?
Les formes que vous tracez sur votre
ordinateur sont-elles le résultat d’'une
décision artistique consciente ?

Je ne sais pas trés bien ce quest le pouvoir
des formes. Dans mon travail, les formes ne
sont que les véhicules de I'encre. Il y a si peu
de volonté qui entre en jeu dans ces dessins
qu’il serait embarrassant de parler de

“design”, de démarche délibérée. Cela se
réduit souvent a la simple frappe d'une
touche. Mais c'est moi qui prends les
décisions, et généralement de maniére
consciente.

Votre travail semble explorer une sorte de
paysage visuel de I'“ere des écrans” et
remettre en question la perception du

spectateur en remplacant le pinceau par

Pimprimante. Comment en étes-vous venu
ainventer ces nouvelles régles du jeu ?

Je ne me suis quasiment jamais servi de
pinceaux, aussi il n'y a de ma part aucun
acte de remplacement d’un outil par un
autre, Quand j'ai commencé a réaliser ces
dessins, javais le sentiment qu’ils avaient un
rapport avec | écriture, et le clavier, ici
comme dans la plupart des aspects de notre
pratique de I'écriture, a remplacé le stylo.

"'DANS MON TRAVALL,
FORMES NE SONT QUE DES
VEHICULES DE LENCRE. IL Y A
PEU DE VOLONTE QUI ENTRE
EN JEU DANS CES DESSINS!

Mes ceuvres imprimées ne peuvent donc
voir le jour que parce que nous sommes
dans I'“¢re des écrans”, je ne vois pas
comment elles pourraient exister sans cela.
Elles ressemblent parfois & des peintures ou
4 des dessins, mais au fond ce sont surtout
des objets d’une espéce différente. Le fait que
je les qualifie de dessins ou de peintures n'est
qu'une sorte de sténographie, un raccourci,
et en tout cas cela ne doit pas limiter leur
identité. On pourrait tout aussi bien les
qualifier de photos ou de sculptures, ce qui
ferait alors ressortir d autres aspects
importants de ces ceuvres.

On utilise souvent pour décrire votre
travail un vocabulaire qui évoque une
certaine forme de violence. On dit par
exemple que vous trompez les imprimantes
pour qu’elles impriment sur des supports
que vous choisissez au préalable, que vous
manipulez les images que vous arrachez
dans les livres, que vous jouez avec les

LES

limites de la machine. On fait remarquer
que I'encre peut baver et que vos
ceuvres sont en fait le résultat du hasard,
de I'échec et d'incidents imprévus
survenant pendant 'impression.
Peut-on considérer votre travail comme un
combat a la fois contre et avec
la technologie ?

Tout cela parait singuliérement dramatique !
11 y a toujours combat quand il s’agit de
réaliser de I'art de qualité, et comme
la technologie contemporaine fait partie
intégrante de mon travail, il peut lui arriver
d’étre prise dans la bagarre. Mais ce n'est
quun aspect du travail. Il s'agit autant
d’un enregistrement que d’un processus de
production, et les peintures et dessins sont
le résultat de ce processus - tout en n'étant
encore qu’un commencement.

On a pu vous définir comme
adepte de 'appropriation,
diriez-vous pour autant que vous
étes lié a une tradition
particuliére ? Etes-vous plutét
radical ou plutdt
traditionnaliste ?
Sij'étais vraiment un artiste
appropriatif, je serais sans
doute en mesure de répondre
a cette question !

Ce projetadonnélienala
production d’un livre édité
par Walther Kénig. Comment
Pavez-vous congu ?

Le livre constitue le second volume des
photographies que j'ai faites de mes dessins
sur le sol de ma cuisine. Pour le premier
volume, publié pour Secession, jétais arrivé
en haut de la pile. Le second volume reprend
la ou le premier s'était arrété, et quelques
événements surviennent en cours de route.

AVOIR

“Prima Materia”, jusqu'au 31 décembre, Punta
della Dogana, Dorseduro, 2, 30123 Venise,
arrét vaporetto: Salute (linea 1),
www.palazzograssi.it

Wade Guyton est représente par les galeries
Chantal Crousel (Paris), Gisela Capitain
(Cologne), Francesea Pia (Zurich),

Gio Marconi (Milan) et
Friedrich Petzel (New York).
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PAVEL PEPPERSTEIN: AGENT OF
THE RUSSIAN LANGUAGE

By Ekatherina lragui

A leading figure on the Russian Contemporary
Art scene, Pavel Pepperstein is as highly reputed
in Moscow as he is little known in France.

Here L'Officiel Art finds him in conversation
with his Moscow gallerist friend Ekatherina
Iragui, as they discuss the main themes of his
protean practice and his singular combination of
commitment to Conceptualism and involvement
in language issues.

Ekatherina Iragui: In 1979 the art critic
and philosopher Boris Groys made the
first reference to "Romantic Moscow
Conceptualism”, which he saw as different from
Western Conceptualism. For you, what does
this difference consist in?

Pavel Pepperstein: A Soviet art critic
supposedly wrote an article saying that Western
Conceptualism was a reaction to the intense
workings of the West's public consciousness
triggered after the Second World War. And
s0, he said, Western Conceptualism has to
be analysed as much from a historical point
of view as an aesthetic one, just like Western
modernism. Western Conceptualism fits
readily with modernism's inner logic, which
is, so to speak, one of liberation. We might feel
pessimistic about the outcome of this process,
and have reservations about the way the problem
is stated, but whatever, modernism is the history
of a major, ongoing liberation; firstly from
the figurative, the narrative and the literary,
then from form, the narrative of form, the
narrative of ideology and so on. A whole string
of liberations, a series of ensuing parameters. A
kind of fundamental emancipation that should
have culminated in a revelation, like a scientific
analysis leading to the discovery of the atomic
nucleus.

On the one hand Western Conceptualism
was an element in the modernist debate about
liberation, while on the other it always wanted
a place in art history - of which it's a part. In
the 19605-70s it also turned up in the context
of New Age culture, esotericism and the hippie
movement, This was the only aspect of it close to
Moscow Conceptualism.

For the rest, Moscow Conceptualism
developed within a macro-exposition, a totally
different macro-narrative. And genetically
speaking it has absolutely no connection with
the circumstances leading up to the birth of
Western Conceptualism. It has never been part
of the liberation debate. [t has always been an
element in the devastation debate. True, these
two lines of thought are connected, in that
devastation can be seen as a liberation - maybe
even the sole true liberation - but within Moscow
Conceptualism the concept of liberty was seen
more as an illusion compared to the concept of
emptiness. To the point where the actual status of

Translation

Moscow Conceptualism in the global history of
art has come under challenge. But it undeniably
deserves to be what it proclaimed itself as. To be
a Conceptualist all you have to dois say, Tma
Conceptualist, which is a very conceptual act it
its own right. What's more it's quite possible that
it has not been integrated into Contemporary
Art and that by its very nature it's part of the
development of Russian literature - but without
being concentrated on literature or on quantity
of text. Here we're dealing with much more basic
concepts: why does Moscow Conceptualism
exist? You could say it's one of the phenomena
serving the Russian language. That's how I see

it. And when I'm asked to sum up what I'm all
about, inwardly I don't see myself as a painter

or a philosopher, but as a writer. In short 1

can describe myself as an agent of the Russian
language.

You took part in a project with Ilya Kabakov
and Boris Groys which involved exchanging
written question-answer sentences
on a blackboard. Was this project structured
on Western lines, or in the Moscow
Conceptualist spirit?

Overall, the project was part of the life of
Moscow Conceptualism, given that it was the
outcome of people working together. At the
same time, though, in formal and visual terms
Moscow Conceptualism works can take on a
Western look. [t's not the substance that counts,
it's the function, What's all this about? You
have to understand that the Russian language
is active well beyond the country's geographical
boundaries; you always feel its presence there
among the other languages. So progress has been
made, but in trying to understand the current
situation we come up against the language
problem again, English speakers are now in such

a dominant position globally that artists, writers
and musicians who, like me, describe themselves
as agents of the Russian language, have to aim
not at studying Russian or its linguistic potential,
not at developing it, but above all at analysing
and grasping at a fundamental level the language
of contra-nuance: English. The English language
is the main problem and needs to be the priority
target for thinking about in Russian and so for
all Russian cultural personalities. That's what I'm
doing. I'm trying to look the enemy in the eye.

Your reputation in Russia stems mostly from
your writing, and in particular
The Mythological Love of Castes, that cult novel
from the 1990s,

That book is part of the output of the Medical
Hermeneutics Inspection group. The first volume
was written with Sergei Anufriev; I wrote most of
the second volume on my own, but that doesn't
change the basic situation: the novel is the eighth
of the twelve volumes turned out by Medical
Hermeneutics Inspection. It was conceived and
written to be read by people who know nothing
about all this and nothing about Medical
Hermeneutics Inspection.. This presupposes a
reading on at least two levels. The reader who
doesn't know the context is in a special position
— you could even say it was written for this
'ignorant’ reader. With great respect and esteem.
That's why, in different ways, the Internet is
undermining the impact of what we're doing.
The spirit of 'ignorance’ has been lost.

All these groups — 'Collective Actions',
'Medical Hermeneutics Inspection’ - invented
a secret internal language; they existed almost
like kinds of sects, with only the initiates able
to understand what it was all about.

At the same time it was a kind of game, it had

Pavel PePFerstein, SUPremutr': Northern Lfgfs!, al:r)r[i: on canvas, 150 x 200 cm, 2014.
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Pavel Pepperstein.

an aestheticised side to it. Everyone interested
in this circle in one way or another could freely
access all the secret languages and codes, which
we were only too pleased to reveal anywhere
anytime. In fact there weren't any secrets,
although this didn't make the events any less
esoteric. The esoteric side was due less to our
efforts than to the situation itself.

Moscow Conceptualism is often accused of
being incomprehensible, hard to decipher and
lacking in universality.

It would be naive to think that only applies
to Moscow Conceptualism. It was a deliberate
stance: the principles of ignorance and
incomprehension played a very important part;
they were revered. It was a completely different
cultural positioning from that of today, of the
social networks. Moscow Conceptualism is
totally incompatible with the civilisation of the
social networks.

So does Moscow Conceptualism have

something to do with a well-defined period, one

already gone by?

Andrei Monastyrski wrote an essay on the
subject: man is mortal, but conceptualism is not
a man. Of course Conceptualism isn't a man, or
a community of people: it's a method. It can't be
living or dead. It's activated at times when it's
needed, [t exists as contingency. You have the
feeling that Conceptualism has been liquidated
so as to musenmize something, kill it off. It
hasn't fallen into disuse, it still represents an
enormous potential. To kill something all you
have to do is shut down its functional space, its
working space. That's exactly what happened to
Moscow Conceptualism. [ts working space was

shut down, which meant it was museumized and
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Translation

now it's revered exclusively as an element of the
past. Every attempt at real activity in the context
of this movement as a current, living movement
runs into the same resistance as in the past.

In reality you can get around all this; you only
have to learn to elude the pitfalls of the situation.

What are the prospects for Contemporary Art
in Russia?

Right now things are horrible. Back in the
day Contemporary Art was a territory outside
the control of the dominant ideology or other
external factors. It was a zone of freedom, of
interior freedom and communication. And even
though Moscow Conceptualism didn't have
much to do with the liberation debate, the level
of freedom within the movement was very high.
In Contemporary Art, of course, there's none of
that. It constantly confronts you with censorship
and bigotry. It's an obsessively hypocritical
world: people pretend to be protesting, to be
acting freely, but in reality all you've got is
streams running along the same old courses. Do
this, say that, read that, don't think differently,
don't talk - it's a locker room ideology. When
things are forced on you they trigger a natural
rejection, jokes, irony — normal reactions. Today
this natural attitude is vanishing before our eyes.
People are really conditioned - everywhere. Jokes
are forbidden. Tt's impossible to make a crack
about homosexuals or say something racist: sassy
remarks are banned. Free speech is above all the
possibility of saying the oppeosite of what you've
just said.

Are you saying there's nothing interesting on
the horizon?

‘The situation might be tragic, but there’s
something interesting going on even within the
context of all this, Because there are still gifted
people around and exciting things happening.
In Russian Contemporary Art [ could mention
the Colonisers and Neocolonialists movement:
there you find talented people and great
artworks. I'm also keeping an eye on the work
of the Voina [War] group,

Pavel Pepperstein, Big Bro is not watching you,
watetcohur on PﬂPEr, 32.5 cm x 25 cm , 2013.
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A NEW CHAPTER FOR GARAGE

Kate Fowle interviewed by Pierre Lefort

Since its creation in 2008, Garage as been
know as Center for Contemporary Culture,
on May 1st, it will become a Museum
of Contemporary Art, what do you expect from
this change?

There are a number of reasons behind the
name change, the simplest being that the word
“Center” in Russian does not really communicate
Garage’s mission to a broad audience. It implies
something more like a private club or perhaps
a day care center, rather than a place for
contemporary art. In discussing how to make
evident the organization’s commitment towards
developing a contemporary institution that
provides access to living artists and histories
for diverse publics in Moscow, we decided that
culturally the use of the word museum was most
direct as a starting point.

‘The change also follows three years of
significant structural development, which
has transformed Garage from a platform for
new ideas (or receiving house) to a production
house. In 2010 the founder, Dasha Zhukova,
invited Anton Belov to be Garage’s Director, to
spearhead the creation of the education, archive,
publishing and marketing departments, as well
as oversee the move to Gorky Park. In 2013,
when I was hired as the first Chief Curator, we
started to formalize a long-term creative vision
for the organization, which unites education,
training, publishing, and research programs
with expansive plans for an archive collection, as
well as exhibitions of international and Russian
art, design, and architecture.

As such, Garage is operating much more
closely to the privately-funded, publicly-minded
model of a museum that we see, for example, in
the United States with the Museum of Modern
Art, The Whitney Museum of American Art, or
The New Museum, than to a center for culture as
Garage was first conceived. What's interesting is
that in Russia the concept of “public” currently
does not imply civic responsibility, Tt also
doesn’t exist functionally, insofar as there are
only “private” or “state” enterprises. Because
of this, the creation of Garage Museum of
Contemporary Art also means developing
different infrastructural possibilities for culture
in the future, including new patronage models
that work within the evolving Russian system.

For now, it is not just the name change that
is important, but also the public discussion
about what being a museum means, not least
because the word for modern and contemporary
in Russian is the same, and therefore the very
concept of a contemporary museum is not one
that is inherent in the language. This is why
we produced an international conference—

The Reflexive Musenm: Responsive Spaces
for Publics, Ideas, and Art—at the same time
as making the announcement. This event
focused on current debates around notions
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of the public, the museum as a repository of
experience, and the development of cultural
spaces as laboratories for art production and
creative thinking, It was the first conference on
contemporary museums in the country, bringing
leading international directors, curators, and
academics together with over 300 museum
professionals, artists and enthusiasts in

Moscow to explore what it means to build a
responsive institution. It was the firstina
number of events and books that we are planning
around the subject, many of which we will
develop in collaboration with other museums in
Moscow who are equally interested in

the urgency of this conversation right now,

After its beginning in the former
Bakhmetevsky Bus Garage and relocation to
Gorky Park in a temporary pavilion by Shigeru
Ban, Garage will move to a permanent space in
a building designed by Rem Koolhaas in 2015,
What will this new home bring to the museam?

With the permanent home Rem Koolhaas
OMA studio has designed for Garage we can
consistently provide access to our various
activities, as well as always having at least one
exhibition open, which is important in terms of
sustaining and building our constituency.

The Museum building will be a renovation
of the well-known Vremena Goda (Seasons of
the Year) restaurant, which is a prefabricated
concrete structure from the 1960s that has
lain derelict for more than two decades in
Gorky Park. OMA’s design for the 5,400
square meter building includes exhibition
galleries, a mediateque for access to the Archive
Collection, education spaces including a
creative center for children, a screening room
and an auditorium, as well as a large bookshop
and cafe.

Scheduled for completion next summer, the
project is unique in its approach to renovating
a building from this period, making very little
intervention into the original concrete structure,
as well as preserving of a number of soviet-era
elements such as mosaics and brickwork that are
generally seen to have little architectural value
or historical relevance. What will be completely
new is the facade, which will be a double layer of
translucent polycarbonate lifted 2 meters from
the ground, so that the interior of the museum
connects to the park. For Rem, the preservation
of unspectacular historical elements and the
minimal approach to building avoids what
he calls “the exaggeration of standards and
scale” that he sees is becoming ubiquitous in
new art spaces around the world. For Garage,
the building will be a visual metaphor for the
program, which as | have said before, is intended
to bring fresh perspectives to contemporary art,
its histories and its contexts.

Considering its new museum status and
having now a permanent building,
will Garage start to build an art collection?

Translation

We are starting by building an archive
collection, which is the first public resource for
documentary materials of contemporary art life
in Moscow, Saint Petersburg and other cities
within Russia from the 1950s on. Itincludes
articles published by local and foreign media;
unpublished texts by artists and other specialists
(19605-1990s); artists” biographies; press
releases, catalogues, and other ephemera from
exhibitions (1985-now}; as well as a contextual
collection of historic photographs, film footage,
and slides from the second half of the 20th
century. The collection also includes audiovisual
materials, such as recordings of artist interviews
(19605-1990s), digitized publications, and a
video library of films and documentaries related
to contemporary art in Russia since 1994,

Garage Archive Collection is a legacy of the
Soros Center for Contemporary Art, which
was active between 1992 and 1999 in Russia.

In 2001, after the Soros Center closure, the
archive collection was passed to the Art Projects
Foundation with the help of a grant from the
Open Society. For the next 11 years, it was
expanded with new documents, resources and
publications. To prevent its dispersal,

Garage acquired it in September 2012 and
continues to expand the resource.

Coming from New Yorl, what is your
perception of contemporary art in Russia?

I've been based in New York since 2009 when
I became the director of Independent Curators
International, which is an organization that
is deeply engaged in multiple art worlds and
related curatorial concerns. Before that I was in
Beijing for a couple of years, and before that San
Francisco since 2001, Originally I am from the
U.K, where I started working as a curator in the
early 1990s having trained as an artist. In other
words, my perception of contemporary art in
Russia is not based on my experiences in New
York particularly, but more from being engaged
in the potential of new institutions and the (re)
emergence of art ecosystems internationally.
First and foremost I am interested in how any of
this can provide opportunities to change how we
become involved with artists and their interests.
We cannot continue to use historical Western
models as the lens through which we understand
contemporary art internationally,

Russia is hosting major international
art events like the 5th Moscow Biennale in
September 2013, and upcoming Manifesta 10
in Saint-Petersburg but there seem to be a gap
with a local art scene that still seem to lack
representation internationally. In your opinion,
why is there such a gap?

To make a city and an art scene truly part of
an international network—rather than a date on
a calendar—and enable artists to independently
develop their own connections, you need
institutions locally that provide opportunity
for international exchange year round. Only
when this begins can local conversations about

what constitutes international practice gain
momentum and take their own form. This is now
starting to happen in Moscow, Let’s see what the
next few years bring in terms of outcome,

Does Garage have any projects related
to the region of Caucasus and Central Asia ?

Yes, as part of the work that we do researching
and presenting artists and ideas from across
Central, Southern, and Eastern Europe, the
Baltic, Caucasus and Central Asia, although we
don’t usually describe projects through place as
much as concept. Most recently, artist Anton
Vidokle traveled to Kazakhstan and Altai,
among other locations, as part of
Garage Field Research, for a project he is
developing that looks into the contemporary
legacies of cosmism. Currently, Garage
assistant curator, Andrey Misiano is developing
an exhibition that specifically looks at the
experiences of two generations of artists that
were born in the Soviet Union in the Caucasus
S5R and what that means now, in terms
of their identity in a globalized world.
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KAMRAN DIBA
Kamran Diba interviewed by Herve Mikaeloff

Hervé Mikaeloff : How and why have you decided
to build and create “TMOCA” ?

KAMRAN DIBA: Tam an artist and was 