
WWW.GALERIEARTCONCEPT.COM

Miryam Haddad

Revue de presse
Press review



« 20 Under 40: Young Shapers of the Future (Film and Visual Arts) », in britannica.com, juillet 2021



Esmé O’Keeffe, « Wild Rococo Parties and the Move from Syria to Paris The Art of Miryam Haddad », in whynow.co.uk, juillet 2021









Léa Amoros, « Le Printemps de Septembre fête ses 30 ans », in Le Quotidien de l’Art, 3 juin 2021, p.7



Julien Baldacchino, « #GénérationDemain : 10 artistes contemporains de moins de 30 ans dont vous allez entendre parler », in 
franceinter.fr, 14 octobre 2020





Lillian Davies, « Critics’ picks – Miryam Haddad », in Artforum.com, octobre 2020







Anne-Lys Thomas, « En region, les FRAC soutiennent les artistes », in The Art Newspaper Daily, 12 juin 2020



Sam Baker, « The 2020 Forbes Under 30 Europe Art & Culture Honorees Are Creatives Expanding Representation in Fashion, Art And 
Food », in Forbes, 17 mars 2020





« Jean-Claude Mosconi présente une oeuvre de Miryam Haddad », in le Quotidien de l’Art, 13 décembre 2019

acquisition / coup de cœur du collectionneur

Jean-Claude Mosconi présente 
une œuvre de Miryam Haddad
Tous les quinze jours, un collectionneur ou une collectionneuse dévoile une 

acquisition récente. Cette semaine, Jean-Claude Mosconi évoque une œuvre 

de l’artiste Miryam Haddad. 

D
ès mon arrivée dans la galerie 

Art:Concept, mon regard fut capté par 

un minuscule tableau (27 x 22 cm)  

sur le mur de gauche : un choc, un véritable 

choc. Comme si l’univers de Miryam Haddad 

était concentré dans cette petite toile, balayant 

préjugés et a priori que je pouvais avoir à 

propos de l’expression de cette jeune artiste 

syrienne. Je m’attendais à l’évocation d’un 

désert désolé entamé par les stigmates de 

souffrance infinie ou celle d’un paysage urbain 

meurtri, traversé par des ombres, et pas à  

cette lumière. La force et la douceur de cet 

entremêlement de formes et de couleurs aussi 

fugaces qu’insaisissables s’imposèrent au point 

de me laisser songeur et admiratif. Je réalisais 

combien la peinture est « una cosa mentale », 

une chose de l’esprit, qui se ressent et se 

comprend au-delà de lumière des événements 

du monde. Je ne connaissais pas cette artiste, 

mais sa peinture me fascinait. Hélas, mille fois 

hélas, le tableau de l’entrée (La Démarche du 

dromadaire), déjà réservé, m’échappait. Olivier 

Antoine (directeur de la galerie Art:Concept, 

ndlr) me présenta le tableau suivant : En 

chemin, une huile sur toile de 2018. Il ne me 

fascina pas mais me bouleversa ! Une émotion 

épidermique, totale. L’achat de l’œuvre devint 

une évidence.

Myriam Haddad, 

En chemin, 

2018, 27 x 22 cm.
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Jean-Claude 
Mosconi

73 ans, collectionne depuis 

1987, organisateur du Club 

de collectionneurs La Pittura 

E Cosa Mentale.

Miryam Haddad

1991 : naissance  

à Damas (Syrie).

2017 : diplômée des 

Beaux-Arts de Paris.

2019 : lauréate du prix 

Jean-François Prat.

Représentée par la galerie 

Art:Concept, Paris.

Vit et travaille à Paris.

Fourchette de prix : entre 

3 000 et 30 000 euros  

en fonction de la taille  

des œuvres

« La force et la douceur de 
cet entremêlement de 
formes et de couleurs aussi 
fugaces qu’insaisissables 
s’imposèrent au point de 
me laisser songeur et 
admiratif. »

25 /L'Hebdo du Quotidien de l'Art / numéro 1852 / 13 décembre 2019
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Avant votre première exposition personnelle en 2018, à Paris, quel fut votre parcours en Syrie ?
Née à Damas, j’ai d’abord suivi dans cette ville trois des quatre années de l’Université des Beaux-Arts, au terme desquelles un 
diplôme est délivré... L’enseignement artistique en Syrie est très traditionnel. Les étudiants travaillent par projet hebdomadaire, 
avec pour thèmes la nature morte, le portrait, le modèle ou le paysage. Leur traitement s’articule à travers des cours de dessin, 
d’aquarelle ou de peinture. Pour ma part, j’étais obsédée, comme beaucoup d’autres, par le portrait. J’en ai effectué de nombreux, 
très réalistes, aboutis, et j’ai eu les bonnes notes qui vont avec, étant bonne élève... Toutefois, j’avais en parallèle, à la différence 
d’autres étudiants qui ne travaillaient que le matin à l’école, un atelier personnel dans lequel je me livrais à la réalisation de 
portraits « plus libres » et déjà « colorés ». Mes professeurs me disaient toujours que se livrer à de pareilles créations était 
prématuré ! Excédée, j’ai eu l’opportunité de venir en France, de monter un dossier pour l’École des Beaux-Arts de Paris et de me 
retrouver en deuxième année.

Avez-vous eu alors le sentiment d’aborder enfin votre propre peinture ?
En deuxième année, dans l’atelier de Philippe Cognée, la liberté était totale. Ce que je souhaitais. Toutefois l’être autant s’est avéré 
difficile ! À Damas, avec ce type de formation classique, j’ai pu acquérir des outils. D’emblée à Paris, j’ai refusé de faire des tableaux 
en utilisant des photographies à l’inverse de nombreux autres étudiants. Un jour, sur les quais, j’ai trouvé une marionnette très 
moche. Elle est devenue mon sujet de peinture. Cette approche du grotesque s’est élargie les années suivantes de mon cycle : j’ai 
commencé à imaginer toutes sortes de personnages, de situations. J’ai poursuivi. Avec l’impression que mes toiles se construisaient, 
se réunissaient, grâce à cette décision majeure d’être fidèle à mon imagination. Depuis, certains de ces tableaux ont été montrés 
en galeries, dans des expositions personnelles ou collectives. Ceux présentés à la Collection Lambert dans le cadre du Festival 
d’Avignon en représentent la suite.

Votre première exposition s’intitulait « Désordres ». Quel ordre s’agissait-il de rompre ?
J’essaie de créer d’une manière libre, si l’on peut dire. Je construis des personnages, un endroit, une scène ; je choisis des couleurs ;  
j’essaie d’atteindre une composition. Dans le chemin que représente une toile, pareille construction demande d’être sans cesse 
défaite, puis à nouveau entreprise, une deuxième fois, une troisième. Je n’aime pas les sujets identifiables. Ces tableaux ne donnent 
pas facilement des « informations » aux spectateurs. Tout se passe rapidement de nos jours ; les gens ne prennent pas le temps 
de regarder une œuvre. Je crée des tableaux qui demandent à être regardés. Ce titre, « Désordres », répondait à cette nécessité. 
Ce mot m’est apparu comme idéal pour qualifier mon travail en général et a permis de donner une unité à ces différents tableaux.

D’emblée, un monde fantasmatique, extrêmement coloré, se déploie devant nous, avec des personnages biscornus, des scènes de rêves, de 
danse, créant une sensation de vertige. Ce qui en fait également un travail pictural à distance de son époque... 
Un ami me dit régulièrement que cela donne l’impression de vivre un tremblement de terre ! Je suis très heureuse de provoquer 
cette sensation. Non seulement les spectateurs peuvent passer très souvent devant une toile sans prendre le temps de regarder, 
de percevoir, mais souvent quelque chose même de leur humanité m’est incompréhensible. Beaucoup de personnes sont froides. 
J’entends par là qu’un tableau est là pour perturber, émouvoir, faire réagir. Je suis très satisfaite si je parviens dès lors à les 
atteindre. La prédominance de l’art conceptuel, devenu si important nous invite toujours à nous placer du côté du discours et de 
l’intellect. Est écartée cette notion essentielle de l’art : celle de ressentir, de s’émouvoir. Et de voir une œuvre naître d’un geste. 
Raison de plus pour se livrer à l’apparition d’un monde imaginaire, qui, s’il ne sort jamais de nulle part, n’est pas inscrit non plus 
dans cette obsession contemporaine de la citation, de la référence.
J’essaie d’inventer un monde, d’inventer des images jamais vues auparavant, en tout cas pas de cette manière... Quant à la danse, 
qui traverse certains tableaux... Ne sommes-nous pas tout le temps en train de danser ? Chacun de nos gestes est de la danse. 
Notre vie est une danse permanente. Ces personnages plutôt grotesques recouverts de maquillage et de vêtements n’en montrent 
pas moins que chargés ainsi, ils ont aussi une forme de nudité qui est leur vérité.

Parmi vos toiles, il y a Agonia qui est l’affiche du Festival d’Avignon : comment l’avez-vous conçue ?
Cette proposition d’affiche pour le Festival d’Avignon et d’exposition à la Collection Lambert est arrivée au moment même où je réali-
sais des toiles, comme toujours à l’huile, mêlant des personnages à un monde mythique. Le fil rouge du Festival d’Avignon pour cette 
année, les odyssées, m’a incitée à lire Homère en français. Il parle du matin comme une « aube aux doigts roses ». J’ai trouvé cela 
très beau, l’ai noté avant de m’apercevoir que c’était une des expressions récurrentes du livre ! Pour le Festival d’Avignon, je voulais 
voir le ciel en rose. Le tableau de l’affiche est en quelque sorte « égyptien », avec un crocodile, à la fois protecteur des âmes et 
animal dangereux, une évocation du royaume des morts, et ces formes de vitrail récurrentes, des caractères arabes déformés. De 
même, il y a ces ronds, également propres à l’écriture arabe, dans ce tableau comme d’autres récents. Ils sont placés au-dessus 
de personnages comme si toutes les âmes étaient en « mode pause », que nous étions entre la vie et la mort, ou ressentions la 
mort dans la vie. En fait, comme si les âmes  ottaient autour de nous. Vont-elles s’envoler ? Rester ? Entrer à nouveau ?

Si vous vous défiez des références, citer quelques peintres à votre sujet est inévitable. Soutine, Ensor, par exemple. En êtes-vous proche ? 
Penseriez-vous à d’autres peintres, d’autres formes artistiques ?
J’apprécie en effet ces deux peintres ; de même, je pourrais citer Oskar Kokoschka. J’ai eu ce souci très tôt d’atteindre un travail 
pictural qui s’excepterait de toute référence visible, même si rien ne naît ex nihilo. Si je les ai regardés, étudiés, admirés, et que des 
points communs existent, j’ignore s’il s’agit d’une continuité. Je ne reviens pas vers eux régulièrement. Beaucoup de ma « nourriture» 



ne vient pas de la peinture – je pense au cinéma par exemple. Je retrouve des obsessions communes chez Federico Fellini ou 
Sergueï Paradjanov. Si l’art primitif peut être également évoqué concernant mes tableaux, je l’accepte. Ce sont des tableaux nés de 
mon imagination ; en procédant ainsi, même si on essaie d’enrichir les formes, il demeure toujours une touche primitive, quelque 
chose de « simple ». Toutefois, ma peinture n’est nullement à rapprocher d’un processus de création comme celui de l’art naïf. 
J’aime dans les arts premiers ou primitifs la dimension pure, et espère la rejoindre hors de toute imitation. Il ne s’agit pas d’une 
question de création unique, juste de privilégier ses propres histoires, d’être traversée de ses images comme d’inviter d’autres à le 
faire. Il n’est pas aisé de réaliser des tableaux qui restent dans l’esprit du spectateur...

Votre peinture déploie une profusion de couleurs, comme si chaque tableau naissait de leur déploiement, leur excès...
Une toile doit exister de manière forte. En ce sens, la couleur en est un des éléments évidemment essentiels ; la peinture ne peut 
s’envisager sans elle. Dès mes premières expériences de peinture, j’ai voulu des couleurs intenses, nombreuses. J’aime « exagérer »  
les couleurs, n’apprécie pas le moyen terme. Aller dans les voies extrêmes de cette inspiration permet l’invention de scènes qui 
peuvent sembler joyeuses, raconter des ambiances de fête. Toutefois, en repoussant cet acte dans ses limites, des ambiguïtés appa-
raissent. Les extrêmes se rejoignent et l’expérience du spectateur devient possible : les formes colorées de ce théâtre créent une 
attention, semblent témoigner d’une énergie positive... Le regard néanmoins est troublé : ces tableaux montrent au  nal des senti-
ments contrastés. Ils ne calment pas l’esprit ; une violence se fait sentir... C’est aussi simple que de considérer les larmes comme 
tantôt de joie tantôt de tristesse. Il importe ensuite de jouer sur les formats, grands d’un côté, très réduits de l’autre. Pour proposer 
le même voyage, le même arrêt attentif. Je m’appuie également sur des épaisseurs de matière ou choisis en d’autres endroits des 
jus très transparents. Ensuite le choix des titres, souvent présents dès le début à mon esprit, viennent con rmer ma lecture, mon 
orientation, laissant libre le spectateur d’entreprendre ses propres histoires, ses propres projections.

Propos recueillis par Marc Blanchet

Marc Blanchet, interview avec Miryam Haddad à l’occasion du Festival d’Avignon, juillet 2019
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Miryam Haddad vous invite à
découvrir ses grands et petits formats

Miryam Haddad signe l’affiche de la
73 eédition du Festival d’Avignon.
Cette artiste syrienne de 28 ans
découvre les Beaux-Arts de Paris en
2010. À l’issue de ses études, elle
participe à une exposition collective,
et elle se retrouve exposée à la
Collection Lambert… Olivier Py et
Paul Rondin remarquent son travail,
et la belle histoire peut commencer.
«  J’ai été très libre, j’ai même eu le
choix d’utiliser une ancienne toile
ou de travailler sur un détail.
L’odyssée étant le thème, je trouvais
qu’il y avait des points communs
avec mon travail. Je n’avais pas
envie de proposer de l’existant,
j’avais envie de partir sur quelque
chose de nouveau. Les couleurs sont
très importantes dans mon travail.
J’aime aussi les ambiguïtés, les
formes peu visibles ou pas très
claires. Quand on voit la toile, on
sent que c’est très joyeux, vivant,
mais si on va plus loin, on peut aller
à l’autre extrême, cela peut être très
violent. J’aime quand on ne sait pas
si le personnage rigole ou crie. »
Quand on demande à cette jeune
artiste de nous révéler le sens caché
de l’affiche, elle aime rester en zone
trouble. «  Il y a beaucoup de choses,
mais je n’ai pas envie de préciser, je
ne parle jamais de mon travail…  »
Près d’une dizaine seront

exposées à la Collection Lambert,
grands et petits formats, sous le titre
‘‘Le sommeil n’est pas un lieu sûr’’,
quelques épouvantails devenus
récurrents dans son travail. «  Ce
sont des formes qui nous
ressemblent, des corps sans âmes,
des âmes sans forme, un état entre la
vie et la mort  »
Collection Lambert, exposition du 4
au 23 juillet, de 11 h à 19 h.

■
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Il y a des images impatientes et des images 
patientes. Les premières appartiennent 
à « l’hypermarché du visible », au monde 
du tout image où chaque geste devient 
un atome du réseau numérique. Et puis, 
il y a des images patientes, celles qui 
possèdent des caractéristiques beaucoup 
plus difficiles à déterminer. Elles sont 
solitaires, ambiguës et produites par des 
artistes rares, comme l’est Miryam Haddad.

La jeune Syrienne, qui vit aujourd’hui 
à Paris, crée des peintures qui ont la 
vertu d’échapper à la reproduction 
photographique. Là où le capteur 
numérique faillit, seul l’œil apprécie 
les très rares aplats, la puissance 
des empâtements, la complexité des 
juxtapositions, les frottements de 
brosses et les dépôts des couteaux. 
Ce sont des œuvres qui n’ont pas peur 
des couleurs gourmandes, riches 
en pigments. Qui les recherchent et 
jouissent avec volupté de la cohabitation 
du vert absinthe, du vermillon et des 
ocres, mais aussi des superpositions 
du violet profond et de l’orange indien. 

Les images qui s’y forment proviennent de 
l’imaginaire de l’artiste et ne disent que 
ce que le regardeur peut en interpréter, 
sans aucune autorité. Elles sont à la fois 
fragments d’architectures et paysages, 
des sortes d’oxymores qui rassemblent 
la douceur mais aussi la cruauté. Au delà 
de leurs apparences chatoyantes, elles 
content la violence du monde, le choc des 
cultures et la perte d’un pays désormais 
en reconstruction. À l’exemple du triptyque 
Silence (2018), où l’on devine possiblement : 
le Styx, plusieurs crocodiles, deux soleils, 
des fragments de corps et d’âmes, et 
puis aussi, une sculpture comme un dieu 
antique qui, assis, observerait la scène. 
Un mélange de mythes et d’actualités qui 
situe le sensible au cœur du projet pictural.

Alain Berland, critique d’art et commissaire d’exposition, est membre de la direction du Théâtre des Amandiers 
(Nanterre) et fut directeur de la programmation des arts visuels au Collège des Bernardins (2010-2019). 
Co-fondateur et membre du comité de rédaction du journal Particules (2003-2010), il collabore régulièrement 
aux revues Mouvement, depuis 2008, et Questions d’artistes, depuis 2010. Commissaire pour l’Art contemporain 
de la Biennale du Havre en 2012, il en était conseiller artistique en 2010.

Miryam Haddad
par Alain Berland
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Oudak Rannan, 2017
Huile sur toile, 22 x 16 cm

Oil on canvas, 8,66 x 6,3 in.
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Art critic and curator Alain Berland is part of the leadership of the Théâtre des Amandiers (Nanterre) and was 
director of the visual arts programme at the Collège des Bernardins (2010–2019). A co-founder and member 
of the editorial board of the journal Particules (2003–2010), he has been a regular contributor to the journal 
Mouvement since 2008 and to Questions d’artistes since 2010. He was artistic adviser to the Biennale du Havre 
in 2010 and curator for contemporary art there in 2012.

There are impatient images and there 
are patient images. The former belong to 
the “hypermarket of the visible”, to the 
world of all-image in which every gesture 
becomes an atom in the digital network. 
And then there are patient images, the 
ones whose characteristics are much more 
difficult to determine. They are solitary 
and ambiguous, and produced by artists 
who are rare, like Miryam Haddad. 

This young Syrian now living in Paris 
creates paintings that have the virtue of 
escaping photographic reproduction. Where 
the digital sensor fails, the eye alone can 
appreciate the rare swathes of colour, the 
power of the impasto, the complexity of 
the juxtapositions, the rubbing of brushes 
and the leavings of the palette knife. These 
are works that are not afraid of sensuous 
colours rich in pigment. Indeed, they seek 
these out and play voluptuously on the 
cohabitation of absinth green, vermilion 
and ochre, but also the juxtapositions 
of deep purple and Indian orange. 

The images that are formed here come 
from the artist’s imagination and say 
only what the viewer can interpret, with 
no authority. They are at once fragments 
of architecture and landscapes, kinds 
of oxymorons that hold gentleness but 
also cruelty. Beyond their shimmering 
appearances, they relate the violence of the 
world, the clash of cultures and the loss of 
a country that is now under reconstruction. 
Witness the triptych Silence (2018), in which 
we make out, possibly: the Styx, several 
crocodiles, two suns, fragments of bodies 
and souls, and then also, a sculpture like 
a seated antique god that seems to be 
observing the scene. A mixture of myths and 
present realities that locate the sensible 
at the heart of the pictorial project.



On y va !, 2017
Huile sur toile, 22 x 16 cm
Oil on canvas, 8,6 x 6,3 in.
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Vue de l’atelier de Miryam Haddad à Paris / View of Miryam Haddad’s studio in Paris

Page précédente :

Vue d’exposition, galerie Art: Concept, Paris, 2018
Exhibition vue, Art: Concept gallery, Paris, 2018

Alain Berland, « Miryam Haddad », in Catalogue - Prix Jean-françois Prat 2019, éditions jannick, Mai 2019
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“Mirror Mirage,” 2011,  
200 x 100 cm.,  
150 x 70 cm.,  
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We must all assume our 
responsibilities to 
participate in a detailed 
and constructive 
discussion on the future 

of Europe, lest our continent is left to sink 
further into damaging division,” wrote 
economics professor Thomas Piketty to 
endorse his “Manifesto for the 
Democratization of Europe.” Anxiety has 
infused the modern map and political 
scientists are not the only ones addressing 
this: a new generation of artists and 
thinkers are confronting the existential 
issues stemming from territorial 
uncertainties, budget and tax solutions 
notwithstanding.

“Art in Europe Now” has a resolute ring 
to it, yet a Parisian exhibition of that name 
is not devised as anything intransigent. It 
takes the temperature by way of 
Contemporary artists, whose works are on 
view (April 4-June 16) at the Fondation 
Cartier. The 21 were whittled down from  
1,000 portfolio reviews and 200 direct 
encounters. The artists were all born 
between 1980 and 1994, and toil in various 
countries: three represent France, two 
apiece represent Sweden, the UK, and 
Greece, the remainder are scattered 
throughout Denmark, Portugal, Estonia  
and other nations.

“The first decision was to travel,” said 
curator Thomas Delamarre, to supplement 
portfolio-sifting and situate the work not 
only through artist tête-à-têtes, but also 
using feedback from curators and institution 
directors steeped in these local scenes. His 
reasoning was: “Usually we talk about the 
dark side of this crisis, but there are these 
incredibly creative processes right now, in all 
parts of Europe.” He decided: “Let’s go see 
them and talk about what’s happening.”

The difficulty of determining which 
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Evgeny Antufiev,  
“Untitled,” 2017,  
65 x 50 x 12 cm., 
 fabric, embroidery, 
bronze, amber, 
Collezione De Iorio.
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this: a new generation of artists and 
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issues stemming from territorial 
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notwithstanding.
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is not devised as anything intransigent. It 
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Contemporary artists, whose works are on 
view (April 4-June 16) at the Fondation 
Cartier. The 21 were whittled down from  
1,000 portfolio reviews and 200 direct 
encounters. The artists were all born 
between 1980 and 1994, and toil in various 
countries: three represent France, two 
apiece represent Sweden, the UK, and 
Greece, the remainder are scattered 
throughout Denmark, Portugal, Estonia  
and other nations.

“The first decision was to travel,” said 
curator Thomas Delamarre, to supplement 
portfolio-sifting and situate the work not 
only through artist tête-à-têtes, but also 
using feedback from curators and institution 
directors steeped in these local scenes. His 
reasoning was: “Usually we talk about the 
dark side of this crisis, but there are these 
incredibly creative processes right now, in all 
parts of Europe.” He decided: “Let’s go see 
them and talk about what’s happening.”
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Evgeny Antufiev,  
“Untitled,” 2017,  
65 x 50 x 12 cm., 
 fabric, embroidery, 
bronze, amber, 
Collezione De Iorio.
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Formafantasma,  
“Ore Streams Low 

Chair,” 2017, 
 mixed media, 82 × 

36 × 63 cm., 
edited par Giustini 

/ Stagetti, Rome.
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artists to include was compounded by their 
pluridisciplinary scope, and by the knotty 
notion of territory itself. “We are often asked, 
‘is this part of Europe?’” Delamarre recounted 
of the regional spectrum he included. “The 
project is also a way to question this: What is 
the border of Europe? Especially the eastern 
border — it’s very confused, and it has 
changed during geopolitical times. Russia is, 
and has been, hugely linked to Europe in 
terms of culture, as has the Caucasus region, 
where Georgia is located.” He applauded that 
this “younger generation grew up sharing the 
European territory more naturally,” and thus 
formulates compelling concepts shaped by this 
loosened perspective. And while Pan-
European, local signatures are hardly cast 
aside. In fact, through these artists, “visitors 
can do a little tour,” as Delamarre put it: they 
can rethink their references and re-
contextualize locations that seem remote or 
abstracted, whether it’s locating Poznan or 
grasping the span of Moravia. “I would be 
happy to open up visitors’ idea of Europe — 
because this is what happened for us,” 
Delamarre said. “We didn’t know so much 
about it either.”

The further the stretch, the more unwieldy 
it seems to find criteria that could coherently 
group, let alone unite, the “now.” However, 
Delamarre tapped into the common thread 
around “ideas of fragmentation, of collecting 
and sampling materials,” (which determined 
the other part of the exhibition title: 
“Metamorphosis”). Delamarre noted that 
“there is always this idea of recomposing.” It’s 
applied heterogeneously to recycled materials, 
non-conforming identity, and deconstructed 
historical narratives. 

Among the roster, 11 artists chose to 
produce new works for the exhibition: “Some 
of their work requires a site-specific answer,” 
Delamarre said. Three artists — Charlie 
Billingham (British), Alexandros 
Vasmoulakis (Greek), and Kasper 
Bosmans (Belgian) — were 
commissioned to make murals, placed 
adjacently yet diversely referencing 
early 19th-century dress, street art 
and heraldic symbols. An outdoor 
installation surrounding a cedar 
tree by Russian artist Evgeny 
Antufiev welcomes visitors at 
the museum entrance, while 
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an installation behind the museum is courtesy 
of the Georgian artist Nika Kutateladze.

Kutateladze’s work, shown for the first time 
outside his native country, was being moved 
into the museum from a long-haul truck as the 
interview with Delamarre was taking place 
several floors above. For his installation, 
Kutateladze (who trained as an architect) 
excised parts of an abandoned water mill 
located outside Tbilisi and rebuilt it within a 
typical ’60s-era edifice in the Georgian capital, 
cutting into the facade of the latter to insert 
the former. The result is that, upon entering 
the building, the structures play on urban/

rural locales like an architectural turducken. 
Delamarre admired the piece as both a “poetic 
gesture” and a “strong physical experience.” 
It’s a ways of “merging memories,” he said, 
“and, by this, telling something of the 
transformation of a country.”

While Kutateladze’s work toys with the 
evolution of a nation, Marion Verboom’s work 
toys with vast centuries of civilizations. The 
French sculptor uses a rogue archeologist 
approach in her revision of man-made forms. 
The modular columns she fashions in resin 
and plaster are inspired by ornamental 
architecture from different peoples and ©
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Kasper Bosmans, “Legend: Skin (St 
Rumbold + Vitiligo),”2016,  
gouache and silver point on poplar 
panel, 21 x 28 cm.

Miryam Haddad, 
“La Chute,” 2018, 

oil on canvas,  
250 × 200 cm.
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Lap-See lam & 
Wingyee Wu, 
“Mother’s  
Tongue,” 2018,  
still from video.
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periods, encompassing everything from Mayan 
temples to Gothic cathedrals, brought together 
in a way that willfully ignores timelines. “It’s a 
kind of new language, a new history of forms 
that gets rids of linearity,” Delamarre said, 
which thus “opens up the lines of these 
narratives.” Her hybrid columns are 
accompanied by an in-situ concrete fresco 
embellished with color pigments, on which 
hangs a work by Tenant of Culture, a London-
based Dutch artist and recent RCA graduate 
who reinterprets second-hand and found 
clothes; here, her work is fabricated from 
paint-streaked pants.

If Verboom’s sculptures break from context, 
the Polish sculptor Piotr Lakomy conversely 
infiltrates a room, using mainly industrial 
materials. His pieces highlight what 
Delamarre deems “the graft of a parasite,” 
using a “colonizing” approach by which his 
pieces literally clasp at the architecture. 
Lakomy’s work provides a fitting symbol of the 
complexities of trying to adapt to a setting, 

and of the limitations, if not outright clashes, 
that arise from attempted integration. 

Painter Miryam Haddad’s personal 
trajectory is perhaps as revealing as her work 
in terms of the intricacies of identity. Haddad 
is designated French because she is based in 
Paris, but the Syrian-born artist studied at art 
school in Damascus before coming to the 
Beaux Arts in 2012. Delamarre described her 
vivid palette as “very exaggerated, very 
baroque,” but noted something darker belies 
her work. The titles of her canvases speak 
ominously of vengeance, attacks, and death 
— or otherwise seem pointedly ironic, 
christened “Hahaha” and “Joyeux 
Anniversaire.” The brushstrokes are blurry in 
their articulation, so that the depictions feel 
oddly uncertain.

The approach to a medium itself sometimes 
expresses the fragmentation or recomposition, 
yielding transformative powers. Gamer 
Jonathan Vinel merges the language of cinema 
— he studied at the prestigious French film 
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school La FEMIS — with video game visuals 
in his film “Martin Pleure,” which focuses on 
the eponymous character’s desperate search 
for his community within a barren cityscape. 
The Czech artist Klara Hosnedlova plays with 
carefully-considered materials to create a 
boudoir-like mise-en-scène, engaging with the 
dicta of architect Adolf Loos (a native of her 
region), known for criticizing the use of lavish 
ornamentation. The Italian-born designer duo 
Studio Formafantasma, based in Amsterdam, 
approach transformation by way of a global 
issue: sustainability and e-waste. Here, the 
presented pieces recycle outdated 
technological materials and repurpose them 
as office furniture, like a desk built from 
keyboards and circuits. For the Triennale in 
Milan, they describe how their work functions 

as an “analysis on the meaning of production 
and how design could be an important agent 
in developing a more responsible use of 
resources.”

Given the deconstructive nature of the 
exhibition, coming away with a more 
intelligible picture of Europe — rather than a 
more uncertain one — seems improbable. 
Delamarre sees this absence of closure as an 
asset. “Everything is not written at the fore,” 
Delamarre said of the way this creative class 
collapses boundaries and timelines. “It’s 
organically part of their work process.” Despite 
the ambitiousness of the exhibition, he feels 
the thematic breadth is ultimately best 
digested at a personal scale. “I’m glad visitors 
will be confronted by these issues,” he stated, 
“in the way the artists confront them.”MP

Magnus Andersen,  
“Tabula Rasa, Regional 
Education series,” 2017,  

oil and acrylic on canvas, 
aluminium frame and glue,  

80 × 60 × 4 cm.
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BELOW: 
Formafantasma,  

“Ore Streams Cubicle 2,” 2017, 
mixed media, 75 × 168 × 75 cm. 
(desk) and 135 × 120 × 120 cm. 

(screen), edited by Giustini / 
Stagetti, Rome.
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Sarah Moroz, ‘‘Europe Now’’, in Blouin Modern Painters, May 2019





Michel Verlinden, « Nouvelle Europe », in Le Vif / L’Express, 2 mai 2019



Benjamin Locoge, «Avignon s’affiche», in Paris Match, n° 3650, du 25 avril au 1er mai 2019





Rachel Spence, “Not drowning but waving”, in Financial Time, 13-14 April 2019      
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Guillaume Benoit, « Jeunes artistes en Europe. Les metamorphoses - Fondation Cartier », in Slash magazine, 11 Avril 2019
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Randa Maddah, 

Light Horizon, 

2012, vidéo, 7’22.

l’enquête

M
iryam Haddad se souvient de sa vie d’avant la 
guerre comme si c’était hier. C’était avant la 
contestation des quartiers populaires et le bascu-
lement dans l’affrontement armé qui a fait plus 

de 500 000 morts depuis 2011 et jeté sur la route de l’exil quelque 
5,6 millions de Syriens, qui représentent désormais près de 25 % 
des réfugiés dans le monde. Les bruits d’artillerie, fracas d’explo-
sion et tirs d’obus, l’inflation et la pénurie ont formé leur quoti-
dien. Aujourd’hui, ils souffrent de précarité, de déclassement et 
d’isolement. Parmi eux des artistes, dont une vingtaine expose 
jusqu’au 14 avril dans « Où est la maison de mon ami ? » à la 
Maison des arts de Malakoff. Certains sont accueillis à l’Atelier 
des artistes en exil, à Paris, association qui offre des espaces de 

Créer en exil :  
les artistes syriens en France
Depuis 2011, des millions de Syriens ont dû fuir 

leur pays face à un régime qui assassine 

son propre peuple. Parmi eux, des artistes, dont 

certains ont été accueillis en France et continuent 

à créer. Témoignages.

Par Roxana Azimi et Magali Lesauvage

travail à quelque 200 réfugiés du monde entier (un quart d’entre 
eux, autant d’hommes que de femmes, tous domaines artistiques 
confondus, sont syriens). Après y avoir suivi un programme de 
formation, trois ont intégré les Beaux-Arts de Paris.

Un choix douloureux

Impossible de connaître le nombre exact de créateurs syriens 
établis en France. Une chose est sûre en revanche : pour tous, 
le choix de l’exil a été douloureux. « Je ne peux pas en parler, ça 

m’étouffe », confie la graphiste Sana Yazigi, des sanglots dans 
la voix. Certains sont exilés de longue date. C’est le cas de la 
cinéaste Hala Abdallah, 63 ans, militante politique plusieurs 
fois emprisonnée sous le régime des Assad, père et fils. Cette 
force tranquille a quitté son pays en 1981 avec son fiancé qui 
deviendra son mari, l’artiste Youssef Abdelké, né en 1951. Et puis 
il y a ceux arrivés avec la guerre, à reculons pour la plupart. 
Miryam Haddad, 28 ans, attendra l’été 2012, quand les bombar-
dements se sont intensifiés, pour migrer à Paris. « À l’université 

d’architecture, à côté des Beaux-Arts, un kamikaze s’était fait sau-

ter, la terre tremblait tout le temps », raconte-t-elle. Pour autant, 
elle décide de partir avec seulement un bagage léger, juste 
quelques toiles pour étoffer son dossier de candidature pour 
les Beaux-Arts de Paris. C’est lorsqu’elle « n’a plus vu de place 

pour l’activisme » que Diala Brisly a, quant à elle, quitté Damas, 
direction Istanbul en 2013, puis le Liban avant d’arriver en 2016 
en France et de partir à Berlin. Disposant d’un espace à l’Atelier 
des artistes en exil avec trois autres femmes de diverses natio-

« L’exil, je ne peux pas en parler, 
ça m’étouffe. » 
Sana Yazigi, graphiste.
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trauma, les réfugiés ont du mal à accepter d’apprendre une langue, 

ils ne veulent pas être là », remarque Ola Abdallah. Judith Depaule 

évoque quant à elle le « désarroi » des artistes arrivés fin 2015 à 

l’association, mais aussi « une grande envie de créer ». Depuis, 

« beaucoup se sont structurés » et, ajoute-t-elle, « à la différence 

d’autres nationalités, les Syriens ont connu un système académique 

proche de celui de la France, avec des écoles d’art plastique ou dra-

matique, des grandes institutions. Ils arrivent en ayant déjà une 

maîtrise technique et pour la plupart ne sont pas devenus artistes 

avec l’exil ».

C’est en France que plusieurs d’entre eux ont fait progresser 

leur pratique. « En Syrie, les gens vivaient en vase clos, confie Ola 

Abdallah. La stratégie de Bachar et de son père a été d’appauvrir 

intellectuellement les artistes. L’enseignement aux Beaux-Arts de 

Damas était classique, à la russe. » « Le modèle vivant était sous 

plusieurs couches de vêtements, on ne voyait rien, abonde Miryam 

Haddad. Quand je suis arrivée aux Beaux-Arts de Paris, je me suis 

demandée si à Damas on ne vivait pas dans un autre temps. On 

n’avait pas appris de théorie. On ne parlait pas d’art contemporain. 

Il me manquait beaucoup de bases, d’informations. J’ai dû rattraper 

beaucoup de choses, je cours encore. » Formée à la scénographie, 

peintre, sculptrice et céramiste, Lina Al Jijakli a d’abord été 

accueillie dans un foyer social, une chambre de 7 m2, où il lui 

était quasiment impossible de peindre… Une obligation de se 

restreindre à des petits formats, qu’elle a en partie conservés 

dans sa pratique actuelle, réalisant notamment des théâtres de 

marionnettes, où évoluent des personnages inspirés des géné-

raux syriens.

Parler ou non de la guerre, taire ou exprimer les blessures qu’on 

a connues dans sa chair : tel a été le dilemme de nombreux 

artistes. Telle est aussi la question au centre de l’exposition de 

Lina Al Jijakli dans son atelier partagé à l’Atelier des artistes en exil, Paris.
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Formée à la scénographie, peintre, 
sculptrice et céramiste, Lina Al Jijakli 
a d’abord été accueillie dans un foyer 
social, une chambre de 7 m2  
où il lui était quasiment impossible  
de peindre… /…
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« Aux Beaux-Arts de Paris, je mettais 
mon casque, je travaillais et rentrais 
directement après. Je suis pourtant 

très bavarde, 
mais pendant 
deux ans 
je n’ai pas eu 
envie de parler. 
Je préférais 
me taire. »
Miryam Haddad,  artiste.
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l’enquête / Créer en exil : les artistes syriens en France

Miryam Haddad, La Chute, 2018, huile sur toile, 250 x 200 cm.
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Roxana Azimi, « Créer en exil : les artistes syriens en France », in L’Hebdo du Quotidien de l’art, 29 mars 2019



Julie Crenn, « Miryam Haddad », in Artpress, #454, avril 2018



Roxana Azimi, « Plein les yeux. Chaos debout », in M Le Magazine du Monde, 3 février 2018







Naomi Barki, «Art’ N Box rencontre Art : Concept », in Art’ N Box, 15 février 2018





« Désordres », in paris-art.com, 27 janvier 2018





« Miryam Haddad », in Rêvez ! #2, Beaux-Arts de Paris éditions, 2017


