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ART

Le prix d'art Kubus de Stuttgart 2022 est décerné à l'artiste de Karlsruhe

Ulla von Brandenburg

La lauréate Ulla Von Brandenburg, depuis 2016 également professeur de peinture et de graphisme à l'Académie nationale des beaux-

arts de Karlsruhe

Ulla von Brandenburg reçoit le prix d'art « Kubus », doté de 20 000 euros, du Kunstmuseum Stuttgart et de la Sparda-

Bank Baden-Württemberg. Le prix, qui a été décerné pour la cinquième fois, a été décerné par un jury de sept

personnes, comme l'a annoncé le musée d'art le 7 novembre. Le jury a été particulièrement impressionné par son

concept, qui « renégocie les formes de mémoire et les événements rituels » et développe davantage les approches

sculpturales traditionnelles. En plus du lauréat, Camill Leberer et Ülkü Süngün ont également été nominés pour le

prix, dans lequel les nominés ont chacun utilisé leurs propres salles du musée d'art de Stuttgart pour leur travail.

Ulla von Brandenburg est née à Karlsruhe en 1974 et vit et travaille à Paris et Karlsruhe. Elle a étudié à l'Université de

Design de Karlsruhe et à l'Université des Beaux-Arts de Hambourg. Dans ses installations principalement

multimédias, des éléments de théâtre, de danse et de folklore se fondent dans des productions scéniques.

/ SWR2 / Exposition d'art

"Ulla von Brandenburg réagit de manière particulière à l'architecture

d'exposition existante dans le musée d'art avec une dramaturgie et une

chorégraphie convaincantes spécialement développées pour la situation

spatiale."

Le jury justi�e sa décision.

https://www.swr.de/swr2/kunst-und-ausstellung/aktivistische-kunst-als-soziale-plastik-ein-portraet-der-unbequemen-uelkue-suenguen-100.html
https://www.swr.de/index.html
https://www.swr.de/swr2/index.html
https://www.swr.de/swr2/kunst-und-ausstellung/index.html


Prix   d'art avec référence biographique au Bade-Wurtemberg

Le prix d'art de Stuttgart "Kubus" est décerné par la Sparda-Bank Baden-Württemberg et le Kunstmuseum Stuttgart

et s'adresse aux artistes nés dans le Bade-Wurtemberg ou qui ont apporté une contribution décisive à l'art du Bade-

Wurtemberg. Le prix est décerné tous les deux ans depuis 2013. Les œuvres d'Ulla von Brandenburg et des autres

artistes nominés sont visibles au Kunstmuseum Stuttgart jusqu'au 8 janvier 2023 .

ÉTAIT DEBOUT: 08/11/2022 , 11h20

AUTOR/IN: TOS

art! avec Steffen Koenig à Stuttgart

EXPÉDITION TOTALE

L'art militant comme plastique social - Un portrait de l'inconfortable Ülkü Süngün

EXPOSITION

"Moved by Schlemmer" - la Staatsgalerie Stuttgart met en mouvement le ballet triadique de

Schlemmer

EXPOSITION AVEC ULLA VON BRANDENBURG
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Meris Angioletti e Ulla von Brandenburg si misurano con la pratica artistica di Sonia Delaunay e
provano a riscrivere in chiave contemporanea l’idea di suono, colore e spazio. Il tutto negli spazi
dell’XNL

Meris Angioletti (Bergamo, 1977) e Ulla von Brandenburg (Karlsruhe, 1974) sono le due

protagoniste della mostra Sul vestito lei ha un corpo, curata da Paola Nicolin nello spazio

espositivo di XNL Piacenza. L’esposizione, allestita al piano terra del palazzo, o�re nella prima

stanza un’introduzione ai lavori storici di Sonia Delaunay, artista russo-francese

incredibilmente attiva nella Parigi degli Anni Trenta. Le due artiste vengono chiamate a

ri�ettere sul lavoro della Delaunay e sull’Atelier Simultané, una sorta di casa-studio che

l’artista aveva trasformato insieme al marito in un centro artistico nevralgico sempre vivo,

luogo di scambio e di relazioni tra artisti, pittori, poeti e musicisti del tempo. 

“Questa idea per la mostra e questo invito esteso a Meris Angioletti e a Ulla von Brandenburg

nascono da un desiderio, che è quello di raccontare un momento noto nella storia dell’arte ma

che abbiamo ritenuto essere particolarmente interessante per una rilettura in chiave

contemporanea. Lo spazio dell’atelier è un luogo straordinario di trasmissione dei saperi, di

simultaneità e di condivisione”, dice la curatrice Paola Nicolin.

A Piacenza due artiste contemporanee in dialogo con Sonia Delaunay
By  Gloria Vergani  - 4 Dicembre 2022

https://www.artribune.com/wp-content/uploads/2022/12/La-fenetre-souvre-comme-une-orange_1.jpg
https://www.artribune.com/arti-visive/arte-contemporanea/2022/09/xnl-aperto-alleanza-spazi-arte-piacenza/
https://www.artribune.com/author/gloriavergani/


Meris Angioletti e Ulla von Brandenburg, Sul vestito lei ha un corpo, Installation view, 2020 – 2022, Courtesy le artiste e XNL
Piacenza

LA MOSTRA DA XNL A PIACENZA

La mostra si apre con uno spazio che racchiude una selezione di dodici gouache su carta

realizzate da Sonia Delaunay tra il 1923 e il 1932, proprio gli anni in cui il suo Atelier era

estremamente attivo. Da questo punto zero si apre un grande spazio in cui le due artiste

contemporanee lavorano con medium diversi e reinterpretano e rileggono i lavori dell’artista

creando il loro atelier simultaneo. Meris Angioletti crea delle composizioni sonore che

accompagnano lo spettatore lungo tutto il percorso della mostra. Un insieme di voci e di parole

con ritmi e intensità diversi si fondono al lavoro di Ulla von Brandenburg, la quale invece

propone l’installazione di enormi teli dipinti che ridisegnano l’intero spazio e su cui vengono

proiettati tre �lm storici sperimentali. Attraversando la sala della mostra si formano sempre

nuovi percorsi e lo spettatore è libero di vivere lo spazio in maniera naturale senza essere

obbligato a un itinerario prede�nito. È chiaro il riferimento al colore, al tessuto, alla texture,

alla condivisione di sperimentazione e alla fusione tra suono, costume, teatro e arte visti come

strumenti d’indagine sociale e psicologica. La mostra non si rifà a un progetto rigido e

didascalico, ma al contrario è un racconto coinvolgente, colorato e carico di signi�cato.

Gloria Vergani
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Meris Angioletti, Tanzlinde, 2019, Tappeto di danza trasmettitore di onde di forma, 10x7 m, performance/atelier
di 24 ore, 21-22 dicembre 2019. In collaborazione con Collettivo Mobile (IT), Compagnia Dani-Ecki (FR), Philippe
Latreille. Courtesy de l'artiste, CRAC Alsace, Altkirch
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ALTRE NEWS

“Sul vestito lei ha un corpo”
Musica, cinema e pittura nella
mostra su Sonia Delaunay a Xnl

Diciassette tele dipinte e un �lm, diviso in tre spezzoni: sarà inaugurata alle 18 di

giovedì 24 novembre la mostra “Sul vestito lei ha un corpo. Note su Sonia

Delaunay“, organizzata dalla Fondazione di Piacenza e Vigevano attraverso Xnl

Arte, in collaborazione col Comune di Piacenza e la Camera di Commercio. Al

piano terra del palazzo Xnl si può assistere a una mostra “�uida, dinamica,

danzante – come spiega la curatrice Paola Nicolin – in cui l’eco di Sonia

Delaunay si avverte attraverso diversi sensi: l’arte �gurativa si mischia a quella

sonora e cinematogra�ca”. La mostra è stata allestita dalle artiste Meris

Angioletti e Ulla von Brandenburg.

“Con questa mostra – commenta Paola Nicolin – Xnl Arte mette a regime il suo

spirito: Xnl ospiterà due mostre di temperature e offerte diverse: a quella

‘personale’ di Francesco Simeti (‘Come un limone lunare’, ndr) si aggiunge questa,

con tematiche differenti. Sonia Delaunay fa dell’atelier una casa studio, in cui

moda, design e editoria si mischiano con la comunità delle persone che lavorano

con lei, fatta da musicisti e poeti. La sua ‘simultaneità’ consiste nel mettere

Da sinistra Angioletti, Nicolin, von Brandenburg, Magnelli e Cella

https://www.piacenzasera.it/redazione/
https://www.piacenzasera.it/


insieme discipline diverse sullo stesso piano. Questo spazio ha l’obiettivo di

sviluppare un’attitudine verso una contaminazione dei linguaggi: da qui l’invito a

uno scon�namento, a ricerche non convenzionali. Ulla von Brandenburg è

un’artista che da anni lavora sull’idea di creare spazi sul tessuto come elemento

identitario, mentre nel lavoro di Meris Angioletti, artista ricercatrice, c’è lo

sguardo alla ‘ricerca’ come forma d’arte: nella mostra ‘Sul vestito lei ha un corpo’

Meris accompagna l’aspetto visivo a quello sonoro, attraverso la composizione di

voci simultanee. L’eco di Sonia Delaunay si avverte sotto tanti aspetti, e giunge il

suo apice nell’attitudine a una nuova femminilità: il suo corpo è un’idea di

modernità non modernista, di un rigore formale più maschile che femminile”.

Ulla von Brandenburg ha realizzato le 17 tele e il �lm sulla vita di Sonia

Delaunay, che nella mostra è stato diviso in tre parti. “Seguo Sonia Delaunay da

quando ho iniziato i miei studi – racconta – Nella mostra che abbiamo allestito

chi guarda l’arte ne è circondato e fa parte della mostra: l’arte dovrebbe

circondarci. Ai dipinti di Delaunay presenti (nella prima sala della mostra, ndr),

che sono stati zoommati, si aggiungono piccoli �lmati che fanno parte di un �lm

che parla di moda, stile e tessuti ambientato in Francia”. “I �lm di Ulla –

commenta Nicolin – sono delle zoommate nella vita di Sonia Delaunay”.

Simultaneità sonora, questo l’effetto che Meris Angioletti crea attraverso un

algoritmo “che permette di combinare fra loro diverse tracce sonore – spiega –

che ho scelto dal mio archivio personale. Il suono si sposta nello spazio, non

esiste una vera idea di inizio e di �ne in un montaggio costante e in�nito.

Sfruttando il margine di aleatorietà del software, ciò che succederà alla �ne della

traccia può cambiare volta per volta. L’idea è stata quella di creare una struttura

viva, confacente al rapporto fra la dimensione del laboratorio e della mostra.

L’installazione sonora nasce da una ri�essione su quello che è la poesia

simultanea, nata nel contesto dell”atelier simultané’ di Sonia Delaunay e dal suo

rapporto prioritario e speci�co con la letteratura e la poesia, al punto da

disegnare i costumi per delle pièces di teatro di Tristan Tzara. Ho lavorato molto

sul rapporto tra Delaunay e Tzara, è stato interessante fare ricerche al Centre

Pompidou di Parigi dove ho potuto entrare nel suo modo ‘alto’ di rapportarsi alla

poesia”.



“Il 2022 è stato ed è l’anno del rilancio per Xnl – analizza Mario Magnelli,

vicepresidente della Fondazione di Piacenza e Vigevano – questo palazzo di

proprietà della Fondazione, inaugurato agli esordi della pandemia, è stato di fatto

aperto solo qualche mese fa. Vuole essere il contenitore dell’arte contemporanea

che si sta formando, sotto forma di musica, cinema, teatro e arte �gurativa. La

posizione geogra�ca permette a Xnl di essere il perno di un quadrilatero, di cui

fanno parte i teatri Municipale e Filodrammatici e la Galleria Ricci Oddi: ciò

favorisce un dialogo tra contemporaneo e moderno in cui il primo è un modo per

leggere in maniera inedita il secondo. Il lavoro di Meris Angioletti e Ulla von

Brandenburg va a riscoprire valore del confronto tra due epoche che hanno dato

uno straordinario impulso all’arte e ai linguaggi artistici in generale. Questa

mostra fa colloquiare poesia, danza, teatro, musica e cinema, e si sposa con la

vocazione multidisciplinare di Xnl, di cui fa parte, con un ruolo fondamentale,

anche la dimensione formativa dell’arte. Xnl sta diventando un luogo di

formazione, di dialogo, di scambio di saperi”.

“Le mostre di Xnl sono un elemento di richiamo per nostro territorio – sottolinea

Filippo Cella, commissario straordinario della Camera di Commercio di Piacenza

– creano un importante indotto di visitatori che ha poi delle ricadute su tutto il

nostro territorio. Già dall’inizio del percorso di promozione di rassegne artistiche

che Fondazione di Piacenza e Vigevano e Comune di Piacenza hanno intrapreso,

la Camera di Commercio ha creduto all’iniziativa e dato la massima disponibilità

a sostenere. Personalmente penso ci siano due motivi salienti di ricaduta per il

tessuto economico e sociale: mostre e rassegne di questo tipo, dove si può vedere

arte a disposizione di cittadini, studenti, giovani, non può che far crescere la

voglia di ricerca del Bello, di rilancio, ripresa e della crescita della nostra città.



LEGGI ANCHE

 Cinema e pittura nella mostra su Sonia Delaunay a Xnl

Continue with Facebook

Dove c’è Bello io vedo positività e l’arte la interpreto in questo senso. E poi si crea

un’attrattività verso l’esterno, che crea un indotto fondamentale per il tessuto

economico del nostro territorio”.

L’esposizione resterà aperta dal 24 novembre al 16 aprile 2023, da venerdì a

domenica 10 e 30 – 19 e 30, per informazioni Palazzo XNL

https://www.piacenzasera.it/video/cinema-e-pittura-nella-mostra-su-sonia-delaunay-a-xnl/
https://www.piacenzasera.it/wp-login.php?loginSocial=facebook&redirect=https%3A%2F%2Fwww.piacenzasera.it%2F2022%2F11%2Fsul-vestito-lei-ha-un-corpo-musica-cinema-e-pittura-nella-mostra-su-sonia-delaunay-a-xnl%2F456802%2F


Exposition transdisciplinaire

Au Commun, la danse fertilise les arts
plastiques
Dans le cadre de la 2  édition du festival Dance First Think Later, des plasticiennes
explorent par l’image et la vidéo les chorégraphies du corps.

Irène Languin
Publié: 04.10.2022, 15h25

Agnès Geoffray, «Choreography 1», 2016, diapositives sur carrousel.
AGNES GEOFFRAY

Accueil | Culture | Exposition transdisciplinaire: Au Commun, la danse fertilise les arts plastiques
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Au mur, une série de photographies en noir et blanc met en scène des mouvements

de mains. Lesquels trouvent un écho dans la projection de diapositives sur la paroi

adjacente, où défilent en gros plan des gestes gracieux, comme un ballet de doigts.

Intitulés «Les impassibles» et «Choreography 1», ces deux ensembles d’images sont

l’œuvre d’Agnès Geoffray.

L’artiste française compte au nombre des quatre plasticiennes exposées au premier

étage du Commun dans le cadre du 2  millésime de Dance First Think Later, un fes-

tival pluridisciplinaire mêlant danse, performance et arts visuels.

Agnès Geoffray a complété son installation par «Pièces à conviction» et «Écriture

chorégraphique». Les premières consistent en un corpus de dix clichés documen-

tant des injonctions griffonnées sur des bouts de papier par des braqueurs lors

d’une attaque de banque – «be silent», «slide on the floor», «stand up look ahead»;

la seconde, matérialisée sous la forme d’un ruban de coton accroché à hauteur de

e

Agnès Geoffray, «Choreography 1», 2016, diapositives sur carrousel.
AGNES GEOFFRAY
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regard, comporte également des inscriptions liées à la gestique, qu’on pourrait in-

terpréter comme une partition.

Vocabulaire de la danse

«Ce travail prouve que la danse est partout, bien davantage qu’on ne le pense, sou-

ligne Olivier Kaeser, curateur, à travers sa structure Arta Sperto , de la manifesta-

tion. Elle touche à beaucoup de questions, économiques, politiques, rituelles, so-

ciales ou de genre.» L’historien de l’art, qui fut jusqu’en 2018 codirecteur du Centre

culturel suisse de Paris, rappelle d’ailleurs que de nombreuses expressions issues

du vocabulaire de la danse sont rentrées dans le langage courant, ainsi du «chassé-

croisé» des vacances ou du «ballet diplomatique».

Emilie Pitoiset, «Tainted Love», 2017-2022, photographies; «Not Yet Titled #2», 2017, sculpture;
«Sweat core pulls up tonic dreams», 2022, adhésif.
JULIEN GREMAUD

https://artasperto.ch/


On l’aura compris, ce qui réunit les artistes choisies par Olivier Kaeser pour l’expo-

sition du Commun est leur intérêt pour la chose dansée, comme pratique ou sujet

d’investigation. Emilie Pitoiset s’est penchée sur les marathons de danse qui

émergent dans la période de la Grande Dépression aux États-Unis. Durant cette ère

de détresse économique, des couples s’affrontaient sur la piste pendant des heures,

voire des jours, contre rétribution et jusqu’à épuisement.

Ulla von Brandenburg, «Feste Erde, flüssiger Wind», 2021, extrait vidéo.
ULLA VON BRANDENBURG

La créatrice s’est emparée de photos d’époque saisissantes où figurent des tandems

morts de fatigue, effondrés dans les bras l’un de l’autre. Elle les a mis en regard de

sculptures en tubes de métal esquissant des corps, qui revisitent les postures vi-

sibles aux cimaises. Affublées de vêtements contemporains liés à une certaine

forme de violence urbaine, ces statues jouent sur les liens entre passé et présent,

tout comme les lettres inscrites à l’adhésif noir sur les murs, qui reprennent l’esthé-

tique des captchas (ces tests utilisés en informatique afin de vérifier que l’utilisa-

teur n’est pas un robot) pour parler du culte des corps d’aujourd’hui.



Alice Anderson, «Ecosytem Processes, Calder’s Door», sculpture et peinture.
JULIEN GREMAUD

Apprivoiser l’architecture

Alors que dans un film de l’Allemande Ulla von Brandenbourg baptisé «Feste Erde,

flüssiger Wind», un groupe d’hommes et de femmes exécute rondes et tableaux vi-

vants à la manière de rituels collectifs évoquant l’utopie communautaire du Monte

Verità, Alice Anderson danse, littéralement, l’architecture de l’atelier d’Alexander

Calder. Dans une vidéo, on voit la peintre et performeuse britannique apprivoiser

physiquement cette grande halle dans laquelle le sculpteur américain travaillait

près de Tours, en France.



Lara Dâmaso, «Echolocations», extrait vidéo.
LARA DÂMASO

Par effleurages et tapotements, Alice Anderson y mémorise en particulier les

formes de la porte, composée de 24 éléments triangulaires. Avant de les reproduire

comme autant de composants d’un mobile: colorés et suspendus à l’aide d’un fil cui-

vré, ils flottent dans l’espace du Commun, aussi légers qu’un corps de ballet. En

face, une immense toile porte les empreintes négatives de ces panneaux, souvenirs

du geste de la peinture.

Une cinquième artiste est à découvrir au deuxième étage, où une salle est réservée

aux performances. La jeune Suissesse Lara Dâmaso y montre «Echolocations», une

œuvre vidéo coproduite par l’exposition. Elle a convié deux autres artistes dans

l’environnement très minéral des Alpes grisonnes pour questionner la voix et son

usage. Hésitant entre le chant et le cri, l’allusion préhistorique et le manifeste fémi-

nin, le film s’avère un rien éprouvant.

Jusqu’au 9 octobre au Commun, 28, rue des Bains. Ma-di 11 h-18 h

Vous avez trouvé une erreur? Merci de nous la signaler.
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L’art théâtral d’Ulla von Brandenburg

Du Frac à la Maison de la culture en passant par Le Safran, l’artiste allemande Ulla von

Brandenburg tisse à Amiens un parcours qui dévoile son travail protéiforme.

Amiens Centre Amiens Nord Art contemporain Exposition

Frac Picardie les plus du JDA Maison de la culture Safran

La mer suffit aux pantins, jusqu’en 2023.

Masqué et surtout secret, au Safran jusqu’au 20 octobre.

Peep Show, à la Maison de la culture jusqu’au 5 novembre.
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Au Frac Picardie, Transmeare rassemble les travaux de douze artistes pour un dialogue entre 

performance et dessin, entre idées de trame, de tissu et de textile. À l’invitation d’Ulla von 

Brandenburg, artiste allemande installée depuis une quinzaine d’années près de Château-

Thierry (Aisne), cette expo collective a inauguré en juin la saison La mer suffit aux pantins 

que le Frac Picardie lui consacre jusqu’en 2023. « On casse les codes pour un

compagnonnage autour d’invitations multiples et créer des liens plus étroits afin de

découvrir l’univers des artistes, déclare Pascal Neveux, le directeur du Frac Picardie, qui ne 

cache pas la chance d’accueillir Ulla von Brandenburg : « On ne joue pas vraiment dans la 

même cour ! ». Mondialement reconnue, l’artiste s’est ainsi vue consacrée par une exposition 

au Palais de Tokyo en 2020. Le format proposé à Amiens « est plus modeste avec l’idée de

rencontres, de discussions et d’échanges avec le public et d’autres artistes », présente Pascal 

Neveux.

UN FILM MÊLANT JULES VERNE ET CHÉS CABOTANS

L’an prochain, Ulla von Brandenburg travaillera à la production d’un film sur lequel le Frac 

souhaite se positionner d’autant qu’il s’inspire de Jules Verne et de la marionnette. « C’est 

quelque chose qui la passionne, dévoile le directeur. Elle en a déjà ébauché la trame : s’y 

mêlent l’univers de l’écrivain et des paysages sous-marins dans lesquels seraient immergées 

les marionnettes des Cabotans et de la Maison du théâtre. » L’étonnante production de films 

de l’artiste est d’ailleurs à découvrir à la Maison de la culture à travers l’installation colorée 

proposée à l’accueil : Peep Show  invite à jouer les curieux via des oculus laissant apparaître 

des inédits en 16 mm noir et blanc.

MÉTAMORPHOSE DES ESPACES

C’est aussi depuis l’extérieur que l’exposition à la savante mise en scène appréhende la 

richesse des registres sur lesquels elle travaille. Vidéo, spectacle vivant, installations, 

sculpture et dessin traduisent sa « capacité à métamorphoser les espaces et à les mettre en 

scène de manière surprenante. Elle maîtrise parfaitement les codes du spectacle. Elle puise 

aussi beaucoup dans les questions du rituel, les mouvements communautaires…». Masqué 

et surtout secret, proposé au Safran, invite ainsi à une incroyable immersion colorée et 

textile, théâtre d’aquarelle de l’artiste. De multiples visites guidées, conférences et 

rencontres sont organisées. Que le spectacle commence.



(lifePR) ( Stuttgart ,06.09.2022) Avec le soutien des

Amis de la Staatsgalerie de Stuttgart, la Staatsgale-

rie élargit sa collection avec une installation de l'ar-

tiste Ulla von Brandenburg, qui a été créée pour l'ex-

position actuelle »Moved by Schlemmer. 100 Years

Triadic Ballet » a été créé en juxtaposition avec le «

Triadic Ballet » d'Oskar Schlemmer. L'installation

sera visible dans la collection à partir de 2023. 

Pressemitteilung Box-ID: 914557

Staatsgalerie Stuttgart
Konrad-Adenauer-Str. 30 - 32
70173 Stuttgart, Deutschland
http://www.staatsgalerie.de/

Ansprechpartner:i
n

presse@staatsga-
lerie.bwl.de

06.09.2022

Ulla von Brandenburg : les
amis de la State Gallery ac-
quièrent une installation
pour la collection

https://www.lifepr.de/pressemitteilung/suche/schlagwoerter/Stuttgart


La Staatsgalerie possède l'une des plus grandes as-

sociations de parrainage d'Allemagne, les Amis de

la Staatsgalerie Stuttgart eV. Environ 9 000 mem-

bres soutiennent notre musée par leurs contributi-

ons et dons annuels. L'une des tâches les plus im-

portantes est l'achat d'œuvres d'art, qui sont ensui-

te transférées à la collection de la Staatsgalerie en

tant que prêts permanents. Plus récemment, l'œu-

vre »Concave Convex (Diamond)« de la série Mirror

du sculpteur de renommée internationale Anish Ka-

poor de 2019. 

Markus Benz, président du conseil d'administration

des Amis de la Staatsgalerie Stuttgart eV, à propos

de l'achat de l'installation "Masqué et surtout - se-

cret" d'Ulla von Brandenburg : "Après le ›Freunde‹ a

acheté les figurines de la triade d'Oskar Schlemmer

Ballet en 1979, c'est C'est un grand plaisir pour nous

d'obtenir maintenant l'œuvre thématiquement très

appropriée d'Ulla von Brandenburg pour la State

Gallery.« 

Dans son installation "Masquée et surtout -

secrète", Ulla von Brandenburg (*1974) condense



des bandes de tissu jaune avec des ombres de figu-

res humaines, des objets géométriques en forme de

sphère, de pyramide et de cube, des costumes sus-

pendus au plafond et un film de danse en une inten-

se expérience globale. Celles spécialement conçues

pour l'exposition « Moved by Schlemmer. 100 ans

de ballet triadique« a été développé en examinant

de près les premiers concepts de danse d'Oskar

Schlemmer. Dès 1912/13, l'artiste esquisse des

idées pour un ballet de couleurs dans lequel les

couleurs changent selon l'humeur, marquant l'origi-

ne du ballet triadique. L'installation "Masqué et sur-

tout - secret" réagit au premier acte du Ballet triadi-

que, a conçu le Schlemmer dans une ambiance bur-

lesque joyeuse avec une scène accrochée en jaune.

Ulla von Brandenburg transpose ce contexte histori-

que dans le présent et permet au public de devenir

lui-même acteur. 

Prof. Dr. Christiane Lange, directrice de la Staatsga-

lerie, déclare : « L'achat de l'installation ›Masqué et

surtout – secret‹ d'Ulla von Brandenburg répond à

notre désir d'acquérir davantage d'œuvres d'artistes

féminines qui contribuent à l'actualité de notre

collection. Nous sommes très reconnaissants aux

+

https://www.lifepr.de/pressemitteilung/veroeffentlichen


Amis de la Staatsgalerie Stuttgart pour cette acqui-

sition. À partir de 2023, l'installation d'Ulla von Bran-

denburg sera présentée en juxtaposition avec le Bal-

let triadique de Schlemmer, amenant ses figurines

sur la scène contemporaine.« 

Ulla von Brandenburg est née à Karlsruhe en 1974.

Après des études de scénographie et d'art média-

tique à l'Université d'Etat de Design de Karlsruhe, il

étudie l'art libre à l'Université des Beaux-Arts de

Hambourg. Son travail de renommée internationale

a été présenté dans de nombreuses expositions

personnelles, notamment au Palais du Tokyo à Pa-

ris, à la Whitechapel Gallery à Londres et à la Séces-

sion à Vienne. Parallèlement à l'exposition « Moved

by Schlemmer », elle était responsable du concept

et de la scénographie du troisième acte de Walküre

de Richard Wagner à l'Opéra d'État de Stuttgart. Ulla

von Brandenburg enseigne en tant que professeur à

l'Académie nationale des beaux-arts de Karlsruhe et

vit à Paris.
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Dance First Think Later 
Second edition  
September ��–October �, ����

Opening: September ��, �–�pm

Le Commun 
Rue des Vieux Grenadiers �� 
���� Geneva 
Switzerland

artasperto.ch 
Instagram / Facebook

Featured artists 

Alice Anderson, Marco Berrettini and Yan Li and performers, Lara Dâmaso, Manon de Boer and Latifa 
Laâbissi,

September ��, ����

Dance First Think Later

Arta Sperto

e �ux Announcements-

© Scha�ter Sahli. 

Agnès Geo�ray, Zuzana Kakalikova, Isabel Lewis & coll. and The Field, Adam Linder, Shahryar Nashat, Ceylan Öztrük, 
Samuel Pajand and Cosima Grand, Emilie Pitoiset, Davide-Christelle Sanvee, Ulla von Brandenburg

https://www.e-flux.com/announcements/477944/dance-first-think-later/488100.ics
https://www.e-flux.com/announcements/477944/dance-first-think-later/488119.ics
https://artasperto.ch/en/
https://www.instagram.com/artasperto/
https://www.facebook.com/artasperto
https://alice-anderson.org/
https://tutuproduction.ch/marco-berrettini/
https://laradamaso.com/
https://augusteorts.be/about/manon-de-boer
https://figureproject.com/fr
https://www.e-flux.com/institutions/335733/arta-sperto/
https://www.e-flux.com/
https://www.e-flux.com/announcements/


Curator: Olivier Kaeser

Organisation and production: Arta Sperto / Production partner: Pavillon ADC / Host partner: Cinémas du Grütli

Dance First Think Later is a hybrid event, between an exhibition and a performance festival. It explores an artistic
terrain at the edge of dance, performance and visual arts—�elds that feed o� each other but operate through very
di�erent mechanisms of production and presentation. At the heart of the project is dance, i.e. the gestures and
movement of the human body, their meanings and interpretations in di�erent cultures, and how they are considered
through various prisms, cultural, sensual, political, social, ritual, technological, gender-related, etc.

Multi- and transdisciplinarity are not an end in themselves, but an open �eld for perceiving and questioning the
contemporary world. Movement and gesture have speci�c meanings in di�erent cultures and areas of society:
politics, diplomacy, sports, the army, communication, social struggles, street demonstrations, rituals… Everywhere,
gestures deliver messages and are scrutinised in the media and on social networks; they bring people together or
divide them. Moreover, expressions such as “diplomatic ballet,” “political faux pas,” “political posture,” “pas de deux,”
“awkward gait,” “crowd movement,” “body language,” “revolutionary gesture,” “inappropriate gesture,”
“misunderstood gesture” testify to the fact that words that are notably linked to the vocabulary of choreography are
also used in many other �elds.

Moreover, I think that the COVID-�� period was very “choreographic,” in the sense that we have never been so
concerned about the way we move: we unlearned gestures that were natural and learned new ones; we questioned
ourselves about compulsory or forbidden gestures and movements. In this way, we have caught up, without really
being aware of it, with the questions and re�ections that choreographers develop on the meaning and scope of a
given gesture and movement, whether individual or collective. The impact of these re�ections and of certain changes
in behaviour will probably last for a long time.

The title Dance First Think Later was inspired by a passage from Samuel Beckett’s Waiting for Godot. As is often the
case with this master of the absurd, a sentence turns out to be more complex than it initially appears. This title aims
to challenge and capture attention.

Programme 
September ��–October �: exhibition with Alice Anderson, Lara Dâmaso, Agnès Geo�ray, Samuel Pajand, Emilie
Pitoiset, and Ulla von Brandenburg

September ��–��: Marco Berrettini and Yan Li and performers, S’entraîner les dents, ����

September ��–��: Davide-Christelle Sanvee, À notre place, creation, ����

September ��–��: Samuel Pajand & Cosima Grand, Pleased to meet you, creation, ����

September ��–��: Ceylan Öztrük, Orientalien, ����

September ��–��: Zuzana Kakalikova, Am I in the picture?, ����

October �–�: Isabel Lewis & coll. and The Field, Scalable Skeletal Escalator (stage version), ����; dance: The Field,
Rafał Pierzyński, music: Labour, visual arts: Mathew Lutz-Kinoy, Dirk Bell

October �–�: Adam Linder, Shelf Life: Barre Forever & Some Brain, ����

October �: Shahryar Nashat, Parade, ���� and Manon de Boer and Latifa Laâbissi, Persona, ����. Film screening
followed by a discussion with the artists

Arta Sperto 
Arta Sperto curates, produces, organises, and publishes multi- and transdisciplinary artistic projects. The
organisation, which does not have a �xed location, designs its projects in collaboration with cultural partners and
venues, or in the public space.

https://www.agnesgeoffray.com/
https://www.compagnietdu.com/am-i-in-the-picture
https://isabel-lewis.com/
https://thefield.ch/about/
https://adamlinder.org/
http://www.shahryarnashat.com/
http://ceylanoztruk.com/
https://samuelpajand.net/
https://cosimagrand.ch/
https://emiliepitoiset.net/
https://www.dc-sanvee.com/
https://www.galerieartconcept.com/fr/ulla-von-brandenburg/
https://artasperto.ch/en/about/
https://artasperto.ch/en/
https://pavillon-adc.ch/
https://www.cinemas-du-grutli.ch/


politische Idee, es ging mehr um die kultu-
relle Gleichheit. Aus heutiger Sicht hat  
das problematische Aspekte, im „Triadi-
schen Ballett“ gibt es den Automaten,  
im Rückblick hat das zum Marionetten-
menschen des „Dritten Reichs“ geführt, 
der in die Katastrophe zappelt.

Die Zahl Drei ist bestimmend. Drei 
Tänzer auf der Bühne, zwei Männer und 

eine Frau. Das Stück ist in zwölf – drei 
mal vier – Tänze aufgeteilt. 18 Kostüme 
wurden entworfen. Die drei Grundformen 
Kugel, Kubus und Pyramide sind für 
die Kostüme maßgeblich. Und dann gibt es 
noch die Dreiheit Farbe, Form und Raum. 
Es sind drei Kapitel vorgesehen, die die 
aktuelle Ausstellung in der Staatsgalerie 
„Moved by Schlemmer“ – 100 Jahre nach 
der Uraufführung im Württembergischen 

Als Kind war ich oft in der Staatsgalerie 
Stuttgart und bin dort den Figurinen des 
„Triadischen Balletts“ früh begegnet.  
Von Anfang an hat mich fasziniert, dass 
sie Zwischenwesen sind, zwischen Mensch 
und Puppe oder Mensch und Maschine. 
Die Kostüme waren nicht eindeutig 
Männern oder Frauen zugeordnet, das hat 
mich ebenso gefesselt wie das Konzept, die 
Figuren auf bestimmte Bewegungen 
zu reduzieren. Wie hier Raum, Be-
wegung und Zeit eine Verbindung 
eingehen, das ist etwas, was mich 
heute an diesem Werk begeistert. 
Kunst, das sind immer noch eher 
Bilder oder Skulpturen. Beim „Tria-
dischen Ballett“ spielte auf einmal, 
durch die Animation der Figuren, 
Zeit eine maßgebliche Rolle.

Ein ganz neuer Kunstbegriff 
wird sichtbar. Anfang des 20. Jahr-
hunderts war es neu, dass Kostüme 
Kunst sein können. Mich fasziniert 
auch ihre Materialität. Haftet an 
ihnen noch der Schweiß der Tänzer 
Albert Burger und Elsa Hötzel, die 
das Ballett gemeinsam mit Schlem-
mer konzipiert haben? Es geht um 
die Transgression von Leben und 
Kunst – ein sehr wichtiger Gedanke.

Das „Triadische Ballett“ ist 
geprägt von der Dreiheit. Gemeint 
ist weniger die christliche Trias von 
Vater, Sohn und Heiligem Geist. 
Es geht um das Ich, die These, 
um den Dualismus, die Antithese, 
und drittens um die Synthese: Das 
monomane Ich muss überwunden werden. 
Ebenso der Dualismus, die Unterschei-
dung zwischen Mann und Frau, Kultur 
und Natur und so weiter. Schlemmer 
wollte hin zum Dritten, zum Kollektiv. 
Nur die Gruppe, so die Idee, kann uns 
retten. Zwischen 1920 und 1929 war er als 
Meister am Bauhaus tätig. Dort wurde von 
der Kathedrale des Sozialismus geträumt. 
Meiner Ansicht nach war das keine rein 

Landestheater – inspiriert haben: Heiter-
burlesk ist die erste „Stimmung“, der die 
Farbe Zitronengelb zugeordnet ist. Dazu 
durfte ich eine Neuproduktion machen, 
während meine Kolleginnen Kalin Lindena 
(„Rosa“) und Haegue Yang („Schwarz“)  
die anderen Stimmungen ausgestaltet haben. 
Ich habe zwei gelbe Räume mit verschiede-
nen geometrischen Objekten entwickelt, 

die große gemalte „Schatten“ an  
die Wände werfen. Wie immer habe 
ich viel mit Stoffen gearbeitet.  
Und es gibt in der Schau einen Film  
sowie eine Liveperformance mit 
Tänzern, was mir sehr wichtig ist. 
Oskar Schlemmer ist einstmals 
selbst als Clown aufgetreten. Er hat 
den Humor, das Burleske ins Bau-
haus gebracht, das gar nicht so ernst 
war wie oft vermutet. 

Vier Jahrzehnte nach meiner 
ersten Begegnung hat sich mein 
Blick auf das „Triadische Ballett“ 
gewandelt. Wir wissen heute,  
dass die Annahme, Schlemmer sei  
der alleinige Urheber, falsch ist.  
Die entscheidende Mitwirkung des 
Tänzerpaars Burger und Hötzel 
wurde sogar gerichtlich bestätigt. 
Wir müssen vom Geniebegriff weg. 
Auch heute gibt es das Problem,  
dass Kunst zwar oft im Kollektiv  
entsteht, aber am Ende viele 
Ideengeber und Mitwirkende unter-
schlagen werden. Bis jetzt ist da 
etwas faul im Kunstsystem.

ULLA VON BRANDEN-
BURG, 1974 in Karlsruhe 
geboren, greift in ihren 
Werken auf Literatur, 
Psychoanalyse, Theater, 
Fotografie und Zirkus 
zurück. Sie arbeitet mit 
Zeichnung, Installation, 
Performance und Film. 
Aktuelle Ausstellung: 
„Moved by Schlemmer“, 
Staatsgalerie Stuttgart, 
bis 9. Oktober

Ulla von BRANDENBURG
über OSKAR SCHLEMMERS  

„TRIADISCHES BALLETT“ (ab 1912)

Alte MEISTER
VON NEUEN GELIEBT 
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Ulla von Brandenburg - über OSKAR SCHLEMMERS „TRIADISCHES BALLETT“ (ab 1912) in Monopol, 29.08.2022
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Prize of the Böttcherstraße in Bremen ���� 
August ��–October ��, ����

Sunset: A Celebration of the Sinking Sun 
November ��, ����–April �, ����

Kunsthalle Bremen 
Am Wall ���  
����� Bremen 
Germany

August ��, ����
Share

Prize of the Böttcherstraße in Bremen ���� /
Sunset: A Celebration of the Sinking Sun

Kunsthalle Bremen

e �ux Announcements-

Félix Vallotton, Coucher de soleil à Grâce, ciel orangé et violet, ����. Oil on canvas, �� x �� cm. Private collection.

https://www.e-flux.com/announcements/480412/prize-of-the-bttcherstrasse-in-bremen-2022sunset-a-celebration-of-the-sinking-sun/484391.ics
https://www.e-flux.com/announcements/480412/prize-of-the-bttcherstrasse-in-bremen-2022sunset-a-celebration-of-the-sinking-sun/484392.ics
https://www.e-flux.com/institutions/61985/kunsthalle-bremen/
https://www.e-flux.com/
https://www.e-flux.com/announcements/
Frieda
« Prize of the Böttcherstraße in Bremen �/Sunset: A Celebration of the Sinking Sun » in e-flux, 27.08.2022



kunsthalle-bremen.de 
Twitter / Facebook / Instagram

Prize of the Böttcherstraße in Bremen ����  
The ��,��� EUR Prize of the Böttcherstraße in Bremen, one of the most important awards for contemporary art in
Germany, will be presented for the ��th time in ����. It honours living visual artists in the German-speaking area for
their outstanding contribution to cutting-edge contemporary art. Distinguished curators each independently
recommended an artist whose works will be presented in an exhibition at the Kunsthalle Bremen. This year’s
nominees are: Karimah Ashadu, Nadja Buttendorf, Pınar Öğrenci, Leunora Salihu, Oskar Schmidt, Marianna Simnett,
Wanda Stolle, Noemi Weber and Anna Witt. Over the course of the exhibition, a renowned international jury will
determine the prize winner. Over the past years, recipients have included Ulrike Müller (����), Arne Schmitt (����),
Emeka Ogboh (����), Nina Beier (����), Daniel Knorr (����), Thea Djordjadze (����), Ulla von Brandenburg (����),
Clemens von Wedemeyer (����), Tino Sehgal (����), Olafur Eliasson (����), or Wolfgang Tillmans (����).

Sunset: A Celebration of the Sinking Sun  
Humans love sunsets. When the sun sets and melts into a beautiful display of colours in the evening sky, the
experience is mesmerizing and deeply moving for nearly everyone. It is an event that repeats every day but is
nevertheless perceived as a �nal act. There is a reason we can �nd millions of images of sunsets online.

From the viewpoint of the �ne arts, this excessively popular motif has lost its allure: It is seen as tacky and twee. To
restore its reputation, the Kunsthalle Bremen is spanning the history of art with its exhibition Sunset. Signi�cant loans
and works from its own collection take viewers from romanticism to the ��st century. These works capture the
emotional power of a single moment in time that functions as a metaphor for life and its �nite nature, its breath-taking
beauty, its dreams and upheavals and its apocalyptic visions. In addition, numerous contemporary works re�ect our
outlook and the questions we are faced with when looking at this heavenly spectacle today. They examine the
overlap between art and kitsch, the artistic approaches addressing the physics of the phenomenon between the
afterglow and the twilight hour and atmospheric research in a �gurative and a concrete environmental sense. 

A total of around ��� paintings, drawings, graphics, photographs, videos and installations by, among others Anna
Ancher, Heike Kati Barath, Carl Gustav Carus, Lyonel Feininger, Fischli & Weiss, Caspar David Friedrich, Claude
Monet, Emil Nolde, Jörg Sasse, Norbert Schwontkowski and Félix Vallotton become a cosmos that leads into art
history and puts the change in cultures of perception up for discussion right up to the present.

Open hours 
Tuesday, ��am–�pm 
Wednesday–Sunday, ��am–�pm (until �pm during the Sunset exhibition)

Advertisement

https://kunsthalle-bremen.de/en/view/exhibitions/
https://www.twitter.com/kunsthalle_hb
https://www.facebook.com/KunsthalleBremen
https://www.instagram.com/Kunsthalle.Bremen
https://www.kunsthalle-bremen.de/public/en
https://www.e-flux.com/ads/redirect/482041


Vinda Sonata Miguna, « Paix sur la Terre, expérience synesthésique à Vienne », in Olyrix, 21.05.2022









Artists: Ulla von Brandenburg, Kalin Lindena, Haegue Yang, and Oskar Schlemmer

Oskar Schlemmer’s Triadic Ballet premiered at the Württembergisches Landestheater in Stuttgart on September 30, 1922. 
Almost a century later, this extraordinary gesamtkunstwerk, which brings together visual art, dance and costume design, has lost 
none of its fascination. Schlemmer’s surviving original figurines, which have been in the possession of the Staatsgalerie since 
the 1970s, are among the highlights of the collection. Why and in what way does the Triadic Ballet still move our visitors even a 
hundred years after its creation? And what is Schlemmer’s relevance to contemporary art? The exhibition Moved by Schlemmer 
integrates the historical figurines in a presentation of large-scale installations by three contemporary artists and brings an 
extraordinary moment of Stuttgart’s history onto the stage of the present.

The starting point of the exhibition is Schlemmer’s concept of the Triadic Ballet as an embodiment of the principle of the trinity. 
Three acts conveying three different moods, building up from the cheerful and burlesque to the festive and solemn and, finally, 
to the mystical and fantastic. Ulla von Brandenburg, Kalin Lindena and Haegue Yang each react to one mood and challenge 
Schlemmer’s thoughts and decisions with their own artistic questions. A look at the history of the work’s reception shows that 
its influence extends far beyond the art world, resurfacing, for example in music and fashion. But it also shows what critical 
questions Schlemmer’s work provokes today, one hundred years after its creation.

« Ulla von Brandenburg, Kalin Lindena, Haegue Yang: Moved by Schlemmer », in e-flux, 10 avril 2022 



« Moved by Schlemmer - die Staatsgalerie Stuttgart setzt Schlemmers Triadisches Ballett in Bewegung », in SWR2 7 avril 2022 







J.S. Marcus, « One Opera, Three Acts, Three Different Stagings », in The New York Times, 10 avril 2022 
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H élène Delprat, Annette Messager et Ulla von Brandenburg ont accepté
d’apposer leur empreinte si caractéristique sur six formes de vases distinctes, dont
le monumental Charpin, de 1,15 mètre de hauteur exposés à la Manufacture de

Sèvres.

  
NEWS ART

Manufacture de Sèvres, tout feu tout
�amme

Par Sabrina Silamo  LE 02 FÉVRIER 2022

C’est à l’occasion de la « cuisson de grand feu », un événement qui n’a
lieu que tous les cinq ans, que la Manufacture de Sèvres a invité

Hélène Delprat, Annette Messager et Ulla von Brandenburg à créer, à
leur tour, des décors sur six vases du répertoire, l’un des plus

symboliques du savoir-faire français.
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Figée dans l’histoire, la Manufacture de Sèvres ? Dé�nitivement, non ! Designers, tels
Ettore Sottsass ou Constance Guisset, peintres et plasticiens, de Giuseppe Penone à Pierre
Soulages, ils sont nombreux à s’être un jour confrontés à la matière, aidés par des artisans
hors pair et les conseils avisés de Michel Roué, chef du service de la décoration de
l’institution.

Trois artistes, trois ambiances

Annette Messager (1943-), connue pour ses œuvres qui interrogent la place de la femme
dans la société, y a tracé, avec le fameux bleu de Sèvres, deux crânes formant un cœur,
enfermant l’inscription « Toi Moi ». Amour à mort et ultime hommage à l’artiste Christian
Boltanski, son compagnon décédé en juillet dernier. Hélène Delprat (1957-), qui se quali�e
volontiers de « conteuse d’histoires », a créé avec moult points, volutes et silhouettes un
bestiaire inspiré de la littérature, du cinéma et de la mythologie.

Une des création de l’artiste Ulla von Brandenburg.
Hélyette Arnault / Sèvres - Manufacture et Musée nationaux.

https://ideat.thegoodhub.com/video/la-minute-design-la-bibliotheque-carlton-dettore-sottsass-memphis-1981/
https://ideat.thegoodhub.com/2020/08/05/constance-guisset-grand-plaisir-rentrer-quotidien-gens/
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Quant à Ulla von Brandenburg (1974-), elle s’est laissé guider par la forme circulaire du
vase pour explorer le mouvement à travers les thèmes de la danse, du théâtre, du carnaval
et du cirque, dans des couleurs chaudes (le vert Hyber, l’orange Sottsass) piochées dans
une palette de plus de 1 000 nuances. C’est après trente-trois heures de cuisson – un petit
feu (de 700 à 900 °C) et un grand feu (de 1 280 à 1 380 °C) – dans le plus grand four à
bois construit en 1877, classé monument historique, et un mois de refroidissement que les
trois artistes ont pu découvrir leurs pièces le 16 novembre dernier.

Et partager leurs inquiétudes concernant la réaction aléatoire de l’émaillage (des
oxydes au contact de la chaleur). Mais si Annette Messager, Hélène Delprat et Ulla von
Brandenburg ont travaillé sans �let – puisqu’une fois appliqués sur la porcelaine encore
poreuse, les pigments sont absorbés, excluant tout repentir –, le défournement a révélé
l’intensité de leur intuition. Et consacre dé�nitivement la vitalité artistique de Sèvres. 

> Galerie de Sèvres. 4, place André-Malraux, 75001 Paris, de février à juin. Tél. : 0146 29 38
01 ou 01 47 03 40 20. Sevresciteceramique.fr

Hélène Delprat a habillé le vase Ly (1849) de motifs mythologiques.
Hélyette Arnault / Sèvres - Manufacture et Musée nationaux.
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Le décor d’Annette Messager sur le vase dit d’Angers (1906) reprend le thème des squelettes et de la
mort, inspiré par la récente disparition de son compagnon, l’artiste Christian Boltanski.
Hélyette Arnault / Sèvres - Manufacture et Musée nationaux.
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A voir Actuellement MRAC Sérignan

Regards sur l’accrochage des
collections 2022 au Mrac Occitanie

Côme Mosta-Heirt - Sans titre (pendant de la sculpture S.A.M.I.A two), 1977 et Haro
artistes, 2005 - Nicolas Daubanes - 100 briques, Ergonomie de la révolte, 2018-2020 -
Accrochage des Collections 2022 au Mrac Occitanie

Jusqu’au 8 janvier 2023, le Mrac Occitanie propose, comme

chaque année, un nouvel accrochage de ses collections.

« La vie dans l’espace » dont le commissariat avait été confié

l’an  dernier  à  Jill  Gasparina  avait  essayé  de  renouveler

l’exercice. Une scénographie spectaculaire et séduisante jouait

beaucoup,  parfois  un peu trop,  de la  polysémie des œuvres

pour construire un discours qui n’évitait pas toujours le poncif…

Pour son premier accrochage des collections, Clément Nouet,

directeur  du  Mrac  Occitanie,  choisit  de  revenir  à  une

présentation plus sobre. Centrée sur les nouvelles acquisitions,

elle souhaite les faire dialoguer avec des œuvres d’artistes de

générations différentes de la collection historique et du dépôt

au musée par  le  Cnap (Centre  national  des  arts  plastiques)

depuis mai 2016.

Ni  chronologique,  ni  thématique,  mais  profondément

respectueux  des  œuvres  et  des  démarches  artistiques,  le

parcours  suggère  quelques  «  rapprochements  formels,

stylistiques ou poétiques » tout en laissant une large place au

visiteur.

Les  lignes  qui  suivent,  accordent  un  regard  particulier  aux

acquisitions  récentes  et  notamment  à  celles  d’artistes  du

Regards sur l’accrochage des collections 2022 au Mrac Occitanie https://www.enrevenantdelexpo.com/2022/01/23/regards-sur-laccr...

1 sur 23 26/01/2022 à 11:55

territoire auxquels le Mrac Occitanie a été attentif pendant la

crise sanitaire.
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Gli spazi di Ulla von Brandenburg al Weserburg Museum
L’installazione dell’artista tedesca esige la partecipazione del pubblico

FRANCESCA PETRETTO  | 10 dicembre 2021    | Brema
 

MOSTRE  VEDERE IN GERMANIA  ARTE CONTEMPORANEA

Nata a Karlsruhe nel 1974, Ulla von Brandenburg è una delle artiste più interessanti e versatili
della sua generazione. Ha ottenuto molti riconoscimenti internazionali, ha al suo attivo diverse
partecipazioni alle più importanti rassegne d’arte del mondo, le sue opere sono ospiti, fra gli
altri, di Tate Modern Londra, Mamco Ginevra e Centre Pompidou a Parigi; da ultimo è docente
alla Accademia Statale di Belle Arti di Karlsruhe pur vivendo stabilmente a Parigi, sua patria
adottiva.  

La mostra «Ulla von Brandenburg. Un paesaggio senza blu, che ve ne pare», la sua prima in

Un lavoro di Ulla von Brandenburg sul tema di colori. © Foto: Martin Argyroglo. Cortesia dell’artista

 
ULTIMI ARTICOLI
IL GIORNALE DELL’ARTE
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Brema
Weserburg Museum für moderne Kunst
Teerhof 20 | +49 421598390

ULLA VON BRANDENBURG. UN PAESAGGIO SENZA BLU, CHE VE NE PARE
Dal 11 dicembre 2021 al 24 febbraio 2022

Germania, che il Weserburg Museum für Moderne Kunst le dedica dall’11 dicembre al 24
febbraio, riporta nel titolo una citazione tratta dal saggio La teoria dei colori di Goethe che le
permette di creare un ponte fra le inedite installazioni create per questa rappresentazione e
altri due suoi lavori sul tema dei colori: «Le Milieu est bleu» (2020, Palais de Tokyo, Parigi) e
«Blue and Yellow Shadows» (2021, Georg Kolbe Museum, Berlino).  

Gli ambienti di grande impatto atmosferico-emotivo che Ulla von Brandenburg crea con
sequenze di tessuti, grandi tende ed enigmatiche immagini in movimento o �gure di danza
espressionista, esigono la partecipazione del pubblico, coinvolto nella performance dal vivo
prevista per l’inaugurazione della mostra e protagonista del �lm che ne verrà fuori, in essa poi
esposto. Questa danza è per Ulla simbolo di una comunità umana, divisa da pandemia e
discorsi d’odio, ora chiamata a creare nuove possibilità di unione sociale e interazione fra
individui.  

© Riproduzione riservata



Lisa-Maria Röhling, « Farbmächtige Installationen in der Bremer Weserburg », in bremenzwei.de, 10 décembre 2021
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Antoinette Jattiot, « La colère de Ludd », in 02 revue no.0295, hiver 2020-2021
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View of the exhibition La Colère de Ludd, BPS22, 2020. Photo : Leslie Artamonow.
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« Ulla von Brandenburg, Le milieu est bleu », textile-art-revue.fr, février 2021



• Marc Pottier, « Les mondes hétérotopiques tissés par Ulla von Brandenburg », in singulars.fr, 9 novembre 2020







Isabelle Fauvel, « Ulla von Brandenburg au Palais de Tokyo : une artiste aussi spectaculaire que déroutante », in Télérama, 25 août 
2020





Oriane Durand, The Must-See Exhibitions During Paris Gallery Weekend 2020, in Frieze, 3 juillet 2020



Elodie Stracka, « Réouverture du Palais de Tokyo », in Connaissance des Arts, 9 juin 2020

Temple de l’art contemporain à Paris, le Palais de Tokyo rouvre ses portes le 15 
juin. Découvrez dès à présent les expositions qui vous attendent ainsi que la nou-
velle édition du Lasco Project et les nombreux contenus numériques à explorer 
depuis votre canapé pour préparer votre visite.

Durant cette deuxième phase du déconfinement, les lieux culturels rouvrent progressivement leurs portes 
à Paris et dans toute la France, invitant le public en mal d’expériences esthétiques à renouer avec les 
oeuvres. Les amateurs d’art contemporain peuvent d’ores et déjà se réjouir puisque le Palais de Tokyo a 
annoncé qu’il rouvrirait ses portes le 15 juin . Au programme : prolongation des expositions « Ulla von 
Brandenburg . Le milieu est bleu » et « Notre monde brûle » ainsi que de celle de Kevin Rouillard , lauréat 
du Prix SAM pour l’art contemporain 2018, et Nicolas Daubanes, Lauréat du Prix des Amis du Palais de 
Tokyo 2018. Des nouveautés également avec, entre autres, la peinture monumentale de Futura, légende du 
graffiti américain, réalisée sur la verrière du bâtiment à l’occasion de la 11e édition du Lasco
Project.
En attendant la réouverture, découvrez les nombreux contenus et activités dématérialisées que le Palais 
de Tokyo offre aux internautes pour mieux comprendre l’art contemporain, un domaine de création dont on 
pense souvent ne pas avoir les clefs de lecture.

Le théâtre d’Ulla von Brandenburg

L’exposition « Le milieu est bleu », conçue par Ulla von Brandenburg, devait être présentée au Palais de 
Tokyo jusqu’au 17 mai 2020. Privée de visiteurs depuis la mi-mars, elle rouvre ses portes le 15 juin en 
étant prolongée jusqu’au 13 septembre. L’établissement a mis à disposition des internautes différentes 
ressources permettant de découvrir l’univers de l’artiste et la spécificité des sculptures et installations 
conçues spécialement pour l’exposition.



Vous pouvez donc dès à présent visionner une interview d’Ulla von Brandenburg dans laquelle elle revient sur 
le lien étroit qui unit le théâtre à sa pratique artistique qui mêle formes, supports et médiums pour explorer 
les relations entre l’individu et la société.

Une visite virtuelle en 25 secondes chrono, disponible sur les pages Facebook et Twitter
du Palais de Tokyo , permet également de se familiariser avec cette exposition conçue
comme un récit en trois actes autour de la notion de rituel.

L’institution met également à disposition des internautes sur sa chaîne YouTube un film d’une vingtaine 
de minutes réalisé par l’artiste pour l’exposition « Le milieu est bleu ». Celui-ci a été tourné au théâtre 
du Peuple de Bussang, dans les Vosges, un établissement créé à flanc de montagne en 1895 qui présente 
la particularité de posséder un fond de scène ouvrant sur la forêt. Voulu par l’écrivain Maurice Pottecher 
(1867-1960) comme un théâtre populaire, « par l’art, pour l’humanité », sa devise, inscrite sur le fronton 
du théâtre, reste inchangée. Le court-métrage d’Ulla von Brandenburg nous plonge dans une communauté 
isolée, vivant de ses propres ressources et selon ses propres valeurs.

Sur le compte Instagram du Palais de Tokyo (onglet « À distance »), retrouvez les questions/réponses du 
quiz sur l’exposition « Le Milieu est bleu » auxquels les abonnés ont répondu pendant le confinement. On 
peut aussi retrouver la monographie d’Ulla von Brandenburg ici, en libre-service et dans son intégralité. 
L’équipe pédagogique de l’institution propose enfin deux ateliers de chant et de danse à faire à la maison 
conçus par Ulla von Brandenburg et ses performeurs : « Danser dans un espace confiné » et « Détendre 
sa voix, se détendre soi-même ».



Laure Fernandez — Nous venons de 
regarder les maquettes préparatoires 
de ton exposition au Palais de Tokyo. 
La première chose dont tu as parlé, 
c’est du revêtement du sol, ce bruit 
de plancher qui viendra « activer le 
spectateur ». Il est souvent question du 
caractère incertain de la position du 
spectateur dans ton œuvre, alors qu’il 
me semble plutôt que tu proposes des 
traversées d’expériences.

Ulla von Brandenburg — La question 
se pose toujours pour moi de savoir 
ce qu’est l’art. Quelle distance, quelle 
relation a-t-on avec lui ? J’essaie 
de déhiérarchiser, de flouter les 
définitions : est-ce qu’on peut toucher, 
utiliser ou même détruire cette chose 
en face de nous ? Cette fragilité de 
l’art, mais aussi celle de la vie. J’aime 
faire des pièces qui invitent les gens, 
même si j’ai un problème avec l’art 
dit « participatif ». Au centre de 
l’exposition se trouvent cinq espaces 
en tissu contenant des objets, qui 
représentent différents aspects 
de nos vies. Des performances s’y 
déroulent chaque samedi, faisant 
de l’exposition une pièce de théâtre 
pénétrable : il n’y a plus de distinction 
entre visiteur et acteur, œuvre et 
accessoire. Je souhaite que les acteurs 
produisent une attraction par des 
regards, des paroles, tout en laissant 

aux spectateurs le choix de l’endroit où 
ils veulent être. C’est la même chose 
pour l’interprétation : il n’y a pas une 
histoire, mais des propositions, des 
associations, des rêveries que l’on peut 
suivre ou non. Il y a aussi ces objets 
un peu absurdes, parce que agrandis 
– des craies, des nasses à poissons. 
J’aime cette question du changement 
d’échelle, qui est une question de 
hiérarchie. Dans un décor de théâtre, 
on a une perspective fixe – de façon 
exagérée dans le baroque, où tout 
est organisé pour le roi. L’exposition 
est une œuvre totale : on peut voir à 
360 degrés. Peut-être même qu’on 
entre par l’envers et sort par l’endroit. 
Changer les perspectives m’intéresse.

Yoann Gourmel — Dans ton travail, 
tout se fait dans une continuité, en 
écho. Au Palais de Tokyo, l’exposition 
se compose de quatre parties : à 
l’entrée, des rideaux suspendus au 
centre évidé, comme un passage 
préliminaire ; une scène qui se déploie 
en cinq environnements colorés, 
dessinant ce que tu nommes des 
cabanes dans lesquelles se tiendront 
des performances ; le film tourné au 
théâtre du Peuple, situé à Bussang 
dans les Vosges ; enfin, une installation 
labyrinthique avec des projections 
de films sous-marins. Ces œuvres 
sont enchâssées, avec des jeux de 

Les Empreintes du temps
Conversation entre Ulla von Brandenburg, Laure Fernandez et Yoann Gourmel

Interview with Ulla von Brandenburg by Laure Fernandez and Yoann Gourmel in Ulla Von Brandenburg, Ed. Palais de Tokyo/Les 
presses du réel, Paris, 2020



récurrences d’accessoires, d’objets ou 
de gestes. Comment en as-tu pensé 
l’articulation et quel a été le point de 
départ ? Tout vient-il de la découverte 
de ce théâtre ?

UB — Le point de départ n’a pas été  
le théâtre de Bussang, mais l’envie de 
faire entrer le rural et le marin dans 
un environnement urbain, d’essayer 
de créer un monde aux antipodes 
du Palais de Tokyo. Changer les 
valeurs, la perception que l’on peut 
en avoir. Benoît Résillot, un de mes 
collaborateurs, m’a parlé de Bussang. 
Ce « théâtre du peuple » à la campagne, 
porté par les habitants, m’a interpellée. 
Et évidemment il y a son fond de scène 
s’ouvrant sur la forêt, qui devient 
elle-même un décor artificiel. Cette 
jonction entre nature et culture, cette 
inversion des mondes, c’est ce qui 
m’intéresse pour le Palais de Tokyo.

YG — Les éléments que tu présentes 
–  nasses, meules de foin, cannes à pêche  – 
font aussi référence à des activités 
humaines, au travail en particulier.

UB — À un travail qui nourrit. Des 
choses qui ont servi et servent encore, 
mais qu’on perd de vue. De quoi 
a-t-on besoin ? De dormir : les quilts 
servent de couverture ; de boire et de 
manger : les bols ; d’écrire : les craies ; 
de se soustraire au regard et de se 
transformer : les nasses agrandies 
considérées comme des « cages de 
transformation ». L’espace principal est 
composé de cinq environnements qui 
correspondent à cinq types d’activités : 
action, figure, rituel, nuit, habitat. Dans 
une perspective d’œuvre totale, j’écris 
le texte, la musique, je cherche une 
histoire. Il ne s’agit pas d’une œuvre 

totale au sens wagnérien. Je ne crois pas 
au génie individuel. Je conçois toutes 
ces facettes en collaboration. Tout 
comme j’aime travailler avec des choses 
qui reviennent, j’aime travailler avec 
des gens qui reviennent, réapparaissent 
d’œuvre en œuvre, vieillissent comme 
moi je vieillis, et comme les œuvres 
vieillissent. Tout ça vit. Comme pour 
mon film, It Has a Golden Sun and 
an Elderly Grey Moon (2017), on fait 
beaucoup d’improvisations. On note, 
on filme, puis on écrit avec ce qui se 
dégage des répétitions. Si on travaille 
ensemble, on peut multiplier les forces 
humaines, les capacités mentales, 
même si la question de l’auctorialité  
se pose à la fin.

LF — Me viennent deux questions. 
D’une part, sur l’organisation de 
ces temps, entre la création du 
film à Bussang et le travail des 
performances au Palais de Tokyo : 
sont-ils dissociables ? D’autre part, sur 
la question de l’homogénéité. Dans un 
entretien, tu as dit chercher à « rendre 
homogène », ce qui m’a étonnée parce 
que j’ai l’impression qu’au contraire, 
il y a un travail sur l’hétérogène, 
sur différents matériaux trouvés ou 
proposés par les performeurs. Est-ce 
lié à cette idée d’une totalité ?

UB — C’est vrai ce que tu dis sur 
l’hétérogénéité : j’aime réunir des 
matériaux, des choses qui viennent 
de différents contextes. Ici, on a le 
théâtre, les paysans, les pêcheurs. 
L’homogénéité est davantage liée à 
l’image, à l’usage que je fais du film 
16 mm qui agit comme un filtre.

LF — Ça n’a donc pas à voir avec la 
façon dont tu assembles les éléments ?



UB — Je ne veux pas qu’on ait le 
sentiment de choses qui ne seraient 
pas liées. Elles proviennent de 
différents domaines, mais créent un 
univers. Il y a une histoire qui résonne. 
C’est aussi ce qui est exprimé avec les 
collages de tissus, les patchworks.

LF — Et pour la première question : 
dissocies-tu les temps de travail avec 
les acteurs entre la création du film  
et l’élaboration des performances ?  
Ou pensez-vous les deux dans un 
même mouvement ?

UB — Pour l’instant on se concentre sur 
le film. On a imaginé le déplacement 
de la caméra dans le théâtre, qu’on a 
montré aux acteurs. Et il y a l’histoire : 
celle d’une microcivilisation qui vit 
dans ce théâtre à Bussang, coupée 
de l’extérieur, avec son économie, 
les choses qu’elle fabrique. Jusqu’au 
jour où un rituel est interrompu et les 
portes du fond de scène sont ouvertes. 
Et là, il y a la forêt. Le film interroge 
aussi la situation dans laquelle on est : 
veut-on en changer ? Existe-t-il d’autres 
possibilités de vie ? Que faut-il faire 
pour ça ? À la fin du film, les membres 
du groupe emportent des objets et 
font une procession dans la forêt, 
puis disparaissent pour réapparaître 
dans le Palais de Tokyo. Ils vont y 
vivre, occuper pour un moment cet 
espace. Dans ce film, on retrouve des 
éléments de mes films précédents 
– comme Chorspiel (2010), où une 
famille vit dans une forêt jusqu’à ce 
qu’un vagabond arrive et change le 
fonctionnement de cette famille qui 
ne savait pas qu’il y avait un monde 
extérieur, ou Die Strasse (2013), une 
rue théâtrale, comme un décor avec 
des façades blanches, dans laquelle 

un personnage découvre les coutumes 
d’un village. Il ne comprend pas bien 
ce à quoi il assiste, cherche à intervenir 
pour aider les habitants, mais échoue 
à chaque fois : les problèmes sont ceux 
de la communauté, pas les siens.

LF  — Cette figure qui arrive de 
l’extérieur, souvent présente dans ton 
travail, n’est pas perçue comme une 
menace. C’est plutôt une ouverture 
vers un ailleurs ou un redoublement 
du spectateur qui découvre une 
communauté sans en avoir les codes.

UB — Exactement. C’est à nouveau 
cette question des points de vue 
qu’on adopte pour voir le monde 
différemment.

YG — Tes films intègrent souvent des 
effets de distanciation, comme une 
façon de dévoiler l’illusion. Ce groupe 
que tu filmes est aussi une mise en 
abyme de ton processus de travail.

UB — Le groupe, c’est aussi nous. 
Je n’ai jamais joué dans mes films 
pour des raisons pratiques, mais 
là, j’aimerais que les personnes qui 
accompagnent ce projet apparaissent 
à l’image. Que le film offre un miroir, 
qu’on se demande ce qu’est l’histoire, 
parce que c’est quand même une 
fiction, mais pas uniquement.

LF — Et pour toi, cette fiction articule 
tout, au-delà du film ?

UB — Cette fiction se poursuit dans 
l’exposition qui est en quelque sorte  
le deuxième chapitre, mais que le 
visiteur découvre en premier. Il y a 
plusieurs choses liées à ces différents 
temps dont on n’a pas encore parlé.  



Premièrement, la présence de  
shruti-box, un instrument de musique 
derrière lequel il y a une histoire 
coloniale, puisqu’il est une adaptation 
par les Indiens des harmoniums des 
colons anglais. On entend le son des 
shruti-box dans le film, mais j’aimerais 
qu’elles soient visibles dans l’espace 
d’exposition, qu’elles jouent de façon 
automatisée, surtout quand les acteurs 
ne sont pas là, pour faire entrer 
différentes temporalités jusqu’à ce 
qu’on arrive au film. Deuxièmement, 
le fait que les acteurs vont avoir des 
doubles – des poupées en tissu qui les 
représentent – quand ils ne sont pas 
physiquement dans l’espace. Cette idée 
est venue d’un livre de Monika Ankele 
sur la psychiatrie autour de 1900 1.  
Elle y décrit des femmes internées  
qui confectionnaient des doubles 
d’elles-mêmes ou d’hommes à taille 
réelle. Le livre parle aussi d’une 
femme, Marie Lieb, responsable  
du linge à l’hôpital psychiatrique  
de Heidelberg. Elle volait des draps, 
les déchirait en rubans et s’en servait 
pour créer des formes, des mots.  
Je souhaite que l’espace d’exposition  
se transforme dans le temps sur ce 
même principe. Nous allons constituer 
un catalogue de signes pour recouvrir  
le sol : des symboles, des lettres.  
Ces rubans posés pousseront chaque 
samedi comme des champignons. 
Le ruban, qui est, comme dans le 
baroque, une miniature du rideau,  
est un élément récurrent de mes films 
et de mes installations.

YG — L’imaginaire de tes films est 
intemporel. On se trouve face à des 
actions codifiées qui s’apparentent à 
des archétypes, des rituels. Quel rôle 
jouent ces rituels pour toi aujourd’hui ?

UB — Nous n’avons pas assez de 
rituels dans notre société. Cela me 
manque, et j’essaie d’en inventer pour 
donner du sens à la vie, comprendre 
ce qui se passe entre la naissance 
et la mort. Des rituels existent dans 
toutes les cultures pour marquer des 
étapes. Ceux dont nous disposons 
en Occident sont faibles ou liés à la 
religion. Il est difficile de voir le sens 
de cette vie, parce que seules certaines 
transformations sont nommées ou 
ritualisées. La question des vêtements 
s’y rapporte également : quel habit, 
quel chapeau porter ? Pour quelle 
occasion ? J’aime les rituels traités 
comme des choses du quotidien. Il 
ne s’agit pas seulement de les répéter 
mais de les questionner.

LF — C’est une manière d’articuler la 
solitude et le groupe, le rituel comme 
outil pour recréer des liens. Je lisais 
le livre sur le théâtre de Bussang 2. 
L’une des difficultés de ce théâtre « du 
peuple » a été de traverser un siècle 
avec deux guerres mondiales. Il y a eu 
une perte de croyance en l’homme et 
en sa capacité à faire groupe.

UB — Qu’est-ce qu’une communauté ? 
Le peuple en soi n’existe pas. Je crois 
qu’on est tous assez seuls aujourd’hui. 
Autour de quoi les groupes existent-ils ? 

1 Monika Ankele, Alltag und Aneignung in Psychiatrien 
um 1900. Selbstzeugnisse von Frauen aus der Sammlung 
Prinzhorn (Böhlau Verlag, Vienne, 2009).

2 Bénédicte Boisson et Marion Denizot, Le Théâtre du 
Peuple de Bussang. Cent vingt ans d’histoire (Actes Sud, 
Arles, 2015).



Du sport, d’idées, d’intérêts 
communs. Mais il y a d’autres liens, 
des communautés qui essaient de 
vivre une autre vie, même si ça ne 
fonctionne pas toujours.

YG — Ce rapport que tu as aux rites, 
aux rituels, n’est-ce pas une manière 
de critiquer la société techniciste 
ou technologique, cette croyance 
en l’émancipation individuelle et 
collective par la machine, le progrès ?

UB — Ma critique porte sur le fait  
que c’est le visible qui compte, la chose 
qu’on peut prouver. Dans notre société 
technocrate néolibérale, chacun doit 
apporter sa part pour être valable. 
Mais qu’est-ce que cela signifie « être 
valable » ? On vit dans une société  
de peur et on se jette dans un système 
fonctionnaliste pour ne pas poser  
de questions.

YG — J’ai assisté à ta première 
rencontre avec les performeurs.  
Tu leur as parlé d’Aby Warburg et de 
son étude du rituel du serpent chez 
les Hopis – qui lui permet par ailleurs 
d’échapper à l’internement.

UB — Pour vaincre leur peur, les Hopis  
font un reenactment de ce qui les  
effraie, et Aby Warburg fait exactement 
pareil : revivre sa propre histoire devant 
un public. Ce moment de catharsis est 
un moment clé du théâtre. Pourquoi le 
théâtre existe-t-il ? Pour revivre quelque 
chose. Rejouer est le fondement du 
théâtre. On rejoue quelque chose qui 
nous fait peur pour pouvoir la dépasser.

LF — Envisages-tu les performances 
hebdomadaires au Palais de Tokyo 
comme quelque chose qui serait 

justement de l’ordre de la reprise, 
d’actions rejouées chaque samedi ?

UB — Les performances se construisent 
autour de trois modules de dix minutes 
qui s’enchaînent. Il y a aussi des actions 
manuelles : déchirer des tissus, les 
rouler, les dérouler. J’aime cette idée 
d’un rituel dans la manipulation.

LF — Qui me semble aussi être un 
rituel parce qu’il s’agit de refaire, 
d’être dans une mémoire du geste. 
Tu expliquais que vous cherchiez 
actuellement avec les performeurs un 
vocabulaire gestuel ou chorégraphique. 
Ce vocabulaire vient-il aussi des 
manipulations d’objets, et donc d’une 
mémoire corporelle ?

UB — Le travail manuel est 
important pour moi. Le corps et la 
main fabriquent. C’est ce que dit 
Richard Sennett dans Ce que sait la 
main : il explique que la tête, le corps 
et la main sont aujourd’hui séparés 3. 
On montre dans le film tout ce que 
l’on fabrique, par exemple les poupées 
en tissu, doubles des acteurs, que 
j’évoquais précédemment. Il y a aussi 
des mouvements abstraits qui viennent 
de la danse et peuvent raconter une 
autre histoire.

YG — Cette mémoire des gestes 
s’accompagne, dans l’exposition, de 
la mémoire des objets que tu utilises, 
mais aussi des matériaux, notamment 
ces pans de tissus recyclés qui ont un 
vécu par rapport à l’histoire de tes 

3 Richard Sennett, Ce que sait la main. La culture de 
l’artisanat, Pierre-Emmanuel Dauzat (trad.) (Albin 
Michel, Paris, 2010).



anciennes pièces. Le tissu comme 
élément modulable, transformable 
fait partie de ton vocabulaire, mais j’ai 
l’impression que c’est la première fois 
que tu pousses aussi loin le réemploi.

UB — Le tissu est la matière la plus 
adaptée pour conserver les empreintes 
du temps parce que, dans les fibres, 
les informations, même génétiques, 
peuvent pénétrer profondément. 
La lumière défait les couleurs des 
tissus. Une vibration se transpose, 
invisiblement. Je crois à l’empreinte 
du passé, de l’histoire sur les objets : 
ils voyagent, sont manipulés, passent 
dans de nombreuses mains.

LF — Tes expositions ne sont pas juste 
des scénographies, mais une expérience 
« dramatisée » de l’espace, où plusieurs 
temporalités viennent s’entrechoquer.

UB — Je dis souvent que mes installations 
ne sont pas des expositions, mais des 
mises en scène d’espaces. J’aime l’idée 
du cirque : le chapiteau dans des boîtes, 
la troupe va de ville en ville. Je rêverais 
de faire des expositions comme ça, 
arriver avec les tissus, la tente que tu 
peux plier et déployer. Faire des mises 
en scène là où tu es, aucune exposition  
ne ressemblant à une autre, comme  
un spectacle installé pour trois mois.  
C’est une économie qui m’intéresse.

YG — Cette économie est aussi une 
relation que tu as avec la production  
de ton propre travail quand tu recycles, 
réemploies des pièces existantes, 
découds, recouds. Comme si un 
sculpteur venait défaire sa sculpture, 
puis la refaire. Tu travailles sur le même 
matériau mais de manière différente, 
comme une nouvelle composition.

LF — Tu parles de composition. Ça  
résonne avec la pensée d’anthropologues 
comme Philippe Descola ou Tim Ingold  
et l’idée de « composer des mondes » 4. 
C’est quelque chose qui pourrait 
s’appliquer à ton travail, composer  
à partir de l’existant, reprendre prise. 
Tu parles de déhiérarchiser, de mettre 
sur un même plan petit objet et grande 
référence. Tu évoques de petites mises 
en scène : est-ce qu’elles seraient un 
moyen de réunir, de recomposer ? La 
scène au sens structurel et symbolique, 
au sens de ce que tu fais émerger.

UB — Mais surtout une scène où les 
spectateurs sont invités. Tout se passe 
sur la scène. C’est reconnaître où l’on 
est et quel passé l’on a. Se dire : nous 
sommes comme ça et nous vivons ici 
comme ça parce que cette histoire 
a eu lieu. Ne pas se dire je réinvente 
le monde : le monde est là, je suis un 
produit de ce monde et je montre mon 
regard sur ce monde.

YG — Les mondes que tu produis 
sont des mondes entre parce que le 
dispositif et/ou les conventions du 
théâtre font partie des codes que tu 
emploies. En tant que visiteur,  
on est en mesure de les reconnaître. 
On se trouve au sein d’un dispositif qui 
permet l’invention de ce monde tout en 
offrant une distanciation par rapport 
à celui-ci. Par exemple, c’est ce qui se 
passe dans la traversée des rideaux à 
l’entrée de l’exposition : franchir ces 
rideaux revient symboliquement à 
entrer sur scène, à pénétrer dans une 
fiction. Pourtant, une fois qu’ils sont 

4 Philippe Descola et Tim Ingold, Être au monde. 
Quelle expérience commune ? (Presses universitaires  
de Lyon, Lyon, 2014). 



franchis, on se trouve face à des objets 
du quotidien, d’où cet état de trouble 
quant à la nature de ce que nous voyons.

UB — Il y a aussi la question du regardé 
et du regardeur. L’état idéal serait de 
n’être ni objet ni sujet, mais les deux 
en même temps. Les rôles ne sont plus 
distribués.

LF — Pour revenir sur cette notion 
de l’entre : sans être dans un 
essentialisme, tu travailles quelque 
chose du théâtre mais pas au théâtre, 
du photographique mais sans 
photographie, de l’image mouvante 
mais avec des tableaux vivants…

UB — Je me suis demandé si cela 
m’intéresserait de faire une mise en 
scène dans un théâtre. Les règles y sont 
déjà établies et ce que je veux faire, 
c’est justement montrer un nouveau 
fonctionnement, une nouvelle façon 
d’aborder les espaces. Au Palais de 
Tokyo, je ne souhaitais pas utiliser 
les murs, mais plutôt traiter le sol et 
l’utiliser pour faire émerger, « pousser » 
des formes. Comme une île, créer une 
chose autonome qui ne réponde pas 
forcément à l’architecture, un principe 
qu’on pourrait imaginer n’importe  
où, comme une critique du white cube 
dont la neutralité est un leurre. Chaque 
lieu a une histoire. Soit on joue avec  
et on l’inclut dans le récit, soit on se dit : 
peu importe où je suis, j’ai ma tente de 
cirque que je monte là où je veux, là où 
je peux. Une façon de proclamer des 
espaces et de camoufler l’institution.

LF — Qu’est-ce qui fait qu’il y a 
toujours cette tentation de travailler 
quelque chose d’un médium par un 
autre biais ?

UB — J’ai fait beaucoup de silhouettes  
et avec la silhouette, c’est exactement ça :  
je fais des sédiments, des formes presque 
abstraites qui restent. Ta question 
évoque un peu la même chose : comment 
montrer au mieux la photographie ? 
Évidemment pas avec la photographie 
parce que nous sommes dans des 
fonctionnements, des mécanismes de 
regard habituels et qu’il faut dépasser 
l’habituel pour voir clair. Ça rejoint ce 
que tu disais sur la temporalité ; c’est 
une raison pour laquelle j’utilise le film 
16 mm : pour perdre la temporalité.

YG — Ton travail s’inscrit dans une 
histoire des formes. Les rideaux 
colorés font bien entendu référence 
à une histoire du théâtre, mais on 
peut les inscrire dans une histoire 
de la peinture monochrome ou de 
l’art brésilien des années 1960. Les 
formes que tu génères dans les films 
ou les aquarelles s’inscrivent dans 
des conventions, mais en proposent 
des traductions. Les rideaux percés 
deviennent une métaphore de l’optique 
photographique, de la fabrication d’un 
cadre en même temps qu’ils invitent  
à un engagement du corps.

UB — Ce n’est pas avec l’histoire de 
l’art que je travaille mais avec l’histoire. 
Par exemple, les trous dans les rideaux 
présentés à l’entrée du Palais du Tokyo, 
c’est l’histoire de la photographie,  
de la caméra, de l’optique, mais aussi 
de Verner Panton, du design des 
années 1970. Il n’y a aucune hiérarchie 
entre les sources.

LF — C’est également un jeu avec des 
systèmes de représentation.

UB — Une sorte de collage.



YG — J’aimerais qu’on aborde pour 
finir la dernière partie de l’exposition. 
Après les rideaux, après les cabanes 
–  ces scènes qui forment des mondes 
clos même s’ils sont poreux –, après le 
film tourné au théâtre de Bussang, on 
pénètre dans un labyrinthe de tissus 
bleus délavés, face à une série de films 
sous-marins dans lesquels il n’y a plus 
de présence humaine, seulement des 
objets qui coulent et font référence au 
corps – une chaussure, une robe, un 
miroir. Comme si on arrivait après 
le naufrage, face à des objets livrés à 
eux-mêmes.

UB — Ces signes, ces objets qui nous 
entourent sont lâchés dans la mer.  
Ils plongent, ont une autre manière  
de bouger dans cet environnement.  
Ce sont des signes de notre existence.

YG — Tous les objets présentés dans les 
cabanes ont une potentialité d’usage. 
Ces films suggèrent que les objets qui 
sont lâchés dans l’eau n’en auront plus. 
Après les objets comme outils à même 
de fédérer des activités communes, 
l’exposition se termine sur quelque 
chose de plus onirique dans notre 
relation à ces objets, qui disparaissent 
et qu’on ne pourra plus utiliser.

UB — Il s’agit pour moi de leur 
donner une deuxième vie, autonome, 
qui puisse ouvrir sur de nouvelles 
histoires.

LF — Penser toutes les articulations, 
ne pas mettre l’homme au-dessus du 
reste. Ici la vie continue par quelque 
chose d’autre que l’humain.

UB — C’est une sorte de lâcher 
prise : on n’a pas tout dans les mains, 

ça glisse et ce n’est pas fini. Il y a 
peut-être une mélancolie, un côté 
inquiétant, mais pour moi c’est aussi 
une grande curiosité, la mer profonde, 
ces choses qu’on ne voit pas. Plonger 
dans l’invisible comme dans notre 
inconscient. La mer comme une forme 
de quatrième mur que l’on traverse, un 
monde impénétrable, inaccessible où 
d’autres règles s’appliquent, que l’on ne 
comprend pas forcément.

Paris, le 18 novembre 2019

Laure Fernandez est chercheure en arts du 
spectacle. Son travail –  à la croisée de l’esthétique, 
de l’histoire et de la théorie des arts  – porte sur les 
scènes contemporaines et les transferts artistiques. 
Associée au laboratoire Thalim (CNRS), elle codirige  
le groupe de recherche NoTHx (Nouvelles Théâtralités), 
dont le séminaire a été accueilli par le théâtre 
Nanterre-Amandiers.

Yoann Gourmel est commissaire d’exposition au 
Palais de Tokyo. Il est le commissaire de l’exposition 
personnelle d’Ulla von Brandenburg.
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Levers de rideau
« Le milieu est bleu », Palais de Tokyo, jusqu’au 15 mai,  
www.palaisdetokyo.com

Manuel Charpy, Léonor Delaunay, Laure Fernandez, Yoann Gourmel et 
Merel van Tilburg, Ulla von Brandenburg. Le milieu est bleu (catalogue),  
Éditions du Palais de Tokyo, 2020, 112 pages, 17 €.

Le Palais de Tokyo dédie une exposition à l’artiste allemande 
Ulla von Brandenburg, metteuse en scène d’un art contextuel.

■■ Lors d’un concours de peinture, rapporte Pline l’Ancien dans son Histoire 
naturelle, Zeuxis avait si bien peint des grappes de raisin que les oiseaux, 
s’y étant mépris, s’envolèrent vers les fruits afin de les picorer. Son rival 
Parrhasios n’avait quant à lui rien encore montré. Sommé par Zeuxis de 
découvrir le tableau que cachait le rideau près duquel il se tenait, Parrhasios 
répondit qu’on l’avait devant les yeux. Le premier concéda la victoire au 
second qui avait su génialement imiter la réalité. Zeuxis avait trompé des 
oiseaux, mais Parrhasios avait trompé un peintre. Selon les Anciens et à 
leur suite, durant nombre de siècles, les artistes en Occident, l’art est avant 
tout question de mimèsis (« imitation »). La technique picturale qui consiste 
à confondre le spectateur s’appelle le trompe-l’œil.

Plafond au firmament, plus vrai que nature, avec Christ transfiguré, 
Vierge en assomption ou prince en apothéose ; simple fenêtre ouvrant 
sur un paysage à la perspective enchanteresse ; nature morte composée 
d’objets à l’illusion tactile… l’âge baroque affectionne les trompe-l’œil. 
Époque lucide sur la vanité du monde et célébrant, nonobstant, le théâtre 
du monde. Ulla von Brandenburg a quelque chose du baroque, elle sous-
crirait volontiers aux mots de William Shakespeare : « Le monde entier 
est un théâtre ; et tous, hommes et femmes, n’en sont que les acteurs. » 
La plasticienne, à qui le Palais de Tokyo consacre une exposition mono-
graphique « Le milieu est bleu », met littéralement en scène un art fait de 
décors et de praticables scéniques : estrade, podium, planches et surtout 
rideaux. On entre dans l’exposition par une série de rideaux chamarrés, 
accrochés à la queue leu leu et troués en leur milieu. Le trou ajourant dans 
le tissu un disque de lumière fonctionne comme un diaphragme, un œil 
renouvelé sur la possibilité de l’art, des points de vue pluriels et mouvants.

Mais la scène qu’elle met en scène (une sublime mise en abyme, figure 
de style on ne peut plus baroque) n’a ni côté cour ni côté jardin, ni devant 
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ni coulisses. Plutôt un envers aussi visible et accessible que son endroit : il 
y a toujours chez l’artiste, née en 1974 à Karlsruhe et vivant depuis 2005 à 
Paris, cette distanciation brechtienne qui nous susurre : « Attention, c’est 
du théâtre ! » On a affaire à un espace vide et plastique où ondulent des 
motifs esthétiques récurrents (rubans, tissus, courtepointes) et flottent les 
fantômes de l’histoire de l’art (les meules de foin « archétypales » rappelant 
Claude Monet, une géométrie et des couleurs proches de la palette futu-
riste ou constructiviste, des craies blanches géantes faisant écho aux objets 
du quotidien de Claes Oldenburg). Ulla von Brandenburg ne crée pas ex 
nihilo mais ne recourt pas non plus à ce dixième degré postmoderne, tarte 
à la crème des vrais faux subversifs. Elle recouvre le white cube institution-
nel de bois ou d’étoffe et nous ouvre un champ neuf, mais jonché d’objets 
comme autant d’accessoires de son petit théâtre intime. Nomade à travers 
des siècles d’histoire et de théorie, arpentant sans relâche les sentes de ses 
propres obsessions, elle plante sa tente au Palais de Tokyo, (dé)pose ses 
images, ses bagages dans ces « scènes » en enfilade créées par l’accrochage 
de rideaux, les mettant à disposition de notre imagination. Comme au tra-
vers de ces grandes nasses en osier, ouvertes, le vide et les rêves circulent.

Cette exposition est pareille à un opéra qui entend mêler tous les 
arts et offrir une vision totale. Installation, peinture, film (sur une com-
munauté utopique réinventée ou des objets dansant sous l’eau comme 

délestés de leur responsabilité 
terrestre), la musique (que dif-
fusent des harmoniums indiens), 
performance (le samedi, des dan-
seurs, reproduits à l’échelle 1 par 
des poupées de chiffon, déplacent 
les objets de l’exposition et les 
réagencent à leur manière)… 
Ulla a créé une forme incluant 
toutes les formes, une forme se 
dépliant à l’envi. Il y a du trompe-
l’œil dans ce «  Milieu est bleu  » 
mais un trompe-l’œil qui dessille 
le regard : l’art imite le réel qui est 
mystère ; derrière le rideau, il y 
aura toujours un autre rideau.

■■Sean Rose

expositions
...

Ulla von Brandenburg, Le milieu est bleu, 2020. Vue de l’exposition « Le milieu 
est bleu » d’Ulla von Brandenburg, Palais de Tokyo (février-mai 2020).
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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

4
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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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ULLA VON
BRANDENBURG

P u b l i c  a r t 67

화려한 장막 뒤, 현실과 재현의 경계
최근 현대미술계를 주름잡고 있는 아티스트 중, ‘색’이라고 하는 인간에게 가장 익숙하고, 원초적인 소재(matériel)을 통해 자신의 예술세계를 대변하는 작가를

한 명 꼽으라고 한다면, 단연코 울라 폰 브란덴부르크(Ulla von Brandenburg)일 것이다. 색이란, 울라 폰 브란덴부르크의 예술에서 가장 중요한 재료이자, 모

티브이며, 강력한표현의수단이고, 곧하나의완성된작품이다. 특히, 시각적대비가큰색감들이입혀진거대한사이즈의천조각들과커튼들은작가정체성의

상징인동시에, 대표작으로굳어진지오래다. ‘색의마술사’로불릴만큼, 다채로운색의사용을통해뛰어난공간구성력과, 더나아가무대연출력을보여주는

작가로 평가받는 그는‘2016 마르셀 뒤샹 상(2016 Prix Marcel Duchamp)’의 후보자로도 이름을 올렸다. 오대양 육대주를 가로지르며, 이미 세계적인 위상

을 자랑하는 미술관들의 높은 문턱을 넘은 것은 물론, 비엔날레와 아트페어, 각종 필름페스티벌에서 수없이 많은 러브콜을 받고 있는 그는 흔히 말해 요즘 가장

잘나가는아티스트다. 아니, 더정확히말하자면, 가장자유롭고, 그래서예측이힘든, 그래서더욱이혹독한세상인예술계에서십여년째자리를틀고, 버티며,

살아남은, ‘오래된신인’이다.   ●정지윤 프랑스통신원 ●사진 갤러리 아트 콘셉트(Galerie Art Concept) 제공

Exhibition view of <Manchmal Ja, Manchmal Nein> at Museum Haus Konstruktiv, Zurich 2016

Photo Stefan Altenburger Courtesy the artiste and Art : Concept, Paris

artistⅠ

울라 폰 브란덴부르크 작업의 스펙트럼은 영상, 퍼포먼스, 설치,

음악, 회화등한계를가늠하기어려울정도다. 문학, 건축, 역사,

연극 등 영감을 얻는 매체도 다양하다. 여러 가지 소스가 조합된

형형색색의세계는현실을비추면서도적당한거리를유지하며독

특한 효과를 만들어낸다. 1974년 독일 카를스루에에서 태어나

함부르크예술학교에서순수예술을, 카를스루에예술학교에서시

노그래피와미디어아트를공부했다. 현재는프랑스, 스위스, 오스

트리아, 독일등유럽을중심으로활동하고있다. 
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독일카를스루에출신인울라폰브란덴부르크는파리로터전을옮겨활

발한 활동을 이어오고 있다. 회화, 드로잉, 설치, 필름, 퍼포먼스 등 다양

한매체와장르를오가며, 크로스오버적인형태의예술을보여주는그의

작업은각각의매체와장르가본래지닌고유한속성을뛰어넘어, 새롭게

재해석하고확장시켰다는평가를얻고있다. 2009년, ‘제53회베니스비

엔날레(53rd Venice Biennale)’가개최되던당시, 비엔날레상영을목적

으로 특별히 제작된 필름 작업, <징슈필(Singspiel)>이 공개돼 많은 화제

를 모은 바 있으며, 뒤이어‘제11회 리옹 비엔날레(11th Biennale de

Lyon)’(2011)와‘제19회 시드니 비엔날레(19th Biennale of Sydney)’

(2014)에참가하며, 국제무대에서작가로서의입지를공고히다졌다. 또

한 2013년, 자신의 고국인 독일에서‘핀켄베르더 예술상(Finkenwer

der Art Prize)’을 수상하며, 명실공히 독일을 대표하는 현대작가로 자

리매김했다.

2016년‘마르셀 뒤샹 상’은 카더 아티아(Kader Attia)의 몫으로 돌아

갔다. 아쉽게도후보로올랐던다른작가들은수상의영광을누리지못했

지만, 올해부터‘마르셀 뒤샹 상’전시회 규정이 후하게 바뀐 덕분에, 관

람객들은수상자뿐만아니라치열한경쟁을펼친파이널후보세명의작

품도파리퐁피두센터(Centre Pompidou)에서모두관람할기회가생겼

다. 그 덕에울라폰 브란덴브루크가선보인알록달록한신작도볼 수 있

게 되었다. 올해 상복은 없었지만, 그는 누가 뭐래도 프랑스에서 사랑을

듬뿍받고있는작가임에틀림없다. 모든미술관을섭렵하다시피, 프랑스

지방각지에있는주요미술센터부터최근몇년전설립된루이뷔통문화

예술재단(Fondation Louis Vuitton)에 이르기까지, 프랑스 예술계에서

유독그를많이찾는추세다. 게다가시상식을앞두고그의작업세계를대

변한인물은다름아닌팔레드도쿄(Palais de Tokyo) 관장, 장드르와지

(Jean de Loisy)이다. 극찬과 더불어 과거부터 현재까지 그의 작업을 관

통하는미학적특징과비평을남긴장드르와지의글에서작가를향한큰

애정이묻어난다. 이번‘마르셀뒤샹상’의막강한후보자로거론된그의

신작이어떠할지보는이의기대감을한껏높이는이유이기도하다.

전시장한가운데새하얀피라미드가하나놓여있다. 이집트최초의피

라미드로잘알려진, 조세르왕의피라미드를연상시키리만큼거대한규

모는 물론, 계단을 통해 삼각 형태로 솟아오르는 측면구조까지 똑 닮아

있다. 계단을 한 층씩 오르락내리락하는 사람, 드문드문 자리를 잡고 계

단에걸터앉아있는사람들로피라미드는가득히채워진다. 그리고피라

<It Has a Golden Sun and an Elderly Grey Moon> 2016

Super-16-mm film, colour, sound 22 min 25 sec Photo

Martin Argyroglo Courtesy Aarhus Festival 2017,

Aarhus; ACCA, Australian Center for Contemporary

Art, Melbourne; Art : Concept, Paris, France; DRAC

Nord-Pas-de-Calais / Picardie; La Fonderie Darling,

Montreal; Nanterre-Amandiers, Centre Dramatique

National, Nanterre ; PAMM, Perez Art Museum Miami,

Miami ; Pilar Corrias Gallery, London, United-Kingdom;

The Power Plant Contemporary Art Gallery, Toronto;

Produzentengalerie Hamburg  

1
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미드의맞은편벽면에설치된스크린에서는필름한편이상영되기시작

한다. 어느새 하나의 객석이 되어버린 피라미드, 울라 폰 브란덴부르크

의 신작, <황금빛 태양과 오래된 잿빛의 달을 가지고 있네(It Has a

Golden Sun and Elderly Grey Moon)>의 전시장 풍경이다. 스크린 속

의 세상을 살펴보자면, 더욱 흥미롭다. 관람객이 지금 이 순간, 두 발을

짚고있는현실의피라미드와판박이처럼똑같은또다른피라미드가등

장하기 때문이다. 깔끔하게 하얀 복장을 차려입은 일곱 명의 배우들이

뒤이어 나온다. 그들은 형형색색의 화려한 천 조각들을 휘날리며 단체

퍼포먼스를선보이기도하고, 심각한상황에처하기라도한듯드라마틱

한 연기를 펼치기도 한다. 더욱이 배우들이 접었다 펼치기를 반복하는

정방형의천들도그리낯설지가않다. 그역시, 현실의피라미드맨아래

깔린천들과동일한것처럼보인다. 이쯤되면, 모두짐작했을것이다. 피

라미드고, 천조각들이고, 스크린에비춰진세상이곧, 우리가몸담고있

는 현재의 이 공간을 교차 반복시킨 하나의 복제(double)라는 사실을 말

이다. 하나의이야기속에그와유사한또다른이야기가전개되고, 하나

의이미지안에그와비슷한또다른이미지의세상이펼쳐지는‘미장아

빔(mise-en-abyme)’기법을전면적으로내세운작가는전시장과스크

린두개의공간을통해, 실재로서의현실과그환영적재현의모호한경

계를보여준다. 과거부터최근작업에이르기까지, ‘현실과재현의관계

성’은울라폰브란덴부르크의예술세계에서일관되게나타난주요모티

브이다. 과거에는주로, 그관계성이환영효과를가장크게드러내는장

르인 영화, 즉, 필름 작업이나 혹은 무대예술인 연극을 통해 독립적으로

드러나는경우가많았다. 하지만이번신작은피라미드라는건축적요소

를통한공간변형과설치와필름작업의병행을통해현실과재현의관계

성을 그 어느 때보다 강렬하고, 설득력 있게 구현해낸다. 현실과 환영이

끊임없이 중첩되는 복잡한 미로, 그 속에 우리는 꼼짝없이 갇혀버렸다.

거울 속에 비친 우리 자신의 모습을 마주하듯, 현실과 그것의 환영이 너

무나 닮아있어 무엇이 실재인지 가늠하기 힘든 이 혼돈을 통해 우리는

‘미장아빔’의말뜻처럼, 심연(深淵)의늪을체험한다. 

울라폰브란덴부르크가표현하고자하는현실과재현의관계는단지

유사성에만 기초한 것은 아니다. 오히려 연극적 장치를 백분 활용해 허

구성이 짙고, 일부러 과장된 상황을 연출하거나, 혹은 과거에 실제로 일

어났던역사적사건들을현재화시켜현실과재현의간극을극명하게드

러내는 작업들도 있다. 요컨대 글래스고의 커먼 길드(The Common

1. <Kleiner Baer(Little Bear)> 2016 Watercolour on ancient paper 140×110,5×4cm

Courtesy the artist and Art : Concept, Paris  2. Exhibition view of <Manchmal Ja,

Manchmal Nein> at Museum Haus Konstruktiv, Zurich 2016 Photo Stefan Altenburger

Courtesy the artiste and Art : Concept, Paris

2 3
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Guild)에서 작가가 선보인 퍼포먼스, <산은 내려앉고, 골짜기는 솟아오

른다(Sink Down Mountain, Rise Up Valley>(2016)가 대표적인 예이

다. 산업혁명과과학기술의비약적인발전으로거대한사회적변혁을맞

이했던 18세기 말, 사회주의 사상을 창시하고, 프랑스 대혁명에 지대한

영향을끼친사상가였던생시몽(Saint-Simon)에대한이야기를담고있

는 이 퍼포먼스는 연극작품이라 해도 무방할 정도로 무대예술의 문법과

형식을충실히따르고있다. 잘짜인각본은물론, 장식, 조명, 음악, 소품,

의상 등 무엇 하나 흠잡을 데 없는 작가의 치밀한 연출력은 그가 얼마나

다양한장르와매체를섭렵해왔는지여실히증명하는대목이다. 이런와

중에도, 그는결코조형예술가로서의정체성을잃지않는다. 다채로운색

의천을퀼트로이어붙인커다란카펫과장막, 배우의의상에그려진문

양하나하나에서, 가장단순한형태와단색들을조합시켜새로운의미를

창출해내는 울라 폰 브란덴부르크만의 독창적인 시각적 표현력을 엿볼

수있다. 다섯명의배우들과합창단이등장해무대에서펼치는퍼포먼스

의주된내용은생시몽사후에형성된‘생시몽주의(Saint-Simonisme)’

에대한이야기이다. 초기 생시몽주의는 사회주의학파로서 활동을 시작

했지만, 19세기에 이르러 교리적 성격이 강한 하나의 종교적 단체로 성

장하게된다. 교단으로변모한생시몽주의는사회적연대와통합이라는

가치를 강조하며 시대의 변혁을 꿈꿨지만, 내부의 숱한 대립과 갈등을

겪으며 쇠퇴의 길로 접어들었다. 작가는 이러한 역사적 사실을 토대로

생시몽주의 교단에서 직접 행해졌던 종교의식을 다시 현재의 시점으로

끌어와재해석한다. 과거에일어났던실제사례를작품의소재로선정한

만큼, 울라 폰 브란덴부르크는 생시몽주의 종교의식이 행해지는 과정,

의식에참여했던사람들의의상과교단에서불린노래에이르기까지역

사적기록에입각해퍼포먼스의각본을완성했다. 그러나그의퍼포먼스

를단순히‘연극’이라는장르적범위에서만해석하는것은무리가있다.

그의 작업은 언뜻 보기에 무대예술의 형태를 띠고 있지만, 자세히 그 속

내용과장치를살펴보자면오히려허구적인면들을강조하고있기때문

이다. 다시 말해, 과거를 빌어 현실을 사실적으로 이야기하는 듯하지만,

그 표현방식은 극단적으로 과장되어있어 허구성을 극대화시키는 모순

된 이중적 구조를 지니고 있다. 따라서 관객은 생시몽주의 종교의식에

도취될수도, 참여할수도없다. 그저우리는과거를현재의시점에서바

라보는관찰자이며, 현사회에대입시켜가능성을점쳐보기나하는조금

냉철한 몽상가일 뿐이다. 이 기묘한‘극화기법’의 중심에는 색(色)이 존

재한다. 프리즘을통과한빛이발산하는화려한무지갯빛스펙트럼처럼,

강렬한원색들이수놓아진울라폰브란덴부르크의무대위세상은실재

라고하기엔너무나눈부시다. 그래서거짓같다. 흥미로운점은그가색

을 다루는 방식이 늘 동일하다는 것이다. 현실을 닮아있는 환영적 재현

이든, 허구적재현이든, 그의색은원초적이다. 현실의재현이참인지거

짓인지는 보는 당신들 몫이라는 듯하다. 언제나 그랬듯, 장막들이 있고,

그장막이너무나커, 시야반경에는어느새색밖에들어오지않는다. 딱

히 작품 제목에 의미를 부여하지는 않으나, 작가의 목소리가 들리는 듯

해서언급하고싶다. <그렇기도하고, 때로는그렇지않기도(Manchmal

Ja, Manchmal Nein)>하단다.  

3
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Jeong, ji-yun, «The border between the reality and representation behind the glamorous curtain» in Public Art, janvier 2017, pp. 
66-73
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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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PRIX  
MARCEL-DUCHAMP

LE QUOTIDIEN DE L’ART | VENDREDI 14 OCT. 2016 NUMÉRO 1152PAGE  
10

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).

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

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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PARIS
“It’s a bit like Alice in Wonderland,” 
said Ulla von Brandenburg of her new �lm 
Die Strasse, 2013 1  , showing at Art: Concept 
through January 25. A stranger wanders 
among �imsy façade silhouettes and 
encounters a cast of inhabitants engrossed 
in carnivalesque rituals. Displayed within 
a fabric architecture mirroring its decor, 
the work is half psychological journey, half 
sociological re�ection on diverging value 
systems. “Money and power,” the artist 
says, “it’s just a construction, and it’s up to 
us to deconstruct the world.”

AMSTERDAM
For her show at Galerie Fons Welters, 
on view through January 4, Saskia Noor 
van Imhoff reinterprets a sculptural 
installation she originally created for the 
Bentheim Castle, in Germany 2  . Conceived 
in response to a 17th-century painting 
of the fortress itself and an urn from the 
Bronze Age displayed on-site, # + 14.00 
operates with a series of pulls and pushes: 
unfolding and compressing elements of  
the source materials to test and expand our 
perception of them.

FRANKFURT
French actress Isabelle Huppert’s face 
will pop up across the city’s public spaces 
this winter as part of Roni Horn’s latest show, 
on view at Schirn Kunsthalle December 12 

through January 26 3  . Horn  
has encircled the Schirn’s 
rotunda with her obsessive 
100-photograph series “Portrait 
of an Image,” 2005, for which 
“Huppert was asked to revisit  
her former �lm parts without 

consulting the �lms or their scripts, but 
instead making use of her bodily memory,” 
explains exhibition curator Kristin Schrader.

LONDON
Several decades of a peripatetic 
photographic practice come to rest  
at Sprüth Magers this month. Through mid 
January, the gallery showcases work from 
Stephen Shore’s 1970s series “American 
Surfaces” and “Uncommon Places” 4  

alongside images shot more recently, from 
Abu Dhabi street scenes to Israel’s natural 
landscape. “Shore is not a transcriber of  
the world, he is its rival,” says exhibition 
curator Todd Levin. “These photographs are 
fragments of the world which the artist  
has annexed and which belong to him 
alone. The connection, or commonality,  
is not the subject matter,” Levin continues, 
“but rather Shore’s unique vision and  
the personal lens through which he views it.”
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19/03 > 17/05/2009 - LE PLATEAU/ FRAC ILE DE FRANCE
Changement de plateau
Ulla Von Brandenburg « théâtralise » le Plateau 
Avec son exposition Name or Number, Ulla Von Brandenburg, jeune plasticienne allemande, transforme le Frac Ile-de-France en 
une sorte de plateau de théâtre où le visiteur est invité à circuler. Un ensemble d’ œuvres sur papier, d’installations, de vidéos, à 
voir à Paris jusqu’au 17 mai.

« Je ne souhaite surtout pas donner de pistes d’interprétation ou raconter une histoire précise. Je n’ai pas de réponse, ce sont 
les questions qui m’intéressent et je crois que les questions qui me préoccupent resteront toujours des interrogations car elles 
n’auront jamais de réponse. »,
confiait Ulla von Brandenburg lors d’un précédent entretien à propos de la réception d’Around, un film en 16 mm, silencieux. Une 
chorégraphie faite avec des moyens très simples, de moins de trois minutes, où plusieurs individus sont de dos dans la rue et 
se détournent lentement au même rythme qu’une caméra qui tente de capter leur visage. De par ses intentions Around constitue, 
une fois traversé le rideau de scène délimitant l’entrée de l’exposition, le parfait prologue d’une exposition mystérieuse en cinq 
actes, scénarisée par Ulla von Brandenburg avec l’aide du directeur du Frac Ile de France, Xavier Franceschi. 
La jeune artiste plasticienne allemande, que l’on peut aisément requalifier en dramaturge, a réorganisé Le Plateau avec un rideau 
scénique, un labyrinthe de tissus et une structure circulaire en bois mimant les panoramas du 19ème siècle. Ces trois éléments 
s’ajoutent à l’agencement habituel du centre d’art et permettent au visiteur de circuler sur une sorte de plateau de théâtre déda-
léen où se succèdent objets et films.
Sur les murs de la première grande salle, une seule oeuvre, une grande aquarelle sur papier de soie épinglée au mur, représen-
tant deux personnages en buste, intitulée Ma tante et David, une sorte d’affiche de spectacle délavée par le temps comme une 
réminiscence de programme mais sans date qui annoncerait une représentation du passé.
Dans une salle annexe, on trouve comme abandonnées mais agencées en ordre parfait, huit vestes et huit cravates sur socle 
de bois blanc, ils forment une installation au sol de quatre mètres de diamètre et évoquent une loge en attente d’acteurs où 
seraient disposés des costumes de scène. En plus d’Around déjà évoqué, deux autres films ponctuent la circulation du visiteur. 
Le premier, 8 est un film tourné à Chamarande en 2007, à l’intérieur d’un château du 17 éme siècle où se figent des comédiens 
portant des costumes actuels. Fortement inspiré du célèbre film L’année dernière à Marienbad d’A. Resnais la caméra circule, 
en un interminable travelling, dans un dédale de pièces sombres. Elle croise des acteurs qui posent dans des rôles éternels, 
distants à eux-mêmes, étrangement désincarnés, condamnés indéfiniment par la force de la boucle cinématographique à rejouer 
leur propre rôle. Dans une des scènes et à l’instar du film d’Alain Resnais, les personnages désignent et observent longuement 
les plans des lieux semblant signifier qu’ils sont prisonniers d’un décor les plaçant dans une situation éternelle. Le second film 
(premier film sonore de l’artiste) qui constitue le cinquième et dernier acte de la dramaturgie a été produit pour l’exposition. 
Tourné dans la Villa Savoye de Le Corbusier, Singspiel rassemble une dizaine de comédiens réunis par une histoire commune, le 
décès d’un membre de la famille. La bande son uniquement constituée d’une longue comptine composée avec l’aide du plasticien 
Laurent Montaron est chantée en allemand par l’artiste elle-même. Ce film est la grande réussite d’une exposition, par ailleurs 
sans faute, qui révèle au spectateur, sa capacité à rencontrer des sentiments et des émotions intemporels qu’il aurait refoulé ou 
qu’il aurait oublié. Et l’artiste d’expliquer « Je m’intéresse beaucoup aux sources et au fonctionnement du théâtre traditionnel. Je 
crois que nos peurs, nos frayeurs, nos désirs, nos joies, nos sentiments ne changent que très peu avec les siècles, ils conservent 
une forme d’immuabilité Dans La Cerisaie, la grande bourgeoisie ne peut comprendre qu’un nouveau monde se met en place, elle 
est incapable de percevoir les changements de société. Elle maintient artificiellement des règles qui sont déjà elles-mêmes des 
conventions. Rien n’a changé et aujourd’hui on peut observer les mêmes comportements et les mêmes absences de réactions des 
dominants face aux crises que l’on traverse . » 
Voir A. Berland, « Soupçons, entretien avec Ulla Von Brandenburg », Particules, n°23 février-mars 2009, p.12
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text by Anna-Catharina Gebbers (translation)
   

Ulla von Brandenburg combines citations from the most various origins and with a variety of meanings, documenting them 
as tableaux vivant of groups of persons on video, super 8, and 16-mm film. Her films, drawings, watercolours, magazines 
and wall drawings also depict social, vaguely historicizing gestures and poses. The works are frequently based on models 
drawn from sorcery, occultism, hysteria, and illness that appear to stem from the 19th and early 20th century. The motifs 
trigger associations to Freud’s experiments in hypnosis, parapsychological apparitions, and Surrealist séances, or they show 
props from Commedia dell’Arte and the circus, making theatrical references. But the artist also comes across her models 
in westerns, high-gloss magazines, today’s newspapers or tarot cards. In her drawings, as in the tableaux vivant, she ap-
plies the principle of collage: The individual sheets and newspaper clippings are presented in groups or as photo spreads.

The motif of the mask which frequently appears in her works is reminiscent of Nietzsche’s masks or of face masks, which Benjamin claimed 
the surrealists made use of in a revolutionary way. A mask allows for an emotional scope of representation and reflective distancing – like 
transferring images to a different medium, creating collages or the historicizing mode of representation. Ulla von Brandenburg’s works 
do not really refer to a specific historical period; they instead deal with the altered cultural meaning of image, language and represen-
tation. The formal staging and the aspect of transfer are emphasized as such: sightlines establish a strict compositional structure, the 
poses and gestures appear theatrical, unnatural and pretentious. The celebration of theatrical and artistic competence, which allows 
a cultivated distance, is set against the “tyranny of intimacy” (Richard Sennett) inherent to biographically inspired artistic methods.

This subtle distancing from modernist concepts of authorship and mastery based on expression and subjectivity and from the construc-
tion of a pure visuality of the artwork refers to approaches in Conceptual Art. The focus is not on the artist’s  individual handwriting 
but on the role of the viewer who establishes the closure of the work during reception. The tableaux vivant often take up the neutral 
backdrop of the white cube in which they are presented: In it, the viewers also swim as bodiless eyes – white cube and the space of 
representation merge. Brandenburg responds to our mode of perception, which, according to Benjamin, is characterized by fleetingness 

and repeatability, much like Warhol, by stretching the moment: nothing takes place in the images. The depicted figures remain in waiting.
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