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SCÈNE FRANÇAISE

PAR ANNE-CÉCILE SANCHEZ

Le Palais de Tokyo consacre son exposition 
de rentrée à une scène française 
dynamique, mais sans doute encore 
méconnue. Une initiative trop rare ? 

haque présidence du 
Palais de Tokyo aura été 
marquée par une grande 
exposition autour de la 
scène artistique fran-
çaise. Après «  Notre 
Histoire », en 2006, et 

« Dynasty », en 2010, voici cet automne 
« Futur, ancien, fugitif », une initiative 
de Jean de Loisy que l’ancien président 
du centre d’art, parti depuis à l’École 
des beaux-arts de Paris, n’a pu accom-
pagner jusqu’à son terme. Programmée 
à partir du 16 octobre 2019, l’exposition 
emprunte son titre à un ouvrage de 
l’écrivain Olivier Cadiot. « Futur », pour 
l’idée d’un « horizon projeté », « ancien » 
pour « ce qui le nourrit » et « fugitif » 
enfin, renvoyant à « un présent difficile 
à cerner », explique Franck Balland, l’un 
des quatre co-commissaires. 

UNE SCÈNE À « UN INSTANT T »
L’événement réunit quarante-quatre 
artistes et collectifs ; une affiche forcé-
ment partielle qu’il sera tentant de juger 
partiale. L’équipe curatoriale (Franck 
Balland, Daria de Beauvais, Adélaïde 
Blanc et Claire Moulène) préfère pour 
sa part mettre l’accent sur les liens sug-
gérés, parfois invisibles, entre ces diffé-
rents univers artistiques, qui dessinent 

par capillarité les contours d’une scène 
« à un instant T ». L’inscription territo-
riale a cependant moins défini le péri-
mètre de recherche que la volonté de 
rassembler plusieurs générations d’ar-
tistes, de Jean Claus, né en 1939, à Agata 
Ingarden, la benjamine de l’exposition 
âgée de 25 ans. Une certaine discrétion, 
voire un goût de la marge, est commune 
à la majorité d’entre eux : la moitié n’ont 
pas de galerie. 

Alors qu’en 2006 « Notre Histoire », 
orchestrée par Nicolas Bourriaud et 
Jérôme Sans, se voulait tournée vers 
l’avenir et qu’en 2010, « Dynasty », col-
laboration entre le Musée d’art moderne 
de la Ville de Paris et le Palais de Tokyo 
alors dirigé par Marc Olivier Wahler, 
signalait un engagement envers « la 
création émergente », « Futur, ancien, 
fugitif » fait le choix de rassembler les 
anciens et les nouveaux « colocataires » 

LA SCÈNE 
FRANÇAISE (ENFIN) 
 AUX MARCHES 
DU PALAIS

1

 « Futur, ancien, 
fugitif », du 16 octobre 
2019 au 5 janvier 2020. 

Palais de Tokyo,  
13, avenue 

du Président 
Wilson, Paris-16e. 

De 12 h à minuit 
tous les jours sauf 

le mardi. Tarifs : 12 et 
9 €. Commissaires : 

Franck Balland, Daria 
de Beauvais, Adélaïde 

Blanc et Claire 
Moulène. www.

palaisdetokyo.com
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en 2017 un accueil critique mitigé. 
Mais d’autres ont su profiter de cette 
opportunité, tel Philippe Parreno qui, à 
la suite de « Anywhere, Anywhere Out 
of the World » (2013-2014), enchaîna 
avec la prestigieuse Hyundai Com-
mission pour une exposition intitulée 
« Anywhen » dans l’ancienne salle des 
machines de la Tate Modern à Londres. 

DES MUSÉES À LA PEINE
Cette fonction de vitrine, voire de trem-
plin, est-elle suffisamment assurée par 
les musées français ? Non, déplorent 
certains professionnels de l’art, en par-
ticulier les galeristes, qui estiment que la 
préférence accordée aux créateurs étran-
gers se fait aux dépens du rayonnement 
de la scène hexagonale. Le soutien insti-
tutionnel ferait-il défaut à nos artistes ? 

C’est plutôt « le défaut d’institutions » 
dont il est question, selon Jean de Loisy. 
D’après l’actuel directeur de l’École 
des beaux-arts de Paris, peu de musées 
auraient la force d’imposer un artiste 
internationalement. « Si vous voulez 
promouvoir un artiste, vous ne pouvez 
pas vous contenter de montrer des objets 
déjà vus sur les foires ou les biennales. 
Vous devez lui donner les moyens de 
produire. » Jusqu’à réinventer parfois la 
notion même d’exposition, comme ce 
fut le cas avec Neïl Beloufa et la scéno-
graphie complexe déployée au Palais de 
Tokyo dans le cadre de son projet « L’En-
nemi de mon ennemi », où œuvres, 
documents, images et autres artefacts 
étaient déplacés en permanence par des 
robots, « selon un scénario de type algo-
rithmique » afin de littéralement faire 
bouger les lignes, de susciter de nou-
velles associations, perspectives et des 
significations inédites. Cette ambition 
n’est hélas pas toujours au rendez-vous. 
Et même quand le Centre Pompidou 
choisit de consacrer une rétrospective 
à Pierre Huyghe, on peut se demander 
pourquoi celle-ci, remarquablement 
réussie, se tient dans la galerie Sud et non 
au cinquième étage du musée.
Il est vrai que le modèle du Palais de 
Tokyo est unique en son genre. Il auto-
rise en effet un financement mixte 
public et privé, ce dernier assurant plus 
de la moitié de son budget de fonction-
nement à travers le mécénat d’entre-
prises, mais aussi grâce à la location 

événementielle. Ce à quoi viennent 
s’ajouter les concessions des restaurants, 
de la librairie et du club Yoyo. « Cette 
capacité à générer ses ressources propres 
a avoisiné les deux tiers du budget sous 
ma présidence », se félicite Jean de Loisy. 
Le statut inventé par Christopher Miles 
et Olivier Kaeppelin a donc été la chance 
du Palais. Quand a contrario, souligne 
son ancien président, « les lourdeurs 
du système administratif français et le 
handicap infligé aux institutions faute 
de créativité juridique sont stupéfiants. 
Nous leur devons une partie de nos 
échecs ». 
Reste que, depuis ces dernières années, 
« la scène artistique française est ultra 
dynamique », comme l’observe Daria de 
Beauvais, qui évoque la multiplication 
des artists run spaces et des espaces non 
commerciaux, mais aussi la présence de 
nombreux artistes internationaux qui 
viennent s’installer en France. Il faut 
sans doute voir dans cette attractivité 
un signe positif. 

3_Jean Claus, 
Vaisselier au cheval 

qui bande, fibre de 
verre polyester, 

236 x 155 x 65 cm, 
courtesy de l’artiste 

et de la Galerie 
Jean Brolly, Paris. 

© Photo Jean Mathis.

4_Agata Ingarden, 
Like Mushrooms 

After Rain (détail), 
2018, acier peint, 
sucre carbonisé, 

mousse acoustique 
cristallisée dans 

le sel, coquilles 
d’huitres, miroir sans 

tain, 1000 x 450 x 
3000 cm, courtesy de 

l’artiste et Berthold 
Pott, Cologne. © Photo 

Alexander Böhle.

3
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de la scène hexagonale. Entre-temps, 
en effet, les objectifs assignés au Centre 
d’art ont changé, le mandat de Jean de 
Loisy spécifiant qu’il s’agissait d’y mon-
trer « l’ensemble de la scène nationale 
dans un paysage international ». 

LE PALAIS DE TOKYO, VITRINE 
DE L’ART EN FRANCE ?
Pourquoi avoir attendu si long-
temps – près de dix ans – pour organi-
ser une nouvelle exposition dédiée à 
la scène française ? « Cela me semblait 
nécessaire, mais pas urgent », répond 
Jean de Loisy, qui rappelle les dispositifs 
mis en place par l’établissement, et dont 
ont bénéficié, selon lui, de nombreux 
artistes travaillant dans l’Hexagone, ou 
y ayant étudié et vivant à l’étranger. Créé 
par Marc Olivier Wahler, le programme 
des « Modules » a ainsi consisté à inviter 
chaque mois deux ou trois artistes de la 
jeune scène émergente en France. Il fut 
poursuivi jusqu’en 2015 avec le soutien 
de la Fondation Pierre Bergé-Yves Saint 
Laurent, et a permis de faire connaître 
des nouveaux talents tels que Mimosa 
Echard, Clément Cogitore, Hicham 
Berrada, Clément Rodzielski, Laëtitia 
Badaut Haussmann, etc. Jean de Loisy 
instaura quant à lui une politique d’ex-

positions « hors les murs » ayant pour 
vocation « d’exporter » les jeunes artistes 
français, en parallèle de grandes mani-
festations internationales et en dialogue 
avec les scènes locales. Par exemple, en 
2018, pendant la Biennale de Gwangju ; 
en 2017, en off de la Biennale d’architec-
ture de Chicago ; mais aussi à Athènes 
au moment de la Documenta ; à Hong 
Kong pendant Art Basel… 
Dans les espaces du centre d’art, les 
monographies consacrées à des artistes 
en début de carrière ont par ailleurs 
contribué à lancer, entre autres, Neil 
Beloufa, David Douard et Marguerite 
Humeau. Céleste Boursier Mougenot 
ou Laure Prouvost ont pour leur part 
présenté des projets spécifiquement 
produits. On peut citer également les 
« Cartes blanches » confiées à deux 
reprises à des Français : Philippe Parreno, 
puis Camille Henrot. Ou encore les solo 
shows d’artistes en milieu de parcours 
qui ont mis à l’honneur Fabrice Hyber 
en 2012, Michel François l’année sui-
vante. Les « Anémochories », enfin, 
programme d’œuvres in situ dans le 
bâtiment, se sont traduites elles aussi 
par plusieurs invitations dans ce sens, 
comme celle faite à Ulla von Bran-
denburg. Sa peinture au sol évoquant en 
trompe-l’œil un rideau à motif Arlequin 

(Death of a King) a constitué une étape 
importante de son parcours ; le Palais 
de Tokyo accueillera d’ailleurs bientôt 
sa première rétrospective. Les autres 
invités comptent des artistes tels que 
Isabelle Cornaro, Emmanuelle Lainé, 
ou l’Américaine Sheila Hicks, qui vit à 
Paris depuis la fin des années 1950. En 
2014, son intervention dans la Grande 
Rotonde avec une installation à base de 
fibres tissées, colorées et sculptées suscita 
un regain d’intérêt pour sa démarche. À 
défaut de quotas donc, c’est un équilibre 
« intuitif » entre scène nationale et inter-
nationale qui a été ménagé, s’agissant 
aussi bien d’expositions personnelles 
que collectives. 
Tenu de présenter des figures historiques 
oubliées, le Palais de Tokyo a également 
en 2013 mis les pleins phares sur l’œuvre 
de Julio Le Parc. L’artiste argentin installé 
de longue date en France était alors âgé 
de 85 ans ; trois ans plus tard, la Galerie 
Perrotin lui consacrait une exposition 
personnelle dans son espace new-yor-
kais. Faut-il y voir un lien de causalité ? 
Véritable « caisse de résonance pour les 
artistes », selon la formule de Daria de 
Beauvais, le lieu assure en effet à ceux 
qui y exposent une visibilité accrue. Pas 
sûr que cela ait rendu service à Camille 
Henrot, dont l’exposition figée reçut 

2

1_Ulla Von 
Brandenburg, 
Death of a King, 2012, 
Agora, Palais de 
Tokyo, courtesy de 
l’artiste et Galerie 
Art : Concept, Paris. 
© Photo André Morin.

2_Douglas Gordon 
et Philippe Parreno, 
Zidane: a 21st Century 
Portrait, 2006. Vue 
de l’exposition de 
Philippe Parreno, 
«Anywhere, 
Anywhere, Out of 
the World», Palais 
de Tokyo, 2013, 
courtesy de l’artiste. 
© Photo Aurélien Mole.
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Installation view of <Baisse toi montagne, Lève toi vallon> at Performa 15, New York 2015 
Photo Paula Court Courtesy the artist and Art : Concept, Paris

The border between 

the reality and representation

behind the glamorous curtain

●
Article by Jeong, ji-yun   ● Image courtesy of Galerie Art Concept

Among the artists who are recently taking the lead in the

contemporary art scene, the most prominent artist who

demonstrates his or her creative world with colors, the most

familiar and primal material to humans, would be undoubtedly Ulla

von Brandenburg. Some might object to this statement; those who

experienced the glamorous feast of colors presented by the artist

at least once will agree to this. It means that colors are significant

for Ulla von Brandenburg’s art, which are the key material, motive,

means for powerful expressions for her works, even constituting a

complete work by themselves. The huge pieces of cloth and

curtains in colors greatly contrasting against each other are the

symbol of the artist’s identity and had long been the representative

features of her works. Called “the wizard of colors”, she is

acclaimed as a brilliant artist who has exceptional abilities in

space organization by using various colors and in stage producing.

She was also nominated for the “2016 Prix Marcel Duchamp”.

With the entire world as her stage, she has already met high bars

set by the world’s famous art museums and is receiving countless

offers from biennales, art fairs, and film festivals. She is one of the

most successful artists these days. To be more accurate, she is the

new artist with a long career, who had settled, stood her ground,

and survived in the art scene, which is freest, most difficult to

predict, and thus, most severe.

Born in Karlsruhe, Germany, Ulla von Brandenburg moved to

Paris in her early years and has stayed there up to now, having

been creatively active. Applied with various media and genres

including painting, drawing, installation, films, and performances,

her works are in the form of crossover art and regarded as

reinterpreting and expanding such media and genres, surpassing

their original characteristics. Presenting the “mise-en-abyme”

technique, in which a story includes another similar story and an

image harbors another similar image, the artist shows the

ambiguous border between the reality that actually exists and its

visional representation both in the exhibition space and on the

screen. From her earlier pieces to recent works, the relationship

between the reality and the representation has been the major

motif that can be found consistently in Ulla von Brandenburg’s

creative world. In the past, such relationship was independently

shown mostly in films or performing arts such as plays, through

which the visional effect of the relationship is most apparent. The

relationship between the reality and the representation that the

artist aims to demonstrate is not only based on similarities. In

some works, she fully uses theatrical devices to create situations

that are highly fictional and exaggerated on purpose, or clearly

reveals the gap between the reality and the representation by

bringing the actual historical events to the present. 
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Ulla von Brandenburg :  
It Has a Golden Sun and  
an Elderly Grey Moon

Les quatre nommés du Prix Marcel-Duchamp 2016, Kader 
Attia, Yto Barrada, Ulla von Brandenburg et Barthélémy Toguo, 
exposent au Centre Pompidou jusqu’au 30 janvier 2017. Le 
lauréat de ce prix organisé par l’Adiaf sera annoncé le 18 octobre 
après avoir été choisi par un jury composé d’Iwona Blazwick 
(Royaume-Uni), directrice de la Whitechapel Art Gallery à 
Londres ; Bernard Blistène (France), directeur du Musée national 
d’art moderne/Centre Pompidou à Paris ; Manuel Borja-Villel 
(Espagne), directeur du Museo Nacional Centro de Arte Reina 
Sofia à Madrid ; Laurent Dumas (France), collectionneur et 
président d’Emerige ; Gilles Fuchs (France), collectionneur 
et président de l’Adiaf ; Erika Hoffmann (Allemagne), 
collectionneuse, Sammlung Hoffmann à Berlin ; et Akemi 
Shiraha (France-Japon), représentante de l’association Marcel 
Duchamp pour le prix. Chaque jour jusqu’à la remise du prix, 
nous vous proposons le portrait d’un nommé, aujourd’hui Ulla 
von Brandenburg dont le rapporteur sera Jean de Loisy, président 
du Palais de Tokyo._Par Cédric Aurelle

 Artiste allemande vivant à Paris, Ulla von Brandenburg a marqué les 
esprits avec quelques propositions magistrales, notamment son immense jeu 
de rideaux peints pour la Biennale de Lyon en 2011, ou en 2012 avec Death 
of a King, une installation relevant du skate park présentée au cœur de l’agora 
du Palais de Tokyo lors de sa réouverture. À l’image de ces deux pièces, son 
travail fait de la théâtralité et de la mise en espace des éléments essentiels de sa 
démarche. Son sens aigu de la composition fait s’apparenter ses installations 
et expositions à de véritables scénographies. Avec l’emploi notamment de 
grands pans de tissus qui sont à la fois morceaux de peinture et rideaux de 
scènes, elle joue sur l’ambiguïté de l’espace de la représentation, plongeant 
le visiteur dans un entre-deux, oscillant entre le rôle d’observateur et celui 
d’acteur, hésitant entre réalité et fiction dans un aller-retour constant. 

Ulla von Brandenburg. 
Courtesy de l’artiste et 
Art : Concept, Paris. 
Photo : Jan Northoff.

Ulla von Brandenburg, 
It Has a Golden Sun 
and an Elderly Grey 
Moon, 2016, film  

super-16-mm, 
couleur, son,  

22’ 25”.  
Photo : Martin 

Argyroglo. Courtesy 
galerie Art : Concept 
(Paris), Pilar Corrias 
Gallery (Londres), et 
Produzentengalerie 

Hamburg 
(Hambourg).

/…
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Ulla von Brandenburg,  
It Has a Golden Sun and 
an Elderly Grey Moon, 

2016, installation  
en bois, tissus,  

divers objets et film  
super-16-mm, couleur, 

son, 22’ 25”.  
Photo : Georges 
Meguerditchian. 
Courtesy galerie  

Art : Concept 
(Paris), Pilar Corrias 
Gallery (Londres), et 
Produzentengalerie 

Hamburg (Hambourg).
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PRIX 
MARCEL-DUCHAMP

ULLA VON 
BRANDENBURG : 

IT HAS A GOLDEN 
SUN AND AN 
ELDERLY GREY 

MOON

Un principe de va-et-vient qui se manifeste aussi dans 
ses films, mis en boucle sur eux-mêmes et privilégiant le plan-séquence, ainsi 
dans Singspiel (2009) présenté l’année de sa création à la Biennale de Venise : 
la caméra tourne autour des personnages dont elle révèle le contrechamp, 
la circularité étant appuyée par des musiques répondant au principe de la 
ritournelle. Ulla von Brandenburg réactive dans ses performances la forme 
du tableau-vivant, et l’on retrouve dans ses œuvres des références aux contes, 
aux chansons traditionnelles, à la commedia dell’arte ou encore au Carnaval. 
Le film et la scénographie ne sont pas l’aboutissement de sa démarche, mais 
un aspect à partir duquel s’opère un jeu de miroir d’une pratique à l’autre, 
où sont convoqués aussi bien le dessin, l’aquarelle, le travail du tissu, la vidéo 
ou les peintures murales. Si ses ensembles sont souvent vivement colorés, les 
films dénotent par l’emploi du noir et blanc.
Dans son projet pour le Prix Marcel-Duchamp au Centre Pompidou, Ulla von 
Brandenburg prend à rebours certains motifs auxquels elle a pu habituer ceux 
qui suivent son travail : la couleur délaisse un espace d’exposition devenu 
épuré et dominé par le blanc, écrin d’un film pour la première fois en couleur, 
et dont le sujet semble être la couleur elle-même. Le film est tourné autour 
d’un escalier blanc sur lequel performent des danseurs dans une mise en 
abyme de l’espace d’exposition. Cet escalier évoque aussi bien la pyramide 
aztèque, le lieu du rite et de l’élévation spirituelle que la place publique sur 
laquelle sont performés par les danseurs ce qui pourrait être des rites sociaux 
d’échange. Comme l’explique l’artiste, « je me suis intéressée ici à la question 
du potlatch ainsi que le définit Marcel Mauss dans son Essai sur le don. Que 
peut-on donner aujourd’hui et en échange de quoi ? ». Une interrogation qui 
résonne tout particulièrement à l’heure néolibérale où la question du don 
est balayée par l’impératif consistant à identifier dans tous les recoins de la 
vie des biens cessibles à transformer en capital liquide. Mais ces marches 
rappellent également les gradins d’un théâtre, un théâtre inversé ici puisque la 
chorégraphie filmée par l’artiste se déroule sur ces degrés. Le film se termine 
par un jeu de miroir, comme une boucle à nouveau bouclée, avec la caméra 
qui se retourne sur elle-même pour révéler le hors-champ du spectacle et 
les sièges des spectateurs, dans une distanciation brechtienne renvoyant le 
spectateur à son rôle de regardeur du spectacle social.
PRIX MARCEL-DUCHAMP 2016, jusqu’au 30 janvier 2017, galerie 4, Niveau 1,  

Centre Pompidou, 75004 Paris, tél. 01 44 78 12 33, www.centrepompidou.fr
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